
Ein  Ort  für  böse  Träume  –
„Schade, dass sie eine Hure
war“ von Anno Schreier an der
Rheinoper uraufgeführt
geschrieben von Eva Schmidt | 26. Februar 2019

Foto: Hans Jörg Michel/Rheinoper

Märchenland oder Traumfrabrik? Auf jeden Fall ist es ein Ort
für böse Träume, in die uns die Uraufführung „Schade, dass sie
eine Hure war“ von Anno Schreier an der Deutschen Oper am
Rhein in Düsseldorf versetzt.

Die  Bühne  (Jo  Schramm)  ist  mit  wie  zufällig
zusammengeschobenen Filmkulissen vollgestellt, wie Hänsel und
Gretel turnen die Geschwister Annabella (Lavinia Dames) und
Giovanni  (Jussi  Myllys)  auf  einem  überdimensionalen
Fliegenpilz herum. Dabei sind sie selber in rote Kostüme mit
weißen Punkten gewandet, als würden sie gleich am Set eines
Disney-Films gebraucht (Kostüme: Michaela Barth).

Doch  es  spielen  offenbar  nicht  alle  im  selben  Film  mit
(Inszenierung:  David  Hermann):  In  Moden  unterschiedlicher
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Zeiten gewandete Herren tauchen auf und beginnen um Kinderstar
Annabella zu werben. Aber sie will keinen von ihnen heiraten,
obwohl Vater Florio (Günes Gürle) sehr den Edelmann Soranzo
(Richard Sveda) favorisiert, der ganz passabel aussieht und
ein schickes Loft bewohnt.

Aber  das  Mädchen  kann  keiner  begeistern.  Weder  er  noch
Grimaldi (Sergej Khomov), ein wildgewordener Degenkämpfer, und
schon gar nicht der geckenhafte Bergetto (Florian Simson), ein
Bürger  von  Parma,  der  die  Schöne  durch  Sangeskünste  zu
erringen  hofft.  Denn  sie  hat  ein  unerhörtes  Geheimnis:
Geschwisterliebe.  Die  Fliegenpilzkinder  sind  in  inzestuöser
Leidenschaft verstrickt, niemand darf es wissen und niemand
kann sie trennen. Und so nimmt das Unheil seinen Lauf.

Foto:  Hans  Jörg
Michel/Rheinoper

Die Story geht zurück auf John Fords Schauerstück „’Tis Pity
She’s a Whore“ von 1633, aus dem Kerstin Maria Pöhler das
Libretto geformt hat. Musikalisch ist die Komposition eine Art
Potpourrri mit dramatischer Zuspitzung: Man hört Anklänge an
die verschiedensten Komponisten aus unterschiedlichen Epochen
von Rossini über Wagner bis hin zu Strauss, auch Musicalklänge
und Filmmusik gehören dazu.

Trotzdem wirkt die Oper wie aus einem Guss und packt einen
sowohl von der musikalischen als auch von der emotionalen
Seite,  nicht  zuletzt  wegen  der  großartigen  Solisten  der
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Rheinoper, die mitsamt dem Chor eine gute Ensembleleistung
vollbringen. Doch eines ist die Musik von „Schade, dass sie
eine Hure war“ nicht: originell. Doch vielleicht ist das auch
gar nicht ihre Absicht?

Ebenso unterhaltsam wie schockierend geht es nun weiter, als
würde man sich eine Art Gewaltkrimi mit tödlichem Ausgang
reinziehen. Annabella wird schwanger und willigt deswegen in
die Ehe mit Soranzo ein, den man inzwischen als üblen Chauvi
kennengelernt hat. Erst spannt er einem anderen Mann die Frau
aus (Hippolita, gesungen von Sarah Ferede), dann lässt er sie
fallen und muss das vermeintlich unschuldige Mädchen haben. Im
Prinzip benimmt er sich wie ein Studioboss in Hollywood –
#MeToo lässt grüßen.

