
Guy Joosten verschenkt Verdis
„Don  Carlo“  an  der
Düsseldorfer Rheinoper
geschrieben von Werner Häußner | 23. Februar 2016

Kampf  der  Mächte:  König
Philipp  (Adrian  Sampetrean,
rechts)  legt  sich  mit  dem
Großinquisitor  (Sami
Luttinen)  an.  Foto:  Hans
Jörg  Michel

Die  Oper  in  Bonn  erschließt  mit  „Jérusalem“  neue  Verdi-
Dimensionen.  Frankfurt  erarbeitet  mit  „Stiffelio“  einen
ungewöhnlichen, spannenden Stoff aus entlegenen Regionen der
Verdi-Rezeption und holt mit „Oberto“ dessen erste Oper ins
Licht einer validen musikalischen Wiedergabe. In Düsseldorf,
an  der  Deutschen  Oper  am  Rhein,  die  vor  Generationen  für
avancierte Spielpläne bekannt war, bleibt Intendant Christoph
Meyer  seiner  Linie  treu.  Mit  „Don  Carlo“  füttert  man  das
übliche Vierzig-Werke-Repertoire auf. Statt perspektivischer
Blicke  ein  Rückzug  aufs  massen-  und  kassenkompatible
Allerwelts-Einerlei.

Und genau dazu passend kommt die Inszenierung von Guy Joosten
daher.  Die  Bühne  von  Alfons  Flores  mag  in  ihrer  goldenen
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Geometrie – wozu eigentlich? – an den „Palazzo dei Diamanti“
in Ferrara erinnern, wirkt aber in ihrer belanglosen Ästhetik
wie ein modisches Tagungshaus-Foyer der siebziger Jahre. Dazu
gibt es mal brillantes, mal gedämpftes Licht von Manfred Voss,
dann drohen feuerfarbene Schattierungen, und zwei Mal schaltet
sich für kurze Momente blaues Licht ein – sich dem Verständnis
entziehendes subtiles Interpretationsmoment oder einfach nur
der falsche Schalter in der Lichtbude? Hänger fahren rauf und
runter, der Raum wird vergrößert oder reduziert. Zum Autodafé
gibt es ein bisschen züngelnde Flammen als Projektion. So hat
man vor vierzig Jahren die Oper modernisiert.

Bettkantengeflüster

Joosten stellt – wie originell – ein Bett ins Zentrum. Darin
wälzt sich der König auf die aus politischer Räson geheiratete
Braut  seines  Sohnes  Carlos,  während  der,  ein  geistig
beschädigter Neurotiker, von Posa zum Werkzeug seiner Pläne
gemacht wird und zum final gebrüllten „Libertá“ des Duetts
hinausstürmt. Als Bettkantengeflüster nimmt Joosten auch das
hochbrisante Gespräch des Königs mit dem unabhängig denkenden
Marquis, der sich erst mal entspannt auf die Federn lümmelt.
So  läppisch  will  Joosten  offenbar  eine  offene
Gesprächsatmosphäre  signalisieren,  während  der  anklagende
Aufschrei  Posas,  der  König  habe  Spanien  den  „Frieden  der
Gräber“  bereitet,  ziemlich  eindruckslos  an  dem  Monarchen
abperlt. Auch der weibliche Hofstaat um die ehrgeizige Eboli
gruppiert sich in putzigen Rüschchenkostümen Eva Krämers auf
dem Bett, in das wenige, psychologisch unbeleuchtete Momente
später, der Infant seine ehemalige Verlobte zieht.



Geistig  beschädigter
Neurotiker:  Don  Carlo
(Gianluca  Terranova)
provoziert  seinen  Vater  im
Ketzergewand.  Links  Ramona
Zaharia  als  Eboli,  rechts
Olesya  Golovneva  als
Elisabetta. Foto: Hans Jörg
Michel

Verschenkt ist das Autodafé, jene zentrale Scharnierstelle in
der Oper, in der Verdi das Meyerbeer’sche Politdrama mit den
intimen  seelischen  Tragödien  verschmilzt.  Da  leistet  sich
Düsseldorf  einen  brutalen  Strich  und  führt  damit  längst
überwunden geglaubte Traditionen geringschätzender Eingriffe
in Verdis Partituren weiter – man stelle sich so etwas in
Wagners „Lohengrin“ vor! Dass die flandrischen Gesandten mit
Eselsohren auftreten, angeführt von Carlos im Ketzerkostüm,
ist eigentlich nicht mehr wichtig – die Inszenierung hat zu
diesem Zeitpunkt schon längst ihre Chancen verspielt.

Ohne Tiefenblick

Und die hätte es gegeben: Aus dem schwachen, mit Komplexen und
Ticks belasteten Carlos, der sich vor Konflikten unter der
Bettdecke  verkriecht,  hätte  eine  konsequent  beleuchteter
Charakter werden können. In Elisabetta sieht Joosten offenbar
eine  selbstbewusste  junge  Frau,  die  dem  König  offen  ins
Angesicht  widerstehen  kann,  aber  die  Schemen  einer
Personenkontur schärfen sich nicht. Der Moment im Autodafé, in



dem sie ihm ihre Hand verweigert und er sie sich gewaltsam
nimmt, war eines der wenigen Signale einer Deutungsidee. Aber
sie verpuffen im goldenen Rahmen und der lahmenden Fadesse
einer Personenführung ohne Tiefenblick.

