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Chor und Extrachor der Deutschen Oper am Rhein spielen
in ,Nabucco” eine prominente Rolle. (Foto: Sandra Then)

»Nabucco” ist eine von Verdis politischen Opern. Volker liegen
miteinander im Streit, machtbewusste Fiihrerfiguren treffen
aufeinander. Die Liebesgeschichte riickt an den Rand, wird vor
allem wegen ihrer gesellschaftlichen Konsequenzen bedeutsam.
Religion wird politisch instrumentalisiert, Politik
sakralisiert.
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Kein Wunder, dass diese Oper 1842 eine ungeheure Wirkung
hatte. Auch ohne 1ihre spatere Ruckprojektion ins
sRisorgimento” ist deutlich, dass Verdi und sein Librettist
Temistocle Solera den Nerv der Zeit trafen. Bei der Frage, wie
die politische Brisanz des ,Nabucco” jenseits pomposer Arena-
Umzlge vergegenwartigt werden koénnte, fallen vielen
Regisseuren die Kriegsbilder von heute ein, nicht selten
entstanden im Nahostkonflikt, der seit Jahrzehnten eine Quelle
standigen Leids im antiken Land der Hebraer ist. Aber die
expliziten Zitate gegenwartiger Konflikte bleiben allzu oft
anspielungssuchtige Kulisse, treffen den Kern der Oper nicht
und lassen ob der Fulle der medialen Bildeinflusse kalt.

Ilaria Lanzino geht in ihrer Inszenierung an der Deutschen
Oper am Rhein, die jetzt in Duisburg wieder aufgenommen wurde,
einen anderen Weg. Bei ihr gibt es keine Intifada-Tucher oder
Israel-Armeeuniformen, sondern zwei Volker, die Carola Volles
beide in staubbedeckte Kleider von heute steckt. Wer ist aus
Babylon, wer aus Jerusalem? Die Menschen, die auf der Buhne
aus den Offnungen von Dorota Caro Karolczaks umgestirzter
Hausfassade kriechen, vereint das gemeinsame Elend.



https://www.operamrhein.de/spielplan/kalender/nabucco/2691/

Svetlana Kasyan (Abigaille) und Alexey Zelenkov
(Nabucco) im dritten Akt der Oper Giuseppe Verdis an der
Deutschen Oper am Rhein. (Foto: Sandra Then)

Den Traum von den frei fliegenden ,Gedanken auf goldenen
Flidgeln” singen sie gemeinsam. Denn die Trennungslinie
verlauft zwischen Oben und Unten. Uber die Vélker spannt sich
ein weill-goldener Saulengang, auf dem die Machtigen in Prunk
und Glitter daher schreiten. Sie unterscheiden sich kaum:
Ausibung und Insignien der Macht sind uberall ahnlich. Diese
Briucke wird einknicken, als Nabucco sich zum Gott ausruft und
das Spiel der Macht aus dem Gleichgewicht gerat.

Verkniipfung von Politischem und Privatem

Lanzino verknupft die Konfrontation der Volker mit den
privaten Geschichten: Da ist die aus Staatsrason unmogliche
Verbindung von Fenena (Babylonierin) und Ismaele (Hebraer).
Und da ist die verkorkste Familienaufstellung der Nabucco-
Sippe: Fenena die Lieblingstochter; Abigaille das
zuruckgesetzte Kind aus einer aullerehelichen Affare, die
,Tochter einer Sklavin“. Lanzino lenkt den Blick auf die
Kindheit der beiden Frauen und macht verstandlich, warum
Fenena ihre Humanitat aus einer ungebrochenen, liebeserfiullten
Kindheit speisen kann, wahrend Abigaille standig um ihre
Position kampfen und Krankungen verwinden muss. Ihr Hass gegen
ihre ,niedere” Herkunft wird verstorend deutlich, wenn sie
nicht das verraterische Dokument zu ihrer Abstammung zerreif3t,
sondern ihre extra als stumme Rolle eingeflgte Mutter erwlrgt.
So, als konne sie durch deren Tod den Makel ihrer Geburt
ausradieren.

Eines von Lanzinos Darstellungsmitteln war schon bis zum
Uberdruss zu sehen, wirkt aber unter ihren sorgfaltig
ausfuhrenden Handen frisch und Uberzeugend: Drei vorzuglich
spielende Kinder, allen voran Lina Emilie GOke als Abigaille,
aber auch Livia Matys (Fenena) und Jean Fabian (Ismaele) legen
die psychologischen Wurzeln der Konstellationen frei, die im



Drama aktuell werden. Jetzt wird klar, woher der Hass des
alteren Madchens auf ihren Erzeuger kommt: Sie gibt Nabucco
das zurick, was er ihr angetan hat, bis hin zum letzten Schlag
ins Gesicht.

Vorziiglich spielende Kinder

Kinder spielen auch in einer weiteren Buhnenchiffre eine
erhellende Rolle: Im Vorspiel, wenn eine voyeuristische Kamera
in die Fenster der noch intakten Hausfassade blickt, sind
Kinder beim Spiel mit Musikinstrumenten zu sehen. Es sind das
Madchen und der Junge, die spater die Barrikade zwischen den
Gegnern zu uberwinden versuchen, um gemeinsam Musik zu machen.
Ein beruhrendes Detail, das die versohnende Kraft der Musik
und der kindlichen Unvoreingenommenheit ins Bild ruckt, wenn
es darum geht, zwischen Fronten zu vermitteln. Der Frieden
erwachst bei Lanzino weniger aus Einsicht, sondern aus
Erschopfung. Die geknechteten VoOolker binden ihre Herrschenden
an einen Scheiterhaufen; am Tisch der Machtigen sitzen nun
Menschen aus dem Volk.

Ein solches Konzept braucht engagierte Darsteller, und die
stehen im Ensemble der Rheinoper zur Verflugung: Svetlana
Kasyan tritt hoch uber dem staubgrauen Dunst der Plebs
(geniales Licht: Thomas Dick) in der geschmacklosen Haute
Couture emporgekommener Potentatengattinnen auf, mit einer
Handtasche, deren Volumen ihrer angestrebten Bedeutung
entspricht. In ihrer groflen Szene im zweiten Akt bratet sie
uber ihrem Plan zur Macht in einem bedrickend niedrigen Saal
mit einem an Putins Kreml-Tafel erinnernden langen Tisch.

Vokal 1ist Kasyan zunachst unsicher: Sie setzt die ToOne
vorsichtig an, wo sie einen selbstbewusst vollen Ton zeigen
miusste, sucht nach der Position der Stimme, 1l&asst einzelne
Phrasen von der Stitze rutschen und hat Mihe mit dem Wechsel
zum tiefen Register. Im Lauf des Abends gewinnt die Sangerin
an Sicherheit und damit auch an Ausstrahlung — die Figur wird
zwischen Bosheit, innerer Leere, Machtstreben und Verzweiflung



greifbar.
Balance der Stimmen fehlt

Bei ihrer Schwester Fenena macht das groteske rosa Kostim
schon die Rolle deutlich, die ihr aufgedruckt wird. Sie ist
die verwohnte, bevorzugte kleine Tochter, die sich auf ihre
Weise aus der Umklammerung des Vaters 1ldsen muss. Ramona
Zaharia setzt ein dunkles Contralto-Timbre ein, um Fenena aus
der undankbaren Ecke der passiven Randfigur zu 1lo6sen. Fur
Eduardo Aladrén ist Ismaele keine Figur, mit der er sich
Lorbeeren erwerben konnte: Er steigt mit grober Tongebung ein,
hat sich in der HOohe arg anzustrengen und sucht in den
Ensembles nach der passenden Balance mit seinen Partnerinnen.
Das grole Ensemble und Finale des zweiten Akts mit seinem
Kanon der Solisten will so nicht gelingen: Jeder versucht,
seine Haut zu retten; eine klangvolle Balance der Stimmen
stellt sich nicht ein.

Shavleg Armasi als Zaccaria mit dem Chor und Extrachor
der Deutschen Oper am Rhein. (Foto: Sandra Then)



Shavleg Armasi als Zaccaria nutzt die Predigt im ersten, das
berihmte Gebet im zweiten und die Prophezeiung im dritten Akt
fur eine Demonstration flexibler stimmlicher Mittel. Dass ihm
balsamisches Timbre und souverane messa di voce nicht gegeben
sind, lasst seinen Zaccaria wegrucken vom Ideal des Belcanto.
Aber sein Gebet tragt er wirdevoll vor, erfolgreich bemiht um
den groBBen Bogen, das suggestive Legato und einen wohltuend
von kruder Verdi-Brullerei entfernten Emission.

Sein Gegenspieler Nabucco 1lasst vom Rang aus einen
goldbronzenen Bariton vernehmen, der mit herrlich gefluteten
Phrasen das besiegte Zion in den Staub befiehlt. Alexey
Zelenkovs machtige, jedoch nie Ubertrieben eingesetzte Stimme
ist auch in der Lage, den gebrochenen, halb wahnsinnigen
Nabucco des dritten Akts glaubhaft zu gestalten. Valentin
Ruckebier (Oberpriester des Baal) hat weniger Lockerheit zu
bieten. Riccardo Romeo (Abdallo) holt das Beste aus seinen
wenigen Satzen heraus. Elisabeth Freyhoff kann als Anna ihre
schone Stimme nicht entfalten.

Hauptperson Chor

Hauptperson des ,Nabucco” ist natiurlich der Chor (mit
Extrachor) der Deutschen Oper am Rhein: Der ,Gefangenenchor”
ist fur Patrick Francis Chestnuts Ensemble ein Spiel in der
Champions League, das die Sangerinnen und Sanger mit polierten
Piani und makelloser Intonation glanzend bestehen. Aber auch
der markant aggressive Chor der Babylonier und die Finalchore
gelingen mit Ehrgeiz.

Den Duisburger Philharmonikern gibt Kapellmeisterin Katharina
Millner die passenden Impulse zu knackigem Spiel — anfangs in
der Ouvertiure noch etwas zu kantig und in der Dynamik abrupt,
spater flexibler und die kruden Seiten der Musik des jungen
Verdi nicht uberbetonend. Mullner dirigiert, gottseidank,
keine Walzer, wenn Verdi einen Dreiertakt schreibt, bleibt in
den Tempi angemessen moderat, zeigt Sinn fir das Cantabile und
achtet darauf, dass sich die Orchestersolisten (Celli, Floten)



entfalten konnen.

Auffihrungen am 26. Dezember 2025 in Duisburg, am 14. und 20.
Februar, 8. Marz, 19. April, 17. und 30 Mai sowie 14. Juni
2026 in Disseldorf. Karten im Internet oder telefonisch unter
(6211) 89 25 211.

Eisiger Schauer fur
Barbarossas Knochen: Verdi
und Rossini Zur
Saisoneroffnung in der

Philharmonie Essen

geschrieben von Werner Haullner | 23. Dezember 2025
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Der Dirigent Riccardo Chailly in der Philharmonie Essen.
(Foto: Brescia e Amisano ©Teatro alla Scala)

Erfreulich, dass Riccardo Chailly mit Orchester und Chor des
Teatro alla Scala beim Saison-Eroffnungskonzert der Essener
Philharmonie einmal nicht den Schlager aller Chorschlager
mitgebracht hat. Statt ,Va pensiero” aus Giuseppe Verdis
»,Nabucco” eroffnen sie ihr Konzert mit italienischer
Opernmusik von Verdi und Rossini mit einer mitreifenderen
Hymne als dem ,Gefangenenchor”: ,Viva Italia“, der
Einleitungschor aus Verdis vernachlassigter ,La Battaglia di
Legnano“.

Man spurt den Kampfgeist des Risorgimento, den Enthusiasmus
der italienischen Einigungsbewegung: Ein ,heiliger Pakt“, so
heilt es, verbinde die Sohne Italiens (die Tochter waren
damals nicht gefragt), mache sie zu einem Heldenvolk. Ein
eisiger Schauer moge die Knochen des wilden Barbarossa
durchfahren!

Viel eindringlicher als im ,Nabucco”, der erst im Zuge der



Auseinandersetzung mit den Osterreichischen Besatzern seinen
nationalrevolutionaren Anstrich erhielt, formuliert Verdi hier
sein Ideal der Einigung Italiens. Die Ouvertire zur ,Schlacht
von Legnano“, in der es um den Sieg der Lombardischen
Stadteliga uber Kaiser Friedrich Barbarossa anno 1176 geht,
ruft den unwirschen, roh-lapidaren Ton der Fruhwerke auf, aber
der lyrische Teil steht auf der Hohe der folgenden Opern
yLuisa Miller” und des bedeutenden, immer noch nicht gerecht
geschatzten ,Stiffelio“. Filigrane Blaser und hymnische Tutti,
vom Scala-Orchester mit Saft und Sensibilitat gespielt,
tauchen Verdis Melodien in gluhende Kantilenen; der Chor
beginnt verhalten a cappella und steigert sich gegen den
.wilden Barbarossa”“ in schaumendes Forte. Ein fulminanter
Auftakt!

Auch mit Vorspiel und Einleitungschor zur Oper ,I due Foscari”
stellen Chailly und seine Ensembles ein Werk vor, das mehr
Beachtung verdient hatte. Chailly hat es schon als junger
Dirigent zum 200-Jahr-Jubilaum der Scala 1978 dirigiert und
aus seinem Dornroschenschlaf erweckt. Der Chor ,Silenzio,
mistero” fangt die unheimliche Atmosphare eines nachtlichen
Venedig ein, das nicht romantisch verbramt, sondern ein
disterer Schauplatz von Verrat, Intrige und Lebensgefahr 1ist.

Weniger glucklich programmiert sind die anschlieBenden
Ausschnitte aus ,La Traviata“ und ,0Otello”. Die Chorstretta am
Ende des Festes bei Violetta (,Si ridesta in ciel l’aurora ..“)
eignet sich als Zugabe (,Es ist Zeit fudr uns, zu gehen ..“),
hat aber als vorbeihuschendes Presto zu wenig Substanz, um fur
sich allein zu stehen. Auch die beiden Chdre der
Wahrsagerinnen und der Stierkampfer aus dem zweiten Akt, dem
Fest bei Flora, sind mit ihrer pragnanten Rhythmik und ihrer
koloristischen Melodik reizvolle Stucke, die ihre Wirkung aber
eher im szenischen Zusammenhang als im Konzert entfalten.
Ahnlich die Chdore aus ,0tello“.

Leuchtender Klang und breites Ausdrucksspektrum



Dass die Sangerinnen und Sanger aus Mailand unter ihrem
Direktor Alberto Malazzi einen leuchtend-kernigen Klang
pflegen und selbst zwischen dem fahlen ,sotto voce“ — der
Meisterschaft halblauten Singens — und einem plastischen
Pianissimo uUber ein breites Ausdrucksspektrum verflugen, bleibt
unbestritten. Die Musiker des Scala-Orchesters wissen
naturlich, wie sie einen Bogen spannen, wie sie Blaser und
Streicher abmischen und wie in blaserbewehrten Tutti ein
transparenter Klang bewahrt wird. Chailly halt stets einen
Rest von Reserve aufrecht; so klingt das Vorspiel zu ,La
Traviata“ nicht depressiv-wehmutig, sondern resigniert-
erhaben.

Dieses Ideal eines polierten, strahlenden, aber expressive
Emphase meidenden Klangs kommt im zweiten Teil des Konzerts
den Ausschnitten aus Gioachino Rossinis ,La gazza ladra“,
,Semiramide” und seinem ,Tell” — hier in der italienischen
Fassung als ,Guglielmo Tell“” — entgegen. In der ,Diebischen
Elster” sind die beiden kleinen Trommeln zwar am aulleren
linken und rechten Rand des Ensembles positioniert, aber die
Echo-Wirkung wird nicht realisiert. Die Dynamik bleibt
gedampft — somit spielt sich keine Szene ab, sondern die Musik
bleibt auf Distanz.

Energie und Noblesse in Rossinis Choren

Die vordergrundig malerische Ouverture zu Rossinis letzter
Oper mag Chailly nicht dramatisch eindringlich aufladen. Im
Orchester hat die Cello-Gruppe einen glanzenden Auftritt; auch
die Holzblaser, namentlich die Flo0ten, verschlingen sich
makellos in ihren melodischen Arabesken. Die finale Attacke
wird weder im rhythmischen Biss noch in der Lautstarke vulgar
ubertrieben — das tut dem Stick gut. Wirkungsvoll gestaltet
ist der Chor aus der 13. Szene der ,Semiramide”, ,,Ergi omai la
fronte altera, regio Eufrate”. Da lassen die Scala-Choristen
die Nahe zu Verdi und damit die expressive Kraft Rossinis
spuren; der wuchtige Chorklang hat Energie und Noblesse.



Auch der Chor der Schweizer aus der zweiten Szene des Dritten
Akts von ,Guglielmo Tell” mit dem Wechsel von Soldaten und
Frauen und dem Passo a tre fur das Ballett ruft szenische
Assoziationen hervor und verbirgt nicht, dass dieser Moment
vor den Augen Geslers mit untergrundiger Aggression aufgeladen
ist, die sich im scheinbar so harmlos-folkloristischen Bordun
der Mannerstimmen artikuliert. Jubel des Essener Publikums fur
einen dankbaren Abend voller Italianita.

GroBRe Orchester in Essen zu Gast

Die Philharmonie Essen startete mit diesem Konzert in eine
neue Spielzeit, deren Programm weitere weltweit bedeutende
Orchester wie das London Symphony Orchestra (5. Oktober), das
Israel Philharmonic Orchestra (1. November), die Wiener
Symphoniker (14. November) und das London Philharmonic
Orchestra (4. Dezember) enthalt. Zu Gast sind Dirigenten wie
Daniele Gatti, Philippe Herreweghe, Marie Jacquot, Klaus
Makela, Sir Antonio Pappano, Raphaél Pichon, Petr Popelka, Sir
Simon Rattle oder einer der Portratkinstler der Saison, Maxym
Emelyanychev.

Neben der Geigerin Carolin Widmann und der Jazz-Legende Nils
Landgren gehdrt zum Quartett der Portratkiunstler auch der
Dirigent Lahav Shani. Der Musikdirektor des Israel
Philharmonic und designierte Chefdirigent der Minchner
Philharmoniker geriet uber seine kinstlerische Tatigkeit Mitte
September in die Schlagzeilen, als er und die Minchner
Philharmoniker vom Flanders Festival in Gent in Belgien
ausgeladen wurden. Als Grund wurde angegeben, der in Tel Aviv
geborene, 36 Jahre alte Dirigent habe sich nicht eindeutig von
der israelischen Regierung distanziert. Die Absage aus Sorge
vor ,emotional aufgeladenen Reaktionen“ wurde als
Bankrotterklarung vor dem Terror und von Presse und
Kulturszene weithin als kruder Antisemitismus gewertet.



Lahav Shani. (Foto: Marco Borggreve)

Auch die Philharmonie Essen stellte sich in einer
Stellungnahme im Umfeld des Konzerts der Munchner
Philharmoniker in Essen klar hinter ihren Portratkinstler, der
sich vielfach fudr Dialog und Versohnung eingesetzt hat. Bel
dem Konzert am 13. September in Essen distanzierte sich der
belgische Premierminister Bart De Wever noch einmal o6ffentlich
von der Entscheidung des Festivals van Vlaanderen.

Lahav Shani wird in Essen noch zwei Mal zu erleben sein: Am 1.
November gastiert er mit dem Israel Philharmonic Orchestra mit
Paul Ben-Haims Sinfonie Nr. 2 und dem Funften Klavierkonzert
Ludwig van Beethovens, gespielt von Igor Levit. Am 28. Februar
2026 steht beim Rotterdam Philharmonic Orchestra Richard
Strauss’ ,Till Eulenspiegel” auf dem Programm, dazu das Zweite
Klavierkonzert Dmitri Schostakowitschs mit Shani in der
Doppelrolle als Dirigent und Solist.



Auf Augenhohe: Lydia Steier
stellt sich mit , Aida”“ der
legendaren Regie von Hans
Neuenfels

geschrieben von Werner Haullner | 23. Dezember 2025
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,Aida”“ in Frankfurt: vorne in der Bildmitte Nicholas
Brownlee (Amonasro) und Guanqun Yu (die Aida der

Premiere), dahinter Claudia Mahnke (Amneris; in rotem
Kleid), umgeben vom Ensemble. (Foto: Barbara Alumiller)

Eben noch besang die agyptische Gesellschaft Ruhm und Ehre, da
wird das Opernhaus dunkel und durch die Schwarze drohnen
Explosionen, Granateneinschlage, Geschiitzfeuer und tuckernde
Panzermotoren.

Lydia Steier lasst in ihrer Frankfurter Neuinszenierung von
Giuseppe Verdis ,Aida“ den Krieg nicht zum beschaulichen
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Kostumfest verniedlichen. Sie beschwort ihn mit Gerauschen im
Finstern. Beklemmend, unheimlich, und fur manchen Zuschauer
unbehaglich nahe rickend.

Radikal ist die Inszenierung der amerikanischen Regisseurin
auch, wenn es um die (Uber-)Zeichnung einer verkommenen,
gealtert erstarrten Gesellschaft geht. Da marschieren keine
knackigen Soldaten auf, wenn Radames zum Feldherrn gekirt
wird. Da versammelt sich eine Horde seniler Ordenstrager,
teilweise in den Rollstuhl gebannt, teilweise nur noch vom
Sauerstoffgerat inspiriert, um mit ,gloria“ und ,onore“ den
Krieg zu verklaren und in eine zittrige Ekstase gereckter
Greisenfauste zu geraten.

Den Krieg muss Hausmeister Radames erledigen, eher ein
Zufallswahl, weil er gerade mit einem Wagen in den Raum fahrt,
um FuBbodenpaneele zu verlegen. Denn wir befinden uns nicht
zwischen Palmen und Pyramiden, sondern in einem abgeranzten
Saal (Buhne: Katharina Schlipf), wie er 1in einem
Kolonialgebdude in Kairo vorfindbar sein konnte: Art-Deco-
Lampen, die nicht mehr funktionieren, eine eingebrochene Decke
mit einer Galerie, von der spater der Konig und seine
Entourage herabschaut, siffige Fliesen mit Schimmelrandern.

Erinnerung an ,Putzeimer-Aida“ von 1981



Guanqun Yu (die Aida der Premiere) und Stefano La Colla
(Radames) in der Finalszene der Oper. (Foto: Barbara
Alumiller)

Die vergreiste Gesellschaft halt sich Jugend nur 1in
uniformierter Form: Junge Manner sind da nicht prasent, aber
ein Kind: Mehrfach taucht ein kleiner Junge in der Uniform von
Radames auf — eine Metapher fiir die Seele des Heerfihrers oder
(mehr noch) ein Sinnbild einer Jugend, die gemeuchelt und als
Opfer davongetragen wird? In solchen Momenten ist Steiers
detailverliebte Inszenierung in Gefahr, den Fokus zu verlieren
und sich erlauternd auf Nebenkriegsschauplatzen zu verzetteln.

Prasent sind Kohorten junger Frauen, alle in adretten rosa
Dienstmadchen-Kostimen wund einheitlichen lackschwarzen
Frisuren, die an brave japanische Manga-Schulmadchen erinnern.
Am Anfang schrubben zwei von ihnen den Boden — eine ironische
Anspielung auf die ,Putzeimer“-Aida von Hans Neuenfels, die
1981 an der Frankfurter Oper Furore machte und zu einer Ikone
des Regietheaters wurde? In Steiers Setting gelten
Unterordnung und Disziplin alles, das macht Amneris brutal
deutlich: Ein Fehler beim Frisieren entfacht ihre Wut, der



Schuldigen bohrt sie die Augen aus. Eine andere Dienstbotin,
die ihr beim sadistischen Metzeln in den Arm fallt, wird
eiskalt abgestochen.

Man glaubt es kaum, dass eine solche enthemmte Gewalttaterin
spater ihre andere Facette, die der verzweifelt liebenden Frau
zeigen wird. Eine harte Szene, auf die im Zuschauerraum ein
massiver Buhruf reagiert. In der Tat: Steier fluchtet nie in
malerische Opern-Harmlosigkeiten; sie nimmt die Zumutungen,
die im Libretto Antonio Ghislanzonis stehen, radikal ernst.
Das hat sie bereits 2011 in Heidelberg getan: Die Frankfurter
Version darf als Uberarbeitete Neuauflage der damals heftig
diskutierten Inszenierung gelten.

Der aufgewertete Ramfis

Eines ihrer Kennzeichen ist die erheblich erweiterte und
aufgewertete Figur des Ramfis, eine Paraderolle fur Andreas
Bauer Kanabas. Ein soignierter Herr in schwarzem Anzug,
auBerlich gelassen mit der Zigarette zwischen den Lippen. Aber
ein Mensch, der offenbar unter seinem inneren Zwiespalt leidet
und mit der ideologischen Weltsicht seiner Klasse nicht
einverstanden ist. Die Fernchore der Tempelszene im ersten Akt
erklingen eher im Kopf von Ramfis: Er windet sich, presst die
Hande an die Schlafen, klagt, wimmert, greint vor innerem
Schmerz. Wenn am Ende der Oper Amneris entkraftet nach
,Frieden” ruft, wirft er sich auf eine Bank, eine Pistole 1in
der Hand. Ob er damit einen Alptraum beendet, bleibt offen.

Amneris wird in Steiers Version zur Hauptperson der Oper. Ihr
Auftritt ist der eines Mannweibs, der graue Anzug mit roter
Krawatte ist eine perfekte Mimikry, um in einer maskulin
korsettierten Gesellschaft eine Rolle zu spielen. Nur die
weiBblonden Haare markieren den Rest einer auf ein sexuelles
Signal reduzierten Weiblichkeit. Als es darum geht, Radames
fur sich einzunehmen, wechselt sie auf eine andere
Kleidungschiffre: Mit rotem Abendkleid und neuer Frisur wird
sie zur femme fatale; spater, in der Szene des Triumphs, tritt



sie mit kunstvollen weillen Haaren auf wie eine der altlichen
Sponsorinnen der Met aus der amerikanischen Society. Siegfried
Zoller hat einfach tolle Kostime erdacht.

Mit der Mimikry ist es erst vorbei, als sie im vierten Akt um
das Leben von Radameés kampfen muss: Da walzt sie sich im
Unterrock in der schmutzigen Bruhe, die im dritten Akt als
Nil-Reminiszenz schwappt und in der die Leiche des von Radames
erschossenen Amonasro liegt. Der erhebt sich mit mahnendem Arm
wie der tote Siegfried in der ,Gotterdammerung”. Amneris kusst
ihn, schlieft ihn in die Arme - eine der sinistren,
verstorenden Szenen, mit denen Steier ihre Inszenierung
verratselt. Ramfis ,erlost” Amneris mit einer Drogenspritze.
Im Triumphmarsch erhielt auch Radames seinen Cocktail in den
Nacken gespritzt: Er, der traumatisierte Kriegsheimkehrer, hat
keine so rechte Lust zu feiern; nach der Injektion stimmt er
begeistert willenlos in den kollektiven Jubel ein.

Bei Claudia Mahnke sitzt jedes Detail

Frankfurt hat das Gluck, mit Claudia Mahnke eine Darstellerin
fur die Amneris zu haben, die in imponierender Detailscharfe
die Entwicklung dieses Charakters auszuspielen weill. Da sitzt
jede Nuance zwischen hohnischem Lacheln, die Gesichtszuge
verzerrender Wut, namenloser Verzweiflung, trostlosem Leid.
Jeder Schritt, jede Bewegung der Arme und Hande, jedes Drehen
des Kopfes hat seine Bedeutung, macht die Figur sprechend und
lebendig.

Nur die Stimme Mahnkes will nicht so recht zur Vollblut-
Italianita einer Amneris passen. Das Legato wird durch ein
griefleliges Flackern aufgeraut, in der Attacke fehlt der
strahlend-prasente Ton. Mahnke kann den Wechsel zum tiefen
Register nicht gut verblenden, versucht, die sonore Contralto-
Lage allzu brustig und ordinar einzuholen. Dazwischen gibt es,
wenn es um entspanntes Singen geht, Momente cremiger Tonfulle
und subtil ausgeleuchteter Passion.



Aida ist die Ukrainerin Ekaterina Sannikova, ein typischer
Sopran aus dem Osten mit ausgepragtem Vibrato und fleischiger,
manchmal ins Gaumige rutschender Tongebung. Solche Stimmen
werden heute — vielleicht auch mangels Alternativen — fur
,Verdi-Sangerinnen” gehalten, haben aber weder die Finesse des
Stils noch die Flexibilitat in der Bildung des Tons. Am
passendsten gelingen Sannikova ,Numi pieta“ und ,0 patria mia“
im Dritten Akt, aber es fallt auch auf, dass sie die Phrasen
nicht auf dem Atem blihen lassen kann und immer wieder
zurucknimmt, wo sie den Ton befreit stromen lassen misste.

Auch Stefano La Colla operiert an den Grenzen seiner
stimmlichen Mittel. Er bemuht sich um Piano-Schattierungen.
Aber an ein ,b“ im Piano oder Diminuendo am Ende der
Auftrittsarie des Radames glaubt man eh nicht mehr. Dort, wo
er Kraft einsetzt, sind das Ergebnis eher enge Trompetenstolle.
Der atherische Schluss der Oper wird auf diese Weise zu einem
bemuhten Vorwartshangeln von Phrase zu Phrase, bei der die
technische Bewaltigung volle Aufmerksamkeit fordert — an
schimmernde, zu verhaltenem lyrischem Leuchten gesteigerte
Bogen darf man nicht denken.

Dynamische Strapazen

Nicholas Brownlee ist in Wagners ,Meistersingern” als Hans
Sachs und in Giordanos ,Fedora“ als klug gestaltender Sanger
aufgefallen; dass er den Amonasro vor allem als Chance
auffasst, voluminose Stimmgewalt aufzufahren, enttauscht. In
den kurzeren Rollen: Kihwan Sim (Konig), Kudaibergen Abildin
als eindrucksstarker Bote und Monika Buczkowska als
Priesterin. Das am besuchten Abend arg larmig aufspielende
Opern- und Museumsorchester blieb unter seinem Niveau, das
auch durch Dirigent Erik Nielsen nicht zu heben war: Neben
gekonnt formulierte Details treten zu viele klanglich
undifferenzierte und dynamisch strapazierte Stellen.

Das Triumphbild, in dem der Chor von Tilman Michael seinen
groBen Moment hat, gefallt sich in massiertem Gedrohn, das man



vielleicht der martialischen Stimmung fur angemessen halten
mag, das aber Verdis gezieltes Arbeiten mit ,banaler” Musik
eher im Getose erstickt als offenbar macht. Mit Lydia Steiers
»Aida“ hat die Frankfurter Oper wieder ein Repertoirestuck,
das in seiner entschiedenen Art, den Themen auf den Grund zu
gehen, auf Augenhdohe mit Neuenfels’ legendarer Inszenierung
steht.

Weitere Vorstellungen: 17., 21., 26., 29. Dezember; 1., 13.,
20. Januar 2024, Info:
https://oper-frankfurt.de/de/spielplan/aida/

Schlissige Psychologie:

Verdis »Rigoletto” 1n
Wuppertal

geschrieben von Werner Haullner | 23. Dezember 2025
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Bereit zur Entfuhrung der Tochter Rigolettos: die
verkleideten Funktionare von Mantua. (Foto: Wil wvan
Iersel)

Die Hofnarren von heute sind die Berater und Medienmacher, die
Duodzefiirsten von damals findet man heute in Vorstanden und
auf Vorsitzendenposten. Dort lassen sie ihre grauen Manner
nach Gusto tanzen. Im Wuppertaler ,Rigoletto” verformt Timofey
Kulyabin, der mittlerweile im Exil 1lebende russische
Regisseur, Mantua zu einem Zwergstaat der Nachsowjetara.

Das dunkel holzgetafelte Machtzentrum, in diesem Fall eine
Parteizentrale, erinnert mit protzigem Schreibtisch und
Schummerlicht an den verblassten, altmodischen
Reprasentationsstil, den jeder kennt, der zum Beispiel einmal
in Josip Broz Titos Feriendomizil ,Villa Bled” in Slowenien
genachtigt hat. Wie man in diesem Ambiente mit Frauen umgeht,
macht schon die erste Szene klar. Dem Leitwolf gehdren alle,
und der beilt nicht eben sanft zu. Was die Grafin Ceprano
(Christiane Inhoffen) erwartet, ist kein Schaferstindchen,
sondern eine Schandung.


http://www.oper-wuppertal.de

Bis Sommer 2023 Intendant
der Oper Wuppertal: Berthold
Schneider. (Foto: Jens
Grossmann)

Mit diesem ,Rigoletto” ist Kulyabin ein Coup gelungen, der
heute vielleicht noch beklemmender wirkt als bei seiner
Premiere 2016. Wuppertals zum Ende der Spielzeit scheidender
Intendant Berthold Schneider hat also gut daran getan, die
Produktion noch einmal aufzunehmen. Kulyabin analysiert die
Figuren des Stucks scharfsichtig und UuUbertragt ihre
Eigenschaften in Verhaltensformen und Machtstrukturen der
Gegenwart. So wird aus der korperlichen Entstellung des
»buckligen” Rigoletto eine seelische: Der Mann verkauft seine
innersten Gefuhle dafur, dazuzugehoren, was am Ende in einer
kurzen, hinzugefugten Szene verstorend offenbar wird.

Vittorio Vitelli schlangelt sich geschmeidig durch die Schar
der Funktionare, singt klar artikuliert mit schlankem Bariton
und lyrischer Noblesse. Die Farben des Schmerzes, der Wut, der
Zynismus gehen ihm ab, dazu fehlt der Stimme gestalterisches
Potenzial. Dass sich in seiner Vaterliebe obsessive Zuge mit
einem Zwang zum Uberbehiiten mischen, macht Vitelli in der
Begegnung mit seiner Tochter deutlich, die am Anspruch
Rigolettos uUberfordert zerbricht.

Einmal Clown, einmal Sadist

Das Narrenkostum tragt in dieser Version der Herzog; es 1ist
eines der ,costumi“, mit denen er seine Umwelt manipuliert.



Spater tritt er tatsachlich mit Herrschermantel und Kappe auf,
um Gilda zu zeigen, wer er ,wirklich ist“. Im vierten Akt
deuten die Klamotten (Kostume: Galya Solodovnikova) ein
sadistisches Spiel mit Maddalena an, die von Iris Marie Sojer
untadelig und entspannt gesungen wird. Nur ein wenig mehr
Entspannung in der Stimme hatte man sich von Sangmin Jeon
gewunscht: Der Tenor hat das prasente Draufganger-Timbre fur
den Herzog, kann die Emission des Tones dosieren von
unbekimmerter Leichtigkeit fir ,La donna é mobile” bis zum
offensiven Selbstbewusstsein von , Possente amor mi chiama®“.

Der Boss (Sangmin Jeon, Mitte) halt Hof. (Foto: Wil van
Iersel)

Auch szenisch gibt Jeon seiner Rolle — vom machtbewussten Chef
uber den brutal fordernden Verfuhrer bis zum leichtfertigen
Spieler — scharfes Profil. Das zeigt sich besonders in ,Parmi
veder le lagrime”, in der Kulyabins Regie eine Deutung
ausschliellt, die dem Herzog einen Anflug echter, tiefer Liebe
zugesteht. Das faszinierend durchgestaltete Doppelspiel mit
seiner erniedrigten Gattin — Hong-Ae Kim in der eingefugten



stummen Rolle — verdachtigt die Musik Verdis der Tauschung und
legt den wahren Charakter des Herzog jenseits seiner
Verkleidungen frei. Insofern passt es zur Zeichnung dieser
Figur, dass Jeon auf belcanteske Raffinesse verzichtet.

Der Tick ist kein Trick

Die kaum uberwindbare Problematik, eine Person wie Gilda in
einen heutigen Verstandnishorizont zu dubersetzen, 10st
Kulyabin nur scheinbar mit einem muffigen Trick des
Regietheaters: Rigolettos Tochter lebt in der geschlossenen
Psychiatrie, Giovanna (Ute Elisabeth Temizel) 1ist die
fursorgliche Arztin, die dem in seine Welt versponnenen
Madchen mal ein nettes Abenteuer mit einem Studenten gewahren
mochte und am Ende mit dem Tod bezahlt. Ralitsa Ralinova ist
die hochgelobte Gilda — und demnachst die Violetta in ,La
Traviata” — in Wuppertal, konnte aber am besuchten Abend ihre
Stimme nicht klingen lassen.

Akiho Tsujii vom Mainfrankentheater Wiurzburg lieh ihr von der
Seite Ton und Klang — und das auf sympathische, wohllautende
und versiert gestaltende Weise. Dass Ralinova trotz Krankheit
spielte, ist ihr hoch anzurechnen, denn die szenische
Darstellung einer von Ticks und zeitweiligem Aussteigen aus
der Realitat gehandicapten Person lasst sich nicht in einer
Stellprobe vermitteln. Aber so erklart sich das Verhalten
Gildas, die strikte Klausur, zu der Rigoletto seiner Tochter
zwingt, sogar das Liebesopfer des Madchens am Ende.

Kulyabin vermeidet jede metaphorische oder metaphysische
Uberhéhung. Seine auf psychologische Schlissigkeit
konzentrierte Personenanalyse ist bei Gilda wagemutig, aber
gelungen durchgezogen. Von daher: Keine Regieverlegenheit,
sondern Regiekonsequenz. Der Uberwachungsmonitor des
zwielichtigen Security-Mannes Sparafucile — Sebastian Campione
gibt den ,Fremden” mit sudlichem Aussehen, Salafistenbart und
sproder Stimme — zeigt Gilda zur rechten Zeit fur den Mord vor
der Tur. Fur solche Szenen hat Oleg Golovko auf der Buhne



einen kahlen Nebenraum geschaffen: Dort verhandelt Rigoletto
mit dem Auftragsmorder, beklagen die erniedrigten Frauen ihr
Schicksal, lagert der Mullsack mit dem Mordopfer. Kulyabins
Konzept, mag zunachst wie eine der ubergestulpten ,Subtext”-
Erzahlungen wirken, ist aber tatsachlich wie eine neue Haut,
die sich geschmeidig Uber das Stuck spannt und seine wahren
Konturen offenbart.

Warten auf dramatischen Nachdruck

GMD Patrick Hahn.
(Foto: Gerhard
Donauer)

Im Graben waltet kein Geringerer als GMD Patrick Hahn, der
sich mit ,Rigoletto” die italienische Oper geoffnet hat. Er
nahert sich vorsichtig, in gemalligten Tempi, gonnt dem kurzen
Vorspiel keine drangende Dramatik. Auch im Lauf des Abends
lasst dramatischer Nachdruck ofter auf sich warten — auf der
anderen Seite hutet sich Hahn davor, Erregung durch Larm
vorzutauschen. Das ist ein kluger Ansatz, der jedoch die
mangelnde Markanz in den Violinen, die Formung einer
energischen oder auf den Bogen achtenden Phrasierung, die
Emanzipation von scheinbar begleitenden Figuren zu tragenden
musikalischen Momenten nicht verhindern sollte.



