
Wenn  der  Hass  triumphiert:
Giuseppe  Verdis  „Troubadour“
als  Bürgerkriegsstück  im
Essener Aalto-Theater
geschrieben von Anke Demirsoy | 11. Dezember 2017

Manrico (Gaston Rivera, r.)
zielt  auf  den  Grafen  Luna
(Nikoloz  Lagvilava.  Foto:
Matthias Jung)

Optimistische  Sichtweisen  sind  Mangelware,  wenn  es  um  die
Zukunft der Menschheit geht. So viele Endzeit-Szenarien haben
Bücher und Kinofilme bereits durchgespielt, dass etwas anderes
als der Untergang kaum noch denkbar scheint. Im Essener Aalto-
Theater schnuppert jetzt Giuseppe Verdis „Troubadour“ an der
Apokalypse.

Das französisch-niederländische Regieteam Patrice Caurier und
Moshe Leiser deutet den von Verdi vertonten Bruderzwist als
Bürgerkrieg  und  zitiert,  dazu  passend,  aus  dem  Song  „The
Future“ von Leonard Cohen: „Ich habe die Zukunft gesehen,
Bruder: Sie ist Mord.“
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Vom  Krieg  traumatisierte:
Azucena (Carmen Topciu) und
ihr  Sohn  Manrico  (Gaston
Rivera. Foto: Matthias Jung)

Über den gesichtslosen Wartesaal oder Transit-Raum, in den die
flüchtlingsgleich  gewandeten  Zigeuner  stolpern,  kommt  das
Geschehen lange nicht hinaus. Dort warten schon die fiesen
Anzugträger rund um den Grafen Luna, um die Neuankömmlinge zu
peinigen  und  zu  erschießen.  Azucena,  eine  vom  Krieg
traumatisierte  Frau,  wird  im  Bett  liegend  in  die  Szene
geschoben. Statt auf den Amboss hämmert der sie umgebende
Zigeunerchor  auf  das  eiserne  Bettgestell.  Auf  diese  Weise
umgeht die Regie die Folklore, aber der öde Amtsgeruch haftet
der Inszenierung lange an.

Dann der Knalleffekt: Hubschrauber-Lärm, Suchscheinwerfer, das
Heulen von Geschossen. Der Krieg bricht im Wortsinne herein,
sprengt die Wände des Wartesaals auf. Die Bühne (Christian
Fenouillat)  verwandelt  sich  in  ein  Schlachtfeld  voller
Gerümpel und Stacheldraht. Die Mannen von Graf Luna sind nun
verrohte  Soldaten,  die  Bier  saufen  und  sich  mit  der
Vergewaltigung  einer  Gummipuppe  vergnügen.
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Leonora  (Aurelia  Florian)
sucht  in  der  vom  Krieg
verwüsteten  Gegend  nach
ihrem  Manrico  (Foto:
Matthias  Jung)

Zwischen Leichen und Trümmern irrt Leonora herum, auf der
Suche nach ihrem Manrico, dessen Tod bereits besiegelt ist.
Die  menschliche  Seite  der  Tragödie  droht  vom  drastischen
Kriegsszenario freilich erdrückt zu werden. Immerhin sind es
nicht einfach verfeindete Warlords, die gegeneinander kämpfen,
sondern zwei Männer, die bis zum bitteren Ende nicht ahnen,
dass sie Brüder sind.

Gottlob  triumphiert  an  diesem  Abend  nicht  nur  der  Hass,
sondern  auch  Verdis  Musik.  Das  Aalto-Theater  bietet  ein
starkes Gesangsquartett auf, das in den zahlreichen Duetten
und Terzetten bemerkenswert ausgewogen klingt.