Hätte es nun wenigstens sängerische Lichtblicke gegeben. Aber
die Deutsche Oper am Rhein wird auch da ihrem früheren Ruf
nicht mehr gerecht. Zwar wird Gianluca Terranova applaudierend
gefeiert, aber das täuscht nicht darüber hinweg, dass er ein
finessenlos,  bisweilen  grob  singender  neo-italienischer
Lautstärke-Tenor ist. Mit seiner festgesessenen Stimme bemüht
er  sich  spürbar  um  den  lyrischen  Bogen,  um  den  fein
schmelzenden Ton. Da er aber ständig Druck anwenden muss,
fehlt  ihm  die  geschmeidige  Entfaltung  des  Klangs,  die
technisch  abgesicherte  dynamische  Flexibilität,  die  leicht
ansprechende Höhe. Die Misere heutigen Verdi-Gesangs könnte
Terranova  trefflich  exemplifizieren.  Ähnlich  der  diesmal
enttäuschende Laimonas Pautienius mit einem galligen, zu weit
hinten sitzenden Bariton. Die chevaleresken Töne in der Szene
mit Eboli fehlen ihm ebenso wie der idealistische Ton des
Freiheitsstrebens oder die verklärten Momente der Todesszene.

Sami Luttinen hat nicht, was Verdi mit „tinta“ bezeichnet,
jene untergründige Farbe des Bedrohlichen in der Stimme. Sein
Bass  erklimmt  die  Höhe  mit  Kraft,  bleibt  im  Zentrum
unverbindlich. Das Duett mit dem König verharrt im Rahmen
einer  jovialen  Unterhaltung.  Für  Adrian  Sâmpetrean  eine
Herausforderung, die er – wie das klagende Bekenntnis seiner
existenziellen  Einsamkeit  in  seiner  Arie  –  mit  Anstand
bewältigt, auch wenn ihm die Reife der Gestaltung noch abgeht.

Olesya Golovneva ist eine anrührende Elisabetta mit Momenten
der  Zerbrechlichkeit  wie  der  inneren  Stärke,  die  sich
stimmlich beglaubigen kann, so lange keine Tiefe gefordert
ist. Aber sie hat das wehmütige Legato, mit dem sie ihrer vom
König  gedemütigten  Freundin  ihr  Herz  mit  zurück  nach
Frankreich gibt; sie hat auch den abgeklärten Blick auf die
„Vanitas“ des Lebens, deren Erkenntnis den alten Karl V. ins



Kloster gehen ließ.

Jeder erledigt nur sein Ding

Ramona  Zaharia  bringt  für  die  Prinzessin  Eboli  glanzvolle
Substanz, ansprechende Höhe und eine gut fundierte Tiefe mit,
offenbart aber auch, dass ihr für ein entspanntes Singen der
Verzierungen  des  Schleierlieds  die  Länge  des  Atems  fehlt.
Torben Jürgens erklärt mit respektablem Bass den tiefen Irrtum
des ehrgeizigen, zu Staub zerfallenen Kaisers Karl V., Anna
Tsartsidzes leichter Sopran veredelt die wenigen Sätzchen des
Pagen Tebaldo, Natali Dzemailova kleidet als Contessa Aremberg
ihren  Schock  über  den  brutalen  König  in  Eleganz.  Ibrahim
Yeşilay (Lerma) und Sylvia Hamvasi (Stimme vom Himmel) bleiben
ihren Partien nichts schuldig. Gerhard Michalskis Chor, in
seiner zentralen Szene in den Hintergrund verbannt, singt sich
routiniert durch die Oper.

Das Orchester leitet der Ukrainer Andriy Yurkevych, GMD der
Polnischen Nationaloper Warschau. Er tut sein Bestes, um dem
Abend  musikalisch  Belang  zu  geben,  wählt  aber  schwankende
Tempi, deren Sinn nicht aufgeht, zumal er gegen Ende hin die
Sänger mit zäher Langsamkeit strapaziert. Der Eindruck drängt
sich auf, dass auf der Bühne und im Graben jeder sein Ding
erledigt, ohne den Kontakt über ein Minimum hinaus zu pflegen
oder gar in den Dienst einer gemeinsamen musikalischen Aussage
zu  stellen.  Und  das  Ding  im  Graben  kommt,  wie  bei  den
Düsseldorfer  Symphonikern  leider  öfter,  nicht  über  solide
Routine  hinaus,  gewürzt  hier  und  da  durch  sorgfältig
modellierte  solistische  Momente.  Alles  in  allem  ein
verzichtbarer  Opernabend.  Schade  um  die  Zeit.

Weitere Vorstellungen am 27. Februar, 3., 6., 13., 19., 28.
März, 2. April. Karten: (0211).89 25 211, www.operamrhein.de

http://www.operamrhein.de/


Unter  dem  Brennglas:  „Don
Carlos“  am  Musiktheater
Gelsenkirchen
geschrieben von Anke Demirsoy | 23. Februar 2016

Frankreichs  weiße  Lilie:
Elisabeth  (Petra  Schmidt)
wird bald nach ihrer Ankunft
im Escorial in ein steifes
schwarzes  Kleid  gezwängt
(Foto:  Pedro  Malinowski/
MiR)

Gott, welch Dunkel hier. Alle tragen schwarze Kleidung, als
seien sie fortwährend in Trauer. Der Escorial, von Philipp II.
als  Schloss-  und  Klosteranlage  erbaut,  gleicht  einer
fensterlosen Gruft, einem Gefängnis mit nackten Wänden.

In dieser düsteren Szene zeigt Regisseur Stephan Märki wie
unter einem Brennglas, was die Figuren in Giuseppe Verdis Oper
„Don  Carlos“  umtreibt.  Seine  Neufassung  am  Gelsenkirchener
Musiktheater erreicht dabei schneidende Intensität.

In  schlichter,  aber  höchst  wirkungsvoller  Schwarz-Weiß-
Ästhetik zeigt Märki einen elementaren Kampf: Unschuld, Liebe
und  Hoffnung  gegen  Gewalt,  Furcht  und  Depression.  Die
stufenweise ansteigende Spielfläche ist niederschmetternd kahl
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(Bühne:  Sascha  Gross).  Hier  umkreisen  sich  die  Akteure,
belauern  sich  misstrauisch.  Schattenrisse  flackern  auf,
Spannungen werden beinahe mit Händen greifbar. Unter dem alles
erstickenden Schwarz brodeln die Emotionen. Märki kanalisiert
die  unterdrückte  Energie,  bis  die  Figuren  förmlich  zu
vibrieren beginnen. Hinter den individuellen Dramen leuchten
die großen Menschheitsfragen auf. Welchen Preis hat die Macht?
Was kostet die Freiheit?

Abseits der spannungsvollen Personenführung findet die Regie
immer  wieder  zu  klaren,  kraftvollen  Bildern.  Ein  kleines
Mädchen, das zu Beginn im weißen Kleid über die Bühne hopst,
kehrt im Autodafé als „Stimme vom Himmel“ wieder. Elisabeth
sinniert  vor  einem  Altar  mit  Totenschädel  über  Wahn  und
Eitelkeit der Welt. Die verblühten Rosen, die sie ergreift,
treiben  den  Stachel  ihrer  Wehmut  noch  tiefer.  Unterdessen
quält sich der einsame Monarch durch eine schlaflose Nacht,
die durch schemenhaft erkennbare Leichen im Bühnenhintergrund
vollends gespenstisch wird. Überzogen dargestellt wirkt indes
der Machtanspruch des Großinquisitors, den Märki im zweiten
Teil  als  Christusfigur  samt  Dornenkrone  und  Wundmalen
auftreten  lässt.

Musikalisch hebt die Produktion unter Dirigent Rasmus Baumann
zu Höhenflügen ab. Die Neue Philharmonie Westphalen begeistert
durch eine Motivarbeit, die in psychologische Tiefen führt.
Dämonisch finsteren Ausbrüchen steht eine teils glühende, dann
wieder  beglückend  fein  gesponnene  Italianità  gegenüber.
Präzise  Blechbläser  und  Streicher,  die  eine  vielschichtige
Piano-Kultur entwickelt haben, lassen immer wieder aufhorchen.
Dies kommt wiederum dem durchweg gut besetzten Sängerensemble
entgegen.  Daniel  Magdal  entwickelt  als  Don  Carlos  trotz
einiger greller Farben und Schluchzer beachtliche Strahlkraft.
Renatus Mészár gibt Philipp II. stählerne, aber auch warme
Klänge, die er im depressiven Sprechgesang der Arie „Sie hat
mich nie geliebt“ zu erschütterndem Melos steigert. Carola
Guber trumpft als Eboli glamourös, zunächst aber etwas kalt



auf, bevor sie sich der Königin in glühender Reue zu Füßen
wirft. Petra Schmidt gelingt als Elisabeth die Gratwanderung
zwischen Stolz, Wehmut und Verletzlichkeit. Und Michael Tews
ist ein Großinquisitor, dessen Bass einen das Fürchten lehrt.
Wahre Triumphe feiert der von Berlin als Gast zurück gekehrte
Günter Papendell, der sein Rollendebüt als Marquis Posa mit
kraftvoll und mit warm timbriertem Bariton meistert.

Zu  erleben  ist  mithin  ein  Drama,  das  alles  bis  auf  die
Grundmauern unserer Existenz nieder brennt. Wir erfahren von
zerschellten Hoffnungen, von Unterdrückung und Heldenmut, von
der  unstillbaren  Sehnsucht  nach  Freiheit,  ja  nach  einer
besseren  Welt.  Und  es  ist,  als  lächle  Verdis  Genie  uns
mitleidsvoll zu.

(Der Text ist zuerst im Westfälischen Anzeiger erschienen.
Termine und Informationen: www.musiktheater-im-revier.de)
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