Totale Maskerade: Giuseppe
Verdis ,,Un ballo in maschera”“
am Aalto-Theater Essen wieder
aufgenommen

geschrieben von Werner Haullner | 15. Oktober 2022

Szene mit Chor und Solisten des Aalto-Theaters aus
Giuseppe Verdis ,Un ballo in maschera“. (Foto: Saad
Hamza)

Gustav III. von Schweden, das historische Vorbild von Giuseppe
Verdis Riccardo im ,Maskenball”, war ein Opern- und
Theaternarr. Dietrich Hilsdorf hat in seiner Inszenierung fiir
das Essener Aalto-Theater daraus eine virtuose Konstruktion
abgeleitet. Alles, bis aufs bittere Ende, ist Maskerade.

Jetzt erlebte die aus dem Jahr 1999 stammende Arbeit Hilsdorfs
eine szenisch sorgfaltig einstudierte Wiederaufnahme.
Kompliment an Marijke Malitius: Die Intentionen des Regisseurs
sind wiedererkennbar, der Abend hat szenische Spannung und
wirkt unverbraucht packend wie eh und je.
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Zum lebendigen Eindruck tragt das Dirigat von Elias Grandy,
gastierender GMD aus Heidelberg, nicht unwesentlich bei. Er
lasst das Orchester atmen und achtet auf die Sanger, lasst die
Bogen bluhen und Details leuchten. Und er sorgt dafur, dass
die groBen leidenschaftlichen Ausbriuche der Musik nicht vorher
schon durch eine uberdrehte Dynamik entwertet sind. Auch der
Chor, einstudiert vom neuen Chordirektor Klaas-Jan de Groot,
erweist sich nicht erst im finalen Maskenball als
spielfreudig, sondern auch als sattelfest, ungeachtet einiger
verwaschener Momente, wohl auch durch die fordernde
Bewegungsregie verursacht.

Heute die anspruchsvollen Verdi-Gesangspartien zu besetzen,
ist eine Herausforderung fur sich. Das ist auch am Aalto zu
spuren. Mit Valentina Boi hat man eine Sopranistin
verpflichtet, die in Italien eine beachtliche Karriere macht
und die Rolle der Amelia bereits am Teatro Regio in Parma
gesungen hat. Doch dass Erfolge im Heimatland des Belcanto
heute kein Malstab mehr sind, wird in Essen nur allzu
deutlich. Boi hat erhebliche Schwierigkeiten, den Ton uUber den
Ubergang in die H6éhe bruchlos zu fihren. Er verliert seinen
Kern, wird angespannt und schrill. Wo sie sich auf die
Mittellage verlassen kann, wie in ihrer Arie ,Morro, ma prima
in grazia“ versteht sie, eindrucksvoll zu gestalten. Aber wenn
es, wie in der Szene auf dem Galgenberg, auf weit gespannte,
in sich gesteigerte Legati ankommt, fehlt der gleichmaliig
geflutete Klang und das sichere Fundament des Atems.

Schwere Partie — selbst fiir Pavarotti

FUr die Partie des Riccardo bringt Carlos Cardoso hdrbar
passende Anlagen mit. Die Rolle, in der selbst ein Luciano
Pavarotti bisweilen seine Probleme hatte, verlangt die legere
Leichtigkeit eines Filous, aber auch die Emotionalitat eines
Menschen, der vielleicht zum ersten Mal Uber das fluchtige
Begehren hinaus von einem tiefen Gefuhl von Liebe ergriffen
wird. Cardoso hatte sich ansagen lassen und war spurbar
beeintrachtigt, kann aber dennoch den spottischen Ton in der



Szene mit der Wahrsagerin Ulrica, die erwartungsvolle Freude
in seiner Auftrittscavatina ,La rivedra nell’estasi” und die
leidenschaftliche vokale Geste im Duett mit Amelia treffen. Es
durfte spannend werden, den Tenor, der in anderen Werken nicht
immer gluckhaft agiert hat, gesundet in dieser Rolle
wiederzuhoren.

Der lettische Bariton Janis Apeinis zeigt als Renato eine zu
groflen Ausbruchen fahige Stimme. Auch bei ihm hort man den
Willen zur Gestaltung; allerdings bringt er eine typisch
modern-russische Stimmschulung mit - und das bedeutet
kraftige, aber unflexible Tongebung, eine eher grobe Emission,
wenig Schattierungsmoglichkeiten wund Kkein geschmeidig
gebildetes Mezzoforte und Piano. Die Arie ,Eri tu“, seit jeher
ein Prufstein fur einen Verdi-Bariton, gelingt in der bitteren
Anklage, nicht aber in den ,dolcezze perdute” der wehmutigen
Erinnerung, flr die Apeinis keine Farbpalette einsetzen kann.
So bleibt nur, die Imposanz einer machtigen Stimme zu
bewundern.

Fiur den von Hilsdorf als androgynes Geschopf im erotischen
Dunstkreis Riccardos gezeichneten Oscar bringt Cathrin Lange
das jugendliche Auftreten und die entsprechende Stimme mit.
Das kecke Getraller des Pagen singt sie sympathisch leuchtend,
auch wenn sie in der einen oder anderen raschen Passage ein
wenig tricksen muss. Oleh Lebedyev empfiehlt sich in einem
verheiBungsvollen Deblt als Silvano; auch die beiden
Verschworer von Andrei Nicoaro und Baurzhan Anderzhanov lassen
keine Wunsche offen. Helena Zubanovich hat als Ulrica einen
dem Konzept der Inszenierung entsprechend weniger damonisch-
geheimnisvollen als kuhl-professionellen Auftritt: Auch sie
steckt in einer ,Rolle”, versinkt am Ende stumm im
Buhnenboden. Alles ,in maschera”“ eben.

Info und Tickets:
https://www. theater-essen.de/oper/spielplan/aaltomusiktheater/
un-ballo-in-maschera/7319/



Die Hoffnung auf Befreiung in
der Geschichte: Luigi Nonos
,Intolleranza” als Stream aus
Wuppertal

geschrieben von Werner Haullner | 15. Oktober 2022

Die Tristesse von Containerbehausungen moderner
Arbeitssklaven. Szene aus ,Intolleranza“ in Wuppertal.
(Foto: Bettina StoR)

Luigi Nonos Musiktheater ist eine Ikone der Moderne. Immer
wenn eines der Werke aufgefiihrt wird, umweht ein Hauch
sakularen Weihrauchs die Statte, fiihlen sich Musiker und
Publikum besonders herausgefordert. Eher bewundert als
geliebt, stellen , Al gran sole carico d’amore (1975) und sein
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Erstling , Intolleranza 1960“ (1961l) immense Anspriiche an die
Ausfiihrenden.

In Wuppertal wurden sie Uberzeugend eingelost: Aus Anlass des
200. Geburtstags von Friedrich Engels war die Inszenierung von
y,Intolleranza”“ (mit dem aktualisierenden Zusatz ,2021"“) dazu
gedacht, an das Schaffen des in Barmen geborenen Urvaters des
Marxismus zu erinnern. Tatsachlich ist Nonos Protagonist, ein
Gastarbeiter in einer schmutzigen Mine eines fremden Landes,
ein Prototyp eines Menschen, der seiner selbst als Subjekt der
Geschichte bewusst wird und den Kampf mit den Okonomischen
Verhaltnissen aufnimmt. Auch Nonos Begriff von der Geschichte,
in der sich ein Befreiungsprozess vollzieht, lasst sich auf
philosophische Vorstellungen Engels’ zuruckfuhren.

Dass die Premiere von ,Intolleranza 2021“ im Wuppertaler
Opernhaus erst ein halbes Jahr nach Engels’ Geburtstag
stattfindet, ist der Corona-Pandemie geschuldet. Es bleibt -
aus diesem Grund — auch bei einer einzigen Live-Vorstellung
fir die Presse. Das Publikum bekommt die , szenische Handlung“
ab 18. Juni als Stream zu sehen. Was in diesem Fall
bedauerlich ist, weil Johannes Harneit als musikalischer
Leiter die sonst kaum gewahrte Chance nutzt, nach Nonos
Vorstellungen einen mehrdimensionalen Raumklang zu entwickeln,
der im Stream wohl kaum akustisch nachvollziehbar wird.