Leonora  (Aurelia  Florian)
fleht  den  Grafen  Luna
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(Nikoloz Lagvilava) um Gnade
für  Manrico  an  (Foto:
Matthias  Jung)

Der  Rumänin  Aurelia  Florian  gelingt  als  Leonora  ein
eindrucksvolles  Rollendebüt.  Ihr  klarer  Sopran  besitzt
Geläufigkeit und Wärme, greift zunehmend schwärmerisch aus,
findet Schmerzensklänge der Verzweiflung und schließlich auch
himmelwärts gewandte, wie von weißem Licht erhellte Töne der
Weltabkehr.

Ihr zur Seite steht der als Manrico allseits herum gereichte
Gaston Rivera, dessen Tenor hell und kraftvoll strahlt, ohne
zu protzen. Es ist eine Wohltat, wie Rivera die Eleganz wahrt:
auch  in  der  von  Rachegelüsten  durchbebten  Bravourarie  „Di
quella pira“, die ihm kaum Probleme bereitet.

Azucena  (Carmen  Topciu),
hier  bedrängt  vom  Grafen
Luna  (Nikoloz  Lagvilava,
rechts) und dessen Hauptmann
Ferrando  (Baurzhan
Anderzhanov.  Foto:  Matthias
Jung)

Eine weitere Rumänin triumphiert in der Rolle der Azucena.
Carmen  Topciu  leiht  der  von  traumatischen  Erinnerungen
gequälten Frau die vibrierende Energie ihres Mezzosoprans, der
mal in düstere Tiefen hinab steigt, mal beschwörend in die
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Höhe  steigt,  mit  vehementer  Attacke,  zuweilen  nicht  ohne
Schärfe.

Als neues Ensemblemitglied muss Nikoloz Lagvilava aus Georgien
sich  mühen,  den  Grafen  Luna  nicht  monochrom  zu  zeichnen.
Gleichwohl kennt sein Bariton neben galligen, hassverzerrten
Töne auch balsamisches Strömen, wo er die Liebe zu Leonora
besingt.

Tod  im  Stacheldraht:  Für
Leonora  (Aurelia  Florian)
und Manrico (Gaston Rivera)
gibt es keine Zukunft mehr
(Foto: Matthias Jung)

Wann immer im Libretto Flammen erwähnt werden, lassen die
Essener  Philharmoniker  diese  musikalisch  aus  dem  Graben
lodern,  dass  es  eine  Pracht  ist.  Unter  der  Leitung  des
Italieners Giacomo Sagripanti, der mit dem „Troubadour“ 2018
an der Deutschen Oper Berlin debütieren wird, präsentieren
sich die Musiker in großartiger Spiellaune. Sie unterstützen
die Sänger mit größter Flexibilität und entwickeln in vielen
Szenen mitreißenden rhythmischen Drive. Opern- und Extrachor
des Aalto-Theaters stehen dem nicht nach: statt Brüllorgien
anzustimmen,  wahren  die  Chöre  bei  allem  Schmiss  die
Leichtigkeit, oft auch nachgerade tänzerischen Schwung.

Buhs und Bravos am Ende für das Regieteam, das die eigentlich
ins  Mittelalter  weisende  Handlung  in  eine  nahe  Zukunft
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versetzt.  Vom  neuen  „Troubadour“  am  Aalto  zeigt  das
Premierenpublikum  sich  hörbar  polarisiert.

Informationen  und  Termine
unter  http://www.aalto-musiktheater.de/vorschau/premieren/der-
troubadour-il-trovatore.htm).

(Dieser Text ist zuerst im Westfälischen Anzeiger erschienen.)

Grandios  überdrehte
Bewegungs-Orgie:  Rossinis
„Barbier“  wieder  im  Essener
Spielplan
geschrieben von Werner Häußner | 11. Dezember 2017

Turbulenter Selbstzweck: Die
Sänger  „moven“  in  Jan
Philipp Glogers „Barbier von
Sevilla“  in  Essen.  Foto:
Bettina  Stöß.