Der betrogene Ehemann Hippolitas fährt derweil mit der Kutsche
aus Tarantinos Film „Django Unchainend“ über die Bühne (daran
erinnert sie jedenfalls) und sorgt mit shakespearehaften Spaß-
Einlagen dafür, dass sein Rachefeldzug nicht allzu fad gerät.
Doch hier kommt der Inzest-Bruder als tickende Zeitbombe ins
Spiel. Seiner Schwester Kind ist von ihm, da bleibt nur ein
Doppel-Selbstmord, den er auf die denkbar drastischste Weise
vollzieht: Er reisst seiner Schwester das Herz aus dem Leibe,
bevor er zugrunde geht.

Uff! Was lehrt uns diese Uraufführung nun über unsere Zeit?
Hollywood ist verkommen und Geschwisterliebe nimmt kein gutes
Ende?  Alte  Schauerstücke  können  immer  noch  schocken?
Unterhaltung muss keinen tieferen Sinn haben? Bald ist ja auch
Karneval…

Karten und Termine: www.operamrhein.de

http://www.operamrhein.de


Vorbildhafte Entdeckerfreude:
Drei  Einakter  von  Ernst
Krenek an der Oper Frankfurt
geschrieben von Werner Häußner | 26. Februar 2019

Der  Diktator  (Davide
Damiani)  vor  der  stummen
Prozession der Opfer des von
ihm  entfesselten  Krieges.
(Foto: Barbara Aumüller)

Drei kurze Opern, die zunächst einmal nichts miteinander zu
tun  haben,  zusammengespannt  zu  einem  Abend:  Ernst  Krenek
schrieb unmittelbar nach seinem Welterfolg „Jonny spielt auf“
ein Triptychon und gab es nach Wiesbaden zur Uraufführung
(1928). Die Gegenwart ist solchen Experimenten nicht geneigt;
Kurzopern sind unbeliebt und außer Puccinis „Il Trittico“ und
ein paar Ausnahmen wie Mascagnis „Cavalleria rusticana“ oder
Bartóks  „Herzog  Blaubarts  Burg“  hat  sich  kaum  eine  im
Repertoire gehalten. Auch Kreneks drei Einakter werden kaum
einmal einzeln, aber noch seltener als Einheit aufgeführt.
Frankfurt hat es nun gewagt und den Abend sogar ins Große Haus
gelegt.

Dabei  bietet  Ernst  Krenek  zwischen  Symbolismus  und  Satire
genug Stoff für Reflexion. David Hermanns Regie nutzt das
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Potenzial,  ohne  es  lehrhaft  zu  überzeichnen  oder  szenisch
allzu eindeutig auszuführen. Den „Diktator“, auch im letzten
Jahr beim Kurt Weill Fest in Dessau zu sehen, nennt Krenek
eine „tragische Oper“ – eine Tragik allerdings, die sich erst
auf den zweiten Blick erschließt und weniger mit der Frau
zwischen zwei Männern als mit politischer Psychologie zu tun
hat. Eine Frau, deren Mann in einer Schlacht durch Giftgas
erblindet ist, beschließt, den Diktator als den Urheber des
Kriegs zu töten. Sie erliegt aber dem Charisma des mächtigen
Mannes und wird von der Kugel getroffen, die seine Geliebte
aus Eifersucht auf ihn feuert.

Wie kommen Menschen dazu, Machthaber zu verehren?

Was  im  Libretto  Kreneks  psychologisch  ziemlich  schwach
motiviert erscheint, kann als Parabel gelesen werden, erdacht
von einem politisch wachen Kopf, der sich fragt, wie Menschen
dazu  kommen,  Machthaber  zu  verehren  und  sich  für  sie  zu
opfern, die eigentlich Ursache ihres Leidens am Leben sind.
Auch dabei spielt „Unwahrscheinliches“ eine Rolle, Rätsel, die
sich nicht ohne weiteres erklären lassen.