Aus der Not der Pandemie macht Wuppertal eine Tugend: Das
Publikum — in diesem Fall die Musikjournalisten — sitzen im
Parkett, haben vor sich auf der Hinterbudhne, zehn Meter hoch
gestaffelt, 12 Schlagzeuger und 12 Blechblaser, im Graben
Streicher, Celesta und Harfen, auf den Rangen 12 Holzblaser
und die 24 Sangerinnen und Sanger des Wuppertaler Opernchores,
verstarkt durch Einspielungen des Chorwerks Ruhr. Harneit
dirigiert im Graben und wird durch einen zweiten Dirigenten,
Stefan Schreiber, hinter der Buhne unterstutzt.

Das Ergebnis ist eine musikalische Wucht: breit gesplitteter
Klang, extreme Transparenz, Reibungen statt Vermischung.



Harneits prazise Fuhrung der Ensembles und seine minutidse
Klangkalkulation im Raum fuhren auch zu verdichteten und
verschmelzenden Klangen, zu spharischen Interferenzen und
schwebenden Tongespinsten. Harneit entdeckt in Nonos
weiterentwickelter Zwolftonmusik nicht nur die scharf
geschnittenen Schlage, die schmerzhaften Dissonanzen, die
Spannungen zwischen extremen Registerfarben von Instrumenten,
sondern auch die Stille, die Finesse, den von den Solisten des
Sinfonieorchesters Wuppertal wohlgeformten Klang.

Mit der Bezeichnung ,azione scenica”“ (szenische Handlung)
setzt sich Nono bewusst von der ,Oper” ab. ,Intolleranza“
erzahlt nur skizzenhaft eine auBere Handlung, reiht eher
innere Prozesse aneinander und verknupft diese mit politischen
Statements, die vor sechzig Jahren als so brisant angesehen
wurden, dass der Schott-Verlag in der deutschen Ubersetzung
auf Entscharfung drangte. Schon Peter Konwitschny hat in
seiner Berliner Inszenierung 2001 darauf hingewirkt, die
Geschichte klar und unmissverstandlich zu erzahlen. Dem ist
auch Dietrich Hilsdorf in Wuppertal gefolgt.




Dietrich Hilsdorf aktualisiert die 60 Jahre alte
szenische Handlung: Anspielung auf den Fleischskandal
wahrend der Corona-Pandemie. (Foto: Bettina Stold)

Dieter Richter stellt die Buhne voll mit einem unwirtlichen
Wohncontainer-Aufbau, eine schabig eingerichtete Behausung fur
den Arbeitsmigranten. Ein Datum wird eingeblendet, der 11.
Januar 2021, der Tag, an dem die zweite Verscharfung des
Lockdowns bekanntgegeben wurde. Gestalten 1in weiler
Schutzkleidung mit blutigen Schurzen hecheln uber die dunkle
Buhne (Kostume: Nicola Reichert). Markus Sung-Keun Park, der
Emigrant, klagt mit gequalt positioniertem, aber dramatisch
effektvoll attackierendem Tenor uber die verzehrende Sehnsucht
nach seiner Heimat, beschlielBt, seine Geliebte (Solen
Mainguené) zu verlassen und zurlckzukehren. Er gerat durch
Zufall in eine Demonstration, wird festgenommen, verhort,
erfahrt in Folter und Konzentrationslager die Allmacht des
Staates und die Ohnmacht des Einzelnen. Das Verlangen nach
seiner Heimat verwandelt sich in den Willen zur Freiheit. Eine
neue Gefahrtin (Annette Schonmiller) gibt ihm neue Hoffnung in
der Einsamkeit; beide versinken in einer gewaltigen Sintflut.

Hilsdorfs Verweise auf den Tonnies-Fleischarbeiterskandal und
das Schicksal moderner Arbeitssklaven aktualisieren das
Provokante des Stlcks. Die Videos Gregor Eisenmanns sind im
Sinne Nonos, der Filmeinblendungen und Projektionen vorgesehen
hatte. Sie holen das AuBen nach Innen, lassen sich aber auch
als uUberhdohende Momente lesen, die das Einzelschicksal
transzendieren. Und wahrend sich — so eine Regieanweisung
Nonos — die Projektionen von ,Albtraumen der Intoleranz“
fortsetzen, sieht man in den Fenstern des Containers die Flut
steigen: Die Natur dUbernimmt am Ende den Willen der
marschierenden Arbeiter, ,mit dem Hochwasser einer zweiten
Sintflut die Stadte der Welten zu waschen”. Spatestens 1in
diesem Bild mindet Nonos politisch gemeinte Aktion in eine
apokalyptischen Vision, fur die er im Schlusschor Textteile
aus Bertolt Brechts Gedicht , An die Nachgeborenen” montiert.



Hilsdorf inszeniert dazu sparsam-stille Bilder, die an ein
Oratorium erinnern. Was bleibt, ist die Hoffnung auf eine
Zeit, in der ,der Mensch dem Menschen ein Helfer ist"“.

Luigi Nonos ,Intolleranza” 2021 ist ab 18. Juni im Online-
Streaming zu sehen. Weitere Termine, jeweils um 19.30 Uhr,
sind 26. Juni, 2. Juli, 13. und 27. August 2021. Tickets zu 12
Euro duUber die Webseite der Wuppertaler Bihnen:
www.oper-wuppertal.de

Menschheitsfamilie mit Gott
und Teufel: Dietrich Hilsdorf
inszeniert in Essen
Alessandro Scarlattis ,Kain
und Abel“

geschrieben von Werner HauBner | 15. Oktober 2022

Ein von der Zeit ausgezehrter, nobler Raum, verblichene
Tapeten, ein halbblinder Spiegel. Man sitzt bei Tische, zwei
Violinisten spielen Tafelmusik. Die Gewander entsprechen der
Mode kurz nach Beginn des 18. Jahrhunderts. Es ist die Zeit,
in der Alessandro Scarlatti in Venedig sein Oratorium iiber
Kains Mord an seinem Bruder Abel geschrieben hat, eine der
Schliisselgeschichten des Alten Testaments aus dem vierten
Kapitel des Buches Genesis.
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Das Drama kennt keinen Ausweg: ,Kain und Abel oder der
erste Mord“ (Cain, overo il primo omicidio) von
Alessandro Scarlatti am Aalto-Theater Essen. Von links:
Bettina Ranch (Kain), Dmitry Ivanchey (Adam), Tamara
BanjeSevi¢ (Eva), Xavier Sabata (Gott), Philipp Mathmann
(Abel). (Foto: Matthias Jung)

Am Aalto-Theater Essen kleidet sie Dietrich Hilsdorf mit
seinen Ausstattern Dieter Richter (Buhne) und Nicola Reichert
(Kostume) ins Ambiente der Entstehungszeit, doch er pflegt
damit Kkeinen Historismus, sondern entwickelt ein
hochartifizielles Zeichensystem, das fur Scarlattis verkappte
Oper aus dem Jahr 1707 komplexe Aspekte einer Deutung zulasst.

In seiner 20. Inszenierung fur das Essener Theater — erinnert
sei an die Skandale mit Verdis ,Trovatore“ und ,Don Carlo“,
aber auch an spannende psychologisch fundierte Kammerspiele —
macht Hilsdorf aus der biblischen Geschichte ein
Familiendrama: Gott und der Teufel sind keine aus dem Off
dréhnenden Ubermdchte, sondern heben am Tisch mit den Menschen
das Glas, geraten mit ihnen in korperlichen Kontakt. Wesen aus
Fleisch und Blut und dennoch durch ihre Positionen im



Geschehen auf der Buhne oft seltsam enthoben: Ein treffend
erfundenes Bild fur die Prasenz des Transzendenten in, aber
nicht seine Identitat mit den Lebensvollzugen der Menschen.

Spannung in jedem Moment

Hilsdorfs Fahigkeit, die Buhne auch bei stillstehender
Interaktion mit Leben und Spannung zu erfullen, macht aus
diesem pausenlosen 140-Minuten-Stick einen Abend ohne
Leerlauf. In jedem Moment auf die Personen auf der Buhne
konzentriert, erschlieft er mit seinen Darstellern in prazis
ausgeformten Gesten und Gangen ihre seelische Verfassung, ihre
Emotionen, ihre inneren Entscheidungen. Und das in einem
auBerlich handlungsarmen Verlauf, denn das Libretto des
Kardinals Pietro Ottoboni — der gleichzeitig mit Scarlatti
auch den jungen Handel forderte — stellt die theologische
Reflexion gleichrangig neben die biblische Erzahlung.
Hilsdorfs Vorzug ist, dass er diese Ebene in seine
Inszenierung integrieren kann. Der Provokateur von fruher hat
sich zum genau analysierenden Beobachter gewandelt.