Schlusselszenen wie Gewitter und Quartett im vierten Akt
gelingen in sich, der grolle Entwicklungsbogen konnte noch
eindringlicher geformt werden.

Nicht zu vergessen: Die HOflinge und der Chor der Wuppertaler
Bihnen gefielen allesamt, weil sie sich auf die detaillierte
Personenfihrung eingelassen und jeder ihrer Rollen damit
Gewicht gegeben haben. Ein ,Rigoletto”, der aus der Masse
alltaglicher Auffuhrungen heraussticht und einen berihrenden
Zugang zum Schicksal der Menschen auf der Buhne eroffnet.
Siehe da, das alte Melodrama lebt und Victor Hugos Personal
erkennen wir auch in der Gegenwart wieder.

Weitere Vorstellungen: 5. und 18. Februar. Tickets: (0202)
5673 7666, www.oper-wuppertal.de

Im Dunstkreis russischer
Propaganda: Teodor Currentzis
dirigiert Verdis ,Messa da
Requiem” im Konzerthaus
Dortmund

geschrieben von Werner Haullner | 23. Dezember 2025
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Teodor Currentzis nimmt im Konzerthaus Dortmund den

Beifall entgegen. Rechts ist der Sanger Matthias Goerne
zu sehen. (Foto: Holger Jacoby)

Dariiber lasst sich keine iibliche Konzertkritik schreiben: In
Dortmund tritt ein Dirigent auf, der sich bisher erfolgreich
um eine eindeutige Distanzierung von Wladimir Putins
Angriffskrieg auf die Ukraine gedriickt hat, sich mit seinem
Ensemble aber nach wie vor von Sponsoren mit Putin-Nahe
fordern lasst.

Teodor Currentzis bringt ins Konzerthaus statt der
angekundigten konzertanten ,Tristan und Isolde“-Auffihrung
Giuseppe Verdis ,Messe da Requiem” mit. Ein Statement gegen
den Krieg? Der Abend in Dortmund sieht nicht so aus: Die
blirgerliche Kunstreligionsfeier geht ungebrochen vor sich; im
Programmheft ist kein Wortchen zu lesen, das der Auffuhrung
irgendeine uUber den Event selbst hinausgehende Bedeutung geben
wirde. Das Publikum im nicht ganz vollbesetzten Saal begrufst
Chor und Orchester von MusicAeterna mit verhaltenem, aber
langem Beifall. Als Currentzis mit viertelstundiger Verspatung
aufs Podium springt, gibt es bereits einzelne Bravos. Der



Schlussbeifall ist ebenfalls durchmischt mit — kunstlerisch
verdienten — Anerkennungsrufen. Gilt'’s also nur der Kunst?

Auf Gazprom-Tournee

Wenn es so einfach ware, hatte sich die Kunst tatsachlich aus
der gesellschaftlichen Relevanz verabschiedet. Denn im Falle
von Currentzis und MusicAeterna geht es nicht um moralische
Bewertung privater Meinungen oder um idealistischen, von den
Niederungen der Politik elfenbeinern abgeschiedenen Musik-
Enthusiasmus, sondern es geht um ein Ensemble und einen
Dirigenten, die auf Gazprom-Konzerttour gegangen sind, als die
sogenannte Spezialoperation langst im Gange war. Das Verdi-
Requiem, das nun in Dortmund zu horen war, gab es kurz zuvor
in Sankt Petersburg — und das etwa ohne Forderung von Gazprom
oder der sanktionierten VTB-Bank, deren Sponsoring schon vor
dem Krieg auf Kritik stieR?

Currentzis hat sich medial wahrnehmbar nicht einmal mit einer
allgemein gehaltenen Aussage gegen Krieg und Gewalt von dem
distanziert, was da seit Monaten in Europa an Grausamkeiten
verubt wird. Er schweigt und entzieht sich den Fragen von
Medien — und die machen, wie der Musikjournalist Axel
Bruggemann dokumentiert hat, problemlos mit. Wo sonst um jede
StraBenumbenennung eine Debatte gefuhrt wird, ist die Haltung
eines NutznieBers des Putin-Systems offenbar nicht der
hartnackigen Nachfrage wert. Dabei ist es naiv anzunehmen, man
konne in der gegenwartigen politischen Situation einfach nur
Kunst um der Kunst willen genielen: Currentzis wird, ob er
will oder nicht, Bestandteil der russischen Propaganda; ein
Teil eines kulturellen Krieges, der nicht nur auf den
Schlachtfeldern in der Ukraine ausgefochten wird.

Problematische Finanzierung

Die Kolner Philharmonie hat klare Kante gezeigt und ein
Konzert mit Currentzis und dem SWR Sinfonieorchester abgesagt.
So weit gingen weder der Ex-Dortmunder Benedikt Stampa in
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Baden-Baden noch Konzerthaus-Intendant Raphael von
Hoensbroech. Dem Bayerischen Rundfunk sagte er uber die
Finanzierung, er halte sie fur kritisch, wisse aber, dass das
nicht so schnell anderbar sei. Das mag so sein, aber wenn ein
Ensemble keinerlei Indizien erkennen lasst, dass es seine
Finanzierung von problematischen Sponsoren unabhangig
gestalten konnte, ist das auch ein Statement. Und ob ein
Klangkorper mit einem Sony Classical Exklusivvertrag und
Hochglanz-Auftritten in ganz Europa — einem umstrittenen Event
bei den Salzburger Festspielen dieses Jahres eingeschlossen —
beim Abschied von problematischen Sponsoren gleich an den Rand
seiner Existenz geraten wurde, ist fraglich: Vielleicht hatte
sich nach einer Distanzierung ein neuer Sponsor gefunden, der
solchen Mut gewlurdigt hatte?

Immerhin schliel8t von Hoensbroech weitere Auftritte von
MusicAeterna im Konzerthaus Dortmund vorerst aus. Einige
Musiker, die sich 1in sozialen Medien fur den Krieg
positioniert hatten, wurden suspendiert — ob nur fur den
Auftritt in Dortmund oder auf Dauer, ist unklar. Dazu zahlt
auch der Geiger, der in einem Video-Post angekundigt hatte, er
zerstore Deutschlands Wirtschaft, wund dazu ein
Heizkorperventil aufgedreht hat. Den Witz muss man nicht
verstehen. Aber er konnte wohl auch als Indiz fur die Haltung
in Teilen der Orchesters verstanden werden und damit mehr als
nur eine individuelle Entgleisung darstellen.

Die Kunst muss sich nicht verstecken

Um die Kunst soll es nun aber auch gehen — und in dieser
Hinsicht braucht sich MusicAeterna nicht zu verstecken. Schon
im ,Te decet hymnus“ gibt der Chor eine erste Probe seiner
Prazision, die sich im Verlauf des ,Dies irae” und in der
»Sanctus“-Doppelfuge atemberaubend bestatigt. Selten ist diese
oft als musikalisches Schlachtengemalde missverstandene
Sequenz so durchhorbar und genau gestaltet zu erleben.
Currentzis wagt sorgfaltig ab, welche Gruppen im Orchester
gerade dominieren und welche zurucktreten sollen, erzeugt so
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einen tief gestaffelten, bei aller Wucht variablen Klang,
lasst horen, dass Verdi hier keine blolBe
Uberwdltigungsstrategie fahrt und die differenziert
ausgearbeitete Partitur nicht als Lekturevergnugen, sondern
als blutvoll ausmusizierte Vorlage dienen soll.

Dass Currentzis mit seinen Manierismen nicht bricht, 1ist
jedoch auch horbar. Die Celli zu Beginn sind in ihrer
absteigenden Dreiklangfigur kaum wahrnehmbar: Ein solch
ubertriebenes Pianissimo ist nicht im Sinne Verdis, der von
den Instrumenten einen leisen, aber sonoren Klang verlangt.
Der Chor singt das erste ,Requiem” nicht, sondern murmelt es
vor sich hin, so wie er in ,Quantus tremor” das Zittern vor
dem Weltenrichter flisternd skandiert. Die Piano-Abstufungen
gestaltet er jedoch meisterlich, auch wenn ihm dann die sule
Wendung zum , lux perpetua“ nicht so recht gelingen will. Das
,1e decet” setzt nicht nur einen entschiedenen Kontrast,
sondern platzt heraus: Da ware weniger mehr gewesen. Zum ,Dies
irae” bringt sich Currentzis in Stellung, aber er verzichtet
tatsachlich auf Effekthascherei, schafft es stattdessen, den
Sinn des Textes ausdeuten zu lassen, schafft es auch, ,teste
David cum Sibylla”“ entspannt zuruckzunehmen, damit sich die
Krafte der Dynamik wieder ballen und erneut losbrechen konnen.



Teodor Currentzis mit seinen Solisten. (Foto: Holger
Jacoby)

Die Auswahl der Solisten hangt wohl mit dem urspringlich
geplanten ,Tristan” zusammen: Weder Andreas Schager — einer
der fuhrenden Tristan-Sanger heutiger Tage —, noch der
Liedsanger Matthias Goerne passen in Verdis vokales Profil.
Und sie harmonieren nicht mit dem Sopran Zarina Abaeva und dem
Mezzo Eve-Maud Hubeaux, was vor allem im nur leise harmonisch
gestutzten Quartett (,fac eas de morte transire ad vitam")
durch zerrissenen Klang Schmerz bereitet. Andreas Schager muht
sich bewundernswert darum, seine Soli textsinnig und
klangschdon zu gestalten, aber schon das ,Kyrie“ ist nicht
leuchtend, sondern nur laut. Ein schdnes Legato fallt ihm
schwer. Im ,Ingemisco” sucht er den bittenden Ton, aber die
Stimme ist nicht geschmeidig genug, auch nicht, um das ,Inter
oves” in seinem fast kindlichen Flehen in einen schwerelosen
Klang zu kleiden. Zarina Abaeva erweist sich dagegen als
stilgewandte Verdi-Sangerin, die sich nicht zu vibratosatter
Tongewalt hinreiflen lasst und die Hohe auch im Piano sicher
ans Zentrum anzubinden weill. Ihr ,Libera me“ erfleht sie sich
von der Chorempore herab; vielleicht bleibt seine innere



Bewegung deshalb etwas blass.

Eve-Maud Hubeaux und Andreas
Schager. Foto: Holger
Jacoby)

Nichts bleibt ungesiihnt

Bei Matthias Goerne spurt man die Qualitat des Liedgestalters:
Kaum einer singt das dreimalige ,mors“ jedes Mal anders
aufgeladen — erschuttert, bitter, resigniert; kaum einer
gestaltet die rhythmische Feinheit des ,Hostias“-Beginns so
klug wie Goerne. Aber schon im Kyrie befremdet der gewohnte,
weit hinten gebildete, kehlige Klang der Stimme, der sich zu
gurgelnder Intensitat steigert und einen sinistren Gegensatz
zum schlank-samtigen Timbre von Eve-Maud Hubeaux aufbaut. Die
Schweizer Mezzosopranistin — die Amneris der Salzburger
Festspiele 2022 und Eboli der Wiener Staatsoper 2020 — ist
kein breiter italienischer ,Contralto”, sondern eine prasent
artikulierende Sangerin mit einer definierten Emission, die
nur im Wechsel in die Bruststimme (,latet apparebit®) ihren
asthetischen Ton nicht mitnehmen kann.

Hubeaux singt in der mittelalterlichen ,Dies irae”-Sequenz den
einen Satz, der sich in der gebannten Stille nach dem
Verklingen des letzten ,Libera me“ (und eines prompt
einsetzenden Handy-Gebimmels) aufdrangt: ,Nil inultum
remanebit”. Nichts bleibt — glaubt man denn an einen Gott und
ein Weltgericht — ungesuhnt. Dieser Satz sollte den Machtigen



in den Ohren gellen, die heute ihre Gewaltorgien in der
Ukraine und in vielen Teilen der Welt toben lassen. Der
gerechte Gott ist die Hoffnung der Opfer. Das ware das
Statement dieses Requiems.

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

geschrieben von Werner HauBBner | 23. Dezember 2025

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
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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.

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 Ausbriche 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 uber 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 horbar
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 Geflihl 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
grolen 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 kihl-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/

Der Traum von Bayreuth:
Festspiel-Inspirationen fur
Aalto-Chorsanger Wolfgang
Kleffmann

geschrieben von Werner HauBner | 23. Dezember 2025
Keine Ruhepause fiir Wolfgang Kleffmann nach der Riickkehr von

den Bayreuther Festspielen: Einen Tag nach der letzten
Vorstellung von Wagners ,Meistersingern” war er bereits
morgens auf dem Weg zur Probe im Aalto-Theater.
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Wolfgang Kleffmann singt seit 2003 im
Essener Aalto-Chor und seit 2005 im

Bayreuther Festspielchor. (Foto: Werner
Haullner)

Nach Wagner steht nun Verdi an: Der Chor des Essener
Opernhauses bereitet sich auf die Wiederaufnahme von
»Rigoletto” am 12. September vor, in einer ,semikonzertanten”,
von Sascha Krohn eingerichteten Form. Tianyi Lu, aus Shanghai
stammend und in Neuseeland groll geworden, steht als
Gastdirigentin am Pult. Sie 1ist die Gewinnerin des
internationalen Sir Georg Solti Dirigentenwettbewerbs 2020.
Die Titelrolle singt der isléndische Bariton Olafur
Sigurdarson, als Rigolettos Tochter Gilda 1ist Tamara
BanjeSevi¢ in ihrem Rollendebit zu erleben. Im Chor der



Hoflinge, die willig jede Bosheit ihres Herrn, des Herzogs von
Mantua (Carlos Cardoso), mitmachen, singt Wolfgang Kleffmann
im Tenor.

Szene aus Verdis
»Rigoletto” am Aalto-
Theater Essen, mit

Tamara BanjeSevic¢ und
Carlos Cardoso. (Foto:
Saad Hamza)

FUr die Festspiele hat der Sanger gerne auf Urlaub verzichtet:
Bayreuth hat ihn gepackt, seit 2005 singt er dort im Chor.
JWagner erschuttert, wenn man dafur empfanglich ist“, bekennt
er. Auch wenn es pathetisch klingt: Wagner hat das Leben von
Wolfgang Kleffmann verandert. Ein Besuch der ,Walkire“
entfachte die Wagner-Begeisterung. Nach zehn Jahren Praxis als
Zahnarzt in Eschweiler begann er mit 33 Jahren noch ein
Gesangsstudium, das er in Maastricht abschloss. Sein Ziel von
vornherein: Singen im Chor. Der Wunsch erfullte sich 2003, als
er seine erste Stelle im Chor des Aalto bekam. Da blieb es
nicht bei der Liebe nur zu Wagner. Die Opern Giacomo Puccinis
oder ein Werk wie Giuseppe Verdis ,Don Carlos“ sprechen den
Sanger ebenso an.



Singen in Gemeinschaft

Das Singen in Gemeinschaft hat ihn schon als Jugendlicher
interessiert. Kleffmann erinnert sich an ein pragendes
Erlebnis, das wieder mit Wagner zu tun hat: ,Ich horte eine
alte Platte meines Vaters, so eine Sammlung beruhmter Chére.
Beim Pilgerchor aus dem ,Tannhauser’ musste ich weinen.“ Was
lag also naher als der Versuch, als professioneller Sanger
beim Bayreuther Festspielchor zu landen? ,Beim Vorsingen habe
ich gedacht, ich hatte alles in den Sand gesetzt“, erinnert er
sich. ,Ich bin mit Tranen in den Augen nach Hause gefahren”.
Aber zu seiner Uberraschung kam die Zusage: 2005 durfte er
anfangen. Der Traum hat sich erfullt.

Seither ist er mit nur einer Unterbrechung jedes Jahr dabei.
Schmerzlich war der Ausfall im letzten Jahr, durch Corona
bedingt. Kleffmann argert sich: ,Weder Chor noch Orchester
haben eine Ausgleichszahlung erhalten, weil unsere Vertrage,
die seit Marz fertig ausgehandelt waren, noch nicht
unterzeichnet waren.” Er findet das fur die Ensembles als
»RUckgrat der Festspiele” schlichtweg beleidigend. ,Viele
Kollegen sind durch den Ausfall ihrer Einkunfte unglaublich
unter Druck geraten”.

Als der Chor geteilt werden musste

Bei den Festspielen 2021 stand der Chor vor einer nie
dagewesenen Situation: Die knapp 140 Sangerinnen und Sanger
wurden geteilt: Die Halfte sang im Chorsaal, die andere Halfte
spielte stumm auf der Buhne. ,Wir sitzen in einer Art
Telefonzelle aus durchsichtigem Material und singen. Der Ton
wird direkt ins Festspielhaus ubertragen. Das funktioniert
hervorragend, und ich bin gar nicht unglucklich. Denn es tut
gut, sich einmal ausschlieBlich auf die musikalische Arbeit zu
konzentrieren.“

Im Rickblick auf 16 Jahre Bayreuth erinnert sich Kleffmann an
manche unvergessliche Zeit, so die Arbeit mit Christoph



Schlingensief, ein ,unheimlich sympathischer Typ“. An den
.Parsifal” Stefan Herheims, einen HOhepunkt seines
Sangerlebens. 0Oder an den ,Tannhauser” von Tobias Kratzer:
»Ein Regisseur, bei dem alles durchdacht ist.” Musikalisch ist
fur ihn die Zusammenarbeit mit Christian Thielemann ein
Erlebnis, aber er schatzt auch Semyon Bychkov: ,Er fuhrt mit
den Handen, hochmusikalisch.”

Inspirierend ist fur Kleffmann auch, an der Seite berthmter
Sangerkollegen wie Georg Zeppenfeld zu stehen: ,LEin so
bescheidener Mensch und ein Sanger, bei dem alles stimmt.”“
Oder Tenore wie Piotr Beczata und Klaus Florian Vogt als
sLohengrin“ zu erleben. So nimmt Wolfgang Kleffmann, der bald
wieder seine FuBball-Jugendmannschaft in Bredeney trainiert,
aus Bayreuth willkommene Impulse fir die tagliche Arbeit am
Aalto-Theater mit. Und hofft, im nachsten Jahr wieder dabei zu
sein, wenn sich der Vorhang fur die neue ,Ring“-Inszenierung
von Valentin Schwarz hebt.

Trauer und Hoffnung sind
gegenwartig: Mitten im
Karneval erklingt in Dortmund
Giuseppe Verdis Totenmesse

geschrieben von Werner HauBner | 23. Dezember 2025

Aus dem Nichts heraus lasst Gabriel Feltz den Ton der
gedampften Celli entstehen, bevor die Mannerstimmen des Chors
fast unhorbar ihr ,,Requiem” in die Weite des Konzerthauses
entlassen. Der Dortmunder GMD hat, das muss man ihm lassen,
die mit Anweisungen gespickte Partitur von Giuseppe Verdis
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»Messa da Requiem” genau gelesen.

Dirigent Gabriel

Feltz. (Foto:
Thomas Jauk/Stage
Pictures)

So leise wie moglich mochte Verdi an dieser Stelle die ,ewige
Ruhe” ausgesungen haben, gleichzeitig verlangt er aber ,con
espressione”, wenn Violinen und Celli, kontrapunktiert von den
Bratschen, ihre groBen Bogen aufspannen. Kaum zu bewaltigende
Gegensatze, wenn man zum Beispiel das Verdi’sche ,pppp"“ — der
Maestro notiert haufig Extreme — als tonlos gehauchte Minimal-
Lautstarke versteht und ihm die aus der Interpretations-
Tradition erklarbare Sonoritat nimmt. Gabriel Feltz nimmt das
in Kauf, denn er mochte den schlagenden Kontrast zum
folgenden, nicht ganz prazis eingesetzten ,Te decet hymnus“
herausarbeiten, das im Forte die letzten beiden Achtel der vom
Licht der Ewigkeit singenden Chorsoprane ubertont. Ein Effekt,
der unter die Haut geht, aber inhaltlich wenig bringt.

Mitten im Karneval erklingt also im 5. Philharmonischen
Konzert Verdis Totenmesse, eine duster drohende, aber auch
schmerzlich flehende und von Trost durchzogene Vision jenes
Endpunkts der Geschichte, an dem es ,carne vale” heillit — also



Abschied zu nehmen von der Existenz ,im Fleische”. Mit
gescharftem Interpretations-Ehrgeiz animiert Feltz die
Dortmunder Philharmoniker und den von Petr Fiala einstudierten
Tschechischen Philharmonischen Chor aus der Janacek-Stadt Brno
zu einer jederzeit bewusst gestaltenden Tour durch Verdis
Ausdruckswelten. Dass sich bei aller suggestiven Macht des
Klangs, bei allen filigranen Abstufungen der Dynamik das
vollendete Verdi-Glick nicht einstellen wollte, liegt an
Momenten, 1in denen Feltz‘ Begehren nach Effekt mit ihm
durchgeht, aber auch an der Gestaltung seiner Tempi.

Balsamisches Verharren

Feltz lasst sich zum Gluck nicht darauf ein, das ,agitato” im
,Dies Irae” als Anweisung zu beschleunigtem Galopp durch die
musikalisch ausgemalte kosmische Umwalzung misszuverstehen. Er
fasst auch das ,mosso” im Andante des Offertoriums zutreffend
als Hinweis fur Ausdruck, nicht fur Tempo auf. Aber in den
langsamen Teilen des Requiems front er dem balsamischen
Verharren: Schon wenn er den Chor im , lux perpetua“ breit und
bedeutungsschwer intonieren lasst, stellt sich der Eindruck
des Manierierten ein.

In , Judex ergo“ furchtet man dann um den Atem der versierten,
im Klang ihres Mezzosoprans oft sehr metallischen Adriana
Bastidas-Gamboa. Feltz lasst das Kolner Ensemblemitglied im
Terzett des ,Quid sum miser” beinahe ,verhungern®“. Adagio hin
oder her: Wenn auch der Tenor Sungmin Song verzagt und seine
Stutze mit letzter Kraft retten muss, ist das ,col canto“, das
Verdi ausdricklich vorschreibt, nicht erfullt. Auch ,Recordare
Jesu pie” und ,Quaerens me“ wirken zah und larmoyant, weil bei
Feltz das ,animando” Verdis, jenes seelenvolle Intensivieren
von Ton und Tempo, aullen vor bleibt. Die belcantistische
Flexibilitat, die keine Frage der Dynamik, nicht einmal des
Tempos ist, sondern innerhalb von Phrasen als Spannungsaufbau
und Entspannung gestaltet werden will, bleibt ein Desiderat.

StreichersiiBe und Blaserattacken



Die Dortmunder Philharmoniker lassen keine Wiunsche offen: Die
Holzblaser widmen sich schon den differenzierten
Begleitfiguren des ,Kyrie“ mit Hingabe; bei den Streichern
kommt die kantable SuBe ebenso zur Geltung wie die brutale
Markanz im ,Dies irae”, die schwebende Leichtigkeit von
Staccato-Ketten ebenso wie Momente hochster Aufmerksamkeit im
Wechsel der Dynamik. Allenfalls lieRen sich die weiten Bodgen,
die Verdi geschlagen haben will, hin und wieder intensiver
fullen. Das Blech attackiert leuchtend seine Fanfaren, fullt
machtvoll die Blaser-Batterie des ,Sanctus“. Die ,Gran Cassa“
bringt ihr ,contrattempo” in den Pausen der Paukenschlage
trocken und kraftig, wie von Verdi gewunscht. Der Chor aus
Briunn besteht seine Fugenprobe im ,Libera me*, zeigt im ,Te
decet hymnus“ kernige Mannerstimmen, ubersteuert das ,Dies
irae” nicht, wird aber auch nicht zum Aufbau von Spannung
ermuntert.

Den letzten Teil der Totenmesse leitet der Sopran ein: Die
Bitte um Befreiung vom ewigen Tod artikuliert Susanne Bernhard
mit ihrer abgerundeten, dunkel getdonten Stimme in gebremstem
Pathos, eher als Gesangsphrase denn als erschuttert
ausbrechendes Stollgebet. Bernhard verfugt UuUber einen
gepflegten Verdi-Sopran, der auch in den Ensembles mit
kontrolliertem Ton Uberzeugt. Sungmin Songs sicher gestutzter,
klangstarker Tenor hat seine Starken, wo er einen strahlend-
kraftvollen Ton projizieren kann. FUr die atherische Lyrik der
Piani in , Ingemisco” oder ,Inter oves” ist er nicht flexibel
genug zuruckzunehmen. Ante Jerkunica von der Deutschen Oper
Berlin singt die Basspartie nicht vordergrundig prunkend, aber
auch ohne den samtenen Wohllaut eines ,basso cantante”.

Beim Publikum blieb der Eindruck, den der Komponist Ildebrando
Pizzetti beschrieben hat: Die Musik, so formuliert er, sei
»mehr als rein lyrischer Ausdruck; sie ist Vergegenwartigung
von Trauer und Hoffnung.“ Der Beifall war entsprechend:
respektvoll und herzlich.

Das 6. Philharmonische Konzert am 3. und 4. Marz 2020 bringt



unter dem Titel ,Paris”“ George Gershwins ,An American 1in
Paris“, Igor Strawinskys ,Petruschka” und Alexander Glasunows
Konzert fur Alt-Saxophon und Streichorchester Es-Dur op. 109.
Info: https://www.theaterdo.de/detail/event/20556/

Opernsommer in Italien:
Verdis ,,Aida"“ als Spektakel
mit hohem Schauwert in der
Arena di Verona

geschrieben von Werner HauBner | 23. Dezember 2025
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Der Sieger: Carlo Ventre als Radames
am 25. August in der Arena von
Verona. ©Foto: Ennevi/Fondazione
Arena di Verona.

Ein privates Leben ohne politische Karriere kann sich Radames
nicht vorstellen: Den Sieg im Krieg setzt er in seiner
Fantasie voraus, um mit Aida gliicklich zu werden: Riickkehr mit
Lorbeerkranz und dann einen Thron nahe an der Sonne. Das ist
er, der agyptische Ehrgeizling, der seine Flucht in die Wiiste
nicht durchzieht, der fiir sein politisches Versagen aber
konsequent einsteht: Die Ehre ist gerettet um den Preis des
Lebens.

Dass beiden sich dann im Grab ein jenseitiger Himmel der Liebe



erschlieft, ist Aidas Verdienst. Die andere starke Frau dieser
Geschichte, Amneris, bleibt einsam zuruck, ist das eigentliche
Opfer der verderblichen Konstellation. Ihr bleiben die Trauer
und der Blick auf den Tod: Frieden erbittet sie — und ihr
letztes Wort ,pace” schwebt Uber dem Pianissimo-Schluss der
Oper.

Giuseppe Verdi hat in , Aida“ das Erbe Meyerbeers und seiner
fraheren Opern ,I Vespri Siciliani“ und ,Don Carlo”“
weitergefihrt: Der Kontrast intimer, kammerspielartiger
privater Szenen und der gewaltigen Tableaus verschrankt das
Politische und das Private szenisch und musikalisch. Fir die
Regie eine schwer zu losende Aufgabe, die zu ungewOhnlichen
Losungen gefuhrt hat, beginnend mit Hans Neuenfels’ Aufsehen
erregender Frankfurt Inszenierung in der Ara Michael Gielen
vor fast 40 Jahren.

Seit 1913 iiber 700 Vorstellungen von ,Aida“

Vor der Vorstellung: Arena-
Besucher starken sich in der
Bars und Restaurants der
Piazza Bra. Foto: HauBner

Fur die Arena di Verona gehort Verdis Meisterwerk zum
Grundungsmythos: 1913 war ,Aida“ die erste dort inszenierte
Oper mit inzwischen uber 700 Vorstellungen. Ein Grund dafar
ist der Schauwert vor allem des Tempel- und des Triumphbildes



https://www.arena.it/arena/de

im ersten und zweiten Akts mit ihrer riesigen Chor- und
Statistenparade. Seit 1980 gab es nur eine einzige Saison ohne
dieses Zugpferd. In diesem Jahr zeigt man wieder die
Rekonstruktion der ersten ,Aida"“ des Jahres 1913 - ein
Hohepunkt des kulinarisch orientierten Historismus, eine
ungebrochen der Bewunderung preisgegebene bunte Agypten-Welt
der Belle Epoque.

Hier schreiten die Scharen des Pharaos uber die riesige Buhne,
flankiert von den monumentalen bemalten Saulen, die an Abu
Simbel oder Luxor erinnern. Aida ist nicht die mit dem
Putzeimer bewehrte Dienstbotin im vornehmen GroBblrgerhaushalt
wie weiland bei Neuenfels, sondern steckt im agyptisierenden
Modellkleid. Auf dem HOhepunkt ziehen weille Pferde ein und
Radames, der Sieger, rollt auf einem volumindsen Thron heran.
Selbst die athiopischen Gefangenen sind sauber und asthetisch
gewandet; 1ihr wunerkannter Konig Amonasro tragt ein
farbenfrohes Kostum, wie man es damals einem ,Neger“-Flrsten
flir angemessen hielt.

Nur als das Ballett im attraktiven Kontrast von Gold und
Schokoladenfarbe uber die Buhne hupft, regt sich leichte
Heiterkeit im Publikum, wiewohl Susanna Egri in ihrer
Choreografie wohl nicht die Absicht hatte, die Naivitat von
1913 ironisch zu brechen. Und als aufklarungswilliger
Mitteleuropaer von heute fragt man sich, wann wohl die erste
Dekolonialisierungsgruppe ein Verbot dieser frohlich-
unbekummerten Reprise vergangener Zeiten fordert.

Die Sanger miissen die Szenen mit Spannung erfiillen



Soia Hernandez (Aida) und
Mario Cassi (Amonasro) am
25. August in der Arena di

Verona. Foto:
Ennevi/Fondazione Arena di
Verona.

Da sich Gianfranco de Bosio in seiner Regie auf erhabenes
Schreiten, Zeitlupenbewegungen der Korper und das — gekonnte —
Arrangement der Chor- und Statistenmassen beschrankt, liegt es
an den Sangern, die Szenen mit Spannung zu erfidllen. Punktuell
gelingt das, etwa wenn sich im dritten Akt Aida und ihr Vater
Amonasro treffen und der Kdonig seine Tochter zur Spionage
einsetzen will. In diesem Moment bricht bei Saioa Hernandez
die seelische Erregung und der ausweglose innere Konflikt in
der Interaktion durch, und der hervorragend disponierte Mario
Cassi — ein Sanger, dessen Namen man sich merken sollte -
weckt den ambivalenten Charakter seiner Rolle aus den Schemata
der Arena-Gestik auf zu unmittelbarem, packenden Leben.

Cassi war der eindrucksvollste stimmliche Gestalter in der
Solistentruppe dieses nur malig besuchten Arena-Abends: ein
klarer, unverkrampft timbrierter Bariton, dramatisch ohne tour
der force oder heftiges Vibrato, fahig zu dynamisch
beweglichem Agieren und zu sorgfaltig abschattierten Farben.
Einen gunstigen Eindruck hinterlief8 auch Carlo Ventre als
Radames, der noch in seiner Einstandsarie schwerfallig
artikulierte und das fette Forte kaum verliel8: Hauptsache, das
b am Schluss sitzt und strahlt. Im Lauf des Abends jedoch sang



er zunehmend flexibel und glanzte im Finale mit einem
leuchtenden Mezzoforte, das die visionare Entruckung der Musik
im Klang der Stimme einholt. Seine Partnerin Saioa Hernandez
tat es ihm gleich und brillierte mit schimmernd lasiertem
Sopran, nachdem sie sich in ,,Ritorna vincitor” noch allein auf
eine sicher positionierte, bisweilen stark vibratogesattigte
und somit intonationsunscharfe Stimme gestutzt hatte. Auch in
,Qui Radameés verra .. 0 patria mia ..“ vermisste man einen
locker gefihrten Ton; die Hb6he erreicht Hernandez jedoch ohne
spurbare Mihe.

Seelenzustande in flammenden Tonen

Judit Kutasi, die viel an der Deutschen Oper in Berlin singt,
hatte als Amneris nach unerfreulichem Beginn ihren Hohepunkt
im vierten Akt, als die verwohnte Pharaonentochter erkennen
muss, dass sie dem Entschluss von Radamés, den sicheren Tod in
Kauf zu nehmen, aber auch der finster starren Macht der
Priester ohnmachtig gegenlibersteht. In diesen Momenten
explosiver Wut und glihender Verzweiflung Uberwindet die
Sangerin den eindimensional auf Grofe und Wucht getrimmten,
heftig vibrierenden, psychologisch kaum gestaltungsfahigen Ton
ihrer ersten Auftritte und druckt den Seelenzustand ihrer
Figur in frischen, flammenden Farben aus.



Die monumentale Szenerie, der Buhne von 1913 nachgebaut,
entspricht dem Bild des antiken Agypten in der Belle
Epoque. ©Foto Ennevi/Fondazione Arena di Verona.

Bemerkenswert markant und sicher ist Carlo Bosi in den wenigen
Satzen des Boten. Gianluca Breda setzt als Ramfis auf einen
bronzen drohnenden Klang, Krzysztof Bgczyk gibt einen noblen
Konig. Der Chor Vito Lombardis bewaltigt die Probleme, die
sich aus den Distanzen der Buhne ergeben, mit gewohnter
Selbstsicherheit; in der zweiten Szene des ersten Akts, im
Tempel, gelingen dem Herrenchor leuchtende Pianissimi,
beruckender als alle Chorgewalt der Tableaus.

Francesco Ivan Ciampa will das Orchester davor bewahren,
vordergrundig und plakativ zu spielen, was an den meisten
Stellen gelingt, an denen statt des Geschmetters des
Triumphbildes die Finessen in der Balance und der Bildung des
Klangs entscheidend sind. Hin und wieder setzt die schiere
GroBe der Arena solchem Streben Grenzen: Die Einleitung zum
Nilakt mit ihren zarten Streichern verweht, die tiefen
Streicher haben im Duett Aida-Amonasro zu wenig Gewicht; auch
die Holzblaser haben es bisweilen schwer, sich durchzusetzen.



Ciampa sollte auf einen ,sonoren” Ton auch im Piano achten.

Das 98. Festival beginnt am 13. Juni 2020 und bringt nach 14
Jahren wieder einmal die beiden unverwistlichen Zwillinge
,Cavalleria rusticana” und ,I Pagliacci” auf die Arena-Bihne,
dazu Puccinis , Turandot” sowie die Verdi-Klassiker ,Aida”“,
»Nabucco” und ,La Traviata”.

Eisiges Kammerspiel mit einem
Hauch Poesie - Roberto
Ciullis ,0Othello” bei den
Ruhrfestspielen
Recklinghausen

geschrieben von Martin Schrahn | 23. Dezember 2025
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Desdemona (Dagmar Geppert) 1liebt Othello
(Jubril Sulaimon). Der jedoch hegt Zweifel ob
ihrer Treue. Foto: Franziska GoOtzen

Nein, ganz ohne Verdi geht es dann doch nicht. In Roberto
Ciullis ,0thello“-Inszenierung, die das Shakespeare-Drama zu
einem hoch verdichteten, eisigen Kammerspiel einer besseren
Gesellschaft stilisiert, sorgt wenigstens Desdemonas ,Ave
Maria“ aus Verdis gleichnamiger Oper fiir Warme und Trost, fiir
bebendes Leidenskolorit und innigen Erldsungston.

Zu sehen war die Produktion jetzt noch einmal, nach ihrer
Premiere am Milheimer Theater an der Ruhr (September 2018),
bei den Ruhrfestspielen in Recklinghausen. Zu Ehren eines
groBen Buhnenmagiers, dessen Deutungen oft voller Poesie sind,
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sich aber mit Gesellschaftskritik nicht zuruckhalten.

Ciulli lasst am Beginn des Dramas Desdemonas Vater auftreten.
Ein feiner alterer Herr mit Fliege, der polternd sein Kind
verstoBt, weil es Othello, einen Schwarzen, heiratete, im Bann
von dessen Hexenmeister-Kunsten. Klaus Herzog spielt diesen
kaltherzigen Papa, als hochnasigen Vertreter einer gehobenen
Mittelschicht, die allerdings geradezu mafiose Zuge tragt. Zu
ihm gesellt sich ein aalglatter Cassio, in weillem Anzug,
standig rauchend und von Fabio Menéndez in ubler Machomanier
gezeichnet.

Der fieseste Schmierlappen aber ist ohne Zweifel Jago, ein
Intrigant im Nadelstreif, der mit einer Floskel wie , Ich sehe
schwarz” dem Alltagsrassismus dicht auf den Fersen ist, der
zum anderen eine virtuose Perfidie an den Tag legt, die bei
seinen Abtritten stets in einem dahingeheuchelten ,Ich
empfehle mich” gipfelt. Steffen Reuber mag in dieser Rolle
nicht die grole, gottabgewandte Damonie umhillen, doch sein
sorgsam eingefadelter Plan, Othello das Monster der Eifersucht
einzupflanzen, lasst das Publikum allemal frdsteln.

Jagos Gattin, trotz kleidender Eleganz schon etwas abgewrackt
wirkend, darf Petra von der Beek vor allem als willfahrige
Gehilfin spielen, eiskalt bis 1in die hochtoupierten
Haarspitzen. Bevor sie am Ende die grofle Intrige aufdecken
kann, wird ihr Mann sie erwlrgen. Eine Tat, nicht zuletzt
begangen aus einer lang gepflegten Hassliebe heraus.



Bring mir Beweise! Othello und der fiese Intrigant Jago
(Steffen Reuber). Foto: Franziska Gotzen

Fur Othello aber hat von diesen zwielichtigen Gestalten keiner
etwas Ubrig. Die Anfeindungen sind von gewaltiger Wirkmacht,
denn die Hauptrolle ist mit einem Schwarzen besetzt. Jubril
Sulaimon, vor Nigerias Militardiktatur Anfang der 1990er Jahre
nach Deutschland geflohen, in der Tasche ein Schauspielexamen
seiner Heimat, fand 1992 ein erstes Engagement in Essen,
wirkte an mehreren Buhnen des Ruhrgebiets, und tritt nun also
als Othello im Mulheimer Theater auf. Hier gibt er nicht den
strahlenden Helden, vielmehr einen Menschen, der zumeist
defensiv reagiert, in seinem Eifersuchtsschmerz jedoch zu
groflen Ausbrichen fahig ist. Dann entfalten seine Worte vom
bevorstehenden Urchaos, von einer Rache, die alle verschlingen
werde, eine ungeheure Macht. Mitunter fallt er 1ins
muttersprachliche Idiom, wenn er dem Zorn noch mehr Gewicht
verleihen will.