Sie fegen wieder über die Bühne des Aalto-Theaters in Essen,
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Rossinis unsterbliche Figuren: die genervte Bedienstete Berta
und ihr Kollege Ambrogio, beide in Lohn und Brot bei Herrn
Doktor Bartolo, der sein Mündel Rosina heiraten will, um die
Mitgift  der  jungen  Frau  nicht  in  fremde  Hände  geraten  zu
lassen. Der alte Musiklehrer Don Basilio, der lieber Intrigen
als Melodien spinnt.

Und die beiden einzigen Menschen im „Barbiere di Siviglia“,
denen Rossini so etwas wie ein authentisches Gefühl zubilligt:
Der Graf Almaviva, der sich als „Lindoro“ ausgibt, um eine
wohl echte Liebe zur Erfüllung zu bringen: Seine Cavatine „Se
il mio nome“ ist ein Moment lyrischer Verzückung in einem
Trubel  musikalischer  Mechanik.  Und  der  Figaro,  jener
Tausendsassa, der sich mit seiner Unentbehrlichkeit brüstet
und ein Loblied auf die Faszination des Goldes anstimmt. Er
weiß, wovon er spricht: Er ist dieser Macht selbst erlegen.

Jan Philipp Gloger hat in seiner Debüt-Inszenierung in Essen
eine  grandios  überdrehte  Bewegungs-Orgie  auf  die  Bühne
gebracht, halb an die Commedia dell’arte, halb an skurriles
Bewegungstheater anknüpfend.

Psychologie  ist  da  nicht  gefragt,  Erklärungen  auch  nicht.
Diese  Figuren  haben  nichts  Wahrscheinliches,  sie  sind
Automaten,  Marionetten,  Groteskerien,  gefangen  in  einer
riesigen Kiste: ein Geschenk Rossinis an uns, verschnürt mit
einer roten Schleife (Bühne: Ben Baur), die sich erst am Ende
öffnet, wenn die „unnütze Vorsicht“ (so der Untertitel der
Oper) enthüllt und – vielleicht – die Liebe in ihr Recht
gesetzt  wird.  Fern  von  Realismus,  absurd  auf  die  Spitze
getrieben, amüsant und verstörend künstlich – wie Rossinis
Musik.

Die liegt, wie bei der Premiere am 4. Juni, in den Händen von
Giacomo Sagripanti. Mit Rossini schlägt er sich wesentlich
überzeugender als mit Bellinis „Norma“ am gleichen Haus, weil
sich die Schwäche dort in die Stärke hier verwandelt: Mit den
fast minimalistisch anmutenden Mechaniken – etwa im Finale des
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ersten Aktes – geht Sagripanti genau richtig um: maschinell,
motorisch,  dabei  aber  im  Rhythmus  federnd  und  in  der
Artikulation alles andere als nach Schema F. Basilios Arie von
der Verleumdung („La calunnia“), die streng genommen aus einem
einzigen  riesigen  Crescendo  mit  einem  irrwitzigen  Ausbruch
besteht,  legt  er  genau  passend  an.  Die  Gewittermusik  im
zweiten Akt ist selten so klug aufgebaut und präzis modelliert
erlebbar  –  da  ist  auch  dem  Essener  Orchester  ein  großes
Kompliment zu machen.

Wie  ein
Kanonendonnerschlag
entlädt  sich  die
Verleumdung:  Tijl
Faveyts  als  Don
Basilio.  Foto:
Bettina  Stöß.

Die Methode erzielt Wirkung, und wäre Tijl Favejts nicht zu
schnell  auf  dem  Höhepunkt  seines  schneidenden  Forte
angekommen, wäre auch die vokale Wirkung umwerfend gewesen. Da
funktioniert  sogar,  dass  der  Dirigent  Almavivas  lyrische
Legati mit der Strenge eines preußischen Militärkapellmeisters
ins Metrum einkerkert: Selbst díe Liebesergüsse des Grafen
entkommen nicht dem übermächtigen Uhrwerk der Ereignisse. Levy



Strauss Sekgapane bringt einen unerschütterlichen Porzellan-
Tenor mit, der noch die finessenreichste Verzierung mit der
Präzision  eines  technischen  Apparats  nachstechen  kann.  Der
Tenor hat den Almaviva schon in Berlin und Dresden gesungen
und  ist  auch  beim  Rossini  Festival  in  Pesaro  in  einem
ansonsten recht inspirationslosen „Turco in Italia“ positiv
aufgefallen.