Die Verfiuhrung tarnt sich weiblich-erotisch: Baurzhan



Anderzhanov (Teufel), Bettina Ranch (Kain), Dmitry
Ivanchey (Adam). (Foto: Matthias Jung)

Hilsdorfs Zeichensystem 1lebt aus sinnenfrohen Details, die
sich dennoch zu einem schlussigen Ganzen fugen: Adam und Eva
tragen Gewander in der BuBfarbe Violett. Der Teufel tritt, in
eine kostbar gearbeitete Prachtrobe gehiullt, als mondane Frau
auf — mit einer Anmutung von Macht und Erotik, die Kain in
ihren Bann ziehen muss. Dass der Bose die Macht Gottes
nachafft, wird deutlich beim Entschluss zum Brudermord: Wie
der Schopfergott Michelangelos in der Sixtinischen Kapelle
streckt er den Finger aus, der quasi den morderischen Funken
auf Kain uUbertragt.

Das Bose bleibt in der Welt

Zwei Kerzen signalisieren die Opfer: Abels Kerze flammt hoch,
Kains Kerze raucht nur. Zurucksetzung und die damit empfundene
Ungerechtigkeit, Neid und der Dunkel des ,Erstgeborenen”
motivieren die Tat Kains. Er blast die Kerze des Bruders aus
und erschlagt ihn unter der festlichen Tafel. Kain und Luzifer
trinken sich zufrieden zu. Spater wird Gott den Teufel aus dem
Reifrock schalen und so die Tauschung aufheben: Im Untergewand
am Rande sitzend, wird dieser die Trauer Adams und Evas
beobachten und dabei versonnen einen Apfel schalen. Das Bose
bleibt Bestandteil der Welt; es ist aber auch an der Rettung
beteiligt: Wenn Adam am Ende auf die Menschwerdung Gottes in
Jesus anspielt (,aus meinem Blut soll der Erloser geboren
werden”), nagelt der Teufel ein Kreuz mit einem Corpus an die
Wand. Das Ende bleibt ambivalent: Dass alle Protagonisten am
Tisch die Suppe ausloffeln, wirkt unverkennbar ironisch, lasst
aber eine endzeitliche Versohnung nicht auller Acht.
Familiendrama und universales Schopfungs- und Erlosungsdrama
gehen ineinander uber.

Hilsdorf ist ein Regisseur, der — urspriunglich aus dem
Schauspiel kommend - selbst in seinen provozierendsten
Arbeiten nie vergessen hat, szenisch mit der Musik zu



interagieren. In Essen fuhrt die musikalische Sensibilitat zu
einer glucklichen Einheit von Bild und Klang, die Uuber die
Integration des Orchesters in das Buhnenbild hinausgeht.
Dirigent Rubén Dubrovsky halt so den direkten Kontakt zu
Szene, die Sanger und die Musiker stellen sich ideal
aufeinander ein.

Inspirierte Musik Alessandro Scarlattis

Scarlattis Musik erweist sich in ihrer Tonarten-Dramaturgie
und in ihrer vielfaltigen, klangsensiblen Durcharbeitung
geradezu als theologisch inspiriert. In ihrer Arie ,,Sommo Dio“
etwa auBert Eva die bittende Hoffnung auf Befreiung durch das
,heilige Holz“ und das ,geopferte Lamm“ und bringt damit die
neutestamentliche, christologische Perspektive ein. Das Lamm,
das Abel opfern will, ist ein anderer Verweis auf Christus,
das ,Lamm Gottes, das die Sunde der Welt hinwegnimmt“. Die
Arie steht in g-Moll, und in dieser Tonart kindigt sich das
Erscheinen Gottes in einer Sinfonia — also zunachst rein
instrumental - an.

Gott wund Abel: Philipp
Mathmann (Abel) und Xavier
Sabata (Gott). (Foto:
Matthias Jung)

Gottes Arie — durch die Art (,mezzo carattere”) mit Abel
verbunden — steht dann in F-Dur und hebt sich damit deutlich
ab — die Transzendenz des Erlosung verheiBenden Gottes wird



betont, wahrend er, wenn er Kain die Folgen seiner Tat
klarmacht, das ,menschliche” g-Moll in G-Dur moduliert,
verbunden mit einem unerbittlichen Streicher-0stinato, welches
das Schicksal des mit dem Kainsmal zugleich gezeichneten und
vor dem Tod geschutzten Morders in scharfen, harten
Akzentuierungen verdeutlicht.

Auf diese Weise schafft die dramatisch begrindete, dennoch
souveran formal gestaltete Musik Scarlattis eine enge
Verbindung mit der Szene. Die Essener Philharmoniker sind in
ihrem wachen, flexiblen, in Klang, Phrasierung und
Artikulation nahe an historisch informierten Spezial-
Ensembles. Eine fabelhafte Leistung der Musiker, die sich ja
mit Repertoire aus allen Epochen befassen mussen, aber auch
von Dubrovsky: Der Wahl-Wiener, der demnachst Handels ,Alcina“
in Hannover und ,Giulio Cesare” in St. Gallen dirigiert,
stellt die Beziehung zwischen Bihne und Orchester her und
fuhrt die Sanger sicher und in organischen, wenn auch manchmal
sehr beschaulichen Tempi. Die Instrumente, etwa das Fagott in
den g-Moll-Arien Evas oder die beiden Floten sind szenisch
zugeordnet, und fur den Auftritt des Teufels pervertiert Felix
Schénherr mit unheimlich schnarrenden Registern den sakralen
Klang der Orgel.

Vorziigliche Sanger

Gesungen wird in Essen ebenfalls vorzuglich. Bettina Ranch
fuhrt ihren Mezzo elegant durch die Bravour und das Cantabile
der Arien Kains, beleuchtet stimmlich die Facetten dieses
Charakters, der sich keineswegs im ,Bosen” erschopft und im
Widerstand gegen die zweite Versuchung des Teufels, sich
selbstbestimmt das Leben zu nehmen und damit ultimativen
Widerstand gegen Gott zu leisten, einen heroischen Zug erhalt.

Tamara BanjeSevi¢ kleidet die Trauer und Reue Evas, aber auch
ihre Hoffnungen mit einem weich formenden, innigen, flexibel
ausgestaltenden Sopran. Dmitry Ivanchey als gebrochener, am
Stock gehender Mann in edlem Justaucorps, muss sich in seiner



ersten ,aria di bravura“ noch mit Muhe und fest sitzender
Stimme durch Sechzehntelketten kampfen, gewinnt aber im Lauf
des Abends souverane Prasenz. Xavier Sabata setzt einen
virilen Alt fur die Stimme Gottes ein, die er auch mit Scharfe
und profunder Energie dramatisch aufladen kann.

Baurzhan Anderzhanov als
mondaner Teufel. (Foto:
Matthias Jung)

Baurzhan Anderzhanov kann mit seinem unverschleierten, in der
Artikulation unbestechlichen, klanglich schlank-leuchtenden
Bass in einer weiteren Glanzrolle am Aalto-Theater brillieren.
An Philipp Mathmanns Stimme werden sich die Geister scheiden:
Der Counter intoniert traumsicher, singt aber die Todne steif,
manchmal Uberzogen schrill an und pflegt das geradlinige
,weille” Timbre, das in Alte-Musik-Kreisen bisweilen sehr
geschatzt wird, mit italienischem Belcanto aber wohl wenig zu
tun hat. Dietrich Hilsdorf, der nach sieben Jahren an das
Essener Haus zuruckgekehrt ist — und in zwei Jahren eine neue
Inszenierung verantworten wird — erhielt einhellige Ovationen;
das gesamte Ensemble genoss den langen, herzlichen und
verdienten Jubel des Publikums.

Vorstellungen am 30. Januar, 20. und 29. Februar, 4., 8., 13.,
20. Marz und 3. Mai. Info:
https://www. theater-essen.de/spielplan/kain-und-abel/3798/



Essen spielt wieder Hilsdorfs
,Maskenball” - Inszenierung
von 1999 hat 1immer noch
Bestand

geschrieben von Werner Haullner | 15. Oktober 2022

Christina Clark
(Oscar) und Michael
Wade Lee (Riccardo)
in der
Wiederaufnahme von
Verdis ,Maskenball”
am Aalto-Theater in
Essen. Foto: Saad
Hamza

Dietrich Hilsdorfs Inszenierungen haben auch Jahre nach der
Premiere nichts von ihrer Relevanz verloren. Entsprechend gut
gefiillt war der Zuschauerraum des Essener Aalto-Theaters bei
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der Wiederaufnahme von Verdis ,Un ballo in maschera®, einer
Inszenierung von 1999.