Und Desdemona? Sie mag Othello wirklich 1lieben, in aller
Unschuld, und in Cassio nicht mehr als einen Freund sehen.
Doch Dagmar Geppert staffiert ihre Rolle mit beinahe
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gelangweilter Distanz aus, mit wenig Empathie. Tiefe
Empfindung erwachst allein in Verbindung mit eben jener Verdi-
Musik, die diesem Drama im Konversationston eine ganz eigene
Farbung verleiht. Allerdings kann sie die gekunstelte Lounge-
Atmosphare von Ciullis Inszenierung nicht wirksam aufbrechen.

. * = = / F
Die Poesie des Todes: Am Ende wird Othello mit diesem
Tuch Desdemona erdrosseln. Foto: Franziska Gotzen

Zum kunstvoll Kalten gehort ein rotes Sofa, das vorn den sonst
ziemlich leeren Raum dominiert, den Gralf Edzard Habben
gestaltet hat. Hinten befindet sich ein Punchingsack, starkes
Symbol aus dem Boxermilieu, in dem es Mann gegen Mann geht,
und nicht intrigant hintenherum. Erst zuletzt, mit Desdemonas
und Emilias Tod, findet Ciulli einen bildgewaltigen Hauch von
Poesie. Ein riesiges weilles Tuch bahnt sich, vom Geblase
getrieben, den Weg. Othello wird es, ebenso wie seine einst
geliebte Frau, um sich schlingen — und sie damit erdrosseln.

Der fahle Beifall am Schluss, sich allmahlich steigernd, er
mag vielleicht groler Betroffenheit geschuldet sein.


https://www.revierpassagen.de/97260/eisiges-kammerspiel-mit-einem-hauch-poesie-roberto-ciullis-othello-bei-den-ruhrfestspielen-recklinghausen/20190530_1757/othello-1-foto-dagmar-geppert

,0thello” ist am Mulheimer Theater an der Ruhr noch einmal zu
sehen, am 15. Juni (19.30 Uhr).

Schauriges Vergnugen mit
Hexen und Geistern: Aalto-
Opernchor Essen singt Musik
der ,,dunklen” Romantik

geschrieben von Werner Haullner | 23. Dezember 2025

Das Essener Aalto-Theater.
Foto: Werner Hauliner

Die Damen sind nicht unattraktiv: Rosige Wangen, wunderweiBe
Haut gleich Schwanen auf einem Teich, liebliches Nicken und
Kiisschen. Nur die griinen Haare sind etwas seltsam. Kein
Wunder, dass der Schaferknab‘ seine Herde im Stich lasst. Das
Ende ist weniger hold: Da senkt der Dichter Siegfried Kapper
Grabesstille iiber den Wald.

Der heute kaum mehr bekannte Osterreicher Robert Fuchs, bei
dem von Korngold Uber Mahler und Schreker bis Richard Strauss


https://www.revierpassagen.de/91881/schauriges-vergnuegen-mit-hexen-und-geistern-aalto-opernchor-essen-singt-musik-der-dunklen-romantik/20190315_1525
https://www.revierpassagen.de/91881/schauriges-vergnuegen-mit-hexen-und-geistern-aalto-opernchor-essen-singt-musik-der-dunklen-romantik/20190315_1525
https://www.revierpassagen.de/91881/schauriges-vergnuegen-mit-hexen-und-geistern-aalto-opernchor-essen-singt-musik-der-dunklen-romantik/20190315_1525
https://www.revierpassagen.de/91881/schauriges-vergnuegen-mit-hexen-und-geistern-aalto-opernchor-essen-singt-musik-der-dunklen-romantik/20190315_1525

viele Beruhmtheiten studierten, hat das Gedicht ,Die
Waldinnen“ vertont. Erzahlende Strophen, dichter Satz, kaum
,romantische” Effekte: Es wird horbar, warum Fuchs
(falschlich) als Brahms-Epigone gilt. Der Essener Opernchor
bringt die ins Unheimliche gebrochene Idylle geteilt in zwel
Chore: Die Stimmen der Waldfrauen sind aus der Erzahlung
ausgegliedert.

Ein gutes Dutzend solcher Kompositionen, dazu einige bekannte
Nummern aus Opern prasentierte der Aalto-Openchor unter
Leitung von Jens Bingert bei einem Konzert im ausverkauften
Foyer des Theaters. Der Klangkorper hat es mehr als verdient,
einmal einen eigenen Auftritt zu genieBen. Denn Opernchodre
haben es nicht leicht: Sie miussen ein vielfaltiges Repertoire
beherrschen. Abend fur Abend erwartet man von ihnen prazises
und klangvolles Singen, manchmal in akustisch ungunstigen
Buhnenbildern.

Die Sangerinnen und Sanger brauchen viel Flexibilitat fur den
raschen Wechsel von musikalischen und szenischen Proben zu
Abendvorstellungen. Da gilt es, sich auf die Atmosphare des
Sticks einzustellen, ob skurrile Heiterkeit oder tragische
Verdunkelung. Und dann geht die Kritik, wenn uUberhaupt, gerade
mal in einem Satz auf das Ergebnis wochenlanger Arbeit ein.

Das Magdlein folgt dem feuchten Kerl

Das Thema der 90 Minuten war Chormusik der ,dunklen” Romantik,
unbegleitet oder vom Klavier (Christopher Bruckman) statt dem
Orchester gestutzt. In den Texten spielen Elfen, Hexen, und
Wassergeister eine Rolle, so in Max Regers harmonisch
anspruchsvollem ,Jager und Nixe“. In Robert Schumanns
JsWassermann“ 1ist das Verfuhrungs-Verhaltnis auch einmal
umgekehrt — da folgt das Magdelein dem feuchten Kerl in den
Neckar.

Bingert nutzt den Raum, um den Chor variabel aufzustellen und
die Akustik auszureizen. Die wohl bekannteste Nummer,



Friedrich Silchers ,Loreley” kommt vom Rang: Der Klang bricht
sich und wird weich, wahrend beim frontalen Singen, etwa in
Heinrich von Herzogenbergs beschaulichem ,Wie schon hier zu
vertraumen die Nacht im stillen Wald“ sich die Stimmen nicht
ausreichend mischen wund manch tremolierender Sopran
uberdeutlich heraustritt. Fir den Mondchor aus Otto Nicolais
,Die lustigen Weiber von Windsor“ verteilen sich die
Sangerinnen und Sanger im Raum. Der Zuhorer hat den Eindruck,
vom Klang umflossen zu werden — ein Erlebnis, das die Blhne
nicht bietet.

Gemessener Schauder in der biirgerlichen Stube

Deutlich wird, dass die ,dunkle” Romantik zwar mit dem
Schauder spielt, ihn aber meist in wohliger Harmonie und
gemessener Melodik zahmt. Zwei historische Balladen sprechen
von der Sehnsucht nach vergangener Zeit, in Ludwig Uhlands
,Harald” von entrucktem Heldentum, in Friedrich Ruckerts ,Der
alte Barbarossa“ mit einer deutlichen, damals wohl politisch
virulenteren Sehnsucht von ,des Reiches Herrlichkeit“. Joseph
Rheinberger und Friedrich Silcher vertonen diese Texte mit

einer musikalischen Imagination der Szene — dem Reiter-
Rhythmus in ,Harald“ etwa, oder der geisterhaften Atmosphare
und der ,altertumlichen” Tonart im ,,Barbarossa” — und der Chor

singt diese Momente mit Theater-Instinkt und einer klanglichen
Bandbreite zwischen satter Prasenz und geisterhaftem Piano.

Grusel fur die Blurgerstube; die Ausnahme schaffen Giuseppe
Verdi und Richard Wagners. Die Hexen aus ,Macbeth” modgen
zunachst harmlos, fast tanzerisch klingen, aber das scharfe
Martellato der Begleitung und die basslosen, fahlen Stimmen
machen sie zu unwirklichen Wesen einer Sphare jenseits des
Fasslichen. Und Wagners ,Hollander“-Gespenster sind
unheimlich-aggressive Wesen. Da teilt sich der Aalto-Chor,
singt von unten, und aus dem Treppenhaus steigt Nebel des
Grauens auf. Fazit: Schauriges Vergnugen mit meist kaum mehr
bekannter Musik.



Rasendes Protokoll des
Verfalls: Roland Schwab
inszeniert Giuseppe Verdis
,0tello” am Aalto-Theater
Essen

geschrieben von Werner HauBBner | 23. Dezember 2025

Das Prinzip des Bo6sen: Nikoloz Lagvilava als Jago in der
Essener Neuinszenierung von Giuseppe Verdis ,O0tello” in
Essen. Foto: Thilo Beu

Der Jubel iiber den Sieg ist falsch und schal. Mag sein, dass
der hochmiitige Muselmane zerschmettert am Grund des Meeres
liegt. Aber der Mann, den die tarngriinen Truppen da
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hereinschleifen, 1st alles andere als der kraftstrotzende
Sieger. Er ist ein Gezeichneter: Otello, halbnackt, kaum
fahig, sich auf den Beinen zu halten, schreit ein diinnes
sEsultate” heraus und wankt hinkend von der Biihne. Ein
strahlender General sieht anders aus.

Und der andere, der Fahnrich, der so gerne Hauptmann geworden
ware, dem Otello aber einen anderen vorgezogen hat? Der
vernebelt in Roland Schwabs neuer Inszenierung von Verdis
vorletzter Oper am Aalto-Theater in Essen erst einmal den
Raum. Dann zerbricht er eine schwarze, lochrige Fahne - das
Banner des Aufruhrs, des Verderbens? Jago schnippt mit dem
Finger und das Inferno bricht aus. Er ist, das macht Schwab
von Anfang an klar, der Regisseur des BoOsen. Sein Prinzip:
»,Ich bin nichts anderes als ein Kritiker.“ Der Geist, der
stets verneint.

Die ,Feuer der Freude” tauchen die Szene in gespenstisches
Orange. Spater fahrt auf der karg-schwarzen Bihne von Piero
Vinciguerra im Hintergrund ein Dschungel hoch. Cassio wankt in
die Rote hinter den Palmen; Napalmbrand oder Hollenfeuer, von
Jago entzundet. Francis Ford Coppolas Apocalypse Now oder
Stanley Kubricks Full Metal Jacket lassen grulen.

Doppeltes Opfer Otello

Roland Schwab interessiert sich nicht so sehr fiur die feinen
psychologischen Verastelungen einer Eifersucht, die ihre
fahlen Faden in die Seele von Otello bohren, auch nicht fur
den schrecklichen Mechanismus, mit dem der Nihilist Jago sein
todliches Garn spinnt. Er zeigt keinen Krieger auf dem
Hohepunkt seines Erfolgs, der dann durch einen Gespinst, fein
wie das Taschentuch seiner Desdemona, zu Fall gebracht wird.
Bei ihm ist Otello ein doppeltes Opfer — das seines
furchtbaren Traumas, befeuert durch einen ebenso furchtbaren
Widersacher. Die Oper ist ein rasendes Protokoll des Verfalls,
der sich von Akt zu Akt steigert, um am Ende in unheilvoller
Lethargie auf einem Designer-Sessel zum Erliegen zu kommen.
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Gitterwerk einer traumatisierten Kriegerseele: Gaston
Rivero auf der Buhne von Piero Vinciguerra zu Verdis

,0tello”. Foto: Thilo Beu

Liebe, Eifersucht, der Aullenseiter, der in seiner Frau einen
Anker in der Welt gefunden hat: Diese Motive werden am Aalto-
Theater sekundar. Im Vordergrund stehen die psychischen Folgen
des Grauens, das den Krieger einholt. Es fangt die Seele in
kaltglanzenden Lamellenrollos — eine Assoziation zur
franzdosischen ,jalousie”, der Eifersucht —, es bannt Otello
zwischen die Stabe eines inneren Gefangnisses.

Dahinter wird die Gesellschaft in kitschigen, im Halbdunkel
verschwimmenden Bildern sichtbar. Sie weicht angstlich zurick,
wenn Otello wie ein neurotisches Zootier an den Drahten
entlangtigert. Dann gibt das Gitterwerk den Blick frei auf
blutglanzende Koérper, die 1in den verzweifelten
Wiederholungszwangen kranker Seelen zucken und sich winden:
Otello, vervielfaltigt. Ikonen psychischer Verderbnis, in
Blitze des Wahnsinns getaucht. Damonisch klares Licht -
Manfred Kirst und sein Team leisten GroBartiges — und giftige
Nebel l6sen einander ab.



Projektion des Objekts einer Macho-Begierde

Und Desdemona? Das neue Ensemblemitglied Gabrielle Mouhlen,
blond, lange Beine, steckt in einem ungeheuer schnulzigen
Hochzeitskostim, als sie wie von ungefahr im Hintergrund der
Buhne auftaucht, wenn das Orchester die wundervolle Cello-
Einleitung zum Duett ,Gia nella notte densa” anstimmt.
Gabriele Rupprecht (Kostume) will die Figur mit diesem Aufzug
nicht denunzieren, sondern kennzeichnet sie als Projektion:
eine nur vordergrundig reale Gestalt, in der sich alles
zusammenfasst, was der Macho vom Objekt seiner Begierde, von
der Projektionsflache seiner Fantasien erwartet. Wenn ,Venus
leuchtet”, hockt Desdemona wie ein Incubus auf dem liegenden
Otello — ein geschmackloses Bild, das genau in diesem Moment
unheimlich sinnhaft wird: Der Mann der Siege erliegt der Macht
seiner unbewussten Vorstellungen.

Gabrielle Mouhlen
(Desdemona) und Gaston
Rivero (Otello). Foto: Thilo
Beu

Gabrielle Mouhlens stets mit kuhlem Metall versetzte Stimme,
im Piano nicht schmeichelnd oder schmelzend, passt zu dieser
unwirklich unerotischen Desdemona. Die Taschenlampen, mit
denen die Venezianer im dritten Akt auftreten, sind einmal
kein abgelebtes Versatzstuck des Regietheaters, sondern lassen
die Katastrophe vorscheinen, in die Otello, wild um sich
schlagend, hineintaumelt. Desdemona, sein letztes,



klischeehaftes Ideal, einziger Halt im verletzlichen Winkel
seiner verharteten Seele, ist im vierten Akt gefangen zwischen
den kaltsilbernen Lamellen der klackend sich schlielRenden
Jalousien. Der Mord ist kein Vorgang auBerer Realitat: Er
ereignet sich unsichtbar im grellen, gegen die Zuschauer
gerichteten Scheinwerferlicht. Danach kauert ein gebrochener
Mann in der entsetzlichen Leere seiner Existenz: ,0tello fu.”“
Es gibt ihn nicht mehr. Und Jago hinterlasst zynisch eine
teuflische Spur von Schwefeldampf.

Weitergefiihrte Kriegs-Metaphorik

Roland Schwab fudhrt in seiner Otello-Version mit schlussiger
Konsequenz die Kriegs-Metaphorik fort, die er bereits in
seiner Augsburger Inszenierung von Bedrich Smetanas selten
gespieltem ,Dalibor” (demnachst ist die Oper auch in Frankfurt
zu sehen) — dort noch ein Stuck zu gegenstandlich — eingesetzt
hat. Das Essener Aalto-Theater hat damit eine beachtliche
Alternative zu Michael Thalheimers nachtschwarzem Psychodrama
an der Deutschen Oper am Rhein geschaffen, das im April wieder
in Dusseldorf zu sehen ist — dort als ausweglose Geschichte
zweier Aulenseiter im Raum einer Paranoia, die selbst ein
harmlos-naives Requisit wie das Taschentuch zum Existenz
zerstorenden Fanal vergroBert. In Essen spielt das
,fazzoletto” auch eine Rolle - als zynisches Signal, das
Otellos fiebrige Wahnwelt anheizt, bis die finale Zersetzung
beginnt.

Enttauschende Performance des Dirigenten

Essen hatte also eine fulminante Premiere erleben konnen, ware
da nicht die enttauschende Performance des italienischen
Dirigenten Matteo Beltrami gewesen. Er glattet Verdis Dramatik
zu einem lyrisch grundierten Moderato, das wie ein fauler
Kompromiss zwischen einem faden Gounod und einem zahnlosen
Massenet wirkt: Der brachiale Orchesterschlag zu Beginn ohne
Scharfe, die Piani ohne Drohung, das Fortissimo ohne Aufruhr
und Katastrophenahnung. Die Artikulation des Orchesters ohne


https://staatstheater-augsburg.de/dalibor

Bestimmtheit, ohne zupackende Erregung. Der Wechsel zwischen
angespanntem Drive und gefahrlich drauender Entspannung ohne
Biss. Die schwarmerischen, sehnsuchtsvollen, aufbrausenden,
leuchtenden Momente des Duetts Otello — Desdemona im ersten
Akt glattgebugelt zu einem gefallig-unverbindlichen Moderato.

Blassliche Akkuratesse also im Graben zu starken Bildern auf
der Buhne. Dazu kein fokussierter Ton des Chores: Jens Bingert
mag sein Bestes gegeben haben, aber die federnden Tanzchen am
Dirigentenpult bleiben ohne Resonanz, und Uber die Prazision
zieht sich so mancher Schleier. Beltramis leidenschaftsloses
Verdi-Exerzieren hat bereits nicht in ,,Il trovatore” und noch
weniger in ,Rigoletto” Uberzeugen konnen. Ein Ratsel, warum
man sich fur diese wichtige Premiere wieder auf einen
derartigen Mangel an Profil eingelassen hat.

Jago triumphiert auch als Sanger

Von den mannlichen Protagonisten sichert sich der Jago von
Nikoloz Lagvilava auch vokal den Triumph: Sein
durchsetzungsfahiger Bariton basiert auf einer sicheren Stutze
ohne doppelten Boden atemtechnischer Tricks, behalt in der
Hohe Rundung und Fulle und schillert in der Tiefe in einer
satt-gefahrlichen Farbe. Die Duette mit Otello strotzen vor
Kraft, ohne dass dem Ton Gewalt angetan wurde. Der Mann kennt
keinen durch sfumature abgetonten Zweifel; auch sein ,,Credo”
ist ein Bekenntnis ohne Zwischentone. Dieser Jago ist keine
philosophische Gestalt, sondern ein abgebruhter Verbrecher.

Gaston Rivero halt in den Ausbrichen, in denen sich seine
Realitat dimmer unverruckbarer verschiebt, in Kraft und
Nachdruck muhelos mit. Aber seine Rolle braucht die
gebrochenen Momente, die Palette emotionaler Farben von der
Erinnerung an einstigen Seelenfrieden (Uber die
unkontrollierbare Glut bis hin zur tonlosen Erschopfung des
Endes. Da fehlen der soliden Mittellage dann die Farben des
Sarkasmus; da flackert der Lyrismus des Duetts mit Desdemona;
da fehlen in ,Dio! Mi potevi scagliar ..“ die Schmerzenstone



uber den verlorenen inneren Halt.

Carlos Cardoso macht mit strahlendem Timbre und einer
prasenten Emission auf sich aufmerksam; sein Cassio ist auch
als Figur gelungen. Dass Bettina Ranch im Finale nur aus einem
blechernen Off erklingt, ist schade, aber konsequent; ihre
Prasenz auf der Buhne 1ist eher die einer Aufseherin als die
der mitfuhlend-ahnungslosen Gefahrtin. Dmitry Ivanchey als
Rodrigo, Tijl Faveyts als Lodovico, Baurzhan Anderzhanov als
Luxusbesetzung fur Montano und Karel Martin Ludvik als Herold
erganzen das Ensemble.

Weitere Vorstellungen: 8., 20., 27. Februar; 9. Marz; 7., 18.
April; 12. Mai; 28. Juni 2019.
Info: https://www.theater-essen.de/spielplan/a-z/otello/

In der Bar zum Krokodil:
Verdis ,Aida“ eroffnet die
Intendanz von Heribert
Germeshausen an der Oper
Dortmund

geschrieben von Werner Haullner | 23. Dezember 2025
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Hyona Kim (Amneris) und Hector Sandoval (Radames) in der
Dortmunder Neuinszenierung von Verdis ,Aida“. (Foto:
Bjorn Hickmann / Theater Dortmund)

Die ersten Premieren einer neuen Intendanz diirfen gewéhnlich
als kiinstlerisches Statement gelesen werden. Heribert
Germeshausen hat sich an der Oper Dortmund mit zwei
Blockbustern eingefiihrt — einem iiberzeichneten ,Barbiere di
Siviglia“ aus dem komischen Genre und, als Eroffnung der
Spielzeit, mit einer opulenten ,Aida“”. Beides viel gespielte
Werke, mit denen sich ein Haus jedoch nur selten profiliert.

Mit Puccini und Wagner kundigt Germeshausen fur die kommenden
Jahre ebenfalls Komponisten an, bei denen man sich fragt, ob
ihre Omniprasenz nun ausgerechnet noch eines Schwerpunkts in
Dortmund bedarf. Und der fur 2020 angekiundigte ,Ring des
Nibelungen® fuhrt die Tetralogie-Inflation an deutschen
Mittelklasse-Hausern weiter, die schon langst nicht mehr uber
die Wiederholung von zum Uberdruss gesteigerten szenisch-
inhaltlichen Deutungen hinauskommt. Da hilft wohl auch nichts,
dass mit Peter Konwitschny ein Altmeister gewonnen wurde,
dessen letzte Arbeiten — Luigi Cherubinis ,Medea” 1in
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Stuttgart, Othmar Schoecks ,Penthesilea” in Bonn — nicht eben
auf eine Losung jenseits regietheaterlicher Dogmen hoffen
lassen.

Erzahlendes Theater in behutsam verfremdenden Bildern

Bei Jacopo Spirei braucht man sich der Frage, was mit dem
unscharfen Begriff des ,Regietheaters” genau gemeint sei, gar
nicht zu stellen: Der italienische Regisseur setzt auf
erzahlendes Theater in behutsam verfremdenden, asthetischen
Bildern, wie er sie fur Nicola Porporas ,Mitridate” 1in
Schwetzingen, fur seine Mozart-Arbeiten am Landestheater
Salzburg und fur Charles Wuorinens Oper ,Brokeback Mountain“
gefunden hat, welche im Mai 2018 aus Salzburg an die New York
City Opera wanderte.

In ,Aida”“ o0ffnet sich Nikolaus Weberns Buhne in der
Dreiecksform der agyptischen Pyramide und gibt den Blick in
einen Konferenzraum frei, wo der goldbefrackte, mit langem
Rock wiurdevoll ausstaffierte Ramfis die Wahl der Isis fir den
neuen Oberbefehlshaber des Athiopien-Feldzuges bekanntgibt.
Sarah Rolke und Wicke Naujoks stecken die Militars in adrette
dunkle Uniformen. Die Dame des Hauses, Amneris, nimmt in einem
steifen Modellkleid mit reichlich Goldbehang das Agypten-Thema
auf, wahrend das Dienstpersonal, darunter Aida, in afrikanisch
anmutenden Gewandern in Guantanamo-Orange Unterlagen verteilt.

Schon in diesen ersten Szenen zeigt sich, dass Spirei zwischen
den Figuren kein Spannungsfeld schafft und sie auch 1in
psychologischen Nuancen nicht ausdeutet. Was in Radames
vorgeht, erfahren wir, zum Glick, in der von Hector Sandoval
mit sprodem Timbre gesungenen, aber sinnig gestalteten
Romanze, die auf einem sauber-schlanken hohen b endet. Amneris
wuselt reichlich unmotiviert zwischen Tisch und Stihlen herum,
ohne dass die Bewegung bedeutsam wirde.

Denis Velev als angenehm gerundet singender Konig steckt in
goldenem Anzug und lasst sich als jovialer Dandy feiern, der



spater schon mal zu einem uUbermutigen Luftsprung aufgelegt
ist. Welche Rolle dieser Mann zwischen straffer militarischer
Organisation und bedriuckender priesterlicher Bevormundung
spielt, bleibt Spireis Geheimnis.

Agyptisch glitzernde Halbwelt feiert After-Kriegs-Party

So ahnlich geht es weiter: Florian Franzens Licht setzt den
blassblauen Hintergrund eines neutralen Raumes in ein
Crescendo von Helligkeits- und Farbnuancen, in dessen Verlauf
Radames sein heiliges Sturmgewehr erhalt. Im zweiten Akt
erinnert man sich unwillkirlich an Willy Engel-Bergers ,Bar
zum Krokodil” am schonen Nil mit einer auf agyptisch
getrimmten, glitzernden demi-monde, umrahmt vor vertikalen
Streben, die an das verspiegelte Glas der Bankentiurme einer
Skyline erinnern. Zu Verdis ,Allegro marziale” reihen sich im
Triumphmarsch-Bild Mutter oder Ehefrauen mit Bildern ihrer
gefallenen Helden auf, die ihre Orden empfangen; Kinder
salutieren kriegs- und rachebereit vor ihrem Konig, bevor in
staubigem Grau die Gefangenen hereingetrieben werden. Der
Herrscher legt schon mal — hier finden wir uns bereits 1in
beachtlicher psychologischer Tiefe — einen Arm um die Schulter
von Radames. Eigentlich eine ganz nette After-Kriegs-Party.

Finale von Aida“:
Wahrend sich zu



atherischen Tremoli
und zu lichtvollen
Pianissimi der
Himmel offnet,
verschwimmt das
Bild des Paares
Aida und Radames.

(Foto: Bjorn
Hickmann / Theater
Dortmund)

Mit dem Nil-Akt versteigt sich Weberns Bihne dann endgultig in
tiefenpsychologisch anmutende Bildwelten. Achttausend Liter
Wasser, so recherchierte eine findige Lokalzeitung, fullen ein
flaches Bassin. Gerat das Nass in Wallung, wirft es reizvoll
gewellte Lichteffekte auf die hohen, in den Raum ragenden
Wande. Viel Aufwand fur ein mageres Ergebnis, denn uber die
Asthetik des Augenblicks hinaus fihrt weder die Szene selbst
noch ihre Einbettung in den Rest der Inszenierung. Die endet,
durchaus als Bild wieder ansprechend, auf einem Podest im
Wasserbad, auf dem der verurteilte Landesverrater sein Ende
finden soll. Plexiglasplatten ersetzen den Stein, der ihn und
seine treue Aida von Leben und Luft trennt. Sie schweben von
oben herab und zwangen die Sterbenden immer enger ein. Und
wahrend sich zu atherischen Tremoli und zu 1lichtvollen
Pianissimi der Himmel oO0ffnet, verschwimmt das Bild des Paares.

Tempo-Nuancen genau analysiert

Fir die schier unendlichen Schattierungen der Dynamik und der
Tempi, mit denen Verdi seine Figuren beleuchtet, sind in
Dortmund die Philharmoniker unter ihrem Chef Gabriel Feltz
verantwortlich. Das Ergebnis beweist, dass sich Feltz mit
Verdis Angaben genau auseinandergesetzt hat. Das Orchester
entfaltet das Spektrum zwischen reduziertem, fast
uberschlankem Pianissimo bis hin zum heftig akzentuierten
Marschtritt der trivialen Aufzugsmusiken, mit denen Verdi



seine Kritik an pomposem Machtgehabe musikalisch artikuliert.
Jedes ,animato”“, jede Nuance 1im psychologisch fein
durchdachten Tempogefuge Verdis wird registriert.

Orchesterchef
Gabriel Feltz.
(Foto: Thomas Jauk)

Allerdings tut Feltz hin und wieder zu viel des Guten: Dem
,marcato” am Ende des ersten Bildes vor Aidas Arie ,Ritorna
vincitor” nimmt er das Pathos und verwandelt es in ein
ungeduldiges Drangen. Gut so. Aber dort, wo im Finale die
aufgeblasene Grole eines ,maestoso” angebracht ware, verfallt
er ebenso ins Drangeln und zieht das Tempo unverhaltnismaliig
an. Das ,mosso” im Duett zwischen Aida und Amneris im zweiten
Akt nimmt er zum Anlass, aufs Tempo zu driucken. Und im
ausgedehnten Finale wackeln die Ensembles, wenn er bei jedem
»,pil animato” die Versuchung des Davoneilens bedient.

Feltz liest ,Aida” auf sinnige Weise als intimes musikalisches
Kammerspiel. Aber er sollte Verdis insistierendes Bemuhen,
durch vierfache Piani die Orchester seiner Zeit zu einem
gezugelten Musizieren zu veranlassen, nicht missverstehen:
Verdi wollte die ,sonorita“, den tragenden, klingenden Ton
nicht anamisch verdunnen. In diese Gefahr geraten die



Philharmoniker hin und wieder, wenn sie in den leisen Momenten
einen schonen Ton zu sehr reduzieren.

Weibliche Hauptrollen ein Gliicksfall

Mit dem zurickgenommenen Ton hat Kelebogile Besong kein
Problem: Die sudafrikanische Sopranistin hat Aida bereits in
Malmo, Essen und den USA gesungen und zeigt in Dortmund eine
dunkel-schlanke, zu samtenem Legato und zu kultivierter
Expression fahige, individuell gefarbte Stimme, bei der
allenfalls die etwas erzwungen wirkende brustige Tiefe aus dem
GleichmaB der Toéne herausfallt. Sehr sicher und stets ohne
Druck geformt erreicht ihre Phrasierung die Klimax der langen
Phrasen in ,Numi, pieta“ und in ,0 patria mia“. Die
resignierte, gleichwohl als fingiert durchschaubare
Unterwlurfigkeit, aber auch das aufblitzende Temperament der
athiopischen Prinzessin spiegelt sich in ihrer stimmlichen
Gestaltung wie in ihrem uberlegten Spiel.

Ein Glucksfall fur Dortmund, dass die beiden weiblichen
Hauptrollen gleich uberzeugend besetzt sind: Hyona Kim trifft
mit flexiblem Mezzosopran die lauernden Zwischentone im Dialog
mit ihrer Rivalin Aida, das schwarmerisch in fabelhaftem
Legato ausgesungene Begehren der verliebten, verwohnten
Konigstochter, aber auch die lodernde Empdrung gegen die ,uble
Rasse” der Priester und den zwischen Versohnung, Ergebenheit
und Verzweiflung changierenden Wunsch nach Frieden am Ende.
Mit ihrer in allen Lagen gleich geschmeidig ansprechenden
Stimme ist Kim die ideale Interpretin italienischer Mezzo-
Partien; man darf hoffen, diese Gestalterin in anderen
anspruchsvollen Rollen wieder zu erleben.

Weiter geht’s mit einem populdren Potpourri

Eher als Darsteller denn als Sanger Uberzeugt Mandla Mndebele
als Amonasro: Die kaltschnauzige Zielstrebigkeit, mit der er
seine Plane verfolgt, drickt er im Nil-Akt mit rohem Zugriff
aus; sein Bariton allerdings, bei gut klingendem Material, ist



zu sorglos gefuhrt, sitzt nicht kontrolliert genug im Fokus
und neigt daher dazu, die Intonation haarscharf zu verfehlen.
Karl-Heinz Lehner ist ein pragnant artikulierender Ramfis, der
auch in der kraftvollen, aber nicht Uberzeichnenden Stimme den
befehlsgewohnten Oberpriester hervorkehrt. Fritz Steinbacher
nimmt in den wenigen Satzen des Boten durch Timbre und
Stimmkultur fur sich ein. Natascha Valentin gibt eine
wohlklingende Priesterin. Fabio Mancini hat den Dortmunder
Opernchor auch in den wuchtigen Bildern des zweiten Akts auf
einen konzentrierten Auftritt hingefuhrt; die Fernchore
allerdings klingen zu prasent.
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Die Oper Dortmund startet
mit einer neuen Intendanz in
die kommenden Spielzeiten.
Foto: Werner HauBner

Eine radikalere Befragung von Verdis ,Aida“ hat schon im
Friuhjahr der Dortmunder Schauspielintendant Kay Voges
vorgenommen — nicht in Dortmund, sondern an der Staatsoper
Hannover, wo das Ergebnis demnachst wieder zu erleben 1ist.
Germeshausens erste Spielzeit lauft indes mit einem fast schon
argerlichen Popular-Potpourri mit Bernsteins ,West Side
Story“, Lehars ,Land des Lachelns“ und Puccinis ,Turandot”
weiter, bis sie mit der deutschen Erstauffuhrung der Heiner-
Maller-Oper ,Quartett” von Luca Francesconi und Philip Glass"
»Echnaton” in spannendere Bereiche vorstolt. Was Repertoire-
Impulse angeht, bleibt also allem Anschein nach das



Musiktheater im Revier in Gelsenkirchen in der so reichhaltig
mit Opernhausern gesegneten Region Rhein-Ruhr ohne Konkurrenz.

Nachste Aida“-Vorstellungen: 27. Oktober, 1., 4., 18., 28.
November, 15., 23. Dezember 2018; 13. Januar 2019.

Tickets: Tel.: (0231) 50 27 222,
www.theaterdo.de/karten-abo/kauf/

Festival Klangvokal in
Dortmund: Musikalische
Schatze und Raritaten aus
acht Jahrhunderten fiir die
menschliche Stimme

geschrieben von Werner Haullner | 23. Dezember 2025
Bei so manchem Festival wird das
e s gk Blaue vom Himmel versprochen -
KLaNg "\/AL. und der Horizont bleibt dann
MEISIDEES R R doch grau. Beim Dortmunder
»Klangvokal”, seit der Griindung
geleitet von Torsten Mosgraber,
ist das anders: Die zehnte Ausgabe mit dem Thema ,Auf
Schatzsuche” 16st tatsachlich den Anspruch ein, aus dem
reichen Spektrum der Musik fiir eine, mehrere oder viele
menschliche Stimmen ein paar ungewdhnliche Farben nach vorne
zu spielen. Vom 11. Mai bis 10. Juni 2018 lasst sich bei 23
Veranstaltungen die Vokalmusik der 1letzten 800 Jahre
durchstreifen. Dabei kommen nicht nur Klassik-, sondern auch

Crossover- und Weltmusik-Fans auf ihre Kosten.
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Dirigent, Komponist und
Organist: Wayne Marshall. ©
Wayne Marshall

Die Eroffnung am Freitag, 11. Mai steht im Zeichen des 100.
Geburtstags von Leonard Bernstein. Wayne Marshall, Komponist,
Dirigent und Organist, steht am Pult seines WDR
Funkhausorchesters und bringt die ,Chichester Pslams“ und
Bernsteins Erste Sinfonie ,Jeremiah” mit. Der Kammerchor der
TU Dortmund und der Philharmonische Chor Essen ubernehmen die
Partien der Vokalensembles auch in Francis Poulencs ,Gloria“
und , The Fruit of Silence” des lettischen Komponisten Peteris
Vasks, geschrieben 2013 auf einen Text von Mutter Teresa.

Monteverdi-Oper rekonstruiert

Eine Raritat erklingt am Freitag, 18. Mai in der
Reinoldikirche: Der Philharmonische Chor des Dortmunder
Musikvereins und die Dortmunder Philharmoniker fuhren -
gemeinsam mit den renommierten Solisten Eleonore Marguerre
(Sopran), Thomas Laske (Bariton) und Uwe Stickert (Tenor) -
Jules Massenets Oratorium ,Eve“ auf. Am Freitag, 1. Juni
mischen sich Alt und Neu auf eine Weise, die so ungewohnlich
wie umstritten ist: Zum ersten Mal erklingt in einer
o0ffentlichen Auffihrung im Orchesterzentrum NRW eine
rekonstruierende Neukomposition von Claudio Monteverdis Oper
,L"Arianna“.



Claudio Monteverdi auf einem
Stich aus dem 19.

Jahrhundert. Alle
Abbildungen des Komponisten
sind dem einzigen
uberlieferten Portrat von
Bernardo Strozzi
nachempfunden, das im
Tiroler Landesmusem

Innsbruck hangt.

Claudio Cavina, italienischer Countertenor und Experte fur
Alte Musik, wollte nicht warten, bis vielleicht eines Tages
die Originalpartitur Monteverdis in einer verschlossenen
Bibliothek oder einem vernachlassigten Archiv auftauchen
konnte, und hat sich auf der Basis eines tiefgrundigen Wissens
um Kompositionsweise wund Auffdhrungspraxis des 17.
Jahrhunderts an eine musikalische Ausformung gemacht, die er
selbst allerdings nur ungern als ,Komposition“ bezeichnet.

Ausgehend von Ottavio Rinuccinis Libretto, dem erhaltenen
berihmten ,Lamento” aus der Oper und Kompositionen wie dem
»,Ballo delle Ingrate” hat er selbst Musik im Geiste
Monteverdis geschrieben. Die Auffuhrung mit Cavinas Ensemble
La Venexiana, die ,L’Arianna“ bereits 2015 in Venedig erstmals
gespielt haben, umfasst in etwa 100 Minuten die acht Szenen
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plus einen Prolog der urspringlichen Oper. Davide Pozzi leitet
das Ensemble und elf Solisten.

Geschichte der BiiBerin Maria Magdalena

,Echten” Barock gibt es dann am Sonntag, 10. Juni in St.
Reinoldi zu hdéren: Das Ensemble Le Banquet Céleste gastiert
unter Damien Guillon mit einem der mindestens 43 Oratorien des
in Wien gestorbenen Venezianers Antonio Caldara. ,La Maddalena
al piedi di Cristo“, wohl um 1700 fudr Rom geschrieben,
thematisiert in einem allegorischen Spiel um die irdische und
himmlische Liebe die Geschichte der BuBerin Maria Magdalena
auf der Basis des Lukas-Evangeliums.

Auf dem Weg zum
Weltstar: Marina
Rebeka singt in
Dortmund in Verdis
,Giovanna d’'Arco“.
©Janis Deinats

Auch die Oper kommt wieder zu ihrem Recht: Mit der Sopranistin
Marina Rebeka, in New York als ,Norma“ und Mathilde in
Rossinis ,Guillaume Tell” gefeiert, und dem aufstrebenden
Bariton Baurzhan Anderzhanov aus Essen erklingt am Sonntag,
27. Mai im Konzerthaus ,Giovanna d’Arco”, ein fruher



verschmahtes Werk aus Giuseppe Verdis mittlerer
Schaffensperiode, das in den letzten Jahren etwa durch
Auffuhrungen in Salzburg (mit Anna Netrebko), aber auch durch
szenische Produktionen in Bonn und Bielefeld neu entdeckt
wurde. Daniele Callegari dirigiert das WDR Funkhausorchester
Koln, es singt der LandesJugendChor Nordrhein-Westfalen.

»Gansehaut-Musik” aus Belgien

Die Vielfalt der Chormusik durch die Jahrhunderte setzen
Ensembles aus GroBbritannien, Estland und Tschechien prasent.
Oder aus Belgien: Dem 2004 von Lionel Meunier gegriundeten
Ensemble Vox Luminis wird etwa von Bayerischen Rundfunk
bescheinigt, ,Gansehaut-Musik” zu machen. Am Samstag, 12. Mai
singt der Chor in der Marienkirche Motetten der Bach-Familie
aus dem 17./18. Jahrhundert, darunter unbekannte ,Bache” wie
Johann Christoph oder Johann Ludwig, dem Vetter Johann
Sebastians, der in Meiningen als Kapellmeister wirkte.