Szene  aus  „Das  geheime
Königreich“ von Ernst Krenek
an  der  Oper  Frankfurt.
(Foto:  Barbara  Aumüller)

Die Psyche des Menschen als unergründliches Terrain also. Das
sehen wir in „Das geheime Königreich“ wieder, das in seiner



Märchendiktion das Thema der Macht ins Romantische erweitert –
und damit ein typisch deutsches Phänomen thematisiert, eine
politisch  mittelbar  brisante  Innerlichkeit  und  Weltflucht.
„Die Schönheit des ewigen Lebens“ werde sein Königreich sein,
sagt der an sich selbst zweifelnde Herrscher, und entdeckt
„das  Wesentliche“  im  Auge  eines  Tieres.  Ein  Narr,  der  an
Shakespeare erinnert, ein gebrochener, ratloser König, eine
machtgierige  Königin,  ein  entflammter  Rebell  und  singende
Revolutionäre:  das  ist  das  Personal  in  diesem  erotisch
durchwebten Kampf um die Krone.

Zwischen Max Schmeling und Sigmund Freud

„Schwergewicht oder Die Ehre
der  Nation“:  Simon  Bailey
als  Boxer  Adam
Ochsenschwanz.  (Foto:
Barbara  Aumüller)

Das  dritte  Stück,  eine  heitere  Burleske,  steht  nicht  wie
ursprünglich konzipiert, am Ende, sondern in der Mitte des
Abends:  „Schwergewicht  oder  Die  Ehre  der  Nation“  greift
satirisch Zeitströmungen auf wie die Vergötterung des Sports
oder den Glauben an die Psychoanalyse. Zwischen Max Schmeling
und  Sigmund  Freud  lässt  Krenek  den  einfach  strukturierten
Kraftprotz  auf  eine  hochverstiegene  Medizinstudentin  („Mein
Unterbewusstsein ist zu stark“) treffen, die sich willig als
Punching-Puppe  niederschlagen  lässt  –  um  dem
gesellschaftlichen  Skandal  zu  entgehen  oder  einen  sexuell



antörnenden Masochismus zu genießen? Schon die Namen „Adam
Ochsenschwanz“ und „Anna Maria Himmelhuber“ verraten genug.

Jo Schramm hat für David Herrmann eine flexibel veränderbare
Bühne gebaut, deren klarer, steriler Raum für den „Diktator“
dem Willen der Regie entgegenkommt, Realismus zu brechen und
ins Parabelhafte mit absurden Zügen zu driften. Der blinde
Mann ist nur einer unter vielen, die im ergrauten Hintergrund
steif vorbeidefilieren – eine beklemmende Prozession, die den
Diktator stumm anklagt. Wenn Maria, die Frau des Versehrten,
drei Mal auf den Machthaber schießt, zeigt sich rotes Blut auf
weißer Weste, aber er fällt nicht. Er reißt sich die Hemdbrust
vom Leib: Der Diktator ist eine Figur, die nicht durch Schüsse
umzubringen  ist,  ein  immer  wiederkehrendes  Phänomen  der
Geschichte.

Wundervolles Bild für ein inneres Reich

Für  das  „Schwergewicht“  öffnet  sich  der  Raum  zu  einem
sinistren  Varieté  irgendwo  zwischen  „Cabaret“  und  Hermann
Hesses  „Steppenwolf“.  Die  Kostüme  Katharina  Taschs  werden
grell  und  bunt.  Die  Welt,  der  die  „Ehre  der  Nation“
zugesprochen wird, ist kreischend kitschig. Ein phantastischer
Bild-Einfall kennzeichnet „Das geheime Königreich“: In einem
immateriell wirkenden, spiegelnden Hintergrund verfließen die
Formen,  lösen  sich  die  individuellen  Gestalten  auf,
verschwimmt die Eindeutigkeit der Welt in einem Ozean aus
Licht  (Olaf  Winter)  und  weich  changierende  Farben.  Ein
wundervolles Bild für das uneindeutige, sich jeder Definition
entziehende „innere Reich“, in das sich der König zurückzieht.