Karin Strobos knüpft mit einer frisch und sicher gesungenen
Rosina an frühere Leistungen im Ensemble des Aalto-Theaters
an, etwa Mozarts Dorabella („Cosí fan tutte“) oder Cherubino
(„Nozze di Figaro“). Sie veredelt die im Zentrum der Stimme
liegenden Phrasen mit ihrem dunkel grundierten Timbre, lässt
die Höhe strahlen, die Koloraturen anstrengungslos sprühen.
Eine kleine, oft gestrichene Episode, die Arie der Berta, wird
bei  Christina  Clark  zu  einem  reizenden  Intermezzo  voll
melodischen Charmes. Raphael Baronner als ihr Kollege Ambrogio
hat keine solche musikalische Perle zu polieren; er darf sich
pantomimisch ausleben, wenn er etwa mit langen Beinen in der
Luft stochert, während er sich am Boden dreht. Auch Karel
Ludvik  als  Fiorello  hat  Momente,  die  ihn  als  Darsteller
fordern.

Ein  Gewinn  für  das  Essener  Ensemble  ist  auch  Baurzhan
Anderzhanov. Mit Bartolo hat er eine dankbare Rolle anvertraut
bekommen, die er glänzend erfüllt, nicht nur szenisch. Sein
klar  fokussierter,  beweglicher,  zu  deutlicher  Artikulation
fähiger Bass passt für Rossinis spritzige Musik. Bleibt noch
Gerardo  Garciacanos  Figaro:  Der  sonst  in  Dortmund  tätige
Sänger legt eine brillante Auftrittsarie hin, bleibt aber im
Verlauf des Stücks als Figur seltsam unauffällig. In Glogers
Inszenierung einzusteigen, dürfte nicht so einfach sein. Essen
hat  mit  diesem  „Barbier  von  Sevilla“  ein  anziehendes
Theaterereignis; der Erfolg in der laufenden Spielzeit – bis
Juni steht der Rossini-Klassiker im Spielplan – müsste sich
eigentlich einstellen.

Weitere  Vorstellungen:  20.  November,  7.  und  17.  Dezember.



2017:   28.  April  2017,  21,  Juni,  16.  Juli.  Info:
http://www.aalto-musiktheater.de/wiederaufnahmen/il-barbiere-d
i-siviglia.htm

Ohne Profil: Essener „Norma“-
Inszenierung  erstickt  in
Belanglosigkeit
geschrieben von Werner Häußner | 11. Dezember 2017

Große Gesten, wenig Inhalt:
Katia  Pellegrino  als  Norma
in Vincenzo Bellinis Oper am
Aalto-Theater  Essen.  Foto:
Matthias Jung.

Norma  ist  sauer.  Bisher  war  es  gelungen,  ihre  gallischen
Landsleute ruhig zu stellen. Jetzt regt sich der Widerstand
gegen die römischen Besatzer. Die Geduld ist am Ende. Norma
hat ein vitales Interesse, den Konflikt zu dämpfen: Die zur
Keuschheit verpflichtete Priesterin pflegt seit Jahren eine
verborgene  Beziehung,  noch  dazu  zu  einem  Römer,  dem
kommandierenden  Prokonsul  der  Besatzungstruppen.
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Noch  einmal  will  sie  die  Lage  unter  Kontrolle  halten:
„Sediziose voci“, ihr Auftritt in Bellinis wohl berühmtester
Oper, weist die aufrührerischen, kriegerischen Stimmen in die
Schranken. Doch in der neuen „Norma“ am Aalto-Theater Essen,
der ersten von nur fünf Neuinszenierungen der Saison, wendet
sich Katia Pellegrino, ganz in Weiß, ans Publikum. So als ob
der Unmut aus dem Essener Publikum und nicht aus den Reihen
der brav angetretenen, ordentlich gereihten Gallier käme.

Was Tobias Hoheisel und Imogen Kogge in ihrer Regiearbeit
präsentieren,  mag  Anhängern  von  „Werktreue“  angemessen
vorkommen, ist aber tatsächlich weit von dem entfernt, was
Vincenzo Bellini seinem Genius und Felice Romanis gekonnten
Versen  abgewonnen  hat.  Norma  wird  noch  öfter  das  Parkett
ansingen; auch der Römer Pollione und seine neue heimliche
Geliebte  Adalgisa  werden  in  Hoheisels  kalt  glänzendem
Bühnenbeton – oder sind es metallisch angestrahlte Bretter? –
ihre Kantilenen brav aufgereiht von sich geben.

Zwischen zwei drehbaren Halbkreisen, die sich problemlos für
die nächsten Premieren von „Lohengrin“, „Le Prophète“ oder 
„Rigoletto“ wiederverwenden ließen, wird viel gestanden und
würdig dahergeschritten. Der Chor bewegt sich nach den Mustern
der italienischen Provinz der siebziger Jahre; ringende Hände
und  schräg  gelegte  Köpfchen  wollen  ein  Drama  szenisch
vergegenwärtigen, in dem jede der flammenden Emotionen ins
Extrem  gesteigert  wird.  Denn  die  Schönheit  der  Melodien
Bellinis  darf  nicht  mit  klassizistischer  Gemessenheit
verwechselt  werden.

Für die Qualität einer Inszenierung – das muss gelegentlich
betont werden – ist nicht entscheidend, ob sie sich aktueller
politischer Chiffren oder der inzwischen auch zur Konvention
erstarrter  Versatzstücke  des  Regietheaters  bedient.  Man
braucht Pollione nicht als Donald Trump oder Norma im billigen
Top, um aus Bellinis Oper herauszudestillieren, was gerade als
aktuell  empfunden  werden  könnte.  Man  muss  sich  nicht  den
Konzepten anschließen, die in den letzten Jahren etwa in Bonn
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oder  jüngst  in  Gelsenkirchen  und  Mainz  zu  packend
zugespitzten,  sicher  auch  anfechtbaren  Deutungen  geführt
haben.  Aber  diese  Inszenierungen  hatten,  was  der  Essener
Premiere  abgeht:  Profil  und  Mut  zur  inhaltlichen
Positionierung.

Norma (Katia Pellegrino) und
Adalgisa  (Bettina  Ranch).
Foto: Matthias Jung.

Hoheisel und Kogge packen ein Gesten- und Bewegungsrepertoire
aus, das spätestens seit den neunziger Jahren ins Museumsdepot
gehört. Wie die italienische Primadonna den Busen hebt und die
Fäuste  von  sich  streckt,  erreicht  nicht  einmal  minimale
psychologische  Glaubwürdigkeit.  Als  sich  die  beiden  Damen,
Norma  und  Adalgisa,  in  ihrem  Duett  im  zweiten  Akt  am
Souffleurkasten lagern wie Goethe in der Campagna, scheint der
Gipfel  dekorativer  Belanglosigkeit  erreicht.  Doch  weit
gefehlt:  Diese  zweifelhafte  Ehre  gebührt  dem  orangeroten
Licht, das Wolfgang Göbbel nach drei Stunden inspirationsloser
Ausleuchtung  zum  Finale  von  hinten  aufglühen  lässt:  der
Scheiterhaufen! Der Abend der „großen Gefühle“, den Intendant
Hein Mulders bei der Premierenfeier hervorgehoben hat, findet
jedenfalls auf der Szene nicht statt.