Der Estnische Philharmonische Kammerchor singt am Sonntag, 20.
Mai in der St. Nicolaikirche A-cappella-Chormusik von Arvo
Part, Cyrillus Kreek und Veljo Tormis. Mit einem so raren wie
erlesenen Programm kommen das Ensemble Clematis und der Choeur
de Chambre aus Namur am Samstag, 26. Mai in die Maschinenhalle
von Zeche Zollern. Unter Leonardo Garcia Alarcéon o6ffnet der
Chor die Welt der barocken geistlichen Musik der iberischen
Halbinsel und greift auch in die ,Neue Welt“ aus, wo
Komponisten an Kathedralen oder in Jesuitenreduktionen tatig
waren. Tomas Luis de Victoria ist noch der bekannteste von
ihnen, aber von Juan de Araujo, der in Lima (Peru) und an
anderen lateinamerikanischen Bischofskirchen wirkte, von
Matheo Romero, Kaplan mehrerer gekronter Haupter, oder von
Mateu Fletxa et Vell, dem Musiklehrer der Tochter Kaiser Karls
V., haben selbst Spezialisten noch kaum etwas gehort.

Rund 150 Chore beim Fest in der Innenstadt

Zu den altesten Wurzeln geistlicher Musik dringt am Dienstag,



29. Mai in der Marienkirche das Ensemble Tiburtina mit Musik
von Hildegard von Bingen vor. Aus England und Spanien kommt
die Musik, die The Tallis Scholars am Samstag, 9. Juni in der
Propsteikirche singen. Und nicht zu vergessen ist das 10. Fest
der Chdre am Samstag, 2. Juni, bei dem zwischen 10 und 22 Uhr
rund 150 Chore in der Dortmunder Innenstadt ihr Koénnen dem
Publikum prasentieren.

Freunde der Weltmusik konnen sich auf die Argentinierin Lily
Dahab (Sonntag, 13. Mai), das Ensemble Saz’'Iso aus Albanien
(Samstag, 19. Mai), auf portugiesischen Fado mit Gisela Joao
am Freitag, 25. Mai und auf Yorkstone Thorne Khan am
Donnerstag, 7. Juni freuen, die britischen Folk und indische
Musik miteinander verbinden.

Infos und Karten: www.klangvokal-dortmund.de

Gesangskunst vom Feinsten: In
Dortmund brilliert Sonya
Yoncheva mit Arien von
Giuseppe Verdi

geschrieben von Werner Haullner | 23. Dezember 2025
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Sonya Yoncheva.
Foto: Gregor
Hohenberg

Der erste Eindruck ist iiberwaltigend: Sonya Yoncheva setzt
»Tacea la notte placida“ samtweich an, als wolle sie den
sterneniibersaten Schleier der Nacht um ihre Tone kleiden. Sie
steigert den Klang sacht, um das Silberlicht des Mondes
schimmern zu lassen.

Als sie in der Auftrittsarie der Leonora aus Giuseppe Verdis
»Il Trovatore” in der Stille plotzlich die Stimme des
Troubadours vernimmt, fihrt sie den kostbar gerundeten, dunkel
timbrierten Sopran ins ,dolce“ und offenbart damit, wie
technisch souveran sie mit Klang und Kern der Stimme spielen
kann.

Ja, das ist Gesangskunst vom Feinsten: Eine Verdi-Stimme, wie
sie heute nicht haufig zu erleben ist. Sonya Yoncheva ist
nicht umsonst auf den fuhrenden Buhnen der Welt, von Paris,
London, New York bis Berlin, Munchen und Mailand angekommen.

Belcanto ist keineswegs, wie gerne angenommen wird, die
Produktion schoner Tone als rein asthetisches Vergnugen. Auch
wenn ein makelloser Ton, die Perfektion seiner Bildung oberste
Prioritat hat: Der Sinn dieses Singens ist, die Emotionen
eines Textes, die Bedeutung seiner Worte zum Ausdruck zu



bringen. Alles andere ist eine Artistik, die Verdi etwa
uberhaupt nicht leiden konnte. Sonya Yoncheva wird man, nach
dieser Arie, ohne Zogern zur Verdi-Sangerin erklaren, und zwar
zu einer ausgezeichneten.

GroBe Bogen und weit gespannte Phrasierungen

Der Eindruck bestatigt sich im ausverkauften Dortmunder
Konzerthaus mit der anspruchsvollen Arie einer anderen Verdi-
Leonora, der aus ,La Forza del Destino”, seit jeher ein
Prifstein fur dramatische Koloratursoprane italienischer
Pragung: ,Pace, pace, mio Dio“. Die fordernden groflen Bodgen,
die weit gespannten Phrasierungen verlangen eine stetige,
flexible Tonbildung, wenn sie gestaltet und nicht nur
uberstanden sein wollen.

Dazwischen 1liegen die fahl gefarbten Erinnerungen an
traumatisierende Erlebnisse, das Aufflackern einer erstickten,
aber 1langst nicht vergangenen Liebe, Schmerz, Resignation,
Todessehnsucht — und am Ende ein auffahrender Fluch:
,Maledizione” verlangt noch einmal einen konzentrierten, bose
brillanten Klang und blendende Hohe zum Abschluss.

Leidenschaftliches Singen:
Sonya Yoncheva im
Konzerthaus Dortmund. Foto:
Petra Coddington

Sonya Yoncheva erweist sich in diesem musikdramatischen
Meisterstuck als Gestalterin von fabelhaftem Format. Ihr Atem



kennt — wie schon in , Il Trovatore“” — keinen Bruch, 1ihr
Vibrato ist ausgepragt, aber nie flackernd oder auf den Ton
gesetzt, sie kann sich ins fragile, aber sonor klangerfillte
Piano zuruckziehen und schleudert den Fluch glihend heraus,
ohne die Flamme unkontrolliert gleiflen zu lassen. Eine
Gestaltung, die beruhrt und die den Seelenzustanden dieser
gequalten Frau musikalisch eine Glaubwlrdigkeit und Tiefe
gibt, die selten erreicht wird. Das geschieht, und dies sei
immer wieder betont, nicht trotz, sondern gerade aufgrund
einer perfekten Technik.

Die aus Bulgarien stammende Sangerin hat sich in den letzten
Jahren, ohne anderes zu vernachlassigen, wichtiges Repertoire
von Bellini bis Verdi erschlossen: ,La Traviata“ etwa, fur
deren passionierte und facettenreiche Darstellung sie hoch
geruhmt wurde. ,Die beste Violetta seit der Callas“ — so wurde
gleich wieder ein Vergleich gezogen, der beiden nicht gerecht
wird — und den wir bei Anna Netrebko, wenn ich mich recht
erinnere, auch schon lesen mussten.

Yoncheva stellt in dem Duett ,Parigi o cara”“, das sie mit
ihrem Bruder, dem Tenor Marin Yonchev singt, die verzweifelte
Gier nach Leben im Wissen, dass es schon am Erloschen 1ist,
leuchtender, leidenschaftlicher dar — ein Aufbaumen im
Schatten des Todes. Bei Maria Callas verraucht die Hoffnung,
auch wenn aus ihrer glimmenden Glut hin und wieder noch eine
Flamme aufzungelt. Aber den Ruf einer hervorragenden
Interpretin dieser Partie, die eigentlich drei verschiedene
Stimmen fordert, 10st die Sangerin auf brillante Weise ein.

Der harte Weg zur Perfektion ist spiirbar

Dass auch bei einer Kunstlerin vom Rang Sonya Yonchevas die
herausfordernden Partien Giuseppe Verdis reifen missen, lasst
der Abend in Dortmund ebenso spluren, gerade weil sich
Gesangskunst auf so hohem Niveau ereignet. Das trifft nicht
auf die Arie ,0h! Nel fuggente nuvolo“ aus Verdis kaum
gespieltem ,Attila“ zu, einem Reflex auf die



Geistererscheinungen der ,Ombra“-Szenen fruherer Epochen.

Aber ,Tu puniscimi, o Signore” aus ,Luisa Miller” - die
Titelpartie wird Yoncheva erstmals am 29. Marz an der Met
singen — gibt der bedrangten Burgerstochter noch zu

veristische Zige: Schon den Beginn setzt Yoncheva zu robust
an, das Flehen, Gott moge sie nicht dem barbarischen
Missbrauch aussetzen, singt sie wie eine lodernde BeschwOrung.
Da betet La Wally, nicht Luisa, das verzagte Madchen aus dem
deutschen Trauerspiel.

Eine der beruhrendsten Szenen, die Verdi je geschrieben hat,
ist aus dem funften Akt des ,Don Carlos“. Die unglucklich mit
dem spanischen Konig Philipp zwangsverheiratete Elisabeth von
Valois erinnert sich an die schoneren Tage, als ihr in
Fontainebleau das Gluck einer Verbindung mit Carlos ganz nahe
war. Sie ersehnt die Ruhe des Grabes, in das ihr Kaiser Karl
V. schon vorausgegangen ist.

Dieses 1Ineinander von seelischer Not, wuntrdstlicher
Erinnerung, Fatalismus, Todessehnsucht und Gebet, singt Sonya
Yoncheva mit nobler, voller Stimme, aber ohne den wehmutigen
Herzenston, die verdusterten Farben der Resignation, das
bedrickende Wissen um die ,Vanitas” der Welt. Erst am Ende,
wenn Elisabetta ihre Tranen vor Gottes FuBen niedergelegt
wissen will, nimmt sie den Ton zuruck, findet sie zu der
verschleierten Mezzavoce, die der wehmutigen Melancholie der
Szene angemessen ist.

Zwiespaltige Eindriicke aus dem Orchester

An einem Abend, der dem Glanz einer grofen Stimme gewidmet
ist, hat es ein Orchester schwer, sich zu profilieren. Die
Nordwestdeutsche Philharmonie aus Herford mit Francesco Ivan
Ciampa am Pult ist zum Gluck keines der oft lieblosen
Begleitorchester: Die Ouvertire zu Verdis ,;Les Vépres
Siciliennes” gelingt in ihrer Nahe zur franzésischen Grand
Opéra, im Vorspiel zu ,La Traviata”“ kann das Orchester


https://de.wikipedia.org/wiki/La_Wally

sensible Abschattierungen, der Dirigent sinnige Akzente
zeigen.

SONYA YONCHEVA

THE

VERDIALBUM

MUNCHNER RUNDFUNKORCHESTER
AMASSI MO EANETTI

- &
H o
‘ 2
: e

Das neue Verdi-Album von
Sonya Yoncheva.
Coverabbildung: Sony

In der Sinfonia zu ,Luisa Miller” schlagt der unruhige Puls
der Musik zu brav, hat die Phrasierung zu wenig Spannung und
inneres Drangen. Und in der Ouverture zu ,La Forza del
Destino” beginnt Ciampa eine Idee zu schnell, und nimmt so den
Einleitungstakten mit der markanten Fanfare des Blechs ihre
dunkle Majestat. Die Holzblaser finden nicht immer den schdnen
Bogen, wenn es um kantables Bluhen geht. Auch missen Tutti
nicht dick sein, um als Akzente oder Zasuren zu wirken. Aber
daneben gibt es weitaus haufiger Momente, in denen die Musiker
sich ganz auf Rhythmus und Leidenschaft Verdis einlassen.

Die soeben erschienene Verdi-CD Sonya Yonchevas enthalt die in
Dortmund gesungenen Arien, dazu Ausschnitte aus Nabucco,
Stiffelio und Simon Boccanegra.

Wer die Kinstlerin 1live erleben will, muss nach Mailand
fahren, wo sie am Teatro alla Scala am 29. Juni erstmals



Imogene in Vincenzo Bellinis ,Il Pirata“ singt. Oder man muss
versuchen, fur Gala-Abende in Zurich (1. Mai), Rolle am Genfer
See (4. Mai), Baden-Baden (3. Juni), Munchen (21. Juli) oder
Berlin (23. Oktober) Karten zu ergattern.

Bei den Salzburger Festspielen kehrt Sonya Yoncheva in ihr
fruheres Leben als Barocksangerin zurick und gibt die
Titelrolle in Claudio Monteverdis ,L’' Incoronazione di
Poppea”“.

Wenn der Hass triumphiert:
Giuseppe Verdis , Troubadour*
als Burgerkriegsstuck im
Essener Aalto-Theater

geschrieben von Anke Demirsoy | 23. Dezember 2025

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

Optimistische Sichtweisen sind Mangelware, wenn es um die
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Zukunft der Menschheit geht. So viele Endzeit-Szenarien haben
Biicher 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 franzosisch-niederlandische Regieteam Patrice Caurier und
Moshe Leiser deutet den von Verdi vertonten Bruderzwist als
Burgerkrieg und zitiert, dazu passend, aus dem Song ,The
Future“ von Leonard Cohen: ,Ich habe die Zukunft gesehen,
Bruder: Sie ist Mord."“

Vom Krieg traumatisierte:
Azucena (Carmen Topciu) und
ihr Sohn Manrico (Gaston
Rivera. Foto: Matthias Jung)

Uber den gesichtslosen Wartesaal oder Transit-Raum, in den die
flichtlingsgleich gewandeten Zigeuner stolpern, kommt das
Geschehen lange nicht hinaus. Dort warten schon die fiesen
Anzugtrager rund um den Grafen Luna, um die Neuankdommlinge zu
peinigen und zu erschiellen. Azucena, eine vom Krieg
traumatisierte Frau, wird im Bett liegend in die Szene
geschoben. Statt auf den Amboss hammert der sie umgebende
Zigeunerchor auf das eiserne Bettgestell. Auf diese Weise
umgeht die Regie die Folklore, aber der 6de Amtsgeruch haftet
der Inszenierung lange an.

Dann der Knalleffekt: Hubschrauber-Larm, Suchscheinwerfer, das
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Heulen von Geschossen. Der Krieg bricht im Wortsinne herein,
sprengt die Wande des Wartesaals auf. Die Bluhne (Christian
Fenouillat) verwandelt sich in ein Schlachtfeld voller
Gerumpel und Stacheldraht. Die Mannen von Graf Luna sind nun
verrohte Soldaten, die Bier saufen und sich mit der
Vergewaltigung einer Gummipuppe vergnugen.

Leonora (Aurelia Florian)
sucht in der vom Krieg
verwlisteten Gegend nach
ihrem Manrico (Foto:
Matthias Jung)

Zwischen Leichen und Trimmern irrt Leonora herum, auf der
Suche nach ihrem Manrico, dessen Tod bereits besiegelt ist.
Die menschliche Seite der Tragddie droht vom drastischen
Kriegsszenario freilich erdriuckt zu werden. Immerhin sind es
nicht einfach verfeindete Warlords, die gegeneinander kampfen,
sondern zwei Manner, die bis zum bitteren Ende nicht ahnen,
dass sie Bruder 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.
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Leonora (Aurelia Florian)
fleht den Grafen Luna
(Nikoloz Lagvilava) um Gnade
fur Manrico an (Foto:
Matthias Jung)

Der Rumanin Aurelia Florian gelingt als Leonora ein
eindrucksvolles Rollendebut. Ihr klarer Sopran besitzt
Gelaufigkeit und Warme, greift zunehmend schwarmerisch aus,
findet Schmerzensklange der Verzweiflung und schlielBlich auch
himmelwarts gewandte, wie von weifem Licht erhellte Tdne 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 Rachegelusten durchbebten Bravourarie ,Di
qguella pira“, die ihm kaum Probleme bereitet.

Azucena (Carmen Topciu),
hier bedrangt vom Grafen
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Luna (Nikoloz Lagvilava,
rechts) und dessen Hauptmann

Ferrando (Baurzhan
Anderzhanov. Foto: Matthias
Jung)

Eine weitere Rumanin triumphiert in der Rolle der Azucena.
Carmen Topciu leiht der von traumatischen Erinnerungen
gequalten Frau die vibrierende Energie ihres Mezzosoprans, der
mal in dustere Tiefen hinab steigt, mal beschwOrend in die
Hohe steigt, mit vehementer Attacke, zuweilen nicht ohne
Scharfe.

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

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

Wann immer im Libretto Flammen erwahnt 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
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an der Deutschen Oper Berlin debutieren wird, prasentieren
sich die Musiker in grolBBartiger Spiellaune. Sie unterstutzen
die Sanger mit groBter Flexibilitat und entwickeln in vielen
Szenen mitreiBenden rhythmischen Drive. Opern- und Extrachor
des Aalto-Theaters stehen dem nicht nach: statt Brullorgien
anzustimmen, wahren die Chore bei allem Schmiss die
Leichtigkeit, oft auch nachgerade tanzerischen Schwung.

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

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

(Dieser Text ist zuerst im Westfalischen Anzeiger erschienen.)

Erhellendes Experiment:
Ulrich Peters verschneidet 1in
Minster Verdis ,Don Carlo“
mit Schnittkes , Requiem”

geschrieben von Werner Haullner | 23. Dezember 2025
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Einsamer Konig
(Stephan Klemm) im
Raum des Todes.
Foto: Oliver Berg

Giuseppe Verdi war kein Freund der Kirche. Mit beiRendem Hohn
kritisierte er klerikale Doppelmoral, mit bitterer Scharfe
zerlegte er die politische Rolle des Vatikans in Italien. Aber
er hatte Priester unter seinen engsten Freunden, respektierte
die Frommigkeit seiner Frau Giuseppina Strepponi und &auBerte
sich nach allem, was wir wissen, nie gegen das christliche
Glaubensbhekenntnis.

So liegt es nicht fern, in der Figur des Grolinquisitors in
seiner Oper ,Don Carlo“ eine szenische Verkorperung von Verdis
Antiklerikalismus zu sehen. Kaum ein anderer Komponist hat
eine kirchliche Figur mit derart verstorend fahlen Klangen
eingefuhrt; in kaum einer anderen Oper wird in wenigen Satzen
die unmenschliche Ideologie eines in sich erstarrten Systems
so prazis umrissen. ,Perché un uom‘?“ — Wozu ein Mensch?“
schleudert der uralte Priester-Greis dem Konig entgegen,
fordert den Kopf des Rodrigo Marchese di Posa, in dem der
zutiefst einsame Philipp endlich eine lautere Seele gefunden
zu haben glaubt.

Fir den GroBinquisitor verzichtet Regisseur Ulrich Peters in



seiner Neuinszenierung in Munster auf klerikale Konnotationen:
Er ist kein Bischof und kein Monch, sondern ein stolzer
spanischer Grande 1in einem historisch anmutenden steifen
Justaucorps. Nur eine Art Handrosenkranz mit Kreuz deutet das
religiose Moment an.

Den Zusammenhang zwischen Religion und Politik verlegt Peters
mit einer wagemutigen musikalischen Losung aus dem direkten
Handlungsstrang des Stlckes auf eine Ubergeordnete Meta-Ebene:

Verdis duster-beeindruckender Rahmen — der Monch, der die
Vergeblichkeit menschlichen Strebens im Angesicht von Tod und
Ewigkeit besingt - ist gestrichen. Dafur beginnen und

beschlieBen Peters und sein Dirigent Golo Berg die Oper mit
dem ,Requiem aeternam”“ aus Alfred Schnittkes ,Requiem” (1977),
ursprunglich gedacht als Buhnenmusik fur Schillers ,Don
Carlos”.

Das Theater in
Munster, ein
asthetisch gelungener
Bau aus den Funfziger
Jahren. Archivfoto:
Haullner

»,Don Carlo. Ein Requiem” 1ist folglich der Titel der
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ambitionierten Minsteraner Auffuhrung, fur die Peters und sein
Team am Ende kraftige Missfallensbekundungen einstecken
mussen. Bei allen Vorbehalten gegen eine musikalische LOsung,
die Verdis meisterhafte, formal genau ausgewogene Musik immer
wieder empfindlich stort: Das Konzept hat etwas fur sich. Wo
der Kontext der katholischen Kirche in den Verlaufen auf der
Buhne einer auf die Psyche Philipps konzentrierten LOsung
weichen muss, wird der christliche Glaube auf der Meta-Ebene
als Horizont neu eingesetzt.

Schon die Glocken und die dusteren Stimmen von Schnittkes
»~Requiem”“ machen zur Erdoffnung deutlich, in welchem
Koordinatensystem der spanische Koénig seine gottlich
begrundete Macht auf Erden ausubt. Es ist der Horizont des
Todes. Doch der relativiert die politische Macht und setzt
ihren unmenschlichen Folgen eine Vision von Hoffnung entgegen
— mag man sie fur bloB projiziert oder im christlichen Glauben
abgesichert halten.

Am Ende, wenn alle tot sind, die Philipp etwas bedeuteten, und
er die Leichen mit Herbstblattern bedeckt hat, kehren die
Worte des ,Requiem” wieder. Ein berihrender, mehrdeutiger
Schluss: Einsam schreitet der Konig aus dem Raum des
Geschehens, lasst den statuenhaft erstarrten Grofinquisitor
zuruck. Der dominiert nun den Raum des Todes. Die jenseitige
Ruhe, die der Text in seiner Bitte an Gott benennt, ist den
befreiten Seelen verheiBen. O0b Philipp das ,ewige Licht"“
erreichen wird, bleibt offen.

Schmerzhafte Schnitte in die Musik Verdis

Andere Teile des Schnittke-Requiems schneiden manchmal
schmerzhaft in die Szenen der Oper ein, verstarken aber ihre
Aussage: das ,Kyrie eleison”, die Bitte um Erbarmen, als Carlo
im Kloster vom Konig und seiner fruheren, geliebten Braut
Elisabeth Uberrascht wird — eine Szene, die sich auf diese
Weise zu einer halbrealen Imagination wandelt. Das ,Sanctus”,
das den Konig im Kopf qualt, als er seine Macht an der



hilflosen Grafin Aremberg demonstriert hat. Das ,Dies irae“
nach der bedriickenden Szene des Autodafés — das an dieser
Stelle als viel zweideutigeres Signal wirkt als Verdis
gestrichene Stimme vom Himmel. Und das Glaubensbekenntnis, das
,Credo in unum Deum” zum Aufstand des Volkes — Bestatigung der
Macht des GrofBinquisitors, der durch sein drohendes Auftreten
allein den Aufruhr ohnmachtig zusammenfallen 1lasst, oder
trotziger Kontrast zur entfalteten, aber morschen Dominanz der
irdischen GroBen? Die Signale sind stark, ihre Deutung lasst
Spielraume zu, die in diesem Fall dazu neigt, den Zorn Gottes
denjenigen anzukundigen, die glauben, seine Sache mit Mord und
Macht zu vertreten.

Stumpfe Farben, bedruckende
Stimmung: Die Buhne wvon
Rifail Ajdarpasic fur ,Don
Carlo. Ein Requiem® in
Manster. Foto: Oliver Berg

Auf der Buhne von Rifail Ajdarpasic lasst Ulrich Peters den
idealistischen Feuerkopf Posa als einzigen in der lebensvollen
Farbe Rot auftreten. Alle anderen hiullt Ariane Isabell Unfried
in Kostume zwischen strahlendem WeiRR (Elisabetta) und dusteren
Grau-, Schwarz und Silbertonen. Der Raum ist ein bleiern-
zwielichtiger Kasten. Nur von oben oder von aullen dringt Licht
ein, das hin und wieder grelle Schatten schneidet, nie aber
Warme spendet.

Der Tod regiert diese Welt: Graue Baumstamme streben nach
oben, doch sie sind in kaminartigen Schachten gefangen. Ihre
Blatter sind langst verwelkt; sie bedecken einen Todeshugel,



schweben hin und wieder verloren von oben herab. Ein Sarg
thront im Zentrum des ersten Bildes, ein Schwert steckt wie
ein Grabkreuz im Boden. Wenn der Konig seine bruchige
politische Macht entfaltet, steht ein Ledersessel an der
Stelle des Leichengehauses. Ein Bild, das die bedrickende
Atmosphare des Stucks lastend depressiv einfangt.

Peters lasst keinen Zweifel, wer in diesem Verhangnis das
Opfer ist: Philipp II. Gedankenverloren stutzt sich Stephan
Klemm auf den Sarg. Als Don Carlo (Garrie Davislim) sich in
seiner ersten Arie in den glucklichen Moment der ersten
Begegnung mit Elisabetta in Fontainebleau versetzt, schleicht
der Konig wie ein materialisiertes Omen um seinen Sohn.

Zu Beginn des dritten Aktes, vor seiner zentralen Szene ,Ella
giammai m’amé”, ist der Kénig nicht allein auf der Bihne — und
dennoch wunendlich einsam, wenn er die stummen, starren
Gestalten seines Lebens umschreitet: Elisabeth, deren geplante
Verbindung mit Carlo er aus politischen Grunden verhindert
hat. Eboli, die schon im Lied vom Schleier im ersten Akt als
seine Matresse eingefuhrt wird und deren Leben daran
zerbricht. Carlo, den er unglucklich gemacht hat, weil er
seiner Liebe zu Elisabetta aus politischer Rason jede Chance
verbaut hat. Posa, dessen hochfliegende politische Plane er zu
spat erkennt.




Ganz in Weifll und
auch als Opfer der
politischen Rankine
selbstbewusst:

Kristi-Anna Isene
als Elisabetta.
Foto: Oliver Berg

Stephan Klemm versucht, der tragischen Gestalt mit leisen
Tonen, mit fragilen, ungestitzt gesungenen Klangen beizukommen
— musikalischer Ausdruck einer verlorenen Seele. Klemm setzt
seinen wohlgeformten Bass ein, als glaube er nicht an Seelen-
Expression durch Belcanto. Dieser Filippo ist nur scheinbar
ein machtvoller Akteur, in Wirklichkeit ein existenziell
verunsichertes Opfer einer diffusen, allgegenwartigen Macht,
die sich ein einziges Mal in der Gestalt des GroBinquisitors
konkretisiert. Allerdings fehlen seinen Schlisselszenen die
letzte psychologische Konsequenz: Regisseur Peters hat es
offenbar nicht geschafft, dem Darsteller Uber den panischen
Griff beider Hande an die Schlafen oder das steife Anlegen der
Arme hinaus subtilere Reaktionen seelischer Pein zu
vermitteln.

Leider gelingt es ihm auch nicht, aus dem steif agierenden
Garrie Davislim (Carlo) und der anfangs markant und
selbstbewusst auftretenden Kristi-Anna Isene (Elisabetta)
pragnant gezeichnete Charaktere zu formen. Szenen wie die
Konfrontation Elisabeths mit dem Koénig im dritten oder dem
Abschied von Carlo im vierten Akt kommen nicht auf den Punkt
und wirken eher routiniert arrangiert als szenisch
durchdrungen. Auch das Gesprach des Konigs mit Posa entbehrt
des Spannungsbogens — immerhin versucht Filippo Bettoschi, dem
flammenden Idealismus, aber auch der mutigen Ehrlichkeit Posas
ein Gesicht zu geben.



Monika Walerowicz (Eboli)
und Stephan Klemm (Konig
Philipp). Foto: Oliver Berg

FiUr die packendsten Momente der Inszenierung sorgt Monika
Walerowicz als Eboli: Sie ist nicht nur eine vorzugliche
Sangerin, die mit Stimmfarben gestalten kann, sondern lebt als
Darstellerin in ihrer Rolle: Ein Blick, eine Geste schafft
Beziehung und baut Spannung auf. Ihr Bekenntnis, Elisabetta
verraten und dem Konig zu Willen gewesen zu sein, gefolgt von
der grandios ausgeleuchteten Arie ,0 don fatale” ist einer der
Hohepunkte des Abends. Der Konig spurt, dass er beide Frauen
verloren hat, legt seinen Kopf an die Schulter der sich
demutigenden Eboli, bevor er geschlagen den Raum verlasst: In
diesem Moment hat man Mitleid mit dem Monarchen und seiner
gefangenen Seele.

Keine vokalen Muskelspiele

Der neue Miunsteraner Generalmusikdirektor Golo Berg befreit
Verdis Musik grundlich von drohnender Vordergrundigkeit und
dem lautstarken Stimmprotz, der sich im Gefolge des Verismo
zum Teil bis heute halt. Vor allem Garrie Davislim als Don
Carlo kann entspannt und mit vielen Mezzoforte-Schattierungen
gestalten, missbraucht etwa das Freundschaftsduett mit Posa im
ersten Akt nicht fur vokales Muskelspiel. Auch Kristi-Anna
Isene uUberzeugt als Elisabetta ungeachtet einiger schriller
Spitzentone mit einem leuchtend abgerundeten Zentrum und
lyrischer Noblesse.



Filippo Bettoschi kontrolliert als Posa meist erfolgreich die
Tendenz zu einem rauen Vibrato, wie es 1in der neueren
italienischen Schule leider oft zu erleben ist. Probleme beim
Aussingen eines gelosten, klangvollen Legato kann er nicht
ganz vermeiden. Christoph Stegemann formt seine Phrasen und
den polierten Klang seines Basses edel aus, doch die distere
Autoritat des Inquisitors stellt sich nicht ein. Das mag auch
an der Auffassung von Golo Berg liegen, der die sich
steigernde Dramatik der Szene nicht einfordert.

Dass Berg einen zwiespaltigen Eindruck hinterlasst, liegt vor
allem an den Eingriffen, die er in Verdis Musik erlaubt. Schon
vor gut zehn Jahren hat er als GMD in Dessau rabiate
Streichungen in ,Don Carlo“ mitgetragen, weil Regisseur
Johannes Felsenstein die fixe Idee umsetzen wollte, Verdis
Oper so weit wie moglich an Schillers Dramentext anzunahern.
Jetzt lasst er streichen, um Schnittkes Requiem-Teile in
Verdis Musik einzupassen.

Es mutet seltsam an, zu lesen, wie er im Programmheft jedes
Wort, jeden dynamischen Hinweis und jede
Artikulationsanweisung Verdis fur verbindlich erklart, aber
keine Hemmungen hat, an Verdis Szenenkomplexen zu schnippeln.
Das tut weh — aber das Experiment in Minster deswegen flr
gescheitert zu erklaren, ware nicht angemessen. Dazu zeigt
Peters’ Konzept zu uUberzeugend, welche zerstorerische Wirkung
eine — zumal sich religids begrindende — Macht entfaltet, aber
auch, welches machtkritische Potenzial ein ernst genommener
christlicher Glaube einzubringen hat.

Weitere Vorstellungen: 12./15./18./31.10. - 5./11./17.11. -
12./22./25.12.2017; 05.01. und 02.02.2018. Info und Karten:
www.theater-muenster.com
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Festspiel-Passagen: Spektakel
und Sangerfest - Verdis
sTroubadour” in der Arena di
Verona

geschrieben von Werner Haullner | 23. Dezember 2025

-

Die Arena di
Verona. (Ennevi
Foto, per gentile
concessione della
Fondazione Arena di
Verona)

Kalt und stahlern gleiBt das weiBblaue Licht auf den drei
waffenstarrenden Tiirmen. In diesem Ambiente des Kampfes, der
sich selbst behauptenden Gewalt kann nichts Gutes geschehen.
Am Ende von Giuseppe Verdis , Il Trovatore” steht dann auch der
Tod des unschuldigsten dieser schicksalhaft miteinander
verquickten Menschen. Leonora, geliebt und begehrt von zwei
ungleichen und sich doch in ihrer Leidenschaft so ahnlichen
Briidern, entkommt ihren Lebenskonflikten durch den Tod von
eigener Hand — kurz bevor der Conte di Luna, die dunkle Seite
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des Begehrens, erfahrt, dass er mit Manrico, dem romantischen
Liebhaber, soeben seinen eigenen Bruder hingerichtet hat.

Das Libretto Salvatore Cammaranos galt 1lange als
Paradebeispiel fur italienischen Opern-Schwachsinn; heute, da
Kausalitaten und Ursachen-Wirkungs-Ketten relativ werden,
erscheinen die wilden Zufalle zwar nicht folgerichtiger, aber
die Plausibilitat des Unwahrscheinlichen nimmt zu. Und wer
genau hinhort, erkennt, wie minutids Cammarano die
schicksalhaft scheinenden Ereignisse ineinander greifen lasst.

Es ist Opern-Sommer in Italien. In Macerata, hoch Uber der
Adria sudlich des Hafens Ancona, in Pesaro beim Rossini
Festival, und in der gewaltigen romischen Arena von Verona
fronen Einheimische wie Touristen den Leidenschaften auf der
Buhne. In Verona wirkt ,Der Troubadour”, noch eher wie die
traditionelle, seit 1913 gezeigte ,Aida"“, fur das Riesenrund
der steinernen Range unter freiem Himmel wie geschaffen: die
wirkungsvollen Chorszenen, die romantischen Schauplatze wie
Burg, Kloster, Zigeunerlager, die von Leidenschaft
durchpulsten intimen Szenen, kurze Momente der reflexiver
Innerlichkeit.

Entsprechend haufig steht Verdis melodiengespickte Oper auf
dem Arena-Spielplan: Seit 1926 in vierzehn der nun 94
Spielzeiten, zuletzt im Verdi-Jahr 2013 und jetzt wieder 1in
der bildmachtigen Inszenierung von Franco Zeffirelli. Wie
gewohnt nutzt der italienische Altmeister der opulenten Bihne
den Zauber des Dekorativen: Wozu fur das Lager der Zigeuner
riesige zerschlissene Stoffbahnen auf die Buhne und wieder
hinaus geschleppt werden mussen, erschlielft sich nicht. BloRes
Spektakel sind auch die kreuzweise uUber die Buhne rennenden
Fahnentrager — ein beliebter Kniff, Bewegung auf die Buhne zu
bringen, langst hohl und stereotyp verkommen.

Auch die Kostume Raimonda Gaetanis sind selbst fur den in der
Arena notwendigen monumentalen MaBstab zu Uppig geraten: Luna
tritt in einem matronenhaften Mantel auf, Azucena wird
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ausladend von Stoff umweht, als sie sich bei ihrem ersten
Auftritt den Feuertod ihrer Mutter in traumatisiertem
Ruckerinnern vergegenwartigt.

Szenenbeifall fur Franco
Zeffirellis eindrucksvolle
Szene im Kloster. Foto.
Ennevi

Aber wenn Zeffirelli Atmosphare schaffen, Stimmungen
beschwdoren kann, ist er in seinem Element. Den Steinrund
hinter den drei drohenden Turmen nutzt er als
Projektionsflache fur impressionistische Lichtmalereien, die
Beleuchtung taucht die Szene in eisiges oder dusteres Licht,
umstrahlt Azucenas Auftritt in warmen Farben, die in ihren
Rot-0Orange-Tonen aber auch das Lodern des Scheiterhaufens
versinnbildlichen.

Wenn sich in der zweiten Szene des zweiten Aktes, als Leonora
den Schleier der Ordensfrau erhalten soll, der mittlere der
Turme O0ffnet und den Blick auf einen riesigen Christus am
Kreuz fallen lasst, gibt es Szenenbeifall. In solchen Momenten
macht sich Zeffirelli die Dimensionen der Arena zunutze und
arbeitet mit monumentalen Bildern, wo das Detail der Regie
zwangslaufig an der Entfernung scheitern wirde.



Hui He als Leonora in Verdis
,Troubadour” in der Arena
von Verona. Foto: Ennevi

Die Oper in der Arena war — Uber ihre Funktion als groBartiges
Spektakel hinaus — stets auch ein Sangerfest. Es gab legendare
Besetzungen; in den dreifiger Jahren brillierten Gesangs-
Ikonen wie Giacomo Lauri-Volpi oder Gina Cigna. Ab Ende der
Vierziger stiegen Maria Callas, spater Fiorenza Cossotto oder
Franco Corelli als Stars der Arena auf.

Seit den achtziger Jahren wurden die Ensembles
internationaler, aber auch austauschbarer und qualitativ
uneinheitlicher. Fir den ,Trovatore” kann die Arena mit Hui He
auf eine Sangerin setzen, die seit Jahren standiger Gast in
Verona ist: Sie singt die Leonora mit Uber alle Register hin
klarem, tragendem Ton, mit unerschutterlicher Sicherheit der
Position, einem zuverlassig gestutzten Piano und einem, wenn
es die Phrasierung zulasst, herrlich entspannten Legato. Hui
He 1ist eine Kunstlerin, die musikalisch und stimmlich
abgesicherte Rollenportrats zeichnet und ohne viel Aufhebens
und ohne Star-Rummel zu den fuhrenden Sangerinnen ihres Fachs
zu zahlen ist.
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Violeta Urmana als Azucena

in der Arena di Verona.
Foto: Ennevi

Fur eine temperamentvolle Azucena kehrte — nach ihren
Auftritten als Amneris 2013/14 — Violeta Urmana in die Arena
zuruck: voll Saft und Kraft, mit lodernd gebrusteter Tiefe,
sahniger Hohe, durchschlagender Attacke — und mit geschickter
verblendeten Registerwechseln und stetigerem Vibrato als in
ihren Wagner-Partien der letzten Jahre.

Nachdriucklich empfehlen konnte sich der Bariton Artur
Rucinski, der — wie schon 2013 - den Conte di Luna
differenziert gestaltete. Mag sein, dass ihm die Eleganz der
italienischen Kavaliere der Vergangenheit abgeht; doch sein
Einsatz der Dynamik, seine ausgepragte Kultur des Farbens, des
Zurucknehmens, der Akzentuierung und der vokalen Durchdringung
des Textes lassen keinen Zweifel zu. Diesen Sanger wurde man
gerne nicht nur gelegentlich in Hamburg und Berlin, sondern
auch gerne in Munchen, Wien oder auch mal Essen horen.


http://www.revierpassagen.de/19795/festspiel-passagen-vi-opernromantik-unterm-sternenzelt-verona-feiert-100-jahre-oper-in-der-arena/20130903_2015

Ein Bariton von
Format: Artur
Rucinski als Graf
Luna mit Hui He

(Leonora) in
Verona. Foto:
Ennevi

Das legendare, aber in der Partitur nicht geschriebene ,,C“ von
,D1 quella pira”“ im Dritten Akt entscheidet leider meist Uber
Wohl und Wehe eines Manrico. Marco Berti, ebenfalls seit
Jahren standiger Gast, schleudert es zuverlassig in die
steinernen Reihen des romischen Amphitheaters und macht damit
vergessen, dass er mit wenig mehr als einem robusten Ton seine
Partie durcharbeitet. Dabei hat der Troubadour als politischer
Kampfer wie als sensibler Liebhaber, dazu noch als ein
liebevoller, in einem psychologisch komplexen Verhaltnis an
seine Mutter geketteter Sohn alle Moglichkeiten,
charakterliche Facetten musikalisch auszudricken. Berti
bleibt, trotz der lyrisch ansprechend gestaltete Arie ,Ah si,
ben mio“, eher eindimensional — nicht so sehr, weil er wie
andere nur Kraft verschwenden wurde, sondern weil er den Ton
seines Tenors zu wenig expressiv wandelt.

Unter den kleineren Rollen fallt Sergey Artamonov als Ferrando
mit einem standfesten Bass auf. Der Chor, von Vito Lombardi



einstudiert, uUberzeugt mit abgerundetem Klang und einer auf
der Riesenbuhne der Arena schwer zu erarbeitenden,
bewundernswerten Prazision.