Ernst  Krenek  im
Jahr 1927 – damals
schon ein gemachter
Mann.  (Foto:  Kurt
Weill Fest)

Kreneks  Musik  wurde  oft  vorgeworfen,  eklektisch  zu  sein,
keinen eigenen Stil, zu wenig persönliche Farbe zu entwickeln.
Genau das ist ihre Stärke und ihre Modernität: Krenek ahmt im
„Diktator“ ungeniert die Melodiebögen Puccinis nach, greift
vorbehaltlos auf die Diktion des Verismo zurück, aber schafft
alles  andere  als  eine  bloße  Stilkopie,  sondern  eher  ein
raffiniertes  Amalgam  aus  Vorbildern  in  kalkulierter,
individueller  Prägung.  „Schwergewicht  oder  Die  Ehre  der
Nation“ dreht und swingt sich durch die reizenden Plattitüden
der Tänze der Zwanziger, ob Pasodoble oder Tango, entzückt mit
federleichter Instrumentierung und leiser Ironie.

Form und Rausch, Sinnlichkeit und Technik

„Das geheime Königreich“, die komplexeste der Partituren, geht
harmonisch in die Tiefe, schreitet die Tonalität weit aus,
verbindet Strauss und Schreker, Zemlinsky und Wagner zu einem
Neuen, in dem sich Form und Rausch, Sinnlichkeit und Technik
nicht ausschließen. Lothar Zagrosek setzt mit dem Frankfurter
Opern- und Museumsorchester den Zauber der Musik in Klang: die



verführerisch  sinnlichen  Qualitäten,  die  in  sich
hineinlächelnden  Stil-  und  Motivzitate,  den  spritzigen
Rhythmus und die polyphonen Verästelungen. Krenek erweist sich
wiederum  als  einer,  der  im  vielstimmigen  Konzert  der
unglaublich  vielfältigen  Zwanziger  Jahre  eine  gewichtige
Stimme beizutragen hat.

Wie stets, überzeugt das Frankfurter Sänger-Ensemble. Man mag
mit dem einen oder anderen Detail nicht glücklich sein – Sara
Jakubiak singt die schwellenden Bögen am Anfang nicht frei,
Juanita Lascarro bleibt als Frau des Diktators eine Dulderin
mit  gedeckelt-mattem  Ton  –,  aber  die  glänzend  aufeinander
eingestellten Darsteller lassen die drei Stücke musikalisch
aus einem Guss erscheinen: Davide Damiani als Diktator und
König  der  Mann  der  Macht,  Barbara  Zechmeister  als  quicke
Evelyne, die Frau des Boxers, Simon Bailey als angemessen
grobschlächtiger  Athlet,  Ambur  Braid  als  koloratursprühend
überdrehte Königin und Sebastian Geyer als weiser Narr. Dazu
kommen Ludwig Mittelhammer, der in seinem kurzen Auftritt als
Professor Himmelhuber eine angenehm gefärbte, frei geführte
Stimme zeigt, und Nina Tarandek als seine psychoanalytisch
vorgebildete Tochter.

Eine vorbildhafte Spielplan-Politik führt zu einer Entdeckung,
für die sich der Weg nach Frankfurt gelohnt hat. Leider war
das Triptychon nur kurz im Programm – auf eine Wiederaufnahme
ist zu hoffen.

Am Mittwoch, 21. Juni, 20 Uhr befasst sich unter dem Titel
„Happy New Ears“ ein Werkstatt-Konzert im Opernhaus Frankfurt
mit dem Ensemble Modern mit dem Komponisten Ernst Krenek.

www.oper-frankfurt.de

http://www.oper-frankfurt.de/de/spielplan/happy-new-ears/?id_datum=613
http://www.oper-frankfurt.de


Verdis  „Macbeth“  in  Essen:
Das Drama der lebenden Toten
verläuft sich in Bildern
geschrieben von Werner Häußner | 26. Februar 2019