Es lag auch an der szenischen Einstudierung von Carolin
Steffen-Maall, dass Hilsdorfs kunstvolles Spiel um Schein und
Sein, um Theater und Wirklichkeit, um das Leben als
fiktionales Kunstwerk und als reales Ereignis so plausibel
funktioniert. Entgegen so mancher zeitgeistiger Regie-AuRerung
hat sich dieser ,Maskenball” nicht Uberlebt; er hat das Zeug
zum ,Klassiker*.

Natlrlich muss man nach 16 Jahren in der Charakterisierung der
Personen mit Unscharfen rechnen. Von der ursprunglichen
Besetzung mit Mihkail Dawidoff (Riccardo), Karoly Szildagyi
(Renato), Iano Tamar (Amelia) und Ildiko Szonyi (Ulrica) ist
niemand mehr beteiligt. Aber die Darstellercrew der
Wiederaufnahme flgt sich in das Spiel ein, verinnerlicht die
Partien und gestaltet sie nicht nur sangerisch uberzeugend. Da
ist Michael Wade Lee der intelligente, zugellose Hedonist, der
uber seine hofische Umgebung Regie fuhrt und Macht
demonstriert. Der Tenor gibt diesem Riccardo — in Hilsdorfs
sinnreicher Umdeutung der Konig von Neapel, der Stadt, in der
Verdis Oper unter der Zensur 1litt - die Ziuge des
renaissancehaften Individuums, das ein Leben in Fulle genielien
will und es unerwartet verliert.

Wade Lees Riccardo wirkt wie ein verzogenes Kind, aber auch
nachdenklich und seiner Lage bewusst in den intimen Momenten
der Rolle. Sein kerniger Tenor bewaltigt die lyrische Noblesse
wie den dramatischen Nachdruck; nur in der HoOhe wirkt der
lockere Schmelz gefahrdet. Das Duett mit Amelia (,M’'ami! .. O
qual soave brivido®) wird, ausgehend von einem sinnlichen
Piano, zum hinreillenden Moment passionierten Singens.



I

Wirdevolle Resignation:
Katrin Kapplusch als Amelia
am Aalto-Theater. Foto: Saad
Hamza

Dazu braucht der Tenor die passende Partnerin, die er am Aalto
in Katrin Kapplusch gefunden hat. Die Sopranistin hat die
anspruchsvolle Partie der Amelia bereits in ihrem friheren
Engagement in Plauen-Zwickau gesungen. Vor allem kommt ihr
entgegen, dass ihre Stimme im Zentrum unanfechtbar sitzt. Ein
storendes Tremolieren stellt sich nur ein, wenn Kapplusch den
Aufstieg in die HOhe nicht im Griff hat; dann muss sie sich
auch forciert Uber die Bogen retten und lasst unfreiwillig
ahnen, wie schwer es Verdi in dieser Partie den Sangerinnen
macht. ,Morrdo — ma prima in grazia“, ihre Arie im dritten Akt,
gestaltet Kapplusch aber mit groBBartigem Gespur flur die Farben
der Tone, mit denen sie die wilrdevolle Resignation einer Frau
ausdruckt, die weils, dass sie gegen den Lauf des Unheils keine
Chance mehr hat.

Ihr Partner ist Luca Grassi als Renato, der im dritten Akt
eine Reihe von Bewahrungsproben zu bestehen hat. Der Sanger
mit einer langen Karriere in Italien hat sich in Essen bereits
als Valdeburgo in Bellinis ,La Straniera“ ausgezeichnet und
wird demnachst als Scarpia in ,Tosca”“ zu hdren sein. Er fuhrt
sich im ersten Akt mit gut gestlitzten, prasenten Tonen ein,
die aber Farbe und Emotion vermissen lassen. Mit dem Ambitus
von ,Eri tu” dudrfte Grassi eigentlich keine Probleme haben,



aber an diesem Abend entglitt ihm einmal die HOhe, deswegen
wohl setzte er auf Kraft und erklomm die hoch liegenden Teile
der Arie (,0 dolcezze perdute ...") mit Druck statt mit
Delikatesse. Sangerpech.

In der wiurdelosen Maskerade, in die Ulrica gezwungen wird,
offenbart sich Teva Prudnikovaite als Uuberzeugende
Darstellerin; entsprechend neutral lasst sie die eigentlich
gespenstische Beschwérung ,Re d’abisso” klingen — es ist ja
alles ,Mache”, das Drohend-Unheilvolle der Szene 1ist
Belustigung fur die Damen und Herren bei Hofe, inszeniert vom
Konig. So wirkt der Verzicht auf vokale Farben konsequent im
Sinne der Konzeption des Stulcks.

Als Oscar raumt — reizend und quicklebendig wie stets -—
Christina Clark ab; René Aguilar (Erster Richter) und Georgios
Iatrou (Silvano) bleiben ebenso wie Sang Yun Lee (Diener
Amelias) 1ihren kleinen Partien nichts schuldig. Die
Verschworer Tom und Sam sind bei Baurzhan Anderzhanov und Bart
Driessen besten Kehlen anvertraut. Matteo Beltrami fuhrt die
Essener Philharmoniker fur Farbe, Agogik und Spannung 1in
weitraumiger Phrasierung; der Chor, den Patrick Jaskolka
einstudiert hat, tragt mich wacher Aktion und vokaler Prasenz
nicht wenig zum Gelingen des Abends bei.

Weitere Vorstellungen am 26. Dezember und 24. Januar 2016.
Info: www.aalto-musiktheater.de

Emporung auf der Buhne,
Verargerung im Parkett:
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,2Ariadne auf Naxos” an der
Rheinoper

geschrieben von Anke Demirsoy | 15. Oktober 2022

Der Komponist (Maria
Kataeva) sieht die
Urauffuhrung seines neuen
Werks in Gefahr (Foto: Hans
Jorg Michel)

Selten so ein damliches Gesicht gesehen. Schon gar nicht auf
einer Opernbiihne. Dabei hat ,Ariadne auf Naxos” doch gerade
erst begonnen. In der Titelpartie verzehrt sich die Primadonna
vor Kummer iiber den Verrat des Theseus, kehrt sich in bitterem
Schmerz von der Welt ab — und Truffaldin, ein Komédiant aus
der Gruppe der leichtlebigen Zerbinetta, glotzt dumpf
verstandnislos wie ein RTL II-Fan, der versehentlich 3sat
eingeschaltet hat. Womoglich hielt er Ariadne bislang fiir eine
Meerjungfrau. Und Theseus fiir ein Worterbuch.

Mit derlei Unvereinbarkeiten spielt Dietrich Hilsdorf in
seiner ersten Strauss-Inszenierung, die er jetzt an der
Rheinoper in Dusseldorf realisiert hat. Es ist, als habe der
Regisseur mit , Ariadne auf Naxos” ein ideales Gefall flur seine
reiche Theater-Erfahrung gefunden. Das unbequeme Zwitter-Werk,
das seine eigene Entstehung zum Thema erhebt und wie ein
Irrlicht zwischen Schauspiel, Buffa-Komddie und Opera Seria
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schwankt, bietet ihm eine perfekte Vorlage fur eine Persiflage
uber das Theater am Theater.

Naturlich ist das schon oft versucht worden, aber zickende
Primadonnen, eitle Tendre, renitente Orchestermusiker und
herrschsuchtige Intendanten sind als Stoff zumeist rasch
erschopft. Hilsdorf hingegen eroffnet ein viel weiter
gefasstes Panorama. Genlsslich spiellt er auf, was uns auch
heute sattsam bekannt vorkommt: solvente Geldgeber mit
geringem Kunstverstand, erstaunlich unversohnliche Verfechter
der ernsten und der unterhaltenden Muse, sowie ein Publikum,
dem ein Feuerwerk und ein feines Dinner ungleich wichtiger
sind als die Musik, ohne die es ein sehr netter Abend hatte
werden konnen.

Um die aus wenigen Holzbrettern zusammen gezimmerte
Stehgreifbuhne herum, die auf die italienische Commedia
dell’arte verweist, bringt die Regie die Figuren mit Lust zur
WeilBglut (Buhne: Dieter Richter). Bis auf den blasierten
Haushofmeister, Sprachrohr des machtigen Geldgebers, argern
sich eigentlich alle uUber die Zumutungen, die sie beim
Einstudieren der Oper ertragen mussen. Der Haushofmeister
seinerseits scheucht das reale Publikum der Rheinoper mehrfach
von den Sitzen hoch, um den Willen seines Herrn uber ein
mitten im Parkett platziertes Mikrophon zu verkinden. Da heben
sich Augenbrauen, da gibt es genervte Blicke, da reagieren die
realen Operngaste mit genau der miuhsam unterdriuckten Empdrung,
die auf der Bihne schon langst dominiert. Also wirklich. Muss
denn das sein?