Auf genaue Koordination achtet auch Arena-Stammdirigent Daniel
Oren, wie wohl nur wenige vertraut mit den speziellen
akustischen Herausforderungen des Raums. Er offnet einige
Striche, etwa in der Ballettmusik des zweiten Aktes. Den
Sangern lasst er eher Zeit zu atmen als den Ensembles, in
denen er das Metrum gern versteift. Die rhythmischen Impulse
von Verdis flammender Musik federn, doch manch bluhender Bogen
der Melodie konnte sich freier zu den Sternen wolben, die an
diesem Abend freundlich und von Gewitterwolken unbehelligt
Uber den alten Mauern glanzen und den Samt der Nacht mit
goldenen Funken beleben.

Vorstellungen in der Arena di Verona finden noch bis 28.
August statt; ,I1 Trovatore” wird am 13. und 26. August
gegeben. Noch im Spielplan sind Verdis ,Aida‘, Bizets ,,Carmen“
und Puccinis ,Turandot”. 2017 gibt es zwischen 23. Juni und
27. August von Giuseppe Verdi eine Neuproduktion von
»Nabucco*, dazu ,Aida” und ,Rigoletto” sowie von Giacomo
Puccini ,Madama Butterfly” und ,Tosca“.

Info in deutscher Sprache: http://www.arena.it/arena/de

Guy Joosten verschenkt Verdis
,bon Carlo“ an der
Disseldorfer Rheinoper

geschrieben von Werner Haullner | 23. Dezember 2025
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Kampf der Machte: Konig
Philipp (Adrian Sampetrean,
rechts) legt sich mit dem
GroBinquisitor (Sami
Luttinen) an. Foto: Hans
Jorg Michel

Die Oper in Bonn erschlieBft mit ,Jérusalem” neue Verdi-
Dimensionen. Frankfurt erarbeitet mit ,Stiffelio” einen
ungewdhnlichen, spannenden Stoff aus entlegenen Regionen der
Verdi-Rezeption und holt mit ,Oberto” dessen erste Oper ins
Licht einer validen musikalischen Wiedergabe. In Diisseldorf,
an der Deutschen Oper am Rhein, die vor Generationen fiir
avancierte Spielplane bekannt war, bleibt Intendant Christoph
Meyer seiner Linie treu. Mit ,Don Carlo“ fiittert man das
iibliche Vierzig-Werke-Repertoire auf. Statt perspektivischer
Blicke ein Riickzug aufs massen- und kassenkompatible
Allerwelts-Einerlei.

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

Bettkantengefliister

Joosten stellt — wie originell — ein Bett ins Zentrum. Darin
walzt sich der Konig auf die aus politischer Rason geheiratete
Braut seines Sohnes Carlos, wahrend der, ein geistig
beschadigter Neurotiker, von Posa zum Werkzeug seiner Plane
gemacht wird und zum final gebrillten ,Libertd“ des Duetts
hinausstirmt. Als Bettkantengeflister nimmt Joosten auch das
hochbrisante Gesprach des Konigs mit dem unabhangig denkenden
Marquis, der sich erst mal entspannt auf die Federn lummelt.
So lappisch will Joosten offenbar eine offene
Gesprachsatmosphare signalisieren, wahrend der anklagende
Aufschrei Posas, der Konig habe Spanien den ,Frieden der
Graber” bereitet, ziemlich eindruckslos an dem Monarchen
abperlt. Auch der weibliche Hofstaat um die ehrgeizige Eboli
gruppiert sich in putzigen Ruschchenkostumen Eva Kramers auf
dem Bett, in das wenige, psychologisch unbeleuchtete Momente
spater, der Infant seine ehemalige Verlobte zieht.

Geistig beschadigter
Neurotiker: Don Carlo
(Gianluca Terranova)

provoziert seinen Vater im
Ketzergewand. Links Ramona
Zaharia als Eboli, rechts



Olesya Golovneva als
Elisabetta. Foto: Hans JoOrg
Michel

Verschenkt ist das Autodafé, jene zentrale Scharnierstelle in
der Oper, in der Verdi das Meyerbeer’sche Politdrama mit den
intimen seelischen Tragddien verschmilzt. Da leistet sich
Dusseldorf einen brutalen Strich und fiuhrt damit langst
uberwunden geglaubte Traditionen geringschatzender Eingriffe
in Verdis Partituren weiter — man stelle sich so etwas 1in
Wagners ,Lohengrin“ vor! Dass die flandrischen Gesandten mit
Eselsohren auftreten, angefihrt von Carlos im Ketzerkostum,
ist eigentlich nicht mehr wichtig — die Inszenierung hat zu
diesem Zeitpunkt schon langst ihre Chancen verspielt.

Ohne Tiefenblick

Und die hatte es gegeben: Aus dem schwachen, mit Komplexen und
Ticks belasteten Carlos, der sich vor Konflikten unter der
Bettdecke verkriecht, hatte eine konsequent beleuchteter
Charakter werden konnen. In Elisabetta sieht Joosten offenbar
eine selbstbewusste junge Frau, die dem Konig offen 1ins
Angesicht widerstehen kann, aber die Schemen einer
Personenkontur scharfen 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 Personenfihrung ohne Tiefenblick.

Hatte es nun wenigstens sangerische Lichtblicke gegeben. Aber
die Deutsche Oper am Rhein wird auch da ihrem fruheren Ruf
nicht mehr gerecht. Zwar wird Gianluca Terranova applaudierend
gefeiert, aber das tauscht nicht daruber hinweg, dass er ein
finessenlos, bisweilen grob singender neo-italienischer
Lautstarke-Tenor ist. Mit seiner festgesessenen Stimme bemuht
er sich spurbar um den 1lyrischen Bogen, um den fein
schmelzenden Ton. Da er aber standig Druck anwenden muss,
fehlt ihm die geschmeidige Entfaltung des Klangs, die



technisch abgesicherte dynamische Flexibilitat, die leicht
ansprechende Hohe. Die Misere heutigen Verdi-Gesangs konnte
Terranova trefflich exemplifizieren. Ahnlich der diesmal
enttauschende Laimonas Pautienius mit einem galligen, zu weit
hinten sitzenden Bariton. Die chevaleresken Tone in der Szene
mit Eboli fehlen ihm ebenso wie der idealistische Ton des
Freiheitsstrebens oder die verklarten Momente der Todesszene.

Sami Luttinen hat nicht, was Verdi mit ,tinta“ bezeichnet,
jene untergrindige Farbe des Bedrohlichen in der Stimme. Sein
Bass erklimmt die Hohe mit Kraft, bleibt im Zentrum
unverbindlich. Das Duett mit dem Konig verharrt im Rahmen
einer jovialen Unterhaltung. Fir Adrian Sampetrean eine
Herausforderung, die er — wie das klagende Bekenntnis seiner
existenziellen Einsamkeit in seiner Arie — mit Anstand
bewaltigt, auch wenn ihm die Reife der Gestaltung noch abgeht.

Olesya Golovneva ist eine anruhrende Elisabetta mit Momenten
der Zerbrechlichkeit wie der inneren Starke, die sich
stimmlich beglaubigen kann, so lange keine Tiefe gefordert
ist. Aber sie hat das wehmutige Legato, mit dem sie ihrer vom
Konig gedemutigten Freundin ihr Herz mit zurick nach
Frankreich gibt; sie hat auch den abgeklarten Blick auf die
,Vanitas” des Lebens, deren Erkenntnis den alten Karl V. ins
Kloster gehen lieR.

Jeder erledigt nur sein Ding

Ramona Zaharia bringt fudr die Prinzessin Eboli glanzvolle
Substanz, ansprechende Hohe und eine gut fundierte Tiefe mit,
offenbart aber auch, dass ihr fur ein entspanntes Singen der
Verzierungen des Schleierlieds die Lange des Atems fehlt.
Torben Jurgens erklart mit respektablem Bass den tiefen Irrtum
des ehrgeizigen, zu Staub zerfallenen Kaisers Karl V., Anna
Tsartsidzes leichter Sopran veredelt die wenigen Satzchen des
Pagen Tebaldo, Natali Dzemailova kleidet als Contessa Aremberg
ihren Schock Uber den brutalen Konig in Eleganz. Ibrahim
Yesilay (Lerma) und Sylvia Hamvasi (Stimme vom Himmel) bleiben



ihren Partien nichts schuldig. Gerhard Michalskis Chor, 1in
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, wahlt aber schwankende
Tempi, deren Sinn nicht aufgeht, zumal er gegen Ende hin die
Sanger mit zaher Langsamkeit strapaziert. Der Eindruck drangt
sich auf, dass auf der Buhne und im Graben jeder sein Ding
erledigt, ohne den Kontakt Uber 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
Dusseldorfer Symphonikern leider ofter, nicht Uber solide
Routine hinaus, gewlrzt hier und da durch sorgfaltig
modellierte solistische Momente. Alles in allem ein
verzichtbarer Opernabend. Schade um die Zeit.

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

Lohnende Begegnung: Verdis
Erstling ,,Oberto”

geschrieben von Werner Haullner | 23. Dezember 2025
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Das Ensemble: Vorne (von
links) Karen Vuong (Imelda),
Claudia Mahnke (Cuniza),
Sergio Escobar (Riccardo),
Maria Agresta (Leonora),
Kihwan Sim (Oberto) und
Jader Bignamini
(Musikalischer Leiter) sowie
im Hintergrund das
Frankfurter Opern- und
Museumsorchester. Foto:
Wolfgang Runkel

Flankierend zur gewichtigen Inszenierung von Giuseppe Verdis
,Stiffelio”“ widmet sich die Frankfurter Oper 1in zwei
konzertanten Auffuhrungen dem 1839 an der Scala uraufgefihrten
Erstling des Meisters aus Sant’Agata. ,Oberto, Conte di San
Bonifacio” war damals durchaus ein Erfolg, schaffte es aber
nicht, iiber die Alpen vorzudringen. Das gelang Verdi erst mit
seinem ,Nabucco”. Erst 1999 erlebte die Oper in Passau ihre
deutsche Erstauffiihrung, steht aber seither nur gelegentlich
irgendwo auf einem Spielplan.

Die Muhe ist es wert, sich Verdis Einstand in der Welt der
Oper mit erstrangigen Kraften und optimaler musikalischer
Sorgfalt zu widmen. Denn der damals 26-Jahrige verschafft sich
als fertiger Komponist Zugang zu unseren Ohren. Sicher: Verdi
erreicht noch nicht die psychologische Tiefe der
Charakterstudien von ,I Masnadieri®“, noch nicht die


http://www.revierpassagen.de/34669/elementare-eifersucht-giuseppe-verdis-stiffelio-an-der-oper-frankfurt/20160218_0921

Ensemblekunst spaterer Finali. Aber der dramatische Instinkt,
mit dem er das Libretto des Gelegenheitsdichters Antonio
Piazza — eine vorlagenlos erfundene Ritterstory aus der Zeit
Ezzelino da Romanos — vertont, packt treffsicher zu.

Ohne die wehmitigen Subtilitaten Donizettis, ohne die
passionierten Melodielinien Bellinis, ohne die versierte, auch
erfindungsreiche Routine eines Mercadante zieht Verdis Musik
dennoch in ihren Bann: Der Rhythmus 1ist schlagkraftig
ausgebildet, die Melodien langweilen nicht, und in Chdren und
Ensembles blitzt auf, was Verdi spater, etwa in ,La Traviata“,
veredelt durch schmeichelnde Ohrwurm-Melodien, perfektioniert
hat.

Milano, Teatro alla Scala:
Ort des Debuts von Giuseppe
Verdi als Opernkomponist im
Jahr 1839. Der Stich stammt
von etwa 1790.

Wer den ,0Oberto“ nicht aus der Perspektive des ,0tello“,
sondern vor dem Panorama der italienischen Oper der 1840er
Jahre liest, wird verstehen, warum das verwohnte Mailander
Publikum damals dem Provinzler aus Busseto zugejubelt hat.
Keine Geringere als Verdis spatere Frau, die Sangerin
Giuseppina Strepponi, soll auf Impresario Bartolomeo Merelli
eingewirkt haben, das Werk aufzufihren, wie Verdi-Spezialist
Anselm Gerhard im Programmheft mitteilt.



In Frankfurt erfahrt Verdis Partitur dank des jungen
Italieners Jader Bignamini am Pult des zu grolBem Engagement
aufgelegten Orchesters eine erstklassige Behandlung. Endlich
wieder einmal ein junger Verdi-Dirigent, der weils, wie’s geht.
Bignamini verhetzt kein Tempo, sperrt kein Metrum in den Kafig
trockener Exaktheit, spannt melodische Bdgen herrlich weit
auf, halt den Rhythmus weit entfernt von der kruden
Leierkasten-Eintonigkeit, mit der angeblich Verdis ,hm-ta-ta“
dem walschen Primitivismus huldigt.

Wie die Cellisten des Frankfurter Orchesters ihre Pizzicati
zupfen, wie die Streicher ihre ,eintonigen” Begleitfiguren
modellieren, wie die Blaser ihre Akzente setzen oder ihre
Tongirlanden um Melodien winden, hat Vorbildcharakter. Verdi,
erlost aus despektierlicher Routine; das Einfache in seiner
Musik zu duftiger Schonheit stilisiert.

Optimal besetzte Solopartien

Frankfurt hat keinen Aufwand gescheut, um die funf Solopartien
optimal zu besetzen. Ihr Debut am Haus gab Maria Agresta -
Odabella in Parma, Spontinis Vestalin in Dresden, Desdemona in
Zirich, Norma in Paris und Mimi in Wien und an der
Metropolitan Opera. Ein italienischer Sopran, wie man ihn
heute selten hort, unangestrengt stromend, mit einem
kontrollierten, den Ton bereicherndem Vibrato, einem
hinreiBenden Piano und einer flexiblen, am Ausdruck
orientierten Dynamik. Ihr zur Seite als ihre grofherzige, aber
ungluckliche Konkurrentin um die Hand von Riccardo, Conte di
Salinguerra, zeigt das langjahrige Frankfurter
Ensemblemitglied Claudia Mahnke, dass ihr trotz der Bayreuther
Heldinnenrollen und trotz eines ausgepragten Vibratos nach wie
vor gepflegte Piani und lyrische Intensitat gelingen. Karen
Vuong — im Juni die Micaela in der neuen Frankfurter ,Carmen®
— zeligt als Imelda einen 1leichten, gut fokussierten,
brillanten Ton.

Der alte Graf Oberto ist sozusagen das Urbild aller Verdi-



Vaterrollen: Er ist einer der halsstarrigen, dem Gluck ihrer
Kinder entsetzlich im Wege stehenden Figuren, hatte alle Wege
zu Friede und Versohnung offen, opfert sie aber seinem
brachialen Ehrbegriff. Kihwan Sim, 2012 aus dem Frankfurter
Opernstudio hervorgegangen, gibt dieser verstdorenden Figur mit
seinem schon geflihrten Bassbariton nobel-entrickte Zige und
halt ihn von veristischer Brutalitat zuruck.

Mit den Tendren Gluck zu haben, ist bei Verdi schwierig.
Sergio Escobar bemiht der sich splirbar um einen
differenzierten Vortrag, versingt sich aber in seiner ersten
Cabaletta unglucklich und rettet sich in der HOhe mit bloBer
Kraft. Auch wenn ihm im zweiten Akt der Zugriff auf
Mezzoforte- und Piano-Regionen eher gelingen sollte — ein
Tenor mit Schmelz und einer entspannt-noblen Phrasierung ist
er nicht. Tilman Michaels Chor kommentiert die Handlung mit
lyrischen Erwagungen; die Sangerinnen und Sanger fassen Licht
und Schatten, Hoffnung und Unheil in klangliches Ebenmals. Eine
lohnende Begegnung!

Weitere Auffiihrung am 20. Februar.
Info. http://www.oper-frankfurt.de/de/pagel019.cfm?stueck=727

Elementare Eifersucht:
Giuseppe Verdis ,Stiffelio“
an der Oper Frankfurt

geschrieben von Werner Haullner | 23. Dezember 2025
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Kein Raum fur Intimitat: die
glaserne Kirche in Johannes
Schiutz’ Buhnenbild fur den
Frankfurter ,Stiffelio”.
Foto: Monika Rittershaus

Dieser Kirchenbau ist glasern. Alles ist sichtbar. Es gibt
keinen Raum fiir das Intime zwischen den Menschen. Eine Frau
steht abseits. Ihr hiiftlanges Haar ist ein Signal: Es verrat
sexuelle Attraktivitat - ein Fetisch fiir Manner. Und es
zeichnet sie als Siinderin. Denn in der christlichen Gemeinde,
zu der Lina gehort, ist die Ehe heilig. Und ihr sexuelles
Vergehen ein unaussprechliches Verbrechen.

In seiner Frankfurter Inszenierung von Giuseppe Verdis immer
noch selten gespieltem Meisterwerk ,Stiffelio” hat der
australische Regisseur Benedict Andrews das von Buhnenbildner
Johannes Schitz geschaffene Symbol sinnstiftend eingesetzt.
Zunachst ein bescheidenes, kreuzformiges Kirchlein ohne Turm,
wie es in vielen angelsachsischen Landern auf dem Land
anzutreffen ist, ruckt es im ersten Gebet Linas als schwarzer,
bedrohlicher Schattenbau in den Hintergrund, hebt sich im
zweiten Akt zu einem wuchtig aufragenden Kreuz, gerat aus dem
Lot, als sich der Konflikt um den Ehebruch Linas zuspitzt und
strahlt am Ende, brichig erleuchtet, Uber der Szene, in der
Stiffelio, ihr Ehemann und gleichzeitig Pastor der
protestantischen Gemeinde, ein Bibelwort aus dem Johannes-
Evangelium in die Tat umsetzt: Wie Jesus der Ehebrecherin, so
verzeiht Stiffelio seiner Gattin.



Andrews hat sich in Deutschland unter anderem mit
Regiearbeiten an der Berliner Schaubuhne, mit einer
preisgekronten Inszenierung von Botho StrauB™ ,Grof und klein“
— sie wurde auch bei den Ruhrfestspielen in Recklinghausen
gezeigt — und mit Sergej Prokofjews mystischer Oper ,Der
feurige Engel” an der Komischen Oper Berlin empfohlen. Bernd
Loebe hat ihn, stets auf der Suche nach interessanten neuen
Namen, an die Frankfurter Oper geholt.

Seine Handschrift ist nicht plakativ, bedient sich keiner
privatistischen Chiffren. Andrews setzt darauf, das
Beziehungsgeflecht zwischen den Menschen spurbar zu machen,
kann auf der Buhne schmerzhafte Spannung erzeugen. In dem
Moment, in dem die scheinbar geordnete Welt der kleinen
Gemeinschaft auseinanderbricht, beginnt die Drehblhne zu
rotieren: Die Figuren verlieren den Boden unter den FuBen,
sind gezwungen, sich zu orientieren, konnen sich nicht mehr in
einem stabilen Koordinatensystem halten. Die Bewegung mag
nervig sein — konsequent ist sie.

Dominanz und Bedrohung: das
Kreuz ist ein ambivalentes
Symbol in der Inszenierung

von Giuseppe Verdis
,Stiffelio”. Foto: Monika
Rittershaus

Wie gezielt Andrews szenische Zeichen einsetzt, zeigt ein
anderes Detail: Stiffelio, von einer Dienstreise



zuruckgekehrt, predigt seiner Gemeinde Uber die Schlechtigkeit
der Welt. Er steht dabei innerhalb des Kirchleins an einem
Fenster, durch das er die Zuschauer adressiert. Es ist der
Blick von innen nach auBen — aus der geschlossenen, moralisch
eindeutig georteten Gemeinde, hinaus auf die AuBenwelt. Aber
die Predigt wird so auch als ,Fensterrede” qualifiziert: Als
Stiffelio entdeckt, dass seine Frau keinen Ehering mehr tragt,
gerat er auBer sich. Verdi greift musikalisch zu entfesselter
Dramatik, die den 37 Jahre spater uraufgefiuhrten ,O0tello”
ahnen 1lasst.

Stiffelios Eifersucht bricht im zweiten Akt noch elementarer
aus: Er vergisst sogar den ,heiligen Ort“, den er vorher
eingeklagt hat, und schwort dem Sexpartner Linas furchtbare
Rache mit der Waffe in der Hand. Verdi zeigt sich in dieser
Szene auf dem Hohepunkt seiner musikalischen
Charakterisierungskunst. Das ,Miserere” aus dem Hintergrund
ist wie eine innere Stimme, die Stiffelio erinnert, dass Jesus
selbst am Kreuz noch dem Verbrecher vergeben hat. Auch fur das
damals unerhorte Ende — ein Gottesdienst auf offener Szene mit
langem Orgelsolo — findet Verdi eine lapidare, aber durch ihre
schroffe Kiurze so anruhrende wie dramaturgisch packende
Sprache.

So man in einer Oper davon sprechen kann, ist Verdis Theologie
in ,Stiffelio” beachtlich. Gemeinsam mit seinem Librettisten
Francesco Maria Piave charakterisiert er in gewohnter,
skizzenhaft anmutender Kirze die ambivalente Atmosphare
solcher verschworener religioser Gemeinschaften, gepragt von
einem hohen Ideal, von Eifer und Entschiedenheit; auf der
anderen Seite aber auch bedroht von Rigorismus,
Sozialkontrolle und moralischer Uberstrenge. Dafiir stehen bei
Verdi der alte Geistliche Jorg, ein unermidlicher Mahner an
die religiosen Pflichten, und Linas Vater Stankar. Der
Offizier versucht mit allen Mitteln, den Ehebruch seiner
Tochter zu kaschieren, um die Familienehre zu retten und die
Stabilitat der Gemeinde zu sichern. Dafur schreckt er auch vor



einem Mord nicht zuruck, den er schliefflich an Linas Verfuhrer
Raffaele vollzieht. Der wiederum 1ist einer der schwachen
Verdi’schen Liebhaber, eine Person ohne Profil.

In ,Stiffelio” erkennen wir Themen wieder, die Verdi ein Leben
lang beschaftigt haben. Die verblendeten Vater — Stankars
Duett mit Lina erinnert an Vater Germont in ,La Traviata“ -
und die rigorosen Systeme, gestutzt von Geistlichen, denen
jeder Anflug von Barmherzigkeit fremd ist, wie dem Inquisitor
in ,Don Carlo“. Es mag auch sein, dass die Ehebruch-Thematik
des ,Stiffelio” Verdi besonders beruhrt hat: Er lebte zu der
Zeit mit seiner spateren Frau Giuseppina Strepponi zusammen,
ohne verheiratet zu sein, und hat die moralische Missbilligung
in seiner Heimat schmerzlich erfahren.

Das Kreuz leuchtet im
Finale. Vergebung eroffnet
eine Perspektive. Foto:
Monika Rittershaus

Auch die Gemeinde in Andrews‘ Frankfurter Regiearbeit findet
die verzeihende Reaktion Stiffelios nicht gut: Die Damen in
ihren bunt gemusterten, zuchtig Ubers Knie reichenden
Kleidern, die Manner in ihren korrekten Hemden, Krawatten und
Blousons — Victoria Behr hat sich von Fotos einer
mennonitischen Gemeinde in Sudamerika anregen lassen — nehmen
ihre Stihle und gehen. Aber der Raum ist gedffnet, die Frau,
der Prediger, das Evangelienbuch stehen im Licht des Kreuzes.
Andrews legt nahe: Eine Perspektive hat sich eroffnet.



Die musikalischen Perspektiven, die Verdi mit der 1850 in
Triest schon dank der Zensur verstummelt uraufgefuhrten Oper
eroffnete, konnen erst gewurdigt werden, seit 1968 Abschriften
des verloren geglaubten Werks im Konservatorium von Neapel
entdeckt wurden. In Koln gab es 1972 einen ersten Versuch in
Deutschland, sich dem ,Stiffelio“ zu nahern. Erst seit 1993
eine kritische Edition auf der Basis der in Verdis Villa S.
Agata aufbewahrten Teile des Autographs erschien, waren
gultige Auffihrungen moglich. Doch trotz seiner unverkennbaren
Qualitaten blieb ,Stiffelio” eine Raritat. Man arbeitet sich
lieber zum hundertsten Mal am unmittelbar danach entstandenen
,Rigoletto” ab. Erst in jungster Zeit ruckt das Werk dank der
Inszenierungen in Wien, Mannheim, Krefeld und jetzt Frankfurt
starker in den Blick der deutschen Opernlandschaft.

Sorgfaltig ausdifferenzierte Vielfalt in der Musik

Fir die Musik zeichnet in Frankfurt Jérémie Rhorer
verantwortlich, ein seit einigen Jahren vor allem mit Mozart-
Opern erfolgreicher Dirigent, der nun mit ,Stiffelio” seinen
ersten Verdi dirigiert. Man spurt seine Herkunft aus der
historisch informierten Praxis — Mark Minkowski etwa ist einer
seiner Mentoren — 1in der sorgfaltig ausdifferenzierten
Vielfalt, mit der er Dynamik und Akzentuierung lebendig macht.
Phrasen einfach so durchziehen — das gibt es bei Rhorer genau
so wenig wie den bedenkenlosen Larm, den man etwa vor kurzem
in einer ,Stiffelio“-Neuinszenierung am venezianischen Teatro
La Fenice von dem jungen Italiener Daniele Rustioni zu horen
bekam.

Aber Rhorers Zugang hat auch seine Tucken, etwa wenn er das
eingangige dritte Thema der OQuvertire zu eilig nimmt und das
Tempo steif formt. So wird Verdi zur geschmahten
,Leierkasten“-Musik. Und ein Crescendo ist bei ihm eben etwas
Anderes als bei Rossini mit seinem lustvollen mechanistischen
Spiel. Auch die Ensembles dirigiert Rhorer bisweilen zu
quadratisch, ohne mit den Sangern zu atmen. Niemand hat — auch
in der ,alten” Musik — ein Verbot flexibler Phrasierung



aufgestellt, wie sie flr Verdis expressive Melodik essentiell
ist.

Sara Jakubiak als Lina
(links) und Russell Thomas
als Stiffelio. Foto: Monika
Rittershaus

Auch bei den Sangern bleibt die Frage nach stilistisch
adaquatem Verdi-Gesang ein bisweilen schmerzliches Thema.
Russell Thomas, der laut Libretto ,ahasverianische” Pastor
Stiffelio, hat die stimmliche Statur eines Otello, projiziert
strahlende Tenorattacken in den Raum, Uuberzeugt durch eine
unverspannte, glanzend fundierte Tongebung. Zumindest, solange
es dramatisch bleibt. Die leisen Tone, die ,erstickte” Stimme,
die halblaute Farbe des Entsetzens, der Verzweiflung oder der
Drohung sind dagegen technisch zweifelhaft mit einer Art
Falsett dunn und hauchig gebildet.

Sara Jakubiak kann fur die Lina einen grofen, zur Passion und
zu seelenvollem Lyrismus fahigen Sopran einsetzen, aber ihr
Ton spricht nicht leicht genug an, um die Kantilene der
Sehnsucht, die herbe SiBe der Trauer, das verloschende Licht
gebrochener Lebenskraft in der Lasur eines souveranen Verdi-
Soprans schimmern zu lassen. Dario Solari prasentiert als
Stankar, was man sich gemeinhin unter italienischem Gesang
vorstellt: einen groBen, lauten, rauen Bariton.

Alfred Reiter gibt dem Jorg einen oligen, in den Ensembles



reibungsvollen Bass. Vincent Wolfsteiner, als Raffaele der
Ausloser aller Konflikte, hatte einen schlechten Abend — von
seiner bisherigen Wirkungsstatte Nurnberg hat man von dem
Tenor weit bessere Eindrucke mitgenommen. Der Chor Tilman
Michaels zeigt sich prasent und bewegungsfreudig; das
Frankfurter Orchester beherrscht Verdis Leichtigkeit ebenso
wie das zupackende Fortissimo, ohne in Larm zu verfallen oder
die Sonoritat des Tons zu dunn und luftig zu fassen.

FiUr die Rezeptionsgeschichte dieser Oper ist Frankfurt — nach
Helen Malkowskys Uberzeugender Inszenierung 1in
Krefeld/Monchengladbach zum Verdi-Jahr 2013 — ein Meilenstein
und hoffentlich ein Impuls.

Auffiihrungen in Frankfurt: 25., 28. Februar; 3., 5. und 12.
Marz. Info: www.oper-frankfurt.de

Die Heilige Stadt als Ziel
der Sehnsucht: Giuseppe
Verdis , Jérusalem” 1in Bonn

geschrieben von Werner Haullner | 23. Dezember 2025
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Ein ,Mann der Schmerzen“:
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Gaston (Sébastien Gueze),
gedemutigt wund an den
Pranger gestellt. Foto:
Thilo Beu

Noch vor Beginn der Oper erscheint sie: Jerusalem, die Heilige
Stadt, die Stadt des Tempels und der zwoélf Tore. Das
Sehnsuchtsziel von Pilgern aus Judentum, Christentum und
Islam, das Ziel des Eifers und der Gier von Kreuzfahrern, die
Stadt der Konflikte, aber auch des friedlichen Miteinanders
von Religionen. In der Inszenierung von Giuseppe Verdis
auBerst selten gespielter Oper , Jérusalem”“ in Bonn steht die
mittelalterliche Zeichnung der Stadt aber fiir mehr als einen
historischen Schauplatz: Regisseur Francisco Negrin meint das
himmlische Jerusalem aus dem 21. Kapitel der Johannes-
Offenbarung.

Kein irdisches Ziel also, das Paco Azorin auf den Vorhang
seiner Buhne abbildet. Sondern — nach christlichem Verstandnis
— die Erfullung der irdischen Pilgerschaft des Menschen
uberhaupt. Der Ort, an dem Gott ,alle Tranen abwischen” wird,
das Zentrum eines ,neuen Himmels und einer neuen Erde“, die
Stadt, in deren ewigem Licht auch die ,Volker” einhergehen
werden. Der Weg dorthin, so legt es eine auf den Vorhang
projizierte Linie nahe, fuhrt durch Vorhdélle, Fegefeuer und
Holle. Limbo, Purgatorio und Inferno — da lasst der Regisseur
Dantes ,Divina Commedia“ gruBen, offenbar eine andere Quelle
seiner Inspiration.

Negrin widersteht der Versuchung, Verdi im Sinne eines
Historiendramas zu lesen; er vermeidet auch vordergrundige
Aktualisierung: Es gibt weder Intifada noch Syrienkrieg.
Sondern im Zentrum steht der Leidensweg eines jungen
Liebespaares, Gaston und Hélene, vor dem gewaltigen epischen
Hintergrund des ersten Kreuzzugs (1095 bis 1099), der mit der
Eroberung Jerusalems endete.

Das entspricht der Konzeption Verdis. ,Jérusalem” ist seine


http://www.theater-bonn.de/spielplan/gesamt/event/jerusalem/vc/Veranstaltung/va/show/

erste Oper fir Paris, eine 1847 uraufgefiihrte Uberarbeitung
der vier Jahre zuvor an der Mailander Scala erschienenen ,I
Lombardi alla prima crociata”“. Verdi hat die Musik stark
verandert, den vielfaltigeren Modglichkeiten des Pariser
Orchesters angepasst und einige Teile vollig neu komponiert.
Vor allem hat er die Akzente verschoben: In den ,Lombarden”
steht der kriegerische Konflikt des Kreuzzugs starker im
Vordergrund, bildet die Taufe des (muslimischen) Oronte den
Knotenpunkt der Dramaturgie.

Von der Erde durch
die Holle zum
Himmel: Gaston
(Sébastien Gueze)
und Hélene (Anna
Princeva) in Verdis

,Jérusalem” in
Bonn. Foto: Thilo
Beu

In ,Jérusalem” konzentrieren Verdi und seine Librettisten
Alphonse Royer und Gustave Vaéz das Stiuck auf einen Konflikt
im christlichen Lager; der Kreuzzug bildet einen historisch
korrekt gestalteten Rahmen. Verdis Intention zeigt sich schon
in der ersten Szene, in der er das Paar mit einem intimen,



sensiblen Duett und einer Preghiera der Hélene einflhrt.
Dieses ,Ave Maria“ 1ist theologisch prazis angelegt: Es
erweitert die individuelle Bitte an Maria (,trockne meine
Tranen”), verknupft das Beten um persdnliches Gluck mit dem
allgemeinen Wohl: ,Mach, dass der Hass in diesen Mauern
erlischt, ebenso wie meine Furcht”.

Durch Video-Projektionen in der Biihne (Joan Rodé6n, Emilio
Valenzuela Alcaraz), einer abweisenden, dunkelgrauen, mit
unregelméBigen Offnungen aufgebrochenen Betonrdhre, weckt
Negrin den Eindruck einer irrealen Raum-Zeit-Reise. An den
Gelenkstellen der Akte rasen Linien auf den Tunnelwanden auf
den Zuschauer zu, entwickeln einen Sog in eine unendlich
scheinende Ferne.

Der Flug durch die Spharen fihrt die Menschen in Verdis Oper
zu den Orten ihrer Verhangnisse. Gaston, eines Mordversuchs
angeklagt wund verbannt, wird von den Kreuzfahrern
erbarmungslos gedemitigt. Hélene fallt auf der Suche nach
ihrem Geliebten dem Emir von Ramla in die Hande, dessen Frauen
die schone Fremde misshandeln. Und Roger, der seinen
Nebenbuhler Gaston eines Mordes bezichtigt, zu dem er selbst
angestiftet hat, verzehrt sich in Reue und asketischer
Entbehrung.

Im Raum-Zeit-Tunnel zu den
Stationen des Leidens: Das
Buhnenbild Paco Azorins fur
Verdis ,Jérusalem” in Bonn.



Foto: Thilo Beu

Negrin hat also eher Zustande als konkrete Orte im Sinn, in
die das Schicksal — oder theologisch scharfer: die an das Boése
verfallene Welt — das schuldlose junge Paar treibt. Gastons
Qualen ruckt er immer wieder assoziativ in die Nahe der
Passion Jesu: Am Ende des ersten Akts drangt die Menge den
vermeintlich Schuldigen an eine Wand, an der er mit
ausgebreiteten Armen wie ein Gekreuzigter haftet.

Im dritten Akt, als der papstliche Legat Gaston erbarmungslos
demutigt, die Kreuzritter ihm die Insignien ritterlicher Ehre
— Helm, Schild, Schwert — zerschlagen, steht er erhdht auf
einem Podest wie auf einem Pranger: ein verachteter ,Mann der
Schmerzen”, eine aus dem Propheten Jesaja vertraute
Beschreibung, die Handel in seinem ,Messiah“ mit Bezug auf
Jesus zitiert. Die Kreuzfahrer mit ihrer wilden Gier auf Hass,
Blut und Tod, entfesseln vorher einen Karneval der
Grausamkeit. Domenico Franchis Kostume 1lassen an
spatmittelalterliche HOollenszenen denken — wobei, wenn die
Teufel und Damonen zu konkret ausfallen, die Grenze zum alten
Pappmaché-Theater gestreift wird.

Am Ende des Gangs von der Erde durch die HOlLl‘ zum Himmel
wunscht sich der sterbende — vermeintliche — Brudermodrder
Roger, die Stadt des Herrn zu erblicken. Der Horizont o6ffnet
sich, die Menschen schauen mit ihm ins Licht. Ein
transzendierendes Bild: Liebe, Reue und Versohnung haben sich
den Weg zum leuchtenden ,Jerusalem” erkampft.

Verharrend im Dunkel bleiben in der Lesart Negrins die Fuhrer
des Kreuzzugs, der Graf von Toulouse und der papstliche Legat.
Der Fuhrer der mordlustigen, von christlicher Liebe und
Barmherzigkeit unberudhrten Ritterhaufen erweist sich im
dritten Akt auch als einer der verblendeten Vater Verdis. Der
andere, ein ,Vater im Geiste”, 1ist einer jener harten
Priester, die bis in ,Don Carlo” und ,Aida“ auftauchen;
Vertreter einer herzlosen, juristisch gefassten



Buchstabenreligion, die der antiklerikale Verdi so sehr
hasste.

Hat der Regisseur also gezeigt, wie man Verdis ,Jérusalem”
gleichnishaft und mit christlichem Subtext deuten kann, so hat
Dirigent Will Humburg erschlossen, wie ernst Verdis
vernachlassigte Werke zu nehmen sind. Denn die Musik dieser
Oper, Verdis erster Arbeit fur Paris, 1ist sorgfaltig
ausgefihrt und mit Sinn flUr expressive instrumentale Details
gestaltet. Verdi nahm die Ausdrucksmittel der grand opéra
Aubers und Meyerbeers an, gab ihnen aber ein eigenes Geprage.

Kritiken der Urauffuhrung sahen darin Schwachen; ihr Urteil
setzte sich unglucklicherweise in der Literatur fort. So kam
es erst 1995 zur oOsterreichischen Erstauffihrung von
,Jérusalem” in Wien. Und in Deutschland war die Bonner
Inszenierung die erste szenische Auffuhrung dieser Oper 1in
franzosischer Originalfassung! Andere Hauser, die sich einer
JVerdi-Pflege” ruhmen, sollten besser schamvoll schweigen:
Nicht einmal die Jubilaumsjahre 2001 und 2013 waren ihnen
Anlass, einen Blick auf dieses Werk zu werfen.

Chor und Extrachor der Oper

Bonn — hier mit Csaba
Szegedi als Graf wvon
Toulouse - sind stark

gefordert und bewahren sich
bravouros. Foto: Thilo Beu



Will Humburg, erfahrener Verdi-Dirigent, setzte die Musik in
all ihrer Frische und Subtilitat um, konnte sich auf ein
diszipliniertes und stilistisch aufgeschlossenes Orchester
verlassen. Die modernen Sax-HOorner, die Verdi fur die
Buhnenmusik vorgesehen hatte, waren leider gestrichen, aber
das konventionelle Instrumentarium im Graben inspirierte
Humburg zum Kontrast von straffen, rhythmisch gescharften
Tempi und geldster, agogisch lockerer Phrasierung. Klangschone
Soli, kompakte Tutti ohne protzige Lautstarken, ein flexibles
Metrum fern jeder sich akkurat gebenden, ,prazisen” Steifheit
und sorgsam gewahlte Farben garantierten eine ausgereifte,
spannende und durch und durch stilistisch uberzeugende
Interpretation.

Beflugelt und mit innerer Energie bei der Sache zeigte sich
auch Chor und Extrachor des Theaters Bonn. Der krude Ton der
gewalttatigen Kreuzritter, die sehnsuchtsvollen Erinnerungen
des Pilgerchores, die gedampften Klange der Gebete fordern die
Gestaltungskraft der Sangerinnen und Sanger — und der seit
dieser Spielzeit amtierende Chordirektor Marco Medved hat sie
auf ein Optimum gebracht.