Gun-Brit  Barkmin
als Lady Macbeth in
Essen.  Foto:
Matthias  Jung

Ein  kleiner  Erdhügel  zu  den  gläsernen  punktierten
Zweiunddreißigsteln des Vorspiels von Verdis „Macbeth“. Ein
Grab. Zwei Menschen nähern sich ihm, Lilien in den Händen. Der
Fortissimo-Sturm der scharf akzentuierten Bläser bricht los.
Unter der Bühne kracht und knallt es; ein riesiger Baum reißt
sich los, kämpft sich hinauf in den dunklen Himmel, als starte
ein monströses Raumschiff. Die Wurzeln triefen zu Boden –
dorthin, wo sich ein kreisrunder Schlund geöffnet hat.

Mit einem spektakulären Bild werden die Zuschauer im Essener
Aalto-Theater  von  Bühnenbildner  Christof  Hetzer  in  Verdis
abgründige Tragödie hineingestoßen. Baum und Grab – Symbole
für Leben und Tod – bilden die zentralen Motive der Bühne;
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Abgrund und Brücke treten dazu: Hetzer baut über den manchmal
schwarz starrenden, manchmal trüb beleuchteten Krater einen
Steg wie aus einem jener schwarzweißen, gruseligen Gothic-
Krimis,  in  denen  sich  das  Abgründig-Menschliche  und  das
Unheimlich-Übernatürliche auf geheimnisvolle Weise verbinden.

Herbstblätter  bedecken  die  weite  Fläche  der  Bühne.  Ein
riesiger Raum, in dem die Figuren oft verloren wirken – wie
hinausgeworfen in eine Welt in Dunkelheit oder Zwielicht, in
der  sie  keine  Orientierung  finden.  Nur  die  Gräber  sind
Bezugspunkte: ein erdiges Kindergrab und ein alter Sarkophag
aus rissig-moosigem Stein. Dorthin werden die Toten gekippt.
Dort stirbt Macbeth, noch lebend schon im Grabe, mit seinen
letzten Worten die Krone von sich werfend.

Kinderlosigkeit  löst  den
blutigen  Machttrieb  aus:
Tommi  Hakala  am  Grab.  Ein
gestorbenes  oder  nie
geborenes  Kind?  Foto:
Matthias  Jung

Das Motiv der lebenden Toten ist auch für David Hermann in
seiner Inszenierung ein entscheidendes: Wenn der König die
Schotten für jenes fatale Fest versammelt, auf dem ihn der
Geist des ermordeten Banco in Angst und Wut entrückt, scheint
er längst selbst zum Totenreich zu gehören: Er spricht mit den
Ermordeten, die wie lebensgroße Marionetten auf dem Sarkophag
hocken,  lässt  sie  wie  Handpuppen  sprechen  und  nicken,



echauffiert sich, als eine der Gestalten zusammenklappt. Ein
grotesk-makabres Theater, von dem die Menschen um ihn herum
keine Notiz nehmen. Wie bei einem Picknick in Glyndebourne
sitzen sie im Herbstlaub, speisen aus geflochtenen Körben,
lassen  sich  von  Macbeth  ohne  Reaktion  die  Weinflasche
wegnehmen. Mit der realen Welt hat das mörderische Königspaar
nichts mehr zu tun – es ist längst in seine eigene Horrorwelt
hineingestorben.

Das ist alles sehr klug, sehr konsequent und sehr detailreich
erfunden – und lässt dennoch auf seltsame Weise unberührt.
Vielleicht,  weil  uns  diese  Wiedergänger-Geschichte  nicht
interessiert. Weil die Spannung zwischen der Welt der Lebenden
und der Toten im allumfassend leblosen Raum aufgelöst wird.
Weil  der  humane  und  der  politische  Aspekt  des  Stücks
wegsymbolisiert,  wegpsychologisiert  wird.  Oder  auch,  formal
argumentiert, dem spektakulären Baumstart zu Beginn szenisch
nicht mehr viel folgt.

Ein  riesiger  Baum
reißt  sich  los,
kämpft  sich  hinauf
in  den  dunklen
Himmel.  Foto
Matthias  Jung



Die Hexenchöre schallen aus der unbestimmten Dunkelheit; die
Erscheinungen im dritten Akt sind ein beziehungsreicher, aber
szenisch läppisch gelöster Aufmarsch schwangerer Frauen. Das
Bild des leidenden Volkes zu Beginn des vierten Aktes – der
Chor schiebt sich durch den Zuschauerraum nach vorne – bleibt
stumpf; die blutigen Kinderleichen um den Sarkophag auf der
Bühne wirken dazu wie ein zu billig geratener Schockeffekt.
Auch  die  zwei  Zeit-Ebenen,  durch  Hetzers  Kostüme
gekennzeichnet,  helfen  nicht  wirklich  weiter.

So spitzt sich das Drama nicht zu, sondern verläuft sich eher
in den Bildern. Ein Grund mag sein, dass Hermann mehr auf die
sorgfältig gesetzten symbolischen Gesten setzt als auf eine
sprechende  Personenführung.  Der  glänzende  Handschuh,  den
Macbeth vom Arm des toten Duncan streift – ist es „la man
rapace“, die „räuberische Hand“, die er gegen seine erklärte
Absicht dann doch erhebt? Wenn Macbeth den toten Banco mit
einer  Lilie  peitscht  –  ist  es  eine  Chiffre  für  den
verzweifelten Hass auf den Mann, der Kinder hat? Kleine Jungs
in Anzügen plagen den König – sind es die drohenden Nachkommen
Bancos?

Die Videos von Martin Eidenberger, projiziert auf den massiven
Mauerwürfel,  der  sich  einige  Male  über  die  Szene  senkt,
schaffen in der Hexenszene des dritten Akts eine deutende
Bild-Ebene, sind aber an anderer Stelle aber banal: eine rote
Hand  etwa,  oder  kaleidoskopartige  Muster.  Wir  sehen  eine
Inszenierung,  die  das  Stück  nicht  verschenkt,  die  viel
Reflexion und Dramaturgen-Subtext integriert, aber als Theater
die Spannung nicht hält, die Aufmerksamkeit nicht durchgehend
fesseln  kann.  Kein  missglückter,  aber  auch  kein  rundum
überzeugender Auftakt der neuen Ära am Aalto-Theater.



Einstand  mit  „Macbeth“:
Tomás  Netopil,  der  neue
Chefdirigent  der  Essener
Philharmoniker.  Foto:  TUP

Mit Spannung erwartet wurde den Einstand des neuen GMD Tomáš
Netopil  in  der  Oper:  Kurz  gesagt,  war  es  ein  glückliches
Debut. Netopil bewies, was sich bereits in Verdis „Missa da
Requiem“  im  Sinfoniekonzert  angekündigt  hatte:  Er  hat  die
Sensibilität  für  Verdis  musikalisch-dramatische
Orchestersprache,  für  den  klugen  Aufbau  dynamischer
Großstrukturen, für das behutsam ausgeformte Detail, für die
rhythmische Prägnanz und den erfüllten Duktus der Melodie. Dem
Finale des Ersten Akts etwa gibt er den agogisch gestalteten,
inneren  rhythmischen  Drang,  der  sich  in  der  sicher
angesteuerten  Entladung  befreit.