LY
Der Harlekin (Dmitri Vargin)
trostet die Primadonna
(Karine Babajanyan. Foto:
Hans JOorg Michel)

Es ist erstaunlich, mit welch leichter Hand Hilsdorf das
dissoziative Gesamtkunstwerk der Ariadne plausibel macht. Mit
Hilfe der Beleuchtung (Volker Weinhart) trennt er Vorspiel und
Oper, um sie spater kunstvoll ineinander zu weben. Der
Charakter des unvollendeten Meisterwerks inspiriert ihn zu
einem quirligen Spiel, dessen Details hier nicht alle verraten
werden sollen.

Gesungen wird namlich auch noch, und das exzellent. Karine
Babajanyan ist eine wunderbare Primadonna, die uns Ariadnes
Schmerzen ebenso tief und glutvoll fuhlen 1lasst wie ihren
Jubel Uber die Begegnung mit Bacchus. Elena Sancho Pereg zeigt
nicht nur stimmliche Artistik: Als lebenslustige Zerbinetta
schraubt sie sich mit soubrettenleichtem Sopran in den
Koloraturhimmel, schlagt auf der Bihne Rad und rutscht nach
ihrer Bravourarie flugs noch in den Spagat. Maria Kataeva
bringt uns die Bedrangnis des Komponisten mit Ausbridchen nahe,
die vor Zorn beben, wahrend ihrem Parlando zuweilen eine
gewisse Sprode anhaftet. Heldisch helle Kraft verstromt der
Tenor von Roberto Sacca, der die gefiirchtete Partie des
Bacchus mit Bravour meistert. Ariadnes Najaden, Zerbinettas
Harlekine und viel Theaterpersonal wuseln 1in steter
Geschaftigkeit um diese Hauptfiguren herum.

Einige akustische Probleme bereitet die Platzierung der
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Dusseldorfer Symphoniker, die hinter einem Gazevorhang im
hinteren Teil der Buhne musizieren. Unter der Leitung von Axel
Kober gewinnt das Kammerensemble nach und nach einen
glanzenden, elegant-biegsamen Klang.

(Termine und Informationen:
http://www.operamrhein.de/de DE/events/detail/12278019/)

Fur die Ruhmeshalle der
Opernregie: Hilsdorfs
uberwaltigender »EUgen
Onegin“ 1in Koéln

geschrieben von Werner HauBner | 15. Oktober 2022

Es war einer jener Opernabende, die — wie es Zerbinetta in
StrauB‘ ,Ariadne auf Naxos” sagt — hingegeben stumm machen.
Bei dem man den Eindruck hat, noch so gewahlte Worten blieben
schmerzhaft ungeniigend hinter der Tiefe des Erlebten zuriick.
Bei dem jede Beschreibung vergeblich ist, die versucht, dem
unmittelbaren Eindruck einen Begriff zu geben. Bei dem es dem
Rezensenten schwer fallt, die professionelle Distanz zu
wahren.

Geschafft hat das kein ,neuer Gott“, sondern ein erfahrener
Regisseur, in Einklang mit einem wunderbaren Team: Dietrich
Hilsdorf hat in Koln im Zeltbau am Hauptbahnhof einen ,Eugen
Onegin® erarbeitet, der es zumindest auf einen Spitzenplatz
bei den diversen Umfragen zur besten Inszenierung der Saison
schaffen miusste.
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Olesya Golovneva
(Tatjana) und
Andrei Bondarenko
(Onegin) 1in der
Kolner Inszenierung
von Tschaikowskys
»Lyrischen Szenen”.
Foto: Paul
Leclaire/Oper Koln

Das schier unglaubliche MaB des Gelingens ist zuallererst dem
Menschenbeobachter Hilsdorf zu verdanken. Tschaikowskys
»Lyrische Szenen” eignen sich ja nicht fur den Aktionismus,
mit dem andere Regiefuhrer sie aufzupeppen suchen. Aus dem
Zusammentreffen eines in das fiktive Leben und Lieben seiner
Romane versponnenen Madchens mit einem jungen Mann, der schon
(zu) viel erlebt haben durfte, sind kaum szenischen Funken zu
schlagen. Es sei denn, man heifSt Dietrich Hilsdorf und hat
einen ausnehmend scharfen Blick fur die menschliche Psyche.

Die anderen Ursachen fur das Kolner Opernwunder heiRen Marc
Piollet und das Gurzenich-Orchester. Sie treiben die
Verfeinerung der ohnehin 1in ausgesuchtem Raffinement
schwelgenden Partitur auf die Spitze. Das liegt nicht nur an
der stets lockeren, gelassenen Phrasierung, der sanften
Brechung der Orchesterfarben, der dynamischen Delikatesse.



Piollet versteht es, die milde Wehmut und den zitternden
Enthusiasmus in noblen Klang zu kleiden; das Orchester ist in
den neblig-depressiven Momenten des zweiten Akts ebenso
sensibel bei der Sache wie in der auffahrenden Aggressivitat
der Polonaise oder der nervosen Rastlosigkeit des Finales. Und
der intensiven Glut der emotional hochfahrenden Musik
Tschaikowskys, die ja nicht nur 1lyrische Verinnerlichung
kennt, folgt Piollet nicht mit vordergrundiger Brillanz oder
saftigem Ausspielen, sondern mit einem gebandigten,
untergrundigen Drangen.

Was ,macht“ Hilsdorf mit den ,lyrischen Szenen”, dass sie so
eindringlich wahrhaft wirken? Dass die Kunstfiguren der Oper
an die tragischen Charaktere aus einem Tschechow- oder Gorki-
Drama erinnern? Die Antwort: Eigentlich nichts. Er beobachtet
nur genau, was in ihnen vorgeht, und weill mit sicherer Hand
seine Darsteller zu animieren, jeden Moment auf der Bulhne zu
leben. Dieser ,Eugen Onegin“ 1ist ein Abend subtiler
Interaktion, erschlossen mit minimalen Gesten, mit sprechender
Mimik, mit genau austarierten szenischen Reaktionen auf die
Musik. Hilsdorf ist einer der Regisseure, die auf die Musik
achten — auch wenn er aus dem Schauspiel kommt, hat er selbst
in seinen provozierendsten Arbeiten nie den Blick auf die
Musik vergessen.

Prazise szenische Darstellung innerer Zustande

Wie prazis Hilsdorf innere Zustande szenisch zu reprasentieren
versteht, erweist zum Beispiel die entscheidende Begegnung
zwischen Tatjana und Onegin: Wie den jungen Andrei Bondarenko
bei der Lektiire des Briefes der Uberschwang des Bekenntnisses
nervt, wie er um pubertare Gefuhlslagen wissend grausam
gerecht urteilt, mit einer Mischung von wissender Anteilnahme
und der eisigen Klugheit seiner abgebriuhten Erfahrungen. Auch
Onegin ist ein mehrdimensionaler Charakter — und Bondarenko
macht das im Spiel und im Tonfall seines schlanken,
gestaltungswilligen Baritons deutlich.



Ein Buch der Gefuhle ist das Antlitz Tatjanas: Olesya
Golovneva, die in KOln in so einigen groflen Rollen brillierte,
lebt diese Rolle geradezu: Wie sich vorausschauender Schmerz
mit vager Hoffnung paart, wie sie die Tranen zuruckhalt, unter
den Worten Onegins immer mehr die Fassung verliert, wie sie
die Fauste im SchoB ballt und die stumme Bitte formuliert, es
moge vielleicht doch glucklich ausgehen — alles das ist groRe
Menschendarstellung. Und durch den manchmal etwas schwer
schwingenden, aber tadellos gefuhrten und zum enthusiastischen
Aufschwingen ebenso wie zu lyrischer Verinnerlichung und
traumatischer Blasse fahigen Sopran Golovnevas erfullt sich
die szenische Intensitat auch musikalisch aufs Wahrhaftigste.

Hilsdorf verliert mit der Konzentration auf Schlisselszenen
nicht den Blick auf die Figuren, die scheinbar am Rand stehen,
tatsachlich aber dem Drama unersetzlich Akzente mitgeben: Da
ist Dalia Schaechter als Larina, eine erniuchterte Frau,
pragmatisch, durch das Schicksal hart geworden. Tatjanas
Blucherverliebtheit akzeptiert sie nur muhevoll und mit einer
Spur scharfen Hohns. Eine Frau, die dem Chaos der Welt ein
beherrschtes System gesellschaftlich kontrollierten Verhaltens
entgegensetzt, das durch Onegins und Lenskis Ausbruch
zusammenbricht. So geht es auch ihr: Teilnahmslos sitzt sie
zuletzt im Rollstuhl, vom Schlaganfall gelahmt.

Raum und Licht stiitzen Hilsdorfs Menschenstudien

Schaechter, eine groBBartige Darstellerin, bringt mit Anna
Maria Dur als Filipjewna das Quartett mit Tatjana und Olga in
der ersten Szene musikalisch so wunderbar auf den Punkt, wie
man es selten zu hdren bekommt. Der ,Njanja“, ebenfalls vom
Leben gezeichnet, gibt Dur mutterlich-verstandnisvolle Zige,
ausgedruckt in kleinen Gesten und Zwischentonen. Adriana
Bastidas Gamboa ist die attraktive Olga, die sich eigentlich
nur langweilt, wahrend Lenski seine Liebesschwlire vortragt,
als wurde er eine Lesung seiner eigenen Gedichte veranstalten.
Sie steht auf der ,realistischen” Seite und ware die geeignete
Nachfolgerin der Hausherrin im System Larina. Dass sie sich -



wie in der Vorlage Puschkins — schnell mit einem Soldaten
trostet, zeigt Hilsdorf in einem Streiflicht wahrend der
Polonaise des dritten Akts, die eher Zluge einer Totenzugs als
eines Festes tragt.

Die Scharfe der Analyse lasst nur in der Episode mit dem
Fursten Gremin nach. Das mag an Robert Holl 1liegen, der
szenisch eher neutral einherschreitet, leider auch in den
Hohen ins Schwimmen gerat und den Schmelz flr die Legati nicht
mitbringt. Auch Matthias Klink erfullt die Rolle des Lenski
nicht ganz glucklich. Bei aller darstellerischen Sensibilitat,
die sich mit musikalischem Verstehen eint, fehlt ihm der
freie, geldste Ton.

Alexander Fedin macht aus Monsieur Triquet eine bitter-
komische Variante des Hoffmann’schen Kapellmeisters Kreisler:
Er ist fur ein bisschen Unterhaltung gut, aber verstehen wird
ihn in dieser rustikalen Ballgesellschaft niemand. Dass er die
letzte Strophe seines Couplets der geduldigen Filipjewna im
allgemeinen Trubel unbeirrt vortragt, tragt die Ziuge einer
Groteske. Auch Stefan Kohnke als Hauptmann, Luke Stroker als
Saretzkij und Rolf Schorn als Guillot machen aus ihren
marginalen Figuren grofBe, weil 1im Detail durchgestaltete
Rollen. Nicht zu vergessen: Der Chor gibt — dank Andrew
Ollivant — nicht nur musikalisch, sondern auch in seiner
prazisen Buhnenaktion sein Bestes.

Dieter Richter hat fur Hilsdorfs Menschenstudie eine im besten
Sinne unspektakulare Buhne gebaut: Einen Salon, wie man ihn 1in
russischen Herrenhausern heute noch finden kann, lichtvoll,
dezent in Pastellfarben, mit zuruckhaltender florealer
Dekoration. Das elektrische Licht ist nachtraglich eingebaut;
die Leitungen fuhren in schwarzen Rohren zu altertimlichen
Bakelit-Schaltern. Liebe zum Detail verbindet diesen Raum, der
sich zur Halle erweitern lasst, mit Renate Schmitzers
Kostumen, die sich stilistisch zwischen der Zeit Tschaikowskys
und den funfziger Jahren bedienen. Dass Raum und Licht
(Andreas Gruter) die Inszenierung kongenial stutzen, tragt



dazu bei, fur diesen Kolner ,Eugen Onegin“ schon mal einen
Platz in der Hall of Fame der Opernregie zu reservieren.

Akzent zum Verdi-Jahr: ,Die
Rauber” (,,I Masnadieri®) am
Aalto-Theater Essen

geschrieben von Werner Haullner | 15. Oktober 2022

Was bringt eigentlich so ein Jubilaum? Im Zweifelsfalle
nichts: Auf Richard Wagners 200. Geburtsjahr trifft das zu.
Und fiir Giuseppe Verdi, dessen 200. Geburtstag im Oktober
gerade medial préapariert wird, steht Ahnliches zu befiirchten.

Schreibtischtater: Szene aus
Verdis ,Masnadieri® am
Aalto-Theater Essen: Marcel
Rosca (Maximilian), Zurab
Zurabishvili (Karl), Liana
Aleksanyan (Amalia), Rainer
Maria ROhr (Herrmann). Foto:
Thilo Beu

Verdi hat nicht einmal die hassliche Seite aufzuweisen, die
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bei Wagner von einer aufgescheuchten Kultursociety nach
jahrzehntelanger seriodoser Forschung nun 1in hippeligem
Moralismus breit getreten wurde. Verdi war kein Antisemit,
sein Lebenswandel sperrt sich der Mythenbildung und kein
Faschist hat ihn zum Inspirator erkoren.

Hatten sich wenigstens die Operntheater von seinem Guvre
inspirieren lassen, hatte das Jubeljahr den Blick weiten
kdnnen. Denn Verdi hat gut doppelt so viel komponiert als das
Dutzend Werke von ,Nabucco”“ bis ,Falstaff“, die des
Geburtstagsklamauks nicht bedurfen, um andauernd uberall
inszeniert zu werden. Doch bisher ist — auch mit Blick auf die
Spielzeit 2013/14 — von einem Aufbruch hin zu unvertrauten
Verdi-Ufern wenig zu spuren. Ein paar hochherzige Projekte
gibt es: Krefeld-Monchengladbach erdffnet die Spielzeit mit
,Stiffelio” — einer der am straflichsten missachteten Opern
Verdis. In Bielefeld wird es ,Giovanna d’'Arco” in einer der
Urfassung angenaherten Rekonstruktion geben. Und Frankfurt
lenkt schon zum Ende dieser Spielzeit den Blick endlich einmal
wieder auf Verdis groBes franzosisches Experiment ,Les Vépres
Siciliennes” — 1in einer Inszenierung des Dortmunder
Intendanten Jens-Daniel Herzog.

Als einziges der grollen deutschen Opernhauser plant Hamburg
ein Projekt, das der Bedeutung Verdis angemessen ist. Wie als
Gegenpol zur ,Trilogia popolare” (Rigoletto, La Traviata, Il
Trovatore) stellt die Staatsoper im Oktober/November drei
verschollene Verdi-Opern auf die Bihne: ,I Lombardi alla prima
crociata“, ,I due Foscari® und ,La Battaglia di Legnano” -
letzteres ein Werk, das bei seiner Urauffuhrung 1849 wegen
seiner politischen StoBrichtung fur Furore sorgte, aber kaum
mehr gegeben wird, in Deutschland wohl seit Kriegsende nicht
mehr.

Bei den selten gespielten Verdi-Opern mischt Essen mit

Aber das Aalto-Theater mischt diesmal vorne mit: Stefan
Soltesz hat seinem Hang, im Zweifelsfall zu Popularem zu


http://www.staatsoper-hamburg.de/index.php

greifen, nicht nachgegeben und die Essener Erstauffihrung von
Verdis ,I Masnadieri® — nach Friedrich Schillers ,Die Rauber”
— ermoglicht. 1847 uraufgefuhrt, gehoren die italianisierten
»Rauber” zu den problematischen Werken Verdis: Der Komponist
war seit ,Macbeth” dabei, neu aufgestollene Wege in seinem
Musiktheater zu erforschen, die er im ,Rigoletto” endgultig
stabilisiert hat.

In der Regie setzte der Intendant auf Bewahrtes und
beauftragte Dietrich Hilsdorf mit der Erarbeitung seiner
inzwischen neunzehnten Aalto-Inszenierung. Und wieder einmal
schwankt Hilsdorf zwischen einer bravouros aus dem Stuck
entwickelten Interpretation und seiner Lust an uberdrehten
szenischen Nadelstichen. Fiur ihn sind die ,Masnadieri”
zunachst eine Familiengeschichte: ,Familienbande” steht
zweideutig auf dem Gazevorhang, auf dem vor Beginn der Oper
schon ein dunkler teutscher Tann den Zuschauer ironisch in die
Irre flhrt.