Die Solisten demonstrieren ein weiteres Mal, wie schwer Verdi
zu singen ist. Sébastien Gueze, in Bonn und Wiesbaden schon
als Offenbachs ,Hoffmann” zu horen gewesen und demnachst auch
am Aalto-Theater zu Gast, 1ist kein genuiner Verdi-Tenor. Zwar
verfugt er Uber Leichtigkeit und HOhe, setzt seine zu weit
hinten positionierte Stimme aber zu oft unter Druck, intoniert
dann unsauber und hat weder Schmelz noch Passion. Immer wieder
verhindert auch ein ausgepragtes Vibrato einen ausgeglichenen,
in ein schones Legato eingebundenen Ton. Dass Gueze engagiert
und musikalisch singt, bleibt auBer Zweifel — aber ob Gaston
die richtige Partie fur ihn 1st, muss nach diesem fur ihn
dennoch sehr erfolgreichen Premierenabend fraglich bleiben.

Auch bei Anna Princeva, seiner Partnerin als Hélene, bleiben
trotz ihres glaubwirdig gestaltenden Einsatzes Zweifel: Nicht
so sehr in den delikaten Piano-Schattierungen des ,Ave Maria“.



Auch nicht in der Attacke und in den virtuosen Verzierungen.
Eher in der gezwungen wirkenden Tongebung, im scharfen Vibrato
und im Mangel an schmiegsamem Legato. Der dritte im Bunde, der
auf vielen Buhnen gefeierte Franz Hawlata, fuhrt sich mit
einer psychologisch zwischen unerfullbarer Liebe, tiefer
Melancholie und schneidender Rachsucht changierenden Arie ein.
Aber der Klang der Stimme bleibt hohl und topfig, einfarbig
und in der HOohe dunn. Auch seine grandiose Szene zu Beginn des
zweiten Akts kann Hawlata noch nicht genligend mit Farbe und
Flexibilitat adeln. Erst im Finale lauft der Bassbariton zu
groBer Form auf, gestaltet einen bewegenden Abschied aus einem
bis zuletzt ins Unheil verstricktem Leben.

Priit Volmers rauer Bass entspricht dem Charakterbild des
hartherzigen Priesters Adhemar de Monteil; Giorgos Kanaris
gibt dem Emir von Ramla die entschiedenen, aber auch fast
zartlichen Zige eines aufgeklarten Firsten — szenisch durch
Haartracht und Kostum unterstitzt. Csaba Szegedi, eine Stutze
des Ensembles der Ungarischen Staatsoper Budapest, entspricht
als Graf von Toulouse am ehesten dem Ideal einer geschmeidigen
Verdi-Stimme. Alles in allem eine verdienstvolle Tat des
Theaters Bonn, das seine Serie entlegener Verdi-Opern in der
nachsten Spielzeit mit ,Attila“ in der Regie Dietrich
Hilsdorfs fortzusetzen gedenkt.

Vorstellung von ,Jérusalem” am 14. und 27. Februar, 10., 18.
und 26. Marz, 2. und 9. April. Karten: (0228) 77 80 08,
www.theater-bonn.de

Essen spielt wieder Hilsdorfs
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»Maskenball” — Inszenierung
von 1999 hat 1immer noch
Bestand

geschrieben von Werner HauBBner | 23. Dezember 2025

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
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
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Sein, um Theater und Wirklichkeit, um das Leben als
fiktionales Kunstwerk und als reales Ereignis so plausibel
funktioniert. Entgegen so mancher zeitgeistiger Regie-AuBerung
hat sich dieser ,Maskenball” nicht uberlebt; er hat das Zeug
zum ,Klassiker”.

Natlurlich 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 fugt 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 Koénig von Neapel, der Stadt, in der
Verdis Oper unter der Zensur 1litt - die Zuge 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 Hohe wirkt der
lockere Schmelz gefahrdet. Das Duett mit Amelia (,M’'ami! .. O
qual soave brivido”) wird, ausgehend von einem sinnlichen
Piano, zum hinreiflenden 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

Einsam unter Hedonisten: Tina
Lanik inszeniert Verdis ,La
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Traviata” am Theater Dortmund

geschrieben von Anke Demirsoy | 23. Dezember 2025

F e ‘
Violetta (Eleonore

Marguerre) und Alfredo
(Ovidiu Purcel. Foto: Thomas
M. Jauk, Stage Picture)

Der Morgen nach der Party schmeckt bitter. Violettas Kopf
schmerzt, ihr Husten steigert sich zu einem schlimmen Anfall.
Der Mann, neben dem sie aufwacht, steigt eilends aus dem Bett,
zieht sich rasch an und verlasst gruBlos das Haus. Violetta
Valéry, allseits bekannte Edelhure von Paris, ist mehr als nur
allein. Sie ist buchstdablich von allen verlassen.

Nicht von Menschen, sondern hochstens von Tabletten darf diese
sTraviata“ Hilfe erhoffen. Die vom Wege abgekommene Frau,
Titelheldin aus Giuseppe Verdis gleichnamiger Oper, begegnet
uns im Theater Dortmund als lebenshungrige und zugleich
todkranke Person, die von einer hedonistischen Gesellschaft
wie ein Spielzeug benutzt wird. Dortmunds Opernintendant Jens-
Daniel Herzog vertraute die Regie der 1974 geborenen
Regisseurin Tina Lanik an, die 1lange am Bayerischen
Staatsschauspiel in Munchen tatig war.

Im Verbund mit Stefan Hageneier (Buhne und Kostume) setzt
Lanik auf den zwar nicht neuen, aber richtigen Dreiklang von
Eleganz, Elend und Einsamkeit. Viel Kalte macht sich breit in
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den klassizistisch anmutenden Raumen, in dem Designer-Sofas
mehr von Wohlstand als von Gemutlichkeit sprechen. Die Fenster
bieten weder Aussicht noch Perspektive. Paris bleibt vollig
aullen vor: Dieses Drama konnte ebenso gut in einer Villa in
Berlin Mitte spielen. Von der feierlustigen Pariser
Gesellschaft, fur die Dortmunds Opernchor sich in schwarze
Gothic-Kostume samt Strumpfen und Strapse werfen muss, hebt
Violettas elegante Gestalt sich im golden schimmernden Kleid
grofStmoglich ab.

Jeder lebt (und stirbt) fur sich allein: Dieser Devise folgen
Lanik und Hageneier in ihrer jungsten Produktion konsequent.
Die vorgefuhrte Kalte greift freilich auf die Inszenierung
uber. Die Figuren stehen zumeist vereinzelt im Raum, statisch
und weit voneinander entfernt. Kommen sie doch einmal
zueinander, gebiert die Nahe rasch Gewalt. So entsteht eine
Sterilitat, die nicht leicht auszuhalten ist, schlimmstenfalls
sogar in Langeweile umschlagen kann.

Vater Germont (Sangmin Lee)
drangt Violetta (Eleonore
Marguerre), seinen Sohn
wieder frei zu geben (Foto:
Thomas M. Jauk, Stage
Picture)

Violetta scheint die einzige Figur zu sein, der Lanik tiefe
Empfindungen zutraut. Alfredo Germont ist in ihrer Lesart ein
eher unreifer Mann, der sich mit einer erfahrenen Frau
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aufzuwerten versucht. Dass er vor dem heimischen Kamin
gelangweilt mit einem FuBball spielt, noch dazu 1in
Boxershorts, ruckt ihn in die Nahe einer knabenhaften
Witzfigur. Vater Germont, vom koreanischen Bariton Sangmin Lee
stimmstark dargestellt, ist der einzige, der Violettas
Charakterstarke erfasst. Er fuhlt sich davon angezogen, was
die Regie zu der peinlichen Plattheit veranlasst, Germont zum
wollustigen Grabscher zu machen.

Vielleicht wiurde die Inszenierung besser funktionieren, wenn
die Titelpartie von einer anderen Sopranistin als von Eleonore
Marguerre verkorpert wilrde. Die deutsche Sangerin belgisch-
franzosischer Herkunft ist eine elegante Erscheinung und
technisch souveran. Sie fuhrt ihre Stimme beweglich und
versteht es exzellent, Tone durch gezielte Lautstarke-
Dosierung zu formen. Keinesfalls ist ihr vorzuwerfen, sie
wlurde sich nicht genug in das Spiel hinein werfen. Aber wo
Verdi den Lebenshunger, die Leidenschaft und die Verzweiflung
seiner Heldin wie heifBe Stichflammen auflodern lasst, bleibt
ihr stets 1leicht verschleierter Sopran weifl und Kkuhl.
Emotionale Ausbruche, gleich welcher Natur, klingen bei ihr
verbluffend uniform. Indes ist es nicht der Sangerin
anzulasten, wenn ihre Stimmfarbe nicht recht zu den flammenden
Herzenstonen der Violetta passen will.

Violetta (Eleonore
Marguerre) fuhlt, dass ihr
fur einen Neuanfang mit
Alfredo (Ovidiu Purcel)
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keine Zeit mehr bleibt
(Foto: Thomas M. Jauk, Stage
Picture)

Ovidiu Purcel, von der Rheinoper fur den erkrankten Lucian
Krasznec eingesprungen, bringt starkere Kontraste. Klingt sein
Tenor bis zum Ende des zweiten Aktes noch knabenhaft hell,
bringt er nach der Lekture von Violettas Abschiedsbrief
vehemente, ja fast gallige Tone der Wut und der Verzweiflung
ein. Mag er zuweilen auch ein wenig hoch intonieren, so
besitzt er doch genug Stimmvolumen, um die nicht gerade
anspruchslose Partie ohne gedrickte oder gestemmte Tone
auszufullen.

Der Opernchor und die Dortmunder Philharmoniker geben sich
unter dem Dirigat von Kappellmeister Motonori Kobayashi kaum
BL6Ben. Der Wucht wund Spritzigkeit, die 1in den
Gesellschaftstableaus erreicht wird, steht der fragile
Streicherklang der Ouverture und der Sterbeszene gegenuber.
Ihn lassen die Dortmunder Philharmoniker in tragischer
Disternis ersterben, hinabsinken in tiefste Dunkelheit.

Wenn die Blhnenbeleuchtung im Finale ein kaltes Licht auf die
Szene wirft, wirkt die umherwankende Violetta endglltig wie
ein Gespenst. Sie, die den Tod wie ein Erwachen erlebt, hat
das Ziel erreicht, das ihr von Beginn an vor Augen stand.

Folgetermine bis 31. Marz 2016. Ticket und Service-Hotline:
0231/50 27 222. Informationen:
http://www.theaterdo.de/detail/event/16143/



Makellose Technik 1im Dienste
des Ausdrucks — die Sangerin
Diana Damrau auf Biihne und CD

geschrieben von Werner HauBner | 23. Dezember 2025

Diana Damrau. Foto: Michael
Tammaro/Virgin Classics

Fiamma del Belcanto” heift die neueste CD-Verdéffentlichung der
Sangerin Diana Damrau. Mit den Begriffen nimmt man’s bei
Warner nicht so genau: Enthalten sind Arien des klassischen
Belcanto, etwa aus ,La Sonnambula“ und ,I Puritani” von
Vincenzo Bellini, Raritaten wie Gaetano Donizettis ,,Rosmonda
d’'Inghilterra”“, die der Opernbesucher im Ruhrgebiet vor
einigen Jahren in Gelsenkirchen erleben konnte, und
Ausschnitte aus Opern des mittleren Verdi, aber auch die Arie
der Nedda (,Qual fiamma“) aus Ruggero Leoncavallos
o,Pagliacci”, die das ,schone” Singen der romantischen Ara
hinter sich gelassen haben.

Wie auch immer: ,Belcanto” 1ist ein unscharfer Begriff
geworden, der heute irgendwie mit einer gegluckten
Stimmtechnik und dem italienischen Repertoire zu tun hat -
mehr nicht. Dass es noch wenige Sanger(innen) gibt, die mit
den Mitteln dieser musikalischen Ausdruckswelt umgehen konnen,
bewies Diana Damrau nicht nur mit ihrer CD, sondern auch bei
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einem Arienabend in der Alten Oper Frankfurt. Gemeinsam mit
ihrem Ehemann, dem Bassbariton Nicolas Testé, sang sie
Ausschnitte aus dem CD-Programm, begleitet von der Deutschen
Staatsphilharmonie Rheinland-Pfalz unter David Giménez.

Ein Abend, der die Faszination des technisch makellosen
Singens 1im Dienst einer klugen Expression in unsere Welt
zuruckgeholt hat. Trotz einer hartnackigen Bronchitis war
Diana Damrau in jedem Moment Herrin der Lage: Ein paar
zogerliche Ansatze und heimliche Huster zwischendurch sind
Marginalien, fur die sich die Sangerin humorvoll selbst
entschuldigte: Der Versuch der Ansage vor dem Konzert ging
mangels gestutzter Stimme des Sprechers klaglich unter.

Manchmal 1ist ,Technik®” fast zu einem abwertenden Begriff
geworden: ,Technisches” Singen gilt in diesem Sinn als
instrumental, kalt, ausdrucksarm, seelenlos. Was man hdren
will, sind vor dem Hintergrund eines solchen Urteils die ins
Grobe verzerrten ,naturalistischen” Stilelemente des Verismo
oder eines deklamatorischen Wagner-Gesangs. Ubersehen wird
dabei, dass Gestaltung mittels musikalischer Mittel eine
makellose Technik voraussetzt. Diana Damrau hat die Gabe, noch
die schwierigste Phrase technisch einwandfrei zu bewaltigen —
und so ist sie imstande, inhaltlich erflulltes und emotional
bewegendes Singen zu verwirklichen.

Zum Beispiel in Szene und Romanze der Giulietta aus Vincenzo
Bellinis ,I Capuleti e I Montecchi”: Das fragile Rezitativ
(,Eccomi in lieta vesta ..“) verlangt von der Sangerin variable
Pianissimo- und Piano-Schattierungen, ein sicher auf dem Atem
getragenes Legato und die Kunst des sprachhaltigen,
akzentuierten Bildens der Worte. Damrau macht schon in der
unterschiedlichen Farbung des wiederholten Eingangswortes
,eccomi“ deutlich, wie die emotionale Verfassung der
blutjungen Julia ist, die sich vor einer erzwungenen Hochzeit
furchtet und nach ihrem fernen Geliebten Romeo sehnt. Die
Hochzeitsfackeln brennen, aber fur sie sind es verhangnisvolle
Lichter, Zeichen kunftigen Unglucks: Die Begriffe, die das



seelische Leid des Madchens umschreiben, farbt Damrau zwischen
tonlos, fahl und duster, stets aber den rund und makellos
gebildeten Ton bewahrend.

Den Namen des ersehnten Geliebten, ,Romeo”, lasst sie dagegen
zartlich bluhen. Damrau zeigt, wie viel Expressivitat den
,einfachen” Noten Bellinis zu entlocken ist. Die Romanze ,,0h!
Quante volte, oh!” legt sie dagegen eher instrumental an: Hier
steht der vollendet gebildete Legato-Bogen im Vordergrund, der
seinerseits nicht eine Demonstration technischer
Kunstfertigkeit ist, sondern die Freiheit erméglicht, das
Singen auf den Sinn der Worte zu konzentrieren.

Wieder anders angelegt ist die Figur der Elvira aus Bellinis
»,I Puritani“: Damrau fuhrt sie nicht so atherisch ein wie vor
12 Jahre Elena Mosuc in der legendaren Essener Inszenierung
Stefan Herheims unter Stefan Soltesz. ,,Qui la voce” nimmt sie
flieBend, mit kostbar klanggesattigtem Ton und leichter
Akzentuierung. In ihrem Singen leuchtet das frihere Gluck noch
in der Wehmut Uber den Verlust nach. Die Cabaletta ,Vien
diletto” gestaltet Damrau mit drangendem Begehren auf ,vien“ —
der Geliebte moge endlich kommen und sie aus dem Gefangnis
ihrer Trauer befreien; der helle, neckische Ton, den Damrau
anschlagt, tragt die Zuge des Irrsinns.

Eine VerheilBung fur neue Partien in den nachsten Jahren sind
die ebenso expressiv durchgebildeten Szenen aus Verdis ,1I
Masnadieri® (,Die Rauber®) und ,Luisa Miller“. Diana Damrau
ist heute in der Lage, sich Uber die auch in Frankfurt
gefeierte Violetta hinaus dem mittleren Verdi und allen groflien
Frauenpartien Donizettis problemlos zu nahern — und gerade bei
Donizetti gabe es noch vieles auf die Buhne zuruckzuholen, von
oParisina d’'Este” bis beispielsweise ,Maria di Rohan”. Mit
Nicolas Testé stand ihr ein Sanger zur Seite, der zwar nicht
uber Damraus gestalterische Finesse verfugt, aber einen gut
durchgebildeten, fullig timbrierten Bassbariton mitbringt.
,Cedi, cedi” aus dem grofS angelegten Duett Raimondo — Lucia
aus ,Lucia di Lammermoor” 1ist eine der wundervoll
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chevaleresken Kavatinen Donizettis, die Testé nobel
zuruckhaltend singt; die wehmutige Jugenderinnerung des Grafen
aus Bellinis ,La Sonnambula“ kleidet er in weite Phrasierung,
weniger aber in die Farbe des nostalgischen Schmerzes.

Testé zeigt auch, dass die Erzahlung des Ferrando aus dem
ersten Akt von Verdis ,,Il trovatore” meist viel zu wenig ernst
genommen wird: Sie ist nicht nur dramaturgisch unersetzlich,
um das Geschehen zu verstehen, sondern gibt dem Sanger auch
reichlich Gelegenheit, balladeske Rhetorik zu entfalten. Testé
trifft den erzahlenden Duktus und beweist, dass er mit einem
ansprechend gebildeten Zentrum punkten kann. So erlebt man ihn
auch in der Szene zwischen Luisa und Wurm aus dem zweiten Akt
von Verdis Schiller-Adaption — wobei andererseits auch
deutlich wird, wo Testé am charakterisierenden Ausdruck
arbeiten muss. Der ,Canaille“ fehlen noch die Farben der
Niedertracht.

T
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Die neueste CD von Diana
Damrau 1ist bei Warner
Classics erschienen und
enthalt auch wenig bekannte
italienische Arien etwa von
Gaetano Donizetti. Cover:
Warner Classics



Undankbar sind solche Arienkonzerte oft fur das begleitende
Orchester. Die Staatsphilharmonie Rheinland-Pfalz scheint
gleich zu Beginn unterstreichen zu wollen, dass sie das
Spektakel nicht ernst zu nehmen gewillt sei: Die Ouvertiure zu
Bellinis , Capuleti e Montecchi” gerat zur Jahrmarktsmusik, mit
knallendem Schlagwerk und faserigen Einsatzen: Larm statt
Brillanz, Buchstabieren von Tonen statt Atmen von Phrasen.

Auch Dirigent David Giménez weckt mit hastigen Ubergangen und
steifer Agogik fur die Ouvertire zu ,Norma“ schlimme
Befurchtungen. Es sei zur Ehrenrettung des Klangkodrpers
betont, dass der Abend immer besser wurde: Trotz der
kurzatmigen Anlage durch Giménez und der larmenden Coda gelang
in ,Norma“ der Kontrast der kriegerischen Klange mit der
atmospharisch reizvollen Entrudckung. Und das Intermezzo aus
Giacomo Puccinis ,Manon Lescaut” war so ausgesprochen
leidenschaftlich wie das Vorspiel zu ,La Traviata“ traurig-
atherisch.

Ein Sonderlob gebihrt der Cellistin, die Diana Damrau in ,Ah,
non credea”“ aus Bellinis ,La Sonnambula”“ sensibel begleitete.
Am Ende groBer Jubel und viele Bravi fir Nicolas Testé, vor
allem aber fur Diana Damrau, die auch aus ihrer Zeit im
Festengagement an der Oper Frankfurt trotz der zwolf
mittlerweile vergangenen Jahre eine treue Fan-Gemeinde hat.

Fiamma del Belcanto. Diana Damrau, Orchestra Teatro Regio
Torino, Gianandrea Noseda, CD bei Warner Classics

0825646166749

Die nachsten Auftritte von Diana Damrau in Deutschland sind
beim Mozartfest Wiirzburg am Montag, 8. Juni, 20 Uhr, in
Mozarts ,Le Nozze di Figaro” in Baden-Baden am 16. und 19.
Juli, bei den Miinchner Opernfestspielen am 22. und 25. Juli
als Lucia in Donizettis ,Lucia di Lammermoor” und als Violetta
in Verdis ,La Traviata“ an der Deutschen Oper Berlin ab 9.
Januar 2016.


http://www.warnerclassics.com/release/3255743,0825646166749/diana-damrau-fiamma-del-belcanto

Verstaubt: Das Theater
Dortmund startet mit Verdis
,Maskenball” 1in die neue
Spielzeilt

geschrieben von Anke Demirsoy | 23. Dezember 2025

Der Page Oscar (Tamara
Weimerich) auf dem
Maskenball, auf dem die
Attentater zuschlagen (Foto:
Thomas M. Jauk/Theater
Dortmund)

Der Schuss fallt irgendwo aus dem Dunkel. Todlich von der
Kugel eines Verschworers getroffen, bricht der lebens- und
liebesfrohe Konig Gustav III von Schweden zusammen. Als
Riccardo, Gouverneur von Boston, begegnet uns der Herrscher in
der Oper ,Ein Maskenball” von Giuseppe Verdi wieder. Der hatte
seine 1liebe Not, das Werk durch die Zensur der
osterreichischen Besatzer zu bringen, und musste deshalb einem
Wechsel des Schauplatzes zustimmen.

Bei Katharina Thoma, Hausregisseurin am Theater Dortmund,
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erfahrt der Regent nun eine weitere Verwandlung: Vor uns liegt
Osterreichs 1914 in Sarajevo ermordeter Thronfolger Franz
Ferdinand. Gleichsam mit Gewalt und auf den letzten Metern
biegt Katharina Thomas Version in diese Schlusskurve ein. Der
Pagenjunge Oscar erhalt Stahlhelm und Uniform, der Chor halt
weiBe Kreuze 1in die Hdhe, Menetekel des drohenden
Massensterbens bei Verdun.

Zwar bringt die Regie bereits im ersten Bild eine Landkarte
aus der Zeit nach der Jahrhundertwende ins Spiel. Aber das
menschliche Drama zwischen dem etwas zu sinnenfrohen Regenten
und seinem treuen Freund Renato, der sich um seine Frau Amelia
betrogen wahnt und deshalb zu den VerschwOorern Uberlauft, ist
vom historischen Rahmen unabhangig.

Die Koproduktion mit Londons Royal Opera House Covent Garden,
von der Dortmunder Theaterleitung voller Stolz als Beweis fur
das angeblich gewachsene Renommee des Hauses verkilndet,
gebiert erhebliche Zwange. Die aus London angereiste
Buhnenbildnerin Soutra Gilmoure wuchtet distere, teils neo-
romanische Fassaden auf die Buhne, die erdruckend und
stilistisch nicht immer einheitlich wirken. Die etwas
altbackene Pracht der Kostume von Irina Bartels 1lasst
Anpassungen an den britischen Geschmack vermuten.

Welche Moglichkeiten bleiben da der Regie? Katharina Thoma
leuchtet das Dreiecksdrama mit psychologisch sicherem Gespur
aus und zeigt in den besten Momenten, wie schmal der Grat sein
kann zwischen heiterer Maskerade und todlichem Ernst. Indes
bringt die Festlegung auf die Jahre vor 1914 keine
Deutungshoheit oder neue Perspektiven, sondern fuhrt nur dazu,
die Produktion oft recht staubig aussehen zu lassen.



Die Magierin Ulrica (Anja
Jung) liest den Tod aus der
Hand von Riccardo (Stefano
La Colla. Foto: Thomas M.
Jauk/Theater Dortmund)

Musikalisch bietet dieser ,Maskenball” Solides, ohne wahre
Pracht oder Eleganz zu entfalten. Susanne Braunsteffer leiht
der Amelia einen kraftvollen Sopran mit Leidenstdnen. Mag ihr
Portrat einer innerlich zerrissenen Frau auch nicht immer
subtile Facetten erfassen, formt sie die Partie doch souveran
durch. Stefano La Colla hat als Riccardo weit mehr zu kampfen.
Sein Tenor, der Schmelz durch Forcieren erreicht und schon zu
Beginn einige Unausgewogenheiten anklingen 1lasst, wird zum
Finale hin immer angestrengter und steifer. Neben diesen
Gasten trumpft Ensemblemitglied Sangmin Lee als sonorer,
zunehmend von Gram und Rachegeliusten erschutterter Renato auf.
Der Page Oscar (Tamara Weimerich) und die Magierin Ulrica
(Anja Jung) bleiben auch stimmlich eher am Rande des
Geschehens.

Nach einer Startsaison, in der Dortmunds Generalmusikdirektor
Gabriel Feltz haufig einer Liebe fur krachende Lautstarken
nachgab, sind die Dortmunder Philharmoniker im ,Maskenball”
endlich wieder dynamisch differenzierter zu horen. Da gibt es
federnde, im Schlussbild auch schaumend-vitale Klange, atemlos
Disteres, wenn auch wenig psychologische Ausleuchtung. Statt
vom Orchester, wird diese von der Lichtregie ubernommen (Olaf
Winter). Als starkes Plus sind Chor und Extrachor des Theaters
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zu nennen, die diesem Maskenball auch stimmlich viel quirligen
Elan geben.

Wurde auf dem Deckblatt des Programmhefts womdglich ein Wort
vergessen? Acht grolle Lettern behaupten darauf markig: ,Oper
lebt”. Nach diesem Abend ist nicht auszuschliellen, dass damit
Opas Oper gemeint war. Vielleicht ist dies der Grund, warum
das erstaunlich jugendlich wirkende Produktionsteam neben viel
Beifall einige wiltende Buhrufe kassierte.

(Termine, Karten und
Informationen: http://www.theaterdo.de/detail/event/ein-masken
ball-un-ballo-in-maschera/)

Festspiel-Passagen IV: GrofRe
Momente — Diana Damrau als

,Traviata” in Minchen

geschrieben von Werner Haullner | 23. Dezember 2025

Diana Damrau bei ihrem
Minchner Debut in Verdis ,La
Traviata” mit Arturo Chacén
Cruz als Alfredo. Foto:
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Wilfried HoOsl

Minchen musste warten — doch die Zeit hat sich gelohnt: Nach
New York, Ziirich, Mailand, London und Paris ist Diana Damraus
Violetta Valéry nun auch an der Bayerischen Staatsoper
angekommen.

Das fulminante Hausdebut unter erschwerten Bedingungen -
Joseph Calleja musste kurzfristig vergrippt absagen — liel8
eine Sangerin erleben, die das Rollenportrat der ,Traviata® im
Vergleich zum Europa-Debut im Mai 2013 in Zurich noch einmal
vertieft hat. Das liegt nicht nur an der alteren, aber in
ihrer bildmachtigen Sprache immer noch schliussigen
Inszenierung von Gunter Kramer. Vor allem im zweiten Akt, in
den Szenen mit Vater Germont, bietet die Buhne Andreas
Reinhardts der Sangerin den Raum, darstellerische Intensitat
zu entwickeln — ein Kennzeichen der stets durchreflektierten
und im Detail durchgestalteten Rollenportrats der Sangerin.

Entscheidender 1ist: Bei Diana Damrau kompensiert
schauspielerisches Talent keine stimmlichen Fragwurdigkeiten.
Sondern potenziert das idiomatisch zutreffende und technisch
abgesicherte Singen im Sinne einer Ganzheit der Expression,
wie sie in dem Begriff vom ,Sanger-Darsteller” oder ,Sing-
Schauspieler” idealtypisch anvisiert, doch nicht allzu haufig
auch erreicht wird.

Damrau muss sich nicht zu Mitteln eines — gern mit
Expressivitat verwechselten — Deklamier-Verismo fluchten. Sie
muss auch nicht um die Koloraturen des ersten oder die mit
intensiver Tongebung geschlagenen Bogen des zweiten Akts
furchten. Vor allem hat sie schier endlose Varianten von
Stimmfarben zur Verfugung: Ob sie madchenhaft belustigt auf
die linkische Vorstellung Alfredos reagiert oder sich uUber den
Ernst seiner Liebesworte irritiert zeigt. Ob sie sich zaghaft
freuend fragt, was dieses Bekenntnis fur sie bedeuten konnte,
oder ob sie mit trotziger, sarkastischer Rebellion auf die
aufkeimende Ahnung einer echten Liebe in ihrer eigenen



Gefuhlswelt reagiert. ,E strano“ ist ein Meisterstiick
differenzierter Psychologie und dazu technisch tadellos
bewaltigt.

Eindringliches
Kammerspiel: Diana
Damrau (Violetta)
und Simon
Keenlyside (Giorgio
Germont) 1in der
Minchner
,Traviata”“. Foto:
Wilfried Hosl

Im zweiten Akt hat Diana Damrau mit Simon Keenlyside einen
Bariton-Partner, der die Noblesse der anspannungsfrei
entfalteten Gesangslinie mit der subtilen musikalischen
Gewichtung der Worte verbinden kann. Bei diesem Vater Germont
hort man den von der Wirde der Kurtisane beeindruckten
Gentleman, aber auch den berechnenden Patriarchen, der ohne
Erbarmen die gesellschaftliche Reputation seiner Familie
sichern will. Kramer hat mit dem Einfall, die Schwester
Alfredos als stumme Rolle einzufuhren, eine nach wie vor
uberzeugende Ebene emotionaler Spiegelung eingefuhrt. Das
Gesprach zwischen Germont und Violetta ist von beiden



Darstellern mit einer stimmlich abgesicherten Eindringlichkeit
gefuhrt, die es zu einem ganz grollen Moment gestalteten
Musiktheaters werden 1lasst.

Dass Diana Damrau — auf dem Weg zu weiteren bedeutenden
Frauengestalten Bellinis, Donizettis und Verdis — mit den
leuchtend erfullten Tonen des Zentrums keine Probleme hat,
zeigten exemplarisch die herrlichen Bdgen des zweite Bilds im
zweiten Akt: Drei Mal beklagt Violetta ihr Erscheinen beim
Fest Floras, drei Mal bittet sie Gott um Beistand und Gnade.
Damrau lagert diesen grollbogigen emotionalen Ausbruch aus der
bedrohlichen ,sotto voce” — Atmosphare der Szene traumsicher
auf dem Atem, zeigt nicht die Spur forcierter Attacke. Im
Gegenteil: Sie farbt diese Ausbriche jedes Mal anders, gibt
ihnen den sehrenden Seelenschmerz der Situation mit.

Fir den dritten Akt mit seiner emotionalen Spannweite zwischen
erschopfter Resignation und verzweifeltem Aufbegehren ist
Damraus auch in den Piani und Pianissimi tragender, sicher
gestutzter und locker gefuhrter Sopran ideal. ,Addio del
passato” ist mehr als ein wehmutsvoller Ruckblick, mehr als
eine Klage uUber unwiederbringlich verlorene
Lebensmoglichkeiten. Die Arie ist der bewusste Abschied vom
Leben, eine Bilanz in der Ruckschau, auch eine Abrechnung mit
einer trugerischen Hoffnung, gipfelnd in dem von jeder
Sentimentalitat freien Aufschrei ,0r tutto fini“. Der Stol der
Posaune wird wenig spater die Endgultigkeit dieses Abschieds
nach dem letzten Flackern einer Hoffnung in ,Parigi o cara“
besiegeln.

In diesem Duett gelang mit dem Einspringer Arturo Chacén Cruz
der einen Tag vorher noch Alfredo am Theater an der Wien
gesungen hatte — ein intensiv-berihrender Moment. Chacén Cruz
zeigte sich in dem Uber die Demonstration tenoraler
Schmelzwerte hinausgehenden gestalterischen Zugriff auf ,De’
miei bollenti spiriti® als Sanger mit Potenzial, das er
stimmtechnisch und im Timbre noch einzuldosen hatte, wenn ihm
gunstigere Umstande winken. Paolo Carignani am Pult des



diskret agierenden Bayerischen Staatsorchesters hatte einen
gliucklichen Abend: Verdi klang nicht knallig-brillant und mit
vordergrundigem ,Schmiss“, sondern mit Ricksicht auf die
Sanger, mit sensibler Agogik und mit feinen Lasuren einer
reichen Palette von Piano-Farben.

Schade, dass Diana Damrau in der Rhein-Ruhr-Region so gut wie
nie zu erleben ist. Am 23. September kann man die Gewinnerin
der Auszeichnung ,Beste Sangerin® bei den ,Opera Awards“ 2014
in einem ,Belcanto-Konzert“ im Amsterdamer Concertgebouw
horen. Ihre nachsten Auftritte in Deutschland fuhren sie nach
Baden-Baden (Mozarts ,Entfdhrung aus dem Serail”) und 2015
wieder an die Munchner Staatsoper, dann in der Titelpartie in
einer Neuinszenierung von Donizettis ,Lucia di Lammermoor®.

Verklarung 1im Diesseilts:
Riccardo Muti und das Chicago
Symphony Orchestra in Essen

geschrieben von Werner HauBBner | 23. Dezember 2025

Riccardo Muti. Foto: Todd
Rosenberg
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Es gehort 2zum halben Dutzend der amerikanischen
Spitzenorchester, ist auf zahllosen Aufnahmen unter beriihmten
Dirigenten festgehalten und garantiert fiir eine technische
Brillanz, die weltweit nur von wenigen Klangkorpern erreicht
wird: Das Chicago Symphony Orchestra machte bei seiner Winter-
Tournee Station in Essen. Die Philharmonie als einer von vier
europaischen und einziger deutscher Auftrittsort: Das ist eine
Auszeichnung.

Chefdirigent Riccardo Muti steht — wie 2007, beim letzten
Besuch der Chicagoer Musiker — am Pult und rahmt das Konzert
mit zweli Werken Giuseppe Verdis, einem der ,Jubilare” des
Jahres 2013. Zur Eroffnung die Ballettmusik aus ,Macbeth”,
hollisch ausgelassene und damonisch erhabene Musik, die leider
in szenischen Auffuhrungen — auch am Aalto-Theater — so gut
wie immer fehlt. Und die ,Nabucco“-Ouvertliure als Zugabe: ein
Zugstuck, das Klangpracht und Prazision des amerikanischen
Spitzenorchesters zur Geltung bringt.

Seine technische Klasse zeigt das bald 125 Jahre alte
Orchester in Prokofjews ,Romeo und Julia“-Suite: Violinfiguren
aus einem Guss und mit hinreiBendem Schwung, ein
schmeichelndes Klarinettensolo, auratische Mixturen aus Harfe
und sehnsuchtsvollem Saxofon. Der stahlerne Marschrhythmus in
den ,Masken” ist auf pure Uberwdltigung angelegt; die feinen
Abstufungen von Piano und Pianissimo lassen den Atem anhalten.
Mit praktischen Folgen: Husten-Alarm gab es diesmal im Alfried
Krupp Saal nicht, daflir klimperten die Armreife manch
eleganter Dame wie die Ketten der Gefangenen im ,Nabucco”-
Chor.

Riccardo Muti, 72 Jahre alt und inzwischen eine Dirigenten-
Legende, agiert ohne Show, gibt dem Orchester viel Freiheit.
Das ist nicht immer vorteilhaft. Der erste Trompeteneinsatz in
der ,Macbeth”-Ballettmusik geht um ein Haar schief, weil der
Maestro zu hastig beginnt. Das erste Orchester-Crescendo will
nicht klingen. Die unheimliche Posaunen-Hymne markiert den
Hohepunkt, das Erscheinen der dusteren Gottin Hekate, ohne



majestatische Dusternis, weil die Balance mit den Streicher-
Begleitfiguren nicht passt. Den Sostenuti, die fir die
lauernde Leere nach dem Ende des Spuks stehen, fehlt das
glasern-fahle Zwielicht. Dem Hexenwalzer des dritten Teils
gibt Muti dann allerdings die expressive rhythmische Markanz,
die seine Verdi-Dirigate gemeinhin auszeichnet — nachhorbar
auf vielen Plattenaufnahmen, unter anderem einem ,Macbeth” mit
Fiorenza Cossotto in der Titelpartie.

Zum ,Auftakt” des Strauss-Jahres 2014 bringt das Orchester aus
Chicago ,Tod und Verklarung“ mit. Das Werk des 24jahrigen ist
gepragt von der Klangsinnlichkeit der Musik an der Schwelle
des 20. Jahrhunderts, aber auch von der spatromantischen
Sehnsucht nach dem Ausgriff in Spharen jenseits irdischer
Begrenzung. Der Agnostiker Strauss hat diesen spatromantischen
Impetus spater trocken-ironisch wegerklart mit dem Bedurfnis,
ein Stuck zu schaffen, das in c-Moll beginne und in C-Dur
ende.

Das ist Strauss gelungen — und wie! Die Raffinesse klanglicher
Entwicklungen ist kein Selbstzweck. Ihre tiefe symbolische
Bedeutung ist mit dramatischer Unmittelbarkeit zu greifen — da
braucht es auch nicht das spater hinzuerdichtete ,Programm®.
So wundert es ein wenig, dass ein genuiner Opern-Dirigent wie
Muti auf den szenografischen Aspekt so wenig Wert legt. Das
Orchester findet die Streicher-Blaser-Balance nicht so, dass
die Mischklange expressive Konturen erhielten.

Zu Beginn freilich erbliuht die Idylle in schonster,
weitraumiger Phrasierung, auch nach dem ersten Einschnitt
durch einen markanten Trommelschlag baden sich Oboe, Harfen
und Violinen in sulBlen Harmonien, die spater durch das tiefe
Blech und die Bassklarinette in sanfter Wehmut umflort, aber
nicht in herber DlUsternis gebrochen werden. Der dunne Faden
zwischen dem letzten machtvollen Eintritt des Todesmotivs und
der anbrechenden Verklarung ist irdisch direkt gewoben, statt
sich im Pianissimo zwischen den Spharen zu spinnen. Und das
Aufwolben der Motive auf das abgeklarte C-Dur zum Schluss hin



geht ohne Haltungswechsel einher. Der Auftakt des Strauss-
Jahres 2014 bleibt diesseitig.

Die Schule des sguten
Singens“: Juan Diego Fldrez
in der Philharmonie Essen

geschrieben von Werner Haullner | 23. Dezember 2025

Die Philharmonie Essen.
Foto: Werner HauRner

Einen Sanger wie Juan Diego Florez auftreten zu lassen, mutet
eigentlich als pure Verschwendung an. Schon Theodor W. Adorno
hat angemerkt, heute werde nur noch das Material als solches
gefeiert. Und Adornos ,heute” liegt iiber 50 Jahre =zuriick.
Seither hat sich die Lage auf dem Sangermarkt weiter
verdustert.