Die Philharmoniker lassen kaum etwas zu wünschen übrig, sind
auf dem Punkt, wenn es um die Einfärbung des Klangs durch
gekonnte  Balance  der  Instrumente  geht,  um  die  Schärfe
punktierter  Rhythmen  oder  den  wuchtigen  Tutti-Zugriff,
gestützt  von  prachtvollen  Blechbläsern.  Was  sich  noch
entwickeln muss, sind die Finessen des Ausdrucks: Die „tinta“,
die  Verdi  haben  will,  jene  im  Falle  des  „Macbeth“  dunkel
verschattete  Orchesterfarbe,  die  fahlen  Klänge,  die
erstickten,  halb  unterdrückten  Laute,  die  unwirklichen,
atmosphärisch entrückten Momente, bleiben bei Netopil noch zu
neutral. Und im Vorspiel schlittert er aus einer zu stark
angezogenen Bewegung in ein nicht unheimlich-majestätisches,
sondern schleppend langsames Tempo. Auch die kruden Striche
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waren überflüssig und ärgerlich: So etwas sollte sich Netopil
gleich gar nicht angewöhnen.

Eine  reife  Leistung  darf  man  Alexander  Eberles  Chor
attestieren: Tönten die Hexenchöre anfangs zu lyrisch-brav aus
dem Off, entwickelte sich der Klang ab dem Sextett mit Chor zu
prachtvoller  Größe.  Die  Solisten  geben  dagegen  nicht  nur
Anlass zum Glücklichsein. Gun-Brit Barkmin als Lady wird mit
den Anforderungen ihrer Riesenpartie in punkto Beweglichkeit
und psychologischer Differenzierung anstandslos fertig. Aber
die Stimmfarbe ist sehr hell und schwer zu verschatten. Ihre
Piano-Skala lässt sich weit auffächern, aber das hohe b, mit
dem sie im Sextett über den Chor kommt, klingt gellend und
scharf. Außerdem neigt Barkmin dazu, in die Sprechstimme zu
wechseln, nähert sich veristischen Ausdrucksmitteln, die sie
auch  in  ihrer  Wahnsinnsszene  einsetzt,  statt  mit  der
Stimmfarbe  zu  spielen.

Auch der Macbeth des finnischen Baritons Tommi Hakala flattert
unzureichend gestützt, wird immer wieder in der Höhe eng,
verliert den Kern des Klanges. Doch in der finalen Szene, als
Macbeth allen Sinns verlustig mit seiner Krone auch sein Leben
wegwirft,  läuft  Hakala  zu  großer  Form  auf:  Diesem
unterdrückten, stammelnden Absterben des Tones, das Verdi in
seinem  höchst  expressiven  Schluss  des  „Macbeth“-
Ursprungsfassung von 1847 fordert, entspricht der Sänger voll
und  ganz.  Hätte  er  nur  für  die  kantablen  Szenen  dieselbe
Solidität. Aber dort, wo sichere Technik gefragt ist, kommt
Hakala ins Schwimmen.

Für Alexey Sayapin, neues Ensemblemitglied, als Macduff gilt
das  nicht.  Er  demonstriert  in  seiner  Arie  eine  versierte
Beherrschung seines Tenors – die ihm in den dünn gequäkten
Tönen des Finales wieder fehlt. Was Sayapin nicht hat, ist der
flutende, freie Klang, der den traditionell geschulten, heute
selten gewordenen italienischen Tenor auszeichnet. Die Stimme
sitzt zu fest, der Klang wird nicht entspannt gebildet.



Ein Gewinn für Essen ist der Bass Liang Li: Eine voluminöse,
aber beherrschte Stimme, reich an Farben und fähig, sie auch
flexibel  einzusetzen;  ein  meist  kontrolliertes  Vibrato  und
eine  schmelzende  Legato-Linie.  Ein  mustergültiger  Banco.
Marie-Helen Joël bewährt sich erneut erfreulich als Kammerfrau
der Lady, die von Macbeth ebenso gemeuchelt wird, ebenso wie
der  in  seinen  wenigen  Sätzen  schönstimmige  Arzt  (Baurzhan
Anderzhanov).  Abdellah  Lasri  kann  als  Malcolm  problemlos
Tenor-Paroli bieten. Die erste Premiere unter Intendant Hein
Mulders ist mehr als ein Versprechen, noch nicht ganz eine
Erfüllung, signalisiert aber den Elan, mit dem sich das neue
Team am Aalto die Zukunft erobern will. Nur zu!