Den konservativen Spruch von der Familie als ,Keimzelle der
Gesellschaft” nimmt er beim Wort: In der prunkvoll-kalten
Eleganz eines gigantischen Buros, gestaltet vom bewahrten
Johannes Leiacker, exponiert er die Konstellation mit genau
beobachteten Gangen und Gesten. Carlo Moor ist der Traumer,
der AuBenseiter, der nach Alternativen sucht; Francesco Moor,
hinkend und missgestaltet, der eilfertige, machtlusterne
Anpasser; Amalia das begehrte Objekt zwischen den Mannern, zu
der noch Arminio gehdrt, Kammerherr der Familie, in Essen
umgedeutet zum geduldeten Bastard des alten Moor. Dieser Graf
Massimiliano ist eher hilfloses Opfer der Intrige als ein
entschiedener Tater; Hilsdorf wird die Figur des alten Vaters
im Lauf des Stlck bis zum Zerrbild eines patriarchalistischen
Richter-Vaters und Gottes-Ersatzes demontieren.

So weit ist die Exposition bestechend erdacht. Aber mit den
Raubern kommt Hilsdorf nicht ins Reine, weil er im Rauber-Bild
des zweiten Akts die ,Kampfzone ausweitet” und das Stuck zur
Kritik des liberalen Kapitalismus umbiegt. Da klemmen Broker



und Borsianer vor Flatscreens, flimmern Zahlen und Grafiken,
tummeln sich offenbar russische 0Oligarchen, gegen die ein paar
bunte Pussy-Riot-Vermummte blank ziehen. Hilsdorf hat
versucht, die Szenen mit den Raubern auf zwei Ebenen
anzusiedeln — der von Alexander Eberle vorzuglich praparierte
Chor singt teilweise von oben oder aus den Zuschauerraum —,
aber es wird szenisch nicht klar, was die idealen Kopfgeburten
des Carlo Moor und die Bande enthemmter Kapitalistenknechte
auf der Buhne miteinander zu tun haben sollten.

,Masnadieri”, von Dietrich
Hilsdorf gedeutet. Foto:
Thilo Beu

Ab hier verliert die Inszenierung ihre Schlissigkeit, auch
wenn sich am Ende abzeichnet, dass Hilsdorf auch die
Geschichte von Menschen erzahlen will, die am Lebens-Ekel
zugrunde gehen. Der von Verdi dramaturgisch genial und
musikalisch zukunftsweisend vertonte Wahnsinn der ,Kanaille“
Francesco Moor wirkt aus sich heraus; der Schluss, als Carlo
Moor einer vollig im existenziellen Nichts gestrandeten Amalia
den Rest gibt, zeigt ihn als einen an der Welt verzweifelten
Gescheiterten, ahnlich wie Corrado in Verdis wenig spater
entstandener Byron-Oper ,Il Corsaro“. Fur diesen Aspekt offnet
Hilsdorf die Augen: In der Schaffensphase um 1847/48 kreiert
Verdi Anti-Helden, gekennzeichnet von einer schwarzen Negation
jeglichen Sinns und einer damonischen Hybris: Macbeth gehort
hierher, die Gebruder Moor, der Korsar. Ein Nachfolger tritt



uns erst wieder mit dem Jago in ,0Otello” entgegen.
Verdis ,Galeerenjahre” gehen zu Ende

Ahnlich ausgefeilt wie die Regie mit der Szene geht der
Dirigent Srboljub Dini¢ mit Verdis Partitur um. Dini¢ will uns
horbar machen, dass Verdis ,Galeerenjahre” zu Ende gehen, dass
er Uber die schlagkraftigen Cabaletten hinauswachst, dass
seine Instrumentation reicher und dramaturgisch uberlegter
wird. Dass Dini¢ den zindenden Schwung und die federnd
abspringende Attacke punktierter Rhythmen dampft, muss nicht
sein: Es ist gerade der Kontrast von innovativer Sprache und
uberkommenen ,Floskeln”“, die den Reiz der ,Masnadieri”
ausmachen.

Das Orchester lasst spuren, wie es die , hohe Schule” seines
Chefs verinnerlicht hat: delikate Phrasierungen, sorgsame
Balance, kultivierte Soli sorgen fur einen veredelten Verdi-
Klang. Das Sanger-Ensemble erreicht ein solides, gemessen an
Verdis Anforderungen aber nicht immer konsistentes Niveau —
was aber auch schon bei einer gefeierten ,Masnadieri”-
Produktion im Scala-Jubilaumsjahr 1978 in Mailand
festzustellen war. Vokal am Uberzeugendsten nahert sich Aris
Argiris seiner Partie des Francesco Moor: ein solide
gestutzter, klangschon timbrierter Bariton mit sicherer Hohe
und psychologisch charakterisierend eingesetzten Nuancen im
Klang.



Zurab Zurabishvili

(Karl), Liana
Aleksanyan
(Amalia). Foto:
Thilo Beu

Anders Zurab Zurabishvili als Carlo Moor: Der Tenor hat zwar
entspannte Tone im Zentrum, zwingt seiner Stimme aber die Hohe
formlich auf und kommt so zu larmoyanter Scharfe und oft nur
ungefahr treffender Intonation. Das Fach des Verdi-Tenors, das
einst Sanger wie Carlo Bergonzi ideal verkorperten, scheint
ausgestorben. Liana Aleksanyan bringt fur die Rolle der Amalia
— fur die ,Nachtigall” Jenny Lind geschaffen — die notige
Leichtigkeit und einen gut anspringenden, lyrisch-hellen Ton
mit. Auch ihre Mezzavoce kann sich héren lassen. Nur in der
Attacke gelangen 1ihr einzelne ToOone nicht ausreichend
fokussiert — womoglich eine Frage der Tagesform.

Rainer Maria Rohr und René Aguilar als Arminio (Hermann) und
Roller konnen auf Augenhohe mithalten; sie Uberzeugen auch als
Sing-Schauspieler in knappen, pragnanten Auftritten. Marcel
Rosca ist als alter Graf Massimiliano ein die Facetten
souveran beherrschender Gestalter. — Das Aalto-Theater hat mit
dieser ehrgeizigen Produktion einen markanten Akzent in der
deutschen Opern-Landschaft gesetzt und gezeigt, dass es sich
lohnt, Krafte fur den wenig bekannten Verdi zu mobilisieren.



Wenn der neue Intendant Hein Mulders im Herbst mit , Macbeth”
die Spielzeit eroffnen lasst, wird sich zeigen, wie beide
Werke in ihrem Ringen um dramatische Wahrheit und Innovation
miteinander verwandt sind.

Weitere Auffiihrungen am Aalto-Theater Essen: 20., 23. und 29.
Juni; 3., 5., 7., 10. und 20. Juli. Kartentelefon: (0201) 81
22 200. Infos im Internet:
http://www.aalto-musiktheater.de/premieren/die-raeuber.htm

Gebremste Leidenschaft:
Verdis ,,Macht des Schicksals”
im Aalto-Theater Essen

geschrieben von Werner Haullner | 15. Oktober 2022

Dietrich Hilsdorfs Inszenierung hat nichts von 1ihrer
Stringenz, Johannes Leiackers Buhne nichts von ihrem
lichtvollen Realitatsentzug eingebullt. Verdis ,La Forza del
Destino” ist es wert, immer wieder ins Repertoire des Aalto-
Theaters zurickzukehren. Auch wenn man gegen die ruden
Kirzungen der Mailander Fassung der Oper (1869) einwenden
muss, dass Verdi in dieser Zeit kompositorisch sehr genau
wusste, was er will. Doch es siegt der Wille des Regisseurs,
eine psychologisch schliussige Geschichte zu erzahlen.

Dass er den Padre Guardiano mit dem alten Marchese di
Calatrava verschmilzt und diesen aus dem Sarg zuruckkehren
lasst wie einen Zombie oder eine Erscheinung ist ein Sinn
stiftender Theatercoup. Und auch Verdis Mittelalter-
Camouflage, damals meist der Zensur geschuldet, ist heute
entbehrlich: In Essen spielt das Stuck zur Zeit seiner
Entstehung.
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Szene aus Verdis "La Forza
del Destino" am Essener

Aalto-Theater; Buhne
Johannes Leiacker. Foto:
Thilo Beu

Die Wiederaufnahme von ,La Forza del Destino“ eroffnete die
neue Spielzeit in Essen. Stefan Soltesz hat in seiner letzten
Spielzeit einen bescheidenen Schwerpunkt auf Verdi, einen der
»Jubilare” des Jahres 2013, gelegt. Wieder aufgenommen werden
noch ,La Traviata“ und ,Aida“, neu inszeniert ,I Masnadieri”
(,Die Rauber” nach Schiller). Damit bringt Essen eine der
vielen selten gespielten Opern Verdis. Andere Opernhauser
nudeln zum 200. Geburtstag dieses Giganten der Oper das
ubliche Repertoire ab: kein ,Stiffelio”, kaum eine ,Luisa
Miller”, keine ,Lombarden”, von den hitzkoépfigen fruhen Opern
wie ,Attila“, ,I due Foscari”, ,Ernani” oder , Il Corsaro“ ganz
zu schweigen. Dafur haucht ,La Traviata“ hunderte Mal ihr
Leben aus, lugt ,Rigoletto” hinter jedem Eck hervor. Zwischen
2001 (100. Todestag Verdis) und 2012 hat sich an der
Einfallslosigkeit deutscher Spielplane - in Sachen Verdi
zumindest — nicht viel geandert.

Der Dirigent der Essener Auffihrung, Giacomo Sagripanti, ist
ein Deblitant am Aalto-Theater und hoffentlich kein Vorzeichen
fir die Zeit nach Stefan Soltesz. Der Italiener kommt offenbar
aus dem Mainstream, wie er heute von den zugrunde
gewirtschafteten Konservatorien seines Heimatlandes
herangebildet wird: Fern der — nicht mit alten Schlampereien
zu verwechselnden — Traditionen schlagt er einen sorgfaltig
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erarbeiteten, aber dramatisch geglatteten Verdi, mit
schematischer Agogik, wenig vertraut mit dem Atmen der Sanger,
ohne Sensus fur die fiebernden Tremoli, das innere Drangen der
Musik. Metrisch einfdrmig ist das, ohne rhythmischen Biss, 1in
den Lyrismen klassizistisch poliert, in der Dramatik zlchtig
domestiziert. Gebremste Energie, gekappte Leidenschaft: das
funktioniert zum Beispiel im unendlich zartlichen Pianissimo
am Ende der Oper, nicht aber zum Beispiel in der verzweifelten
Szene des Alvaro, fur den das Leben zur Holle wird.

Sagripanti versucht auch, veristische Zuge aus dem Stlck
herauszuhalten, was ihm zumindest mit Carlos Almaguer als
Carlos nicht gelingt. Der Bariton hat eine phanomenal gut
sitzende Stimme mit Uppigen Resonanzen und kann muhelos jeden
Raum fudllen. Leider praktiziert er das mit ausuferndem
Fortissimo bei jeder Gelegenheit: Gebrull statt subtiles
Gestalten, grobes Aussingen statt bewusste Stilisierung.

Als Alvaro wurde kurzfristig der rumanische Tenor Daniel
Magdal gewonnen, der 2005 etwa in Munster in Stanislaw
Moniuszkos ,Halka“ gesungen hat. Er bringt die Stimme erst
allmahlich in Position und kann den Ton nicht fillen. Seine
groBe Szene nach der Pause (,La vita é inferno all‘infelice”)
wirkt sorgsam vorgetragen, mehr nicht.

Mit dem Bemuhen um den grolRen Bogen und das tragende Piano
zeichnet sich Galina Shesterneva aus, die auch demonstriert,
dass ,russische Schule” nicht unbedingt groBhubiges Vibrato
bedeuten muss. Ihre Arien baut sie gekonnt auf, ihr Timbre ist
stabil und erinnert in ,Pace, pace“ an Diven des Verismo wie
Zinka Milanov. Dass sie eine von der blinden Willkur des
Schicksals Gejagte ist, kann sie musikalisch nicht darstellen,
weil ihr der Dirigent dazu die Dynamik im Tempo verweigert.

Von der Regie zur Episodenfigur reduziert, kann Yaroslava
Kozina als Preziosilla immerhin mit ein wenig ,Rataplan”
punkten. Tiziano Bracci mutiert als Melitone vom frechen,
dicken Monch zum Adjutanten des Marchese Calatrava und singt



mit schlanker, damit auch farbreduzierter Stimme seine
sprachlich bewusst gestaltete Szene. Albrecht Kludszuweit
erweist sich als Trabuco mit schonem Tenor in ein paar Satzen
wieder einmal als sichere Stitze des Essener Ensembles. Und
Marcel Rosca, auch ein Essener ,Urgestein”, hatte einen guten
Tag und gab der patriarchalistischen Doppelgestalt des
Marchese di Calatrava mit gut fokussiertem Bass ein
differenziertes Profil.

Nur noch zwei Mal ist diese ,Macht des Schicksals” in Essen zu
sehen, am 15. September und am 14. Oktober. Eine Alternative
bietet sich in Koln: Dort inszeniert Oliver Py die Oper zur
Eroffnung der Spielzeit neu; Premiere ist am 16. September.

Wo das Bose gut gedeiht — Mit
»Jekyll & Hyde” will auch
Bremen zur Musical-Metropole
werden

geschrieben von Bernd Berke | 15. Oktober 2022
Von Bernd Berke

Bremen. Das hat man davon: Da will man Gut und Bése auf
chemischem Wege voneinander scheiden, um das Unheil ein fiir
allemal aus der Welt zu verbannen — und dann fiithrt es ein so
morderisches Eigenleben wie nie zuvor. Mit dem klassischen
Horrorstoff , Jekyll & Hyde” will nun auch Bremen zur Musical-
Metropole werden.

Frank Wildhorn (Musik) und Leslie Bricusse (Text) haben Robert
Louis Stevensons Novelle von 1886 zubereitet. Die Ochsentour
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begann 1990 in Houston/Texas, seit zwel Jahren hat sich die
Chose am Broadway etabliert.

In Bremen gibt’s eine deutsche Fassung, die reicher
instrumentiert ist als das US-Original. Auch die Buhne ist
groBer. Fur 45 Mio. DM hat man das ehemalige Zentralbad zum
prachtvollen Theater mit 1500 Platzen umgebaut, die Produktion
selbst kostet 20 Mio. DM. Von nichts kommt nichts.

Die Hanseaten begreifen dieses Musical nicht als pure Show,
sondern als Ereignis am Saum der Hochkultur. Regisseur
Dietrich Hilsdorf und Bihnenbildner Johannes Leiacker, die
sonst grolle Opern in Szene setzen (Essen, Gelsenkirchen),
entfalten die Handlung mit groler Sorgfalt und Geduld. Blolse
Knalleffekte sind verpont, Action-Elemente und rasante Tanz-
Artistik gibt’'s kaum. Manchen Fans des Genres wird die
(stock)seriose Gangart nicht unbedingt zusagen.

Ein Musical mit geistigem Gehalt also: Forschung, die auller
Kontrolle gerat; eine verderbte Gesellschaft, in der das Bose
unterschwellig gedeiht — derlei Vorgange ricken hier in den
Mittelpunkt.

Mit nahezu operngerechter Stimme gestaltet Ethan Freeman seine
Doppelrolle. Filmreif seine ekstatischen Zuckungen, wenn er
sich von Dr. Jekyll in Mr. Hyde verwandelt und den Blutrausch
auslebt. Die Todesarten sind so heftig, dall sich mancher
Zuschauer mit Grausen abwendet. Romantisch (stellenweise bis
zur Kitsch-Demarkationslinie) wird man mit etlichen
schmelzenden Liebesweisen besanftigt, denn Jekyll/Hyde steht
zwischen zwei Frauen: seiner kreuzbraven Verlobten Lisa
(stimmlich nicht stets auf der Hohe: Susanne Dengler) und der
verruchten Hure Lucy (Lyn Liechty). Gar manches klingt schon,
doch es ist kein wirklicher Ohrwurm dabei.

Ungeheuer aufwendig die Ausstattung: 38 Darsteller fuhren in
70 Rollen rund 170 viktorianische Kostume spazieren. Und
Johannes Leiacker hat sensationelle Kulissen gebaut. In seinem



allseits verspiegelten Tunnel, der kilometerweit 1in die
Buhnentiefe zu fihren scheint, kann man sich beinahe
verlieren. Und gespalten ist man auch: Der kulturbeflissene
Jekyll in einem spendet begeistert Beifall, doch es schnaubt
der innere Hyde. Ein wenig rasanter hatte er’s doch gern.

»Jekyll & Hyde“. Achtmal wéchentlich in Bremen, Richtweg (Nahe
Hauptbahnhof). Preise von 40 bis 180 DM. Karten: 0180/55 44
321.