Stimmen, die fruher sogar in der italienischen Provinz von der
Buhne gezischt worden waren, feiern bejubelte Triumphe:
technisch unfertig, stilistisch traditionslos, prasentieren
sie verquollene Tone mit Kraft wund Lautstarke, mit
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erschreckenden Defiziten in Atem und Artikulation. Egal: Laut
ist schon und schon ist laut — das gilt zumindest fur das
italienische Fach. Was soll da noch ein Belcantist mit einer
perfekt gebildeten Stimme wie Flérez?

Und dennoch: Auch wenn die Fetischisten, die einen Sanger
schon feiern, wenn er sich 1irgendwie durch die Partie
geschummelt hat, alle Kriterien des guten Singens als blolse
Geschmacksurteile diffamieren: Der Gesang, der den klassischen
Schulen des Belcanto folgt, fasziniert die Menschen noch
immer. Vor allem, wenn sie ein unverbildetes Gehdr mitbringen
und sich von den hochgepuschten Namen der Klassik-PR nicht
blenden lassen. Das atemlose Lauschen, die Stille im Saal, die
gebannte Stimmung sprechen fur sich. Das Gefuhl, die Zeit
stehe still, wahrend die Tone fliefen, die Entspannung beim
ZuhOoren: das sind Reaktionen auf Sanger wie Fl6rez. Der
Psychologe mége erforschen, woran das liegt. Die Beobachtung
sagt: Der perfekt gebildete Gesang teilt sich dem Zuhdrer mit
— auch wenn er Uber die technischen Voraussetzungen keine
Kenntnis besitzt.

So gesehen, war das Konzert des Peruaners in der Philharmonie
Essen dann doch keine Verschwendung. In seiner Stimme teilt
sich die Faszination des ,schonen Singens” mit. Selbst wenn er
Salon-Petitessen bringt wie Francesco Paolo Tostis hubsche,
naive Canzonen. Bei Florez gibt es keinen falschen Schmelz,
kein sentimentales Schmachten, sondern strenge, disziplinierte
Tongebung. Aber dafur ein technisch abgesichertes, voéllig
entspanntes Piano (,Ideale”), ein grandioses Diminuendo
(,Vorrei morire”), und einen leuchtenden hymnischen Ton
(,L"alba separa dalla luce l’'ombra“).

Ahnlich behandelt Flérez die Arien aus drei im spanischen
Sprachraum bekannten Zarzuelas von Pablo Luna (,La picara
molinera”), Reveriano Soutullo (,El ultimo romantico“) und
José Serrano (,El trust de los tenorios”): Montserrat Caballé
hat solche melodischen Kostbarkeiten schalkhaft zu
Charakterstickchen geformt; Juan Diego Fldérez gibt ihnen eine



fein sentimentale Stimmung, ohne sie an den Schmalz zu
verraten. Die Stimme bleibt dabei ausgeglichen gefuhrt — bis
in die strahlende Hohe hinein. In solchen Momenten erinnert er
an den unitbertroffenen Konig der klassischen , leichten” Muse,
den irischen Tenor John McCormack (1884-1945).

Runder, ausgeglichener Ton iiber den gesamten Stimmumfang

In der Oper nahert sich Fldrez mittlerweile dem legendaren
Alfredo Kraus. Dieser 1999 verstorbene Belcantist stand in
einer Zeit des oft kruden, mit Lautstarke protzenden Verismo-
Gesangs fur stilistische Finesse und technischen Schliff. Die
wehmutsvolle Legato-Linie in ,0 del mio amato ben“, der wohl
beriuhmtesten der Arien ,im alten Stil” des Wahl-Sizilianers
Stefano Donaudy, dirfte Fldérez derzeit niemand nachmachen.
Ebenso wenig wie die elegante, bruchlose Phrasierung auf einem
Atem.

Mit solchen Vorzigen kann Flérez auch in zwei Arien aus
Handels ,Semele” aufwarten: Oft wird heute Ubersehen, dass die
Gesangsschulen des 18. Jahrhunderts das Legato, die Rundung
und des Ausgleich des Tons Uber den gesamten Stimmumfang
hinweg fordern. Flérez bringt alles das mit — aber ihm fehlt
in diesem Fall das stilistische Rustzeug: Die Arien sind zu
verschlafen im Tempo, zu wenig akzentuiert artikuliert. Daran
hat auch der Pianist Vincenzo Scalera, ein hochberuhmter
Begleiter fuhrender italienischer Sanger, seinen Anteil: Er
spielt Handel, wie man ,arie antiche” vor funfzig Jahren
begleitete: zah, mit dickem Ton und Uppigem Pedal.

Leider blieb Scalera auch im Feld des romantischen Belcanto
den Klavierparts einiges schuldig. Technisch sind die Triolen,
Sextolen, Dreiklangbrechungen, Arpeggi und Legato-Melodien
nicht anspruchsvoll, gestalterisch umso mehr. Jeder Ton
braucht seine Schattierung, seine Farbe. Scalera spielt das
mitunter, als korrepetiere er bei einer Buhnenprobe.

Auf dem Weg zu Donizetti und Meyerbeer



Und Juan Diego Floérez zeigt, wohin sein Weg gehen wird: zu
Donizetti, zu einigen ausgewahlten Verdi-Partien, vielleicht
auch zu Meyerbeer. Die Romanze des Raoul aus ,Les Huguenots“
gelingt ihm mit makelloses Bodgen, perfekt in die Linie
eingebundenen Hohen, einer kuhlen Tongebung voller Finesse im
Detail. Dabei ist der Klang der Stimme so unforciert
tragfahig, dass man sich Flérez im Meyerbeer-Jubilaumsjahr
2014 gerne 1in einer Rolle dieses nach wie vor
unterreprasentierten Giganten des 19. Jahrhunderts vorstellt.

Keine Frage, dass Flérez mit der sehnsuchtsvollen Farbe in
seiner Mittellage fur Come un spirto angelico” aus Donizettis
,Roberto Devereux” ein ansprechender Interpret ist. Die
Tessitura liegt ihm und hilft seinem Tenor, sich tragend im
Raum zu entfalten. Fldérez kleidet diese Abschiedsarie in einen
elegischen Ton, halt sich in den Farbungen nobel zuruck und
beschwort einen Stil des Singens, wie er vor der kraftvollen
Expressivitat eines Enrico Caruso a la mode gewesen ist.

Sein feines Vibrato ist nicht aufgedruckt, wie etwa bei neo-
italienischen und osteuropaischen Sangern heute ublich,
sondern wachst gleichsam naturlich mit einem gesund und
substanzvoll gebildeten Ton. Das hilft ihm auch in Verdis ,Je
veux encore entendre ta voix“ aus der selten gespielten Oper
,Jérusalem” — einer Bearbeitung des frihen Werks ,I Lombardi
alla prima crociata”“. Allerdings zeigt diese Arie auch Flérez’
derzeitige Grenzen: Das Rezitativ ist zu neutral geformt; es
»Spricht” nicht, verleugnet in seiner streng gefassten vokalen
Disziplin, dass Verdis Oper schon einer anderen Zeit angehort
als die elegischen Helden Donizetti.

Dennoch: Flérez’ Autoritat als souveraner Gestalter erfahrt
dadurch keinen Abbruch; eine Kompetenz, die er in den Zugaben
eindrucksvoll und zum Jubel des Publikums bestatigt: Rossinis
augenzwinkernder Bolero ,Mi lagnerdé tacendo”, Flotows ,M‘
appari“, die italienische Version der Arie ,Ach so fromm“ aus
.Martha“, und ,La donna é mobile” als ,RausschmeiBer” — in
einer Formung, die Klassen Uber der Bemuhung liegt, mit der



Vittorio Grigolo auf demselben Podium vor kurzem sein Publikum
unterhielt.

Matzchen eines Show-Tenors:
Vittorio Grigolo in Essen und
Dortmund

geschrieben von Werner Haullner | 23. Dezember 2025

Ein Gliick, dass er nur den obersten Hemdenknopf gedffnet hat.
Wer weifl, ob die enthusiasmierten Damen beim Anblick einer
behaarten Brust nicht in Ohnmacht niedergesunken waren.
Vittorio Grigolo, die neue italienische Tenor-Hoffnung mit der
Betonung auf dem ersten ,0“, hat seinen Auftritt in der
Essener Philharmonie - der 2zwei Tage spater auch im
Konzerthaus Dortmund zu erleben war — zu einer Show genutzt,
die sich gar nicht mehr die Miihe macht, den Anschein 2zu
erwecken, als ginge es um die Kunst Donizettis, Verdis oder
Puccinis.
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Vittorio Grigolo.
Foto: Alex James

Grigolo, schwarze Locken, gute Figur, dunkle Feueraugen — ein
Mann, der sich vom AuBeren her zweifellos zum Tenorstar
eignet. So einen brauchen die Italiener, die seit vierzig
Jahren ihr musikalisches Bildungssystem und ihr Musikleben
ruinieren. Einen, der den langst hohl gewordenen Mythos vom
Land des Belcanto und der feurigen Hasardeure auf den Spitzen
des hohen C stutzt. Tatsache ist: Aus Italien kommt schon
lange kein bedeutender Sangernachwuchs mehr — und auch
Vittorio Grigolo ficht eher in der Nachhut als in der Attacke.

Wo es an stimmlicher Uberzeugungskraft fehlt, muss die Charme-
Offensive herhalten. Also wischen wir uns vor ,Una furtiva
lagrima“ demonstrativ eine heimliche Trane aus dem Auge, um
diese sanfte, verinnerlichte, am Rande einer verzweifelten
Selbsttauschung lavierende Arie dann zu singen, wie sie
garantiert nicht gemeint ist: extrovertiert, mit mangelhafter
Linie, mit hochgedruckten Tonen statt eines fein dynamisierten
Legatos, mit substanzlosen Piani und dem falschen Strahlen
eines ziemlich hart sitzenden - und hier noch dazu
unangebrachten — Forte, wenn der schuchterne Nemorino meint,
bei seiner Angebeteten Spuren von Liebe entdeckt zu haben.

Grigolo bedient das Zuschauen, nicht das Zuhdren. Er verzieht
die Miene wie eine antike Theatermaske, stellt Schmerz oder
Wonne uUberaffektiert aus, statt solche Gefuhle stimmlich zu
beglaubigen. Er wirkt wie eine Mischung aus Cecilia Bartolis
artistischer Darstellungskunst wund Rolando Villazdns
ubertriebenem Chargieren. Doch wo man den beiden das
ernsthafte Engagement fur die Musik, die sie ihrem Publikum
prasentieren, abnimmt, drangt sich bei Grigolo vor allem der
Eindruck einer abgeschmackten Fassade auf.

Denn wie soll man es sonst nennen, wenn der Tenor zu ,Che
gelida manina“ aus Puccinis ,La Boheme” erst mal armereibend
den Menschen im Saal klarmachen zu miussen glaubt, dass an



dieser Stelle gefroren wird. Wenn er sich hinkniet und seine —
nach einem dunntdonigen Aufstieg — respektable Hohe auf
,Speranza“ einer Dame in der Saalecke hinschmettert? Und wenn
er, in komischem Widerspruch zu den Frost-Signalen vorher, das
Jackett auszieht und in einer pathetisch outrierten Geste auf
den Boden breitet. So stellt sich Lischen Muller die Oper vor.
Oder liegt die plotzliche Hitzewallung einfach daran, dass die
imaginierte Mimi nun das Feuer des ,Latin Lovers” entziindet
hat?

Wie auch immer, solche Eskapaden erinnern eher an
Schmuseklassik a 1la André Rieu oder an Grigolos eigene
Crossover-Vergangenheit als an eine seridse Auseinandersetzung
mit dem, was die Komponisten in ihre Musik gelegt haben. Die
erste der drei Arien des Programms — mehr hatte Grigolo nicht
zu bieten — eignete sich am wenigsten fur pseudoszenische
Matzchen: Donizettis bewegendes ,Angelo casto e bel” aus ,Il
Duca d’Alba“ war mit nervoser Spannung aufgebaut. Um Brillanz
zu erreichen, druckt Grigolo den Ton in die Maske. Die Folge:
Die Piani konnen nicht auf dem Atem gebildet werden, bleiben
substanzlos wie der Falsetteinsatz in der HoOhe auf dem
ausklingenden ,dolor”.

Die Zugabe musste ein Schlager sein: Der Auftritt des Herzogs
von Mantua aus Verdis ,Rigoletto”“ geriet beinahe zum
Mitklatschen — nebst besagter O0ffnung des Hemdenknopfs zwecks
emotionaler Aufreizung. Die Rechnung geht, das ist das
Erschiutternde, weitgehend auf: Blumchen, Kisschen, Winkewinke.
Da fallen diejenigen im Publikum, die nicht auf die Show
hereinfallen, nicht weiter auf.

Der Mythos der ,Scala”“ lebt nur noch aus dem Glanz der
Vergangenheit

Die Filarmonica della Scala half mit, das abgrundige Niveau
des Abends zu fordern; sicher auch ein Verdienst von Andrés
Orozco-Estrada, der den Temperamentsbolzen am Pult mimte und
so den Eindruck eines seridsen Dirigenten gefahrdete. Auch die



Scala lebt vom Nachleuchten eines Mythos, der langst seinen
musikalischen Realitatsbezug verloren hat — und die Mailander
Musiker bestatigen das auf umwerfende Weise: So plump und
larmend ist die Ouvertire zum ,Barbiere di Siviglia“ weder in
Gelsenkirchen noch in Krefeld zu horen. Das Orchester drosch
auf Rossinis filigrane Noten ein, als habe es nie eine
kritische Edition mit erheblichen instrumentalen Korrekturen
gegeben.

Mascagnis Intermezzo aus ,Cavalleria rusticana“ — dass dieser
Komponist 2013 sein 150. Geburtsjahr hat, ist auch in Italien
untergegangen — geriet zum seifigen Schmachtfetzen. Und in der
Ouvertire zu Verdis ,Les Vépres Siciliennes” scheinen die
saftig drauflos spielenden Scala-Musiker bestatigen zu wollen,
dass diese Vorspiele zu italienischen Opern vor allem Larm
seien, um das Publikum zum Schweigen zu bringen. Immerhin:
Orozco-Estrada hat den Musikern wohl nahegebracht, dass der
Kontrast zwischen dem atherischen Flirren der Geigen und den
ruppig-bosen Einwirfen der Basse musikalische Innenspannung
aufbaut und Expressivitat konstituiert.

Der an das Arienkonzert angeklebte zweite Teil mit Modest
Mussorgskys ,Bilder einer Ausstellung” in der Orchesterfassung
von Maurice Ravel rettete nichts mehr — trotz guter Eindrucke
uber die virtuose Reaktionsschnelligkeit einiger
Orchestermusiker. Doch der Anlass zur Klanguberflutung wurde
nicht erst am ,Grollen Tor von Kiew"” wieder dankbar angenommen
und umgesetzt — 1in einer Wucht, die sich am Ende dieses
desastrosen Events langst abgenutzt hatte.



Zur Ikone stilisiert: Eine
gelungene szenische ,,Gilovanna
d’Arco”“ 1n Bielefeld zum
Verdi-Jahr

geschrieben von Werner Haullner | 23. Dezember 2025

Astrid Kessler als
Giovanna 1in Verdis
Oper »,Giovanna
d"Arco” in
Bielefeld. Foto:
Bettina Stols

So werden Legenden gestrickt. So entstehen nationale Mythen.
Sabine Hartmannshenn erzahlt in ihrer Bielefelder Inszenierung
von Giuseppe Verdis ,,Giovanna d’Arco”, wie eine einfache Frau
fiir einen kurzen Moment ihre Traume realisiert — und fiir eine
Ewigkeit in eine Rolle gepresst wird. Das ist so
holzschnittartig und schlagkraftig wie Verdis Musik und
Temistocle Soleras Libretto.

Mit diesem anregend gelungenen Versuch, Verdis siebte Oper
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endlich wieder einmal szenisch ernst zu nehmen, positioniert
sich das Theater Bielefeld nicht nur gunstig in der
Spitzengruppe kreativer Hauser zum Verdi-Jubilaum, sondern es
kann auch nachweisen, dass in Verdis mittleren Opern mehr
steckt als gemeinhin angenommen.

Sabine Hartmannshenn verkurzt, fokussiert und spitzt zu. Das
ist gutes Recht einer Regie, die sich im Falle der Jungfrau
von Orléans auch noch an der immens vielfaltigen Rezeption
dieses Stoffes abarbeiten muss. Die Regisseurin konzentriert
ihre Arbeit, wie sie selbst sagt, auf die Frage: Wie werden
Stars gemacht? Man konnte sie erweitern: Wie werden Heilige
gemacht? Identifikationsfiguren? National-Heroen?

Die szenische Exposition in Bielefeld verfahrt genauso
drastisch wie Verdis Musik. Stefan Heinrichs hat die Bihne mit
einem dusteren Kafig zugebaut. Brutalitat, Verschleppung,
Vergewaltigung, Tod — das sind die herrschenden Krafte. Das
gilt heute wie im Frankreich des 15. Jahrhunderts, in dem das
Wirken der historischen Jeanne d’Arc seinen Anfang nahm.
Berufung hat fur Hartmannshenns viel mit Imitation und
Projektion zu tun: Giovanna tragt eine Marienstatue bei sich,
stilisiert sich — am Ort der Erscheinungen, Geister und
Damonen — zur zweiten Jungfrau, steht da, in goldenes Licht
getaucht, wie eine Vorwegnahme ihrer spateren Mystifizierung.

Stefan Heinrichs hat die
Biuhne mit einem dusteren
Kafig zugebaut: Ein Bild fur
Gewalt wund Tod. Foto:



Bettina Stols

Bei Verdi und Solera wird der Widerstreit der bosen Geister
und der Engel in den Choéren ausfuhrlich exponiert; in
Bielefeld bleiben davon leider nur ein paar hohle Tone aus
Lautsprechern uUbrig. Das hat Auswirkungen auf die Figur des
Vaters, Giacomo, eigentlich eine treibende Kraft des Dramas.
Seine Anklage, Johanna habe sich dem Bdsen — und der
,hiedrigen irdischen Liebe” — verschrieben, wird er auf dem
Hohepunkt des Geschehens formulieren, in dem Moment, in dem
der Konig Johanna gegen ihren Willen zur Patronin des Landes
und zur Heiligen hochstilisiert, ihr sogar eine Kirche weihen
will.

Kitsch furs Volk: Giovanna,
zur Heiligen stilisiert.
Foto: Bettina Stols

Doch der Konflikt zwischen der visionaren Energie, die Johanna
leitet, und dem in seinem begrenzten Horizont die Tochter
grandios missverstehenden Vater interessiert Hartmannshenn
weniger. Sie knupft an der verstiegen-exaltierten Hybris des
Konigs an. Carlo VII. will — zum Entsetzen Giovannas — aus ihr
eine lebende Heilige machen, die beinahe gottgleich zu
verehren ware; ein Thema, das Verdi schon im ,Nabucco“
interessiert hat, in dem sich der Konig selbst zum Gott
erklart und Anbetung fordert.

Von da an beginnt der Prozess, in dem Giovanna sich selbst
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verliert und zur TIkone stilisiert wird: Dafur steht ein
Ausschnitt aus dem beruhmten Jeanne d’Arc-Gemalde von Jean-
Auguste-Dominique Ingres. Wie ein Emblem vervielfaltigt fallt
es die Buhne. Giovanna wird diesem Ideal angeglichen:
Purpurrock, Rustung, Standarte, Schwert. Am Ende steht sie auf
dem Altar mit der Lilienfahne, erstarrt zur Statue ihrer
selbst, freigegeben zur Verehrung. Eine bunt glitzernde
Leuchtschrift senkt sich herab: ,Santa Giovanna“. Die
Stilisierung mindet im Kitsch: Ein genau getroffenes Bild
einer degenerierten Heiligenverehrung.

In ,Giovanna d’Arco” experimentiert Verdi mit musikalischen
Mitteln, die er spater perfektioniert. Vor allem die
Holzblaser werden prominent eingesetzt, um dem Orchesterklang
Farbe, der Buhne Atmosphare zu geben. Die gellenden Floten und
das tiefe Holz werden schon ahnlich charakteristisch
eingesetzt wie im zwel Jahre spater entstehenden ,Macbeth”.
Der Rhythmus ist exzessiv, manchmal grob und krude zupackend.

Aber Verdi greift auf die Konventionen seiner Zeit zurick, um
seine musikalische Charakterisierungskunst weiterzuentwickeln.
,Giovanna d’Arco” ist ein Werk mitten in einem Prozess
stirmischer Entwicklung, doch darob ist ihre Musik nicht
weniger gultig und authentisch. Alexander Kalajdzic animiert
die Bielefelder Philharmoniker dazu, gerade die innovativen
Momente deutlich auszuspielen. Das gelingt meist eindrucksvoll
modelliert, manchmal aber auch zu larmend und zu sprode
geschliffen.

Von den Sangern wird viel verlangt: Die Partie der Giovanna
ist eher lyrisch grundiert, braucht die fein gesponnenen
Piano-Linien fur den Ausdruck des Visionaren. Aber sie kennt
auch die Momente kraftvoller Expansion des Tons. Netta Or gibt
den Momenten des Traumerischen gefasstes Leuchten, aber wenig
Farbe. Im Forte neigt die Stimme zu harter Brillanz, Uberzeugt
aber mit sicherer Hohe.

Evgueniy Alexiev hat als Vater Giacomo einen fabelhaft



timbrierten, gut gefiuhrten Bariton, neigt nur hin und wieder
in der HOhe zum Forcieren und zeigt damit, dass die Kontrolle
des Atems noch nicht zu hundert Prozent gliucken will. Aber die
verblendeten wie die tragischen Seiten dieses komplexen Verdi-
Charakters stellt er uberzeugend dar. Paul 0’Neill ist in der
Klage des Kodnigs im vierten Akt prasenter und glaubwirdiger
als in seinem Auftritt zu Beginn, in dem er die Stimme in ihre
Position quetscht. Fur den Kdnig bedeutet Giovanna einen Halt
im Leben, den er selbst durch seine Schwache aufs Spiel setzt.
Zum Schluss fluchtet er sich in Projektionen des Weiblichen,
wie sie die Marienstatue am Buhnenrand symbolisiert: ein
Objekt der Entfremdung, kein Subjekt der Selbstfindung.

Nach dieser Arbeit mit einer Oper Verdis, die dem Regisseur
nicht entgegenkommt, darf man gespannt sein, wie Sabine
Hartmannshenn im Januar 2014 an der Deutschen Oper am Rhein in
Disseldorf Wagners ,Lohengrin® erarbeiten wird: Wie Giovanna
scheitert der Schwanenritter mit seinem gottlichen Auftrag an
einer Welt und einem Menschen, die ihre Begrenztheit nicht
uberschreiten konnen.

Verdis ,Macbeth” in Essen:
Das Drama der lebenden Toten
verlauft sich in Bildern

geschrieben von Werner Haullner | 23. Dezember 2025
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Gun-Brit Barkmin
als Lady Macbeth in
Essen. Foto:
Matthias Jung

Ein kleiner Erdhiigel zu den glasernen punktierten
ZweiunddreiBigsteln des Vorspiels von Verdis ,Macbeth”. Ein
Grab. Zwei Menschen nahern sich ihm, Lilien in den Handen. Der
Fortissimo-Sturm der scharf akzentuierten Blaser bricht los.
Unter der Biihne kracht und knallt es; ein riesiger Baum reift
sich los, kampft sich hinauf in den dunklen Himmel, als starte
ein monstroses Raumschiff. Die Wurzeln triefen zu Boden -
dorthin, wo sich ein kreisrunder Schlund geoffnet hat.

Mit einem spektakularen Bild werden die Zuschauer im Essener
Aalto-Theater von Buhnenbildner Christof Hetzer in Verdis
abgrundige Tragodie hineingestoBen. Baum und Grab — Symbole
fur Leben und Tod — bilden die zentralen Motive der Buhne;
Abgrund und Brucke treten dazu: Hetzer baut uUber den manchmal
schwarz starrenden, manchmal trub beleuchteten Krater einen
Steg wie aus einem jener schwarzweillen, gruseligen Gothic-
Krimis, in denen sich das Abgrundig-Menschliche und das
Unheimlich-Ubernatiirliche auf geheimnisvolle Weise verbinden.

Herbstblatter bedecken die weite Flache der Buhne. 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 Graber 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 10st den
blutigen Machttrieb aus:
Tommi Hakala am Grab. Ein
gestorbenes oder nie
geborenes Kind? Foto:
Matthias Jung

Das Motiv der lebenden Toten ist auch fur David Hermann in
seiner Inszenierung ein entscheidendes: Wenn der Konig die
Schotten flur jenes fatale Fest versammelt, auf dem ihn der
Geist des ermordeten Banco in Angst und Wut entrickt, scheint
er langst selbst zum Totenreich zu gehoOren: Er spricht mit den
Ermordeten, die wie lebensgroBe Marionetten auf dem Sarkophag
hocken, 1lasst 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 Korben,
lassen sich von Macbeth ohne Reaktion die Weinflasche
wegnehmen. Mit der realen Welt hat das morderische Konigspaar
nichts mehr zu tun — es ist langst in seine eigene Horrorwelt
hineingestorben.



Das ist alles sehr klug, sehr konsequent und sehr detailreich
erfunden — und lasst dennoch auf seltsame Weise unberuhrt.
Vielleicht, weil uns diese Wiederganger-Geschichte nicht
interessiert. Weil die Spannung zwischen der Welt der Lebenden
und der Toten im allumfassend leblosen Raum aufgelost wird.
Weil der humane und der politische Aspekt des Stucks
wegsymbolisiert, wegpsychologisiert wird. Oder auch, formal
argumentiert, dem spektakularen Baumstart zu Beginn szenisch
nicht mehr viel folgt.

Ein riesiger Baum
reift sich 1los,
kampft sich hinauf
in den dunklen
Himmel. Foto
Matthias Jung

Die Hexenchore schallen aus der unbestimmten Dunkelheit; die
Erscheinungen im dritten Akt sind ein beziehungsreicher, aber
szenisch lappisch geloster 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
Buhne wirken dazu wie ein zu billig geratener Schockeffekt.
Auch die zwei Zeit-Ebenen, durch Hetzers Kostlime



gekennzeichnet, helfen nicht wirklich weiter.

So spitzt sich das Drama nicht zu, sondern verlauft sich eher
in den Bildern. Ein Grund mag sein, dass Hermann mehr auf die
sorgfaltig gesetzten symbolischen Gesten setzt als auf eine
sprechende Personenfuhrung. Der glanzende Handschuh, den
Macbeth vom Arm des toten Duncan streift — ist es ,la man
rapace”, die ,rauberische Hand”, die er gegen seine erklarte
Absicht dann doch erhebt? Wenn Macbeth den toten Banco mit
einer Lilie peitscht - ist es eine Chiffre fiur den
verzweifelten Hass auf den Mann, der Kinder hat? Kleine Jungs
in Anzugen plagen den Konig — sind es die drohenden Nachkommen
Bancos?

Die Videos von Martin Eidenberger, projiziert auf den massiven
Mauerwurfel, der sich einige Male Uber 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 Stuck nicht verschenkt, die viel
Reflexion und Dramaturgen-Subtext integriert, aber als Theater
die Spannung nicht halt, die Aufmerksamkeit nicht durchgehend
fesseln kann. Kein missgluckter, aber auch kein rundum
Uberzeugender Auftakt der neuen Ara am Aalto-Theater.

Einstand mit ,Macbeth”:
Tomds Netopil, der neue
Chefdirigent der Essener
Philharmoniker. Foto: TUP



Mit Spannung erwartet wurde den Einstand des neuen GMD Tomas
Netopil in der Oper: Kurz gesagt, war es ein gluckliches
Debut. Netopil bewies, was sich bereits in Verdis ,Missa da
Requiem” im Sinfoniekonzert angeklindigt hatte: Er hat die
Sensibilitat fur Verdis musikalisch-dramatische
Orchestersprache, fur den Kklugen Aufbau dynamischer
GroBstrukturen, flur das behutsam ausgeformte Detail, fur die
rhythmische Pragnanz und den erfullten Duktus der Melodie. Dem
Finale des Ersten Akts etwa gibt er den agogisch gestalteten,
inneren rhythmischen Drang, der sich 1in der sicher
angesteuerten Entladung befreit.

Die Philharmoniker lassen kaum etwas zu wiunschen ubrig, sind
auf dem Punkt, wenn es um die Einfarbung des Klangs durch
gekonnte Balance der Instrumente geht, um die Scharfe
punktierter Rhythmen oder den wuchtigen Tutti-Zugriff,
gestutzt von prachtvollen Blechblasern. 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 Klange, die
erstickten, halb unterdrickten Laute, die unwirklichen,
atmospharisch entrickten Momente, bleiben bei Netopil noch zu
neutral. Und im Vorspiel schlittert er aus einer zu stark
angezogenen Bewegung in ein nicht unheimlich-majestatisches,
sondern schleppend langsames Tempo. Auch die kruden Striche
waren uberflissig und argerlich: So etwas sollte sich Netopil
gleich gar nicht angewdhnen.

Eine reife Leistung darf man Alexander Eberles Chor
attestieren: Tonten die Hexenchore anfangs zu lyrisch-brav aus
dem Off, entwickelte sich der Klang ab dem Sextett mit Chor zu
prachtvoller GroBe. Die Solisten geben dagegen nicht nur
Anlass zum Glucklichsein. 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 lasst sich weit auffachern, aber das hohe b, mit
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dem sie im Sextett Uber den Chor kommt, klingt gellend und
scharf. AuBerdem neigt Barkmin dazu, in die Sprechstimme zu
wechseln, nahert sich veristischen Ausdrucksmitteln, die sie
auch in 1hrer Wahnsinnsszene einsetzt, statt mit der
Stimmfarbe zu spielen.

Auch der Macbeth des finnischen Baritons Tommi Hakala flattert
unzureichend gestutzt, wird immer wieder in der HoOhe eng,
verliert den Kern des Klanges. Doch in der finalen Szene, als
Macbeth allen Sinns verlustig mit seiner Krone auch sein Leben
wegwirft, lauft Hakala zu groBer Form auf: Diesem
unterdruckten, stammelnden Absterben des Tones, das Verdi in
seinem hochst expressiven Schluss des ,Macbeth”-
Ursprungsfassung von 1847 fordert, entspricht der Sanger voll
und ganz. Hatte er nur fur die kantablen Szenen dieselbe
Soliditat. Aber dort, wo sichere Technik gefragt ist, kommt
Hakala ins Schwimmen.

FiUr Alexey Sayapin, neues Ensemblemitglied, als Macduff gilt
das nicht. Er demonstriert in seiner Arie eine versierte
Beherrschung seines Tenors — die ihm in den dinn gequakten
Tonen 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 fur Essen ist der Bass Liang Li: Eine volumindse,
aber beherrschte Stimme, reich an Farben und fahig, sie auch
flexibel einzusetzen; ein meist kontrolliertes Vibrato und
eine schmelzende Legato-Linie. Ein mustergultiger Banco.
Marie-Helen Joél bewahrt sich erneut erfreulich als Kammerfrau
der Lady, die von Macbeth ebenso gemeuchelt wird, ebenso wie
der in seinen wenigen Satzen schonstimmige 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
Erfallung, signalisiert aber den Elan, mit dem sich das neue
Team am Aalto die Zukunft erobern will. Nur zu!



Ein Requiem Zum 200.
Geburtstag: Giuseppe Verdis
Totenmesse erklingt in Essen

geschrieben von Anke Demirsoy | 23. Dezember 2025

Giuseppe Verdi schrieb
sein ,Requiem” in der
langen Pause zwischen
»Aida“ und ,0Otello”

Am Beginn steht die Bitte um ewige Ruhe. Aber der Text der
katholischen Totenmesse schildert auch die Schrecken der
Apokalypse: den Tag des Jiingsten Gerichts, der alle Kreatur
vor dem Urteil des Schopfers zittern lasst.

Im 1791 komponierten Requiem von Wolfgang Amadeus Mozart
stromt der Schall der letzten Posaune noch in balsamischer,
letztlich trostlicher Wehmut dahin. Nichts davon 83 Jahre
spater in der Vertonung von Giuseppe Verdi. Wenn ferne
Trompeten von der Ankunft des hochsten Richters kunden,
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steigern sich die Fanfaren alsbald zu einem beharrlichen
Blechblas-Geschmetter, das durch Mark und Bein geht. Der
Jungste Tag (,Dies irae®), schon bei Mozart ein Sturm des
Schreckens, hammert uns bei Verdi schier zu Boden. Die Schlage
der grollen Trommel, krachend wie Kanonenschlisse, drohnen mit
vernichtender Wucht.

Landauf, landab erklingt diese monumentale Klangvision 1in
diesen Tagen, um den 200. Geburtstag von Giuseppe Verdi zu
wurdigen. Zu diesen Feierlichkeiten hat Essens neuer
Generalmusikdirektor TomasS Netopil jetzt eine Version
beigetragen, die tiefen Eindruck hinterlasst. In der
Philharmonie malt er die Dramatik des Werks kraftvoll aus,
ohne sie mit larmender Theatralik zu verwechseln. Herausragend
wird der Abend, weil Netopil daruber nicht den Herzenston des
Komponisten vergisst, der hier vor allem eine philanthropische
Botschaft in die Welt hinaus sendet: die gluhende Bitte um
Erlosung und um Nachsicht mit der Fehlbarkeit des Menschen.

Der Dirigent kann dabei auf das hohe Niveau und die
Differenzierungskunst der stadtischen Philharmoniker bauen,
die sein Vorganger Stefan Soltesz ihm in glanzender Form
hinterlassen hat. Vom Sitzplatz in Reihe 4 aus kann die
klangliche Balance der Auffuhrung an dieser Stelle leider
nicht beurteilt werden. Aber den erheblichen Phonstarken, die
das Orchester im Verbund mit dem Opernchor des Aalto-Theaters
und dem Philharmonischen Chor erreicht, stehen an diesem
dritten (und letzten) Abend Dolce-Klange gegenuber, die
zuweilen bis ins Atherische entschweben. Durch das elegische
Mezzopiano, das Netopil dem Orchester im ,,Agnus Dei” entlockt,
schimmern die Holzblaser ohne Mihe.

Dem stimmstarken Solistenquartett kann sich der Horer ohne
Sorge anvertrauen. Der Sopran von Katia Pellegrino erklimmt
auch im grolten Fortissimo-Getummel leuchtende Hohen, wo er
ohne ein Zeichen von Anstrengung verweilt. Aber auch im Piano
setzt die Sangerin weich und geschmeidig an. Ihre Legato-Bodgen
sind bezwingend. Die schottische Mezzosopranistin Karen



Cargill knupft in der HOhe so nahtlos an diese helle
Stimmfarbe an, dass es zum Erstaunen ist. Ihre tieferen
Register klingen machtvoll, wenngleich zuweilen etwas unfrei.
Der erst 28-jahrige Tenor Alexey Sayapin verbindet sein
vielversprechendes Stimmvolumen mit einer Portion Italianita,
die im Piano — erkaltungsbedingt? -mitunter leicht angekratzt
klingt. Liang Li nimmt seinen markigen, ja gewaltigen Bass im
,Dies irae” bis zum tonlosen Stammeln zurulck.

Fantastisch in Form sind an diesem Abend die Chore, die Verdis
groBartig-schreckliche Visionen wie ein klingendes Fresko vor
uns ausbreiten (Einstudierung: Alexander Eberle). Todesangst
und Gnadenbitten stirzen durch die Harmonien; infernalisch
heulende Rufe sinken herab zu schauerlichem Flistern. In das
jubelnde Gotteslob des ,Sanctus” stimmen die Chore mit fast
tanzerischer Beweglichkeit ein. Disziplin und Flexibilitat,
Hingabe wund Zuruckhaltung begegnen uns im gleichsam
verschworenen Kollektiv. Das ist — ganz bewundernd gemeint —
ein starkes Stuck.

Verzichtbar: Giuseppe Verdis
oLa Traviata“, aufgewarmt 1in
Duisburg

geschrieben von Werner Haullner | 23. Dezember 2025


https://www.revierpassagen.de/20778/verzichtbar-giuseppe-verdis-la-traviata-aufgewarmt-in-duisburg/20131013_1545
https://www.revierpassagen.de/20778/verzichtbar-giuseppe-verdis-la-traviata-aufgewarmt-in-duisburg/20131013_1545
https://www.revierpassagen.de/20778/verzichtbar-giuseppe-verdis-la-traviata-aufgewarmt-in-duisburg/20131013_1545

Strahlend schdon und elend
einsam: Violetta (Brigitta
Kele) in Andreas Homokis
,Traviata“ in Duisburg. Foto
Hans Jorg Michel

Ist das Hauptstadtoper? Ist das die Deutsche Oper am Rhein,
einst ein viel gepriesenes und beachtetes Institut, das iiber
Deutschland hinaus kiinstlerische Akzente gesetzt hat? Nach der
Premiere einer nun zum dritten Mal aufgewarmten ,La Traviata“
am Opernhaus Duisburg stellen sich solche Fragen noch
drangender als sonst.

Ein Blick auf den Premierenplan der Deutschen Oper am Rhein:
oLuisa Miller” in Dusseldorf — eine Inszenierung aus der
vergangenen Saison. ,La Traviata“ als zweiter, denkbar
unorigineller Beitrag zum Verdi-Jahr 2013 — eine Inszenierung
aus dem letzten Jahrhundert von Andreas Homoki, seit 1996 in
Leipzig im Repertoire, 2006 und wieder im Fruhjahr 2013 in
Bonn gezeigt. Die ,Csardasfirstin“ — ebenfalls aus der letzten
Spielzeit. ,Die Zauberflote” — ein Import aus Berlin. Und so
heillt die erste kreative Neu-Tat ,Lohengrin“ — im Januar 2014!
Im Klartext: Die erste Halfte der Spielzeit am Institut des
bis 2019 verlangerten Intendanten Christoph Meyer bringt keine
einzige tatsachliche Neuproduktion. Und die Auswahl der
gezeigten Opern konnte biederer nicht sein.

Der wirkliche ,Skandal” ist nicht der missgluckte , Tannhauser”
im Mai, denn Risiken gehdren zum Theater und Flops auch. Es
ist die schleichende Entkernung eines einst wegweisenden



Hauses, das sich offenbar davon verabschiedet, Opernkunst mit
einem eigenen, klar konturierten Profil anbieten zu wollen und
sich auf ein massen- und kassenkompatibles Repertoire
zurlickzieht. Waren da nicht die drei Wiederaufnahmen der
hochkaratigen Britten-Inszenierungen von Immo Karaman im
Oktober/November, der Spielplan konnte nicht austauschbarer
sein.