Das  war  zum  Glück  musikalisch  anders:  Nicht  so  sehr  bei
Dirigent Giacomo Sagripanti, der das Orchester mit viel Liebe
zur Melodie, aber oft nur beiläufigem Blick auf instrumentale
Details  und  begrenzter  Finesse  der  metrischen  Flexibilität
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führt. Aber Jens Bingerts Choreinstudierung überzeugt nicht
nur  im  martialischen  Vorzeigestück  des  „Guerra!  Guerra!,
sondern auch im emotionalen Ausnahmezustand im Finale.

Unter den Solisten gelingt dem neuen Ensemblemitglied Bettina
Ranch als Adalgisa die Balance zwischen technisch superbem,
von feinem Glanz geadeltem Gesang und emotionaler Hingabe.
Schöne  Stimmen  aus  dem  Ensemble  hört  man  auch  in  den
Nebenrollen:  Albrecht  Kludszuweits  Tenor  kann  als  Flavio
unangespannt leuchten, Liliana de Sousa zeigt als Clotilda
eine samtene Noblesse, die man in einer größeren Rolle gerne
genauer  studieren  würde.  Insung  Sim  kann  als  Oroveso  nur
wenige  Kostproben  eines  klangvollen,  abgerundeten  Basses
geben.

Die  Rache  findet  nicht
statt.  Gianluca  Terranova
(Pollione)  und  Katia
Pellegrino (Norma) am Aalto-
Theater  Essen.  Foto:
Matthias  Jung.

Katia  Pellegrino  hat  2012  in  der  legendären  „Norma“-
Inszenierung von Jossi Wieler und Sergio Morabito in Stuttgart
die Titelpartie gegeben. Dort waren die seelischen Kämpfe und
Verwundungen der zweifachen Mutter, die ihr öffentliches Amt
beschädigt, und der Priesterin, die ihre menschlichen Regungen
verbergen muss, psychologisch detailliert ausinszeniert.



Pellegrino hat davon nichts mitbringen können, sie ist in
Essen  wieder  auf  das  antiquierte  Rollenbild  mit  seinen
Primadonna-Zügen  und  seinem  hohlen  Heroismus  festgelegt.
Zunächst sieht es so aus, als trete sie in die Spur veristisch
geprägter Norma-Darstellerinnen mit wuchtigem Timbre und von
stilistischer Finesse nicht angekränkelten Tönen. Doch in der
Belcanto-Probe  von  „Casta  diva“  lässt  sie  mit  einem
gestützten,  weich  geformten  Piano-Beginn  aufhorchen  und
entwickelt  einen  schwellenden,  satten,  aber  kaum  einmal
übertrieben üppigen Klang.

Auch die Duette mit Adalgisa und der große Monolog zu Beginn
des zweiten Akts sind bei Pellegrino ausdrucksstarkes, mit
technischer  Präzision  und  expressivem  Instinkt  gestaltetes
Singen. Das würde man gerne auch über den Pollione Gianluca
Terranovas sagen, der ihm weit besser gelingt als sein Don
Carlo an der Düsseldorfer Rheinoper. Aber in seinem Auftritt
(„Meco all’altar di Venere“) stellt er doch eher die Stimme
aus, als an den Schattierungen zu feilen, mit denen er die
unheimliche Traumvision einer gespenstisch gestörten Hochzeit
hätte ausdrücken können. Und Terranovas Piani – die für seinen
Gestaltungswillen  zeugen  –  scheitern  dann  an  mangelnder
Formung und Stütze.

Am  Ende  wurde  das  Regieteam  buhlos  gefeiert;  der  Beifall
zögerte nur kaum merklich und schwoll gleich wieder an, als
sei es gleichgültig, wie diese Inszenierung Bellinis Oper an
die Bedeutungslosigkeit verraten hat.

Aufführungsdaten  und  Karten:
http://www.aalto-musiktheater.de/premieren/norma.htm



Gebremste  Leidenschaft:
Verdis „Macht des Schicksals“
im Aalto-Theater Essen
geschrieben von Werner Häußner | 11. Dezember 2017
Dietrich  Hilsdorfs  Inszenierung  hat  nichts  von  ihrer
Stringenz,  Johannes  Leiackers  Bühne  nichts  von  ihrem
lichtvollen Realitätsentzug eingebüßt. Verdis „La Forza del
Destino“ ist es wert, immer wieder ins Repertoire des Aalto-
Theaters  zurückzukehren.  Auch  wenn  man  gegen  die  rüden
Kürzungen  der  Mailänder  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 schlüssige Geschichte zu erzählen.

Dass  er  den  Padre  Guardiano  mit  dem  alten  Marchese  di
Calatrava verschmilzt und diesen aus dem Sarg zurückkehren
lässt 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  Stück  zur  Zeit  seiner
Entstehung.

Szene aus Verdis "La Forza
del  Destino"  am  Essener
Aalto-Theater;  Bühne
Johannes  Leiacker.  Foto:

https://www.revierpassagen.de/12245/gebremste-leidenschaft-verdis-macht-des-schicksals-im-aalto-theater-essen/20120913_0200
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Thilo  Beu

Die Wiederaufnahme von „La Forza del Destino“ eröffnete 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 Räuber“ nach Schiller). Damit bringt Essen eine der
vielen  selten  gespielten  Opern  Verdis.  Andere  Opernhäuser
nudeln  zum  200.  Geburtstag  dieses  Giganten  der  Oper  das
übliche  Repertoire  ab:  kein  „Stiffelio“,  kaum  eine  „Luisa
Miller“, keine „Lombarden“, von den hitzköpfigen frühen Opern
wie „Attila“, „I due Foscari“, „Ernani“ oder „Il Corsaro“ ganz
zu schweigen. Dafür 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  Spielpläne  –  in  Sachen  Verdi
zumindest – nicht viel geändert.

Der Dirigent der Essener Aufführung, Giacomo Sagripanti, ist
ein Debütant am Aalto-Theater und hoffentlich kein Vorzeichen
für 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 schlägt er einen sorgfältig
erarbeiteten,  aber  dramatisch  geglätteten  Verdi,  mit
schematischer Agogik, wenig vertraut mit dem Atmen der Sänger,
ohne Sensus für die fiebernden Tremoli, das innere Drängen der
Musik. Metrisch einförmig ist das, ohne rhythmischen Biss, in
den Lyrismen klassizistisch poliert, in der Dramatik züchtig
domestiziert.  Gebremste  Energie,  gekappte  Leidenschaft:  das
funktioniert zum Beispiel im unendlich zärtlichen Pianissimo
am Ende der Oper, nicht aber zum Beispiel in der verzweifelten
Szene des Alvaro, für den das Leben zur Hölle wird.

Sagripanti  versucht  auch,  veristische  Züge  aus  dem  Stück



herauszuhalten,  was  ihm  zumindest  mit  Carlos  Almaguer  als
Carlos nicht gelingt. Der Bariton hat eine phänomenal gut
sitzende Stimme mit üppigen Resonanzen und kann mühelos jeden
Raum  füllen.  Leider  praktiziert  er  das  mit  ausuferndem
Fortissimo  bei  jeder  Gelegenheit:  Gebrüll  statt  subtiles
Gestalten, grobes Aussingen statt bewusste Stilisierung.

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

Mit dem Bemühen um den großen Bogen und das tragende Piano
zeichnet sich Galina Shesterneva aus, die auch demonstriert,
dass „russische Schule“ nicht unbedingt großhubiges 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  Willkür  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 Mönch 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 schönem Tenor in ein paar Sätzen
wieder einmal als sichere Stütze 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 Köln: Dort inszeniert Oliver Py die Oper zur
Eröffnung der Spielzeit neu; Premiere ist am 16. September.