Schnell verbluht: Kamelien
umgeben Violetta (Brigitta
Kele) auf Frank Philipp
SchloBmanns Buhne 2zu ,La

Traviata®”. Drohend im
Hintergrund: der alte
Germont (Laimonas
Pautienius). Foto: Hans Jorg
Michel

Uber Andreas Homokis Inszenierung ist in den letzten beiden
Jahrzehnten genug gesagt worden; sie zeigt sich in ihrer
konzeptionellen Stringenz ungebrochen. Konzentriert auf eine
Traviata, die eher eine ,vom Weg gestoRene” als eine ,vom Weg
abgekommene” Frau ist, von der Masse bedroht und ausgespuckt
in die Einsamkeit einer kalten, spiegelglatten,
blauschimmernden Flache.

Frank Philipp SchldéBmanns Buhne, sinnig ausgeleuchtet von
Volker Weinhart, lasst alles weg, was von den Menschen
ablenken konnte, die ihre Beziehungen auf immer zerstoren.



Nicht nur diejenige zwischen Violetta, dem gesellschaftlichen
Geschopf des cholerischen Barons Douphol, und dem linkischen,
aufgeregten Burschchen aus der Provinz. Sondern auch zwischen
dem mit seinen Ehrbegriffen gepanzerten Germont und seinem
Sohn. Der Blick, den Alfredo uber die tote Violetta hinweg
seinem Vater zuwirft, lasst fur die Zukunft dieser Familie
nichts mehr hoffen.

Mit solchen Momenten hat Co-Regisseur Mark Daniel Hirsch die
alte Homoki-Inszenierung merklich aufgefrischt. Er kann auf
das prazise Spiel der Protagonisten setzen, das bis in die
kleinen, dennoch wichtigen Rollen hinein tragt: Auf Cornel
Frey, der dem Gastone etwas von einem schmierigen Varieté-
Conferencier gibt. Auf die Flora Sarah Feredes, die leuchtend
singt, sich aber dem hilfesuchenden Arm ihrer Freundin
Violetta wie alle anderen entzieht. Oder auf Bruno Balmelli
als Douphol, der Violetta schon Scheine ins Decolleté stopft,
bevor Alfredo seinen schichternen Auftritt hat. Dass der Baron
im zweiten Akt wie ein Duisburger Vorstadtschlager gebandigt
werden muss, verzeichnet den latenten Zynismus dieser Figur
ins Grobe: Ein Mann wie Douphol wirde sich wegen einer
Kurtisane nie die Hande schmutzig machen.

Gesungen wird — und das steht symptomatisch fur die Verdi-
Interpretation heute — weder technisch noch stilistisch
einwandfrei. Da mag der Beifall noch so herzlich rauschen:
Auch Laimonas Pautienius, der Publikumsliebling des Abends,
hat als bedrohlich als schwarzer Schatten auftauchender Vater
Germont nicht den rund und ausgeglichen geformten Bariton, den
diese Partie fordert. Zwar singt er sich im Lauf des Abends
von seinen verfarbten Mundhohlen-Tonen frei, aber die Stimme
schwingt nicht ebenmalig, klingt nicht natdrlich: ein
angespannt-flackriger Ton, keine schmiegsame Phrasierung. ,Di
Provenza ..”, die belcantistische Nagelprobe fur jeden Verdi-
Bariton, klingt unstet, im Vibrato manchmal holprig, auch

nicht elegisch abgetodnt.



»Als Zeugen rufe ich euch -
hier habe ich sie bezahlt!“
Jussi Myllys (Alfredo) und
Brigitta Kele (Violetta).
Foto: Hans Jdrg Michel

Der Alfredo des Abends, der Finne Jussi Myllys, kampft sich
durch die Partie, dass man Erbarmen haben mdochte. Schon im
ersten Duett mit Violetta wird der dinne, jammernde Klang
seines Tenors abgeschlagen. In ,De‘ miei bollenti spriti“ zu
Beginn des zweiten Akts zwingt er die Phrasen vergeblich auf
den Atem, verliert an den heiklen hohen Stellen den Kontakt
mit der Stutze und bildet fragil-heisere Tone. Fur Verdi hat
diese Stimme keine Fulle, keinen Kern, keine expansive Kraft
und keine Reserve — von Farben oder stilistischen Finessen
ganz zu schweigen. Wer 1ist fur eine solche Besetzung
verantwortlich?

Und Brigitta Kele ist vor allem eine Besetzung fur’s Auge.
Eine glanzvolle Erscheinung, wie sie im Vorspiel schlank,
hochgewachsen und schon, in der edlen weillen Robe der
Kostumbildnerin Gabriele Jaenecke alleine mit ihren Juwelen
auf der Buhne wartet. Nervositat beim DebuUt in einer so
prominenten Rolle ist naturlich; so muss nicht jeder Ton auf
der Goldwaage gewichtet werden. Aber wenn in der groflen Szene
,E strano ...“ die Stimme immer wieder nach hinten rutscht,
wenn die Koloraturen mit aufgerissener, gerade noch erreichter
Hohe unschon erzwungen werden, die Tone merklich gezwungen
klingen, muss doch ein Fragezeichen gesetzt werden.



Der zweite und dritte Akt kommen Kele merklich entgegen; im
Duett mit dem fordernd, fast aggressiv auftretenden Germont
kann sie mit damenhafter Noblesse, aber auch todesbewusster
Resignation Uuberzeugen. Nur wenn sie im dritten Akt immer
wieder gaumige ToOne produziert, zeigt sich, dass an der Partie
technisch noch einiges zu arbeiten ware. Vom Chor der
Deutschen Oper am Rhein hort man zuverlassige Soliditat, von
den Duisburger Philharmonikern viel Willen zur Gestaltung und
zur Formung expressiver Details, aber auch unschon schrille
Violinen und grob-lautstarke Momente.

Lukas Beikircher sucht nicht nur die atherische Schonheit der
Verdi’schen Kantilenen und die sanfte Pianissimo-Verzauberung,
sondern will die Musik am dramatischen Geschehen orientieren
und folgt damit Verdis Intentionen. Das Legato bekommt bei ihm
Gewicht, die Phrasierung wird beredt. Das Tempo unterstreicht
die untergrundige Spannung, das Getriebensein der Menschen auf
der Buhne. Auch wenn der Dirigent damit manchmal den grofRen
Bogen opfert: sein Konzept hat gute Argumente fur sich. Das
alles andert nichts daran, dass diese ,Traviata“ als Beitrag
zum Verdi-Gedenkjahr und als Erganzung des Rheinopern-
Repertoires verzichtbar ist.

Seltenes zum Verdi-Jahr:
Fesselnder ,Stiffelio” 1n
Krefeld-Monchengladbach

geschrieben von Werner Haullner | 23. Dezember 2025

Fiir einen Augenblick sieht es so aus, als wiirde er es
schaffen, der Papierflieger. Aber dann schmiert er jammerlich
ab. Ein schiichternes Zeichen von Hoffnung stiirzt. In der


https://www.revierpassagen.de/20449/seltenes-zum-verdi-jahr-fesselnder-stiffelio-im-theater-in-rheydt/20130930_1245
https://www.revierpassagen.de/20449/seltenes-zum-verdi-jahr-fesselnder-stiffelio-im-theater-in-rheydt/20130930_1245
https://www.revierpassagen.de/20449/seltenes-zum-verdi-jahr-fesselnder-stiffelio-im-theater-in-rheydt/20130930_1245

Gesellschaft, in der Lina und Raffaele versuchen, zueinander
zu kommen, haben ihre Traume keine Chance. Helen Malkowsky
exponiert ihre Version der Verdi-Oper ,Stiffelio” mit diesem
Verweis auf eine unlebbare Vision. Sie endet im grellen Licht
der Hoffnungslosigkeit.

Schuld und Rache: Izabela
Matula (Lina) und Michael
Wade Lee (Stiffelio) 1in
Verdis gleichnamiger Oper am
Theater Krefeld-
Monchengladbach. Foto:
Matthias Stutte

Zum Verdi-Jahr 2013 entschied sich das Theater Krefeld-
Monchengladbach gegen den Ublichen Reigen aus Rigoletto -
Traviata — Troubadour und setzte Verdis bedeutende, aber kaum
bekannte Oper ,Stiffelio“ auf den Spielplan. Eine MaBnahme,
die dem Theater am Niederrhein ahnlich viel Aufmerksamkeit
garantiert wie im Fruhjahr ein neuer szenischer ,Rienzi“ zum
Wagner-Jubildum. Mit Recht, denn unter den deutschen
Musiktheatern halt sich die Spielplan-Kreativitat in Sachen
Verdi sehr in Grenzen.

Das 1850 entstandene Werk ist in mehrfacher Hinsicht ein
Sonderfall. Schon die Urauffuhrung in Triest war von massiven
Problemen uberschattet. Eine protestantische Sekte, ein
verheirateter Pastor, eine Predigt und eine Beichte auf
offener Szene waren fur die Zensur inakzeptabel. Von den
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wenigen Inszenierungen ging nur eine — 1852 im 1liberalen
Venedig — in der ursprunglich vorgesehenen Form uber die
Buhne. Verdi zog das Werk zuruck und verarbeitete die Musik in
seiner heute ebenfalls unbekannten Kreuzfahrer-Oper ,Aroldo“.
Die Mittelalter-Camouflage diente dazu, die Zensur
kaltzustellen.

Eine Raritat trotz unverkennbarer Qualitaten

,Stiffelio” war verschollen und wurde erst 1968 Jahren wieder
entdeckt. In Koln gab es 1972 einen ersten Versuch 1in
Deutschland, sich der Oper zu nahern. Doch erst als 1993 eine
kritische Edition auf der Basis der in Verdis Villa S. Agata
aufbewahrten Autographteile wvorlag, waren gultige
Inszenierungen von ,Stiffelio” moglich. Auf die deutsche
Opern-Szene hatte das keinen Einfluss. Trotz seiner
unverkennbaren Qualitaten bliebt ,Stiffelio” eine Raritat. Man
arbeitet sich lieber zum hundertsten Mal am unmittelbar danach
entstandenen ,Rigoletto” ab.

Beide Werke haben in der Tat einiges gemeinsam: Verdi ruckt
einen unkonventionellen Helden 1ins Zentrum; die
Liebesgeschichte tritt in ihrer dramatischen Brisanz zuruck.
Verdi sah, das hat er spater noch deutlich angemerkt, im
,Stiffelio” einen der neuen, leidenschaftlichen Stoffe, die er
sich so sehnlich gewlnscht hatte. Das Libretto Francesco Maria
Piaves — Grundlage ist ein allerdings kaum mehr erkennbares
franzosisches Boulevardstlick — inspirierte ihn zu freil
angelegten Szenen, zu einer subtilen musikalischen
Charakterisierung zu diffizilen instrumentalen Details, aber
auch zum Vermeiden gassenhauerischer Melodiebildung - aus
Sicht der Rezeptionsgeschichte zweifellos ein Hindernis.



Was gilt Gottes Wort
wirklich? Lina (Izabela
Matula), Stiffelio (Michael
Wade Lee) und Stankar
(Johannes Schwarsky) in
Verdis ,Stiffelio“. Foto:
Matthias Stutte

,Stiffelio” ist zweifellos Verdis ,theologischste” Oper — und
ein Unikum unter den zeitgendssischen Werken. Die Titelfigur,
ein protestantischer Pastor mit einer Frau an seiner Seite,
war fur das italienische Publikum ebenso exotisch wie ein
Libretto, das die Fragen nach Schuld und Versdéhnung, nach
authentischer Liebe und ehelicher Treue im Kontext des
Evangeliums stellt. Doch was damals befremdlich wirkte, konnte
heute eine Chance sein. Denn ,Stiffelio” gibt uns nicht nur
einen tiefen Einblick in die Religionsgeschichte des 19.
Jahrhunderts, sondern lasst auch gewisse Schlusse auf Verdis
eigene Religiositat und seine Stellung zum Christentum zu. Und
trotz der philosophischen Fragen agieren auf der Buhne, wie
immer bei Verdi, lebendige, leidenschaftliche Menschen aus
Fleisch und Blut.

Die Vaterfigur spielt eine entscheidende Rolle

Es mag sein, dass die Story von der evangelischen Pfarrersfrau
Lina, die wahrend der langen Abwesenheit ihres Gatten dem
Werben eines jungen Mannes nachgibt, Verdi besonders beruhrt
hat: Er lebte jahrelang mit seiner spateren Frau Giuseppina
Strepponi zusammen, ohne verheiratet zu sein, und hat die



moralische Missbilligung 1in seiner Heimat schmerzlich
erfahren. In Verdis Oper werden aber auch zentrale ethische
Themen verhandelt: Es geht um ,,Reinheit”, um ,Ehre“, um Rache.

Wie in vielen Verdi-Opern, auch im ,Rigoletto”, spielt eine
Vaterfigur eine entscheidende Rolle: Der alte Stankar, Linas
Vater, 1ist ein Offizier (man denke an den Vater Luisa
Millers), dem die Ehre Uber alles geht. Mit allen Mitteln
versucht er, den Ehebruch seiner Tochter zu kaschieren. Der
Patriarch witet im Namen der Ehre gegen jede barmherzige
Léosung, kennt nur eine Konsequenz: die Rache, die er
schlieBlich morderisch an Linas Verfuhrer Raffaele vollzieht.
Der wiederum ist einer der schwachen Verdi’schen Liebhaber,
eine Person ohne Profil. Lina dagegen tritt uns als starke
Frau entgegen, die nicht bereit 1ist, sich vom Druck der
Gesellschaft und der Manner um sie herum entwlrdigen zu
lassen. Sie ist sich ihrer Schuld bewusst und verleugnet sie
nicht, steht aber dazu, eine ,Sunderin” zu sein.

Zahn um Zahn - oder Barmherzigkeit und Vergebung

Der zerrissene Held, Stiffelio: ein von seiner Mission
durchdrungener Prediger und Seelsorger, aber auch ein
eifersuchtiger Ehemann. Herausgefordert von der versohnlichen
Botschaft des Evangeliums und der barmherzigen Gestalt Jesu,
aber auch erfullt von rasender Rachgier. Das Programmheft hat
den Konflikt auf den Punkt gebracht: Alttestamentliche
Vorstellungen von Vergeltung (,,Zahn um Zahn“), die Verdi in
der Institution und der unerbittlichen Morallehre der Kirche
seiner Zeit erkannt haben mag — stehen der neutestamentlichen
Botschaft des Verzeihens und der Barmherzigkeit gegenuber. In
Stiffelios Bekehrung im Finale der Oper mag sich Verdis eigene
Glaubenssehnsucht wiedergefunden haben: Heilung statt
Rigorismus. Stiffelio schlagt das Johannes-Evangelium auf und
liest die Stelle, in der Jesus der Ehebrecherin vergibt: ,Wer
ohne Schuld ist, werfe den ersten Stein.”



Distere Gesellschaft vor
trigerischer Alpen-Idylle im
Buhnenbild Hartmut
Schorghofers in Verdis
,Stiffelio”. Foto: Matthias
Stutte

Helen Malkowksy zeigt in ihrer Inszenierung eine Gesellschaft,
die in 1ihren Tugendbegriffen gefangen 1ist wie in den
bihnenhohen Mauern von Hartmut Schorghofer. Die Rituale — als
Chiffren dienen Ticher — wirken entleert. Immer wieder geht
die Gemeinde — der Chor ist von Ursula Stigloher bestens
prapariert — wie 1in einer Front auf Konfrontation; sie
distanziert sich, sie grenzt aus. Lina im spiellig adretten
blauen Kleidchen 1ist verdammt zur Existenz eines
sBlaustrumpfs“: demitig sollen solche Frauen sein, sich
unterordnen, keine eigenen Wiunsche verfolgen. Izabela Matula
gibt der von Schuldkomplexen schwer beladenen Frau, die es
sich nicht nehmen 1lasst, zu sich selbst zu stehen, ein
gesanglich bewegendes Profil, dem auch die bisweilen schrillen
und engen Tone nichts nehmen.

Der aufere Schein zahlt

Eine fesselnde Studie eines zwischen seinen
patriarchalistischen Blockaden und seiner inneren
Traumatisierung zerriebenen Charakters bietet Johannes
Schwarsky als Oberst Stankar. Schwarsky setzt einen
machtvollen, aber nicht immer gut fokussierten Bass ein. Mit
bewegender Intensitat bewaltigt er sein Solo zu Beginn des



dritten Akts, das man zu den grolBBen psychologisch
durchdrungenen und musikalisch avancierten Szenen Verdis
zahlen darf.

Stankars verkruppelte linke Hand steht als Zeichen fur seinen
deformierten Charakter: Er 1ist der Reprasentant einer
Gesellschaft, fur die der aullere Schein alles zahlt, in der
die dunklen Seiten unter den Tisch gekehrt werden: Die Leiche
des im rachenden Rausch erstochenen Raffaele wird hastig unter
dem Altartisch versteckt; Stankar zieht noch das Tuch
ordentlich gerade. An dem Alten lasst sich vielleicht auch
ablesen, auf welche Weise Verdi Exponenten des katholischen
Glaubens erfahren hat: Unter der Kruste einer nur selektiv
akzeptierten christlichen Ethik brodeln atavistische
Leidenschaften.

Auch Stiffelio ist von diesen Impulsen geschittelt: Eben noch
von Gute und Nachsicht durchdrungen, packt ihn das Begehren
nach Rache, als er erfahrt, wer der Verfuhrer seiner Frau ist.
Erst der Gesang der Gemeinde aus der Ferne — wie eine innere
Eingebung wirkend — bringt ihn zur Besinnung. Michael Wade Lee
kann in diesem Moment klar machen, wie schwer es Stiffelio
fallt, dem Vorbild des vom Kreuz herab noch verzeihenden Jesus
zu folgen. Die Figur macht klar, dass Verdi der Anspruch
ehrlich gelebten Christentums bewusst ist, wie er ihn selbst
als Mallstab in seinem Urteil anlegt. Nicht durchgehend hat
Michael Wade Lee so eindrucksvolle Momente als Sanger und
Darsteller: Gerne neigt er dazu, seine kraftvolle Stimme
auszustellen, statt sich der Palette der von Verdi
vorgegebenen psychologischen Grundierungen zu stellen. Michael
Siemon als Raffaele bewegt sich klug im Bereich des Lyrischen;
Hayk Deinyan als Gemeindevorsteher Jorg scheint am
Premierenabend nicht gesund gewesen zu sein: Er uberzeugt als
Darsteller, aber seine wenigen Satze klingen heiser.

Wie stets klug konzipierend, gelingt es der Regisseurin Helen
Malkowksy, die philosophisch-theologischen Fragen mit
psychologisch glaubwlirdigen, auch im Detail uberzeugend



gestalteten Personen zu verbinden. Sie will sich der
verzeihenden Predigt Stiffelios nicht als Happy End nahern: 0Ob
die Botschaft auf fruchtbaren Boden fallt, bleibt offen.
Stiffelio will nicht nur Verzeihen, sondern auch Wahrheit:
Wahrend des Gottesdienstes wird das Licht entlarvend hell;
schlieBlich reifft Stiffelio selbst das Altartuch vom Tisch und
lasst der schockierten Menge die Leiche Raffaeles sehen. Und
im Hintergrund leuchtet kalt und weiB ein Gitter aus
Leuchtrohren auf: Werden sich die Menschen aus ihren inneren
Gefangnissen befreien?

Mit Mihkel Kutson hat Verdi einen Anwalt am Pult der
Niederrheinischen Sinfoniker, der auf differenzierende
Detailarbeit Wert legt. Verdi hat den Blasern viele dankbare
charakterisierende Aufgaben gestellt, denen sich die Solisten
im Theater in Rheydt gewachsen zeigen. Aber er fordert auch
von den Streichern ein Hochstmall an aufmerksamer Arbeit am
expressiven Moment. Dem stellen sich die Sinfoniker anfangs
noch etwas wackelig, spater mit betrachtlichem Erfolg. Wieder
einmal hat das Theater Krefeld-Monchengladbach unter seinem
Generalintendanten Michael Grosse gezeigt, wie anspruchsvolle
Theaterarbeit abseits der Aufmerksamkeit heischenden Zentren
aussieht. Gut, dass es solche Hauser gibt!

Oper Frankfurt: Verdi-Herbst
mit ,Les Vépres Siciliennes”
glanzvoll eroffnet

geschrieben von Werner HauBner | 23. Dezember 2025
Ein Schuss peitscht durch die Stille, noch vor der Ouvertiire.
Ein junger Mann fallt und wird hastig weggeschleppt. Die Musik
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setzt ein, diister timbriert, mit einem unheilvoll dumpfen
Doppelschlag. Er wird in der Oper immer wieder aufklingen, bis
Schiisse und ein jaher, knapper Orchesterschlag das Drama
beenden.

Die Oper Frankfurt hat ihre Spielzeit — und den Verdi-Herbst
dieses Jubilaumsjahres — mit der Wiederaufnahme von ,Les
Vépres Siciliennes” eroffnet. Ein selten gespieltes Werk, mit
dem Verdi 1855 wahrend der Pariser Weltausstellung an der
Opéra in Konkurrenz zu den ,Klassikern” der Grand Opéra trat.
En Werk, dessen Dimensionen und Anspruche einer breiten
Rezeption im Wege standen. Aber in seiner psychologischen
Differenzierungskunst steht Verdi in der ,Sizilianischen
Vesper” auf der Hohe, die er mit ,Rigoletto” und ,La Traviata“
erreicht und mit dem vier Jahre spater entstehenden ,Ballo in
maschera” perfektioniert hat.

Der Despot und der
Revoluzzer: Quinn
Kelsey und Alfred

Kim in ,Die
sizilianische
Vesper” in

Frankfurt. Foto:
Thilo Beu



In Frankfurt hat Jens-Daniel Herzog inszeniert. Er lasst sich
nicht auf Schauplatz und Zeit ein — Sizilien 1282, wahrend der
Gewaltherrschaft von Charles d’Anjou —, sondern arbeitet die
Grundkonflikte des Stucks heraus, die mit den historischen
Ablaufen sowieso kaum etwas zu tun haben: Eine traumatische
Vater-Sohn-Beziehung, eine Liebe im Spannungsfeld von
politischer Kumpanei und zartlicher Verinnerlichung, eine
Auseinandersetzung von gesellschaftlichen Gruppen, getrieben
von einem machtbewussten Regenten und einem fanatischen
Freiheitskampfer.

Den Schauplatz definiert Mathis Neidhardt mit seiner Buhne,
dominiert von einem Hochhaus im Stil der sechziger Jahre. Der
schwarzpolierte Stein des Erdgeschosses, der goldene Beschlag
der Eingangstir erinnern an den aufwandigen, dennoch billig
wirkenden Protz sozialistischer Reprasentationsbauten, aber
auch den stillosen Aufwand der Wirtschaftswunderland-
Architektur. Vor dem Haus wird im kalten Schein einer
Neonlampe der Mord veriubt. In der OQuvertire huschen Menschen
vorbei, stellen mit gehetztem Blick nach links und rechts ein
Grablicht auf, legen Blumen ab, kleben das Bild des Ermordeten
an den Marmor. Eine alte Frau wir vorbeigefuhrt, verharrt
erschuttert vor dem Bild. Eine Moment, der uns an ahnliche
Szenen aus den Burgerkriegen dieser Welt denken lasst, ob
Kosovo oder Afghanistan.

Herzog lasst in seiner Inszenierung, die zu seinen genauesten
und scharfsichtigsten gehort, konkrete historische Andeutungen
weg. Die Herren, die in geschmacksarm modischen Anzigen das
Serviermadchen belastigen, konnten ihren Espresso im Sizilien
der sechziger Jahre oder am Rand der franzosischen
Studentenrevolte nippen. Ihre Gegner, dunkel und einfach
gekleidete Menschen, stellen sich mit ihren Fahrradern in
einer Front auf. Herzog versteht es, die lauernde
Konfrontation in einem kraftvollen Bild einzufangen.

Jens-Daniel Herzog erschlieBt die komplexen Charaktere



Die Inszenierung des Dortmunder Opern-Intendanten ist kein
vordergrundiges Polittheater: Herzog erschlieft die komplexen
Charaktere von Verdis Figuren in szenisch auBerordentlich
dichten Konstellationen. Guy de Montfort ist der Gouverneur
des besetzten Landes, ein Machtmensch, rasch in der
Entscheidung, knallhart in der Umsetzung. Seine Kklar
strukturierte Welt beginnt zu brockeln, als er in einem Brief
erfahrt, dass der kleine Revoluzzer Henri sein Sohn 1ist,
geboren von einer von ihm vergewaltigten Sizilianerin. Von
diesem Moment an spurt Montfort die innere Leere; er lasst
seine verdrangte Sehnsucht nach Zuneigung zu — die Suche nach
einem ,Menschen”, die Verdi zwolf Jahre spater in Konig
Philipp im ,Don Carlo” so bewegend darstellen sollte.

Quinn Kelsey macht mit den Farben seines ausgewogenen, sicher
gefuhrten Baritons die innere Welt Montforts deutlich: Er ist,
wie die anderen Hauptfiguren dieses Verdi-Dramas, kein
einschichtiger Charakter. Er leidet an der Einsamkeit des
Herrschenden und kann sie nicht uberwinden: Im vierten Akt
erzwingt er von seinem Sohn mit seinen vertrauten Machtmitteln
das Ooffentliche Bekenntnis zu ihm als Vater. Verdi gibt ihm
einen Zug ins Tragische: Montfort ist, innerlich angerudhrt und
,bekehrt”, bereit zur gesellschaftlichen Versohnung.

Doch die verhindert ein Anderer, der sich zunehmend verhartet:
Jean de Procida, aus dem Exil zuruckgekehrt, besingt in seinem
Auftritt innig und voll Pathos seine Heimat. In der Bass-Arie,
einer der schonsten Verdis, nimmt man ihm eine ehrliche, tief
empfundene Verbundenheit mit seinem Land ab. Spater mutiert er
zu dem, was Verdi als ,gewohnlichen VerschwOrer .. mit dem
Dolch in der Hand” beschreibt.



Unversohnliche Fronten:
Jens-Daniel Herzogs kluge
Inszenierung von Verdis
,S1izilianischer Vesper” in
Frankfurt. Foto: Thilo Beu

Procida spitzt den Konflikt zu, schurt die Gewaltbereitschaft,
opfert jede menschliche Regung seiner politischen Mission. Wer
personliche Gefuhle zulasst, ist Verrater: Henri, weil er sich
auBerstande sieht, seinen Vater einem Mordkomplott zu opfern.
Héleéne, weil ihre Hochzeit mit Henri nicht als politisches
Kalkul sieht und mit ihrem Ja nicht das Stichwort fur eine
blutige Erhebung geben will. Kihwan Sim gestaltet diesen Weg
ins Unmenschliche mit einer sonoren Stimme, deren schneidende
Harte gut zum Charakter Procidas passt. Doch Sim vergisst
nicht, dass Verdi den Typ des ,basso cantante” vor Augen hatte
— anders als Raymond Aceto in der Premierenserie des ,Vépres
Siciliennes” im Juni, der zu wenig auf Linie sang, zu rau
intonierte.

Verdi hat die Entwicklung der grofen historischen Oper in
Paris genau beobachtet und ihre musikalischen und
dramaturgischen Errungenschaften fur sich zu nutzen gewusst.
Aber er blieb bei seinem Interesse an den Leidenschaften und
seelischen Konflikten und hat unter diesem Aspekt das Libretto
Eugene Scribes mehrfach kritisiert. Henri und Hélene wirken in
der klugen Sichtweise Herzogs nicht als Liebespaar, sondern
zunachst als Verblundete in der Opposition. Ein Liebesduett
gibt es nicht, doch Verdi gibt vor allem Henri den



musikalischen Raum zu verzweifelter Leidenschaft und spitzt
damit den dritten und vierten Akt ungeheuer spannungsreich zu:
ein idealistischer Junge, zerrissen zwischen den vaterlichen
Ansprichen, der Liebe zu Hélene und der patriotischen Pflicht,
seine Heimat zu befreien.

Burkhard Fritz lasst diese ausweglosen Konflikte mitfuhlen: Er
gibt der Figur bis ins mimische Detail hinein Konturen, setzt
einen kraftvollen, technisch versierten Tenor ein, der in der
schwierigen Partie die gestalterische Herausforderung
meistert. Vor ihm hat Alfred Kim den Henri gesungen, mit mehr
italienischem Schmelz, Legato-Leidenschaft und hinreilBender
Attacke. Fritz hat nicht die satte, schmeichelnde HGhe seines
Vorgangers, wird beim Aufstieg in die obere Lage gerne
schneidend spitz, kann aber mit seiner UuUberzeugenden
psychologischen Durchdringung der Figur alles wieder
wettmachen.

Elza van den Heever (Héléene)
und Quinn Kelsey (Guy de
Montfort). Foto: Thilo Beu

Mit Elza van den Heever kann Frankfurt die hybride Rolle der
Hélene mit einer weltweit gefragten Sopranistin besetzen. Die
Sudafrikanerin gehorte bis Ende vergangener Spielzeit dem
Ensemble an und ist jetzt - nach ihrem Debut an der
Metropolitan Opera New York — freischaffend tatig. Hélene ist
keine der duldenden Heroinen Verdis, tragt eher die Zuge
starker ,Macherinnen” wie Abigaille oder Odabella. Ihre



solistischen Selbstaulerungen sind merkwurdig distanziert.
Weder das gleichnishafte Revolutionslied des ersten noch der
schillernde Boléro des finften Akts sprechen liber sie selbst.
Traumatisiert vom Mord an ihrem Bruder dringt sie erst im
funften Akt, zerrissen von der Liebe zu Henri und der
Solidaritat mit ihren Kampfgefahrten, zu ihrer seelischen
Mitte vor. Zu spat: Im losbrechenden Aufruhr verlieren die
Liebenden ihr Leben.

Van den Heever durchmisst ihre technisch anspruchsvolle Partie
mit Bravour, die sie von einer lodernd-aggressiven Cabaletta
uber psychologisch feinnervige Ensembles zum
Koloraturfeuerwerk des berihmten ,Boléro“ fihrt, ein
Schaustlick vokaler Gelaufigkeit, das eher der Sphare des
kapriziosen Oscar aus dem ,Ballo in maschera”“ nahesteht.

Beispielhafte Verdi-Inszenierungen

Frankfurt wahlte die kaum gespielte flunfaktige franzosische
Originalfassung, allerdings ohne die melodienreiche, fast
halbstindige Ballettmusik, und setzte damit wieder einmal
MaBstabe in der deutschen Opernlandschaft. Das war auch dem
engagierten Orchester zu verdanken, dem Pablo Heras-Casado
genau die atmende Phrasierung, differenzierte Dynamik und
melodische Intensitat abverlangte, die Verdis Musik spannend
und vielfarbig machen.

Der 35jahrige Spanier hat sich mit diesem Frankfurter Debut
nachhaltig als Verdi-Dirigent empfohlen, dem man gerne
wiederbegegnen mochte. Die derzeit laufende Vorstellungsserie
dirigiert Giuliano Carella, nicht ganz so differenziert im
Detail und flexibel im Tempo, aber ebenso mit Gespiur fir
Verdis orchestrale Farben und gliuhende Expression. Dem Chor,
fur seine umfangreiche Aufgabe von Matthias Kodhler bestens
prapariert, wurden deutliche Zeichen vom Pult her gut tun:
Verdis rhythmisch kantig geschnittene Einsatze sotto voce und
a cappella gelangen nicht uberzeugend.



Mit ,Les Vépres Siciliennes” hat Frankfurt neben einem immer
wieder bewegenden ,Don Carlo“ in David McVicars Regie und
einem szenisch wie musikalisch hochkaratigen ,Ballo in
maschera“ von Claus Guth eine beispielhafte Verdi-Inszenierung
im Repertoire; ein Nachweis der Leistungsfahigkeit des Hauses,
das unter seinem Intendanten Bernd Loebe in die europaische
Spitzengruppe aufgeruckt 1ist. Dass ein solches
Erfolgsunternehmen mit Kurzungen bedroht wird, ist ein
weiterer Beweis fur die desolate Kulturpolitik in Deutschland,
das von Rostock bis Halle, von Dessau bis Wuppertal derzeit
drauf und dran ist, sein kulturelles Kapital im Bereich des
Theaters zu verspielen. Das ist kein Krisen-Management, das
ist die pure Leichtfertigkeit.

Festspiel-Passagen VI:
Opernromantik unterm
Sternenzelt - Verona feiert
100 Jahre Oper in der Arena

geschrieben von Werner Haullner | 23. Dezember 2025

Der Inbegriff der Opernromantik: Ein samtblauer,
sterniibersater Himmel spannt sich aus, ein sanfter, linder
Wind erfrischt die Warme des Abends, ein agyptischer Tempel
hebt sich aus dem Dunkel, warm beleuchtet, als wiirden ihn
Tausende Kerzen illuminieren. Und eine Frau singt sehnsiichtig
zur weichen, leisen Riesenharfe eines Orchesters: , Ah, komm,
mein Geliebter, berausche mich, begliicke mein Herz!“
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Vor der Vorstellung: Arena-
Besucher starken sich in der
Bars und Restaurants der
Piazza Bra. Foto: HauBner

Fir solche Momente bezaubernder Stimmung ist die Arena von
Verona weltberuhmt. Wenn sich Amneris in Giuseppe Verdis Oper
»Aida"” mit einem schmeichelnden Melodiebogen nach dem fernen
Radames sehnt, der die agyptischen Heerscharen an der Grenze
zu Athiopien zum Siege fiihrt, bleibt den Zuschauern der Atem
stehen. Ganz still wird es dann unter den Funfzehntausend, die
das Rund der romischen Arena fullen. Nur aus weiter Ferne
wehen ein paar Stimmfetzen von der Piazza Bréa bis zu den
,gradinate” des Monumentalbaus — den narbigen Steinstufen, auf
denen vor 2000 Jahren die romischen Veroneser Gladiatoren und
Tierhetzer anfeuerten.

So still 1ist es nicht dimmer: Italien tragt ein
temperamentvolles Volk auf seiner Erde, und auch die zahllosen
Touristen, von denen die Opern-Festspiele in der Arena di
Verona leben, lassen sich zu gerne vom sudlichen Feuer
entzunden. ,Brava Violeta” schreit ein stimmgewaltiger Mann
von oben, kaum dass der letzte Ton verklungen ist: ein
Claqueur oder jemand, der sein eigenes Organ ebenso gerne hort
wie das der Sangerin. Aber er steckt an: Menschen jubeln,
klatschen, schreien. Die Oper, das alte ,Kraftwerk der
Gefuhle”, drangt die innere Bewegung zum aulleren Ausdruck.

Am Beifall splrt der langjahrige Opernganger in Italien aber
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den Unterschied zum fruheren Publikum: Da haben die ,tifosi”
nicht geklatscht, sondern getobt. Da war auf der Buhne der
Wettkampf der Stimmen zu erleben — eine Arena der vokalen
Exhibition, die nicht selten um des Effektes willen die
Grenzen des Geschmacks und des stilistisch sauberen Singens
hinter sich lieR. Haudegen wie Mario del Monaco oder Franco
Bonisolli haben mit elektrisierenden Spitzentdonen den
kollektiven Aufschrei provoziert wie ein Siegestreffer in der
Arena von Schalke 04. Und die Schlachtrosser des Sopranfachs —
erinnert sei zum Beispiel an Ghena Dimitrova — haben 1in
sTurandot” oder ,La Gioconda“ Expression und Opulenz auf die
Spitze getrieben.

Blick in die Arena: 15 000
Zuschauer erwarten den
Beginn der Oper. Ennevi
Foto, per gentile
concessione della Fondazione
Arena di Verona

Daneben gab es Sanger, die mit den riesigen Dimensionen der
Arena ,gespielt” haben, ohne die Musik an die Show zu
verraten: Mit Wehmut ist an Fiorenza Cossotto zu denken, eine
bestrickende Amneris in zahllosen ,Aida“-Auffihrungen.
Gelingen ihnen die ,Schlager” ihrer Rolle, werden die
Protagonisten auch heute hin und wieder noch mit ,bis“-Rufen
aufgefordert, ihre Arie zu wiederholen — und stellen sich,
wenn der Maestro am Pult mitspielt, nur zu gerne der Ehre, ein
vokales Schaustiuck noch einmal zum Besten zu geben. Auf der



anderen Seite waren auch schmahliche Schiffbriche zu erleben:
Wer seine schonen Stellen versiebte, durfte nur mit Gnade
rechnen, wenn das Rund gerade mehrheitlich mit angereisten
Deutschen oder Amerikanern besetzt war. Ansonsten gab es
schmerzliches Zischen, hamische Bemerkungen oder Rufe wie ,vai
a casa”“ (,Geh’ nach Hause").

Das Publikum — ein Raubtier

In solchen Momenten blitzt das antike Erbe der Arena auf: der
Wettkampf, die emotionale Erregung, der morderische Sport.
Dann sind nicht nur die Akustik und die immensen Entfernungen
zwischen Dirigent, Orchester, Chor und Solisten der Feind des
Sangers, sondern auch die lauernden Raubtiere auf den Rangen:
bereit, nach jedem glucklichen Spitzenton zu schnappen, bereit
auch, jede Unaufmerksamkeit mit Angriff zu vergelten. Mit dem
gesitteten Publikum unserer Stadttheater ist diese Atmosphare
nicht zu vergleichen. Aber mit dem Verlust des Malstabs fir
gutes Singen, der in Italien noch schmerzlicher als anderswo
zu spuren 1ist, versinken solche Konfrontationen 1in
Vergangenheit: Heute genugt zum Jubel, dass die Partie
irgendwie geschafft wird. Malstabe fur gutes Singen werden fur
subjektiv gehalten, offene Kritik oder gar Unmut sind dann
nicht mehr angebracht.

Oper in Verona — das hat wenig mit dem zu tun, was uber die
Kunstform reflektierend gesagt und geschrieben wird. Oper in
Verona bedeutet Spektakel, Befriedigung der Schaulust,
Ergotzen an der monumentalen Dimension, Unterhaltung und, ja,
Romantik, im sentimentalen Sinne des Wortes: eine warme
Sommernacht, die blitzenden Sterne, die tausend kleinen
Flammchen der ,candelini” zu Beginn der Vorstellung, das
lustvolle Auskosten der schonen Melodie, die unmittelbare
Freude am faszinierenden Klang, an der Monumentalfilm-Kulisse,
an den Klischees groBer Geflhle.



Rekonstruiert: ,Aida“ in
Kulissen und Kostimen von
1913. Foto Ennevi, per
gentile concessione della
Fondazione Arena di Verona

Wer sich der Oper mit dem scharfen Messer des Verstands, mit
dem Skalpell der Analyse nahert, wird sein Instrument auf dem
Stein der ,gradinate” schnell abstumpfen. Verona ist nichts
flurs Konzept- oder Regietheater. Hier hat die Dekoration das
Sagen. Es gab Versuche, auch in der Arena Oper anders zu
machen als 1913. Sie sind resonanzlos gescheitert. Nicht
umsonst hat man 1982 die ,Aida“-Auffuhrung von vor 100 Jahren
rekonstruiert. Sie gehort zu den beliebten Schaustucken — und
in diesem Jahr, zum Arena-Jubilaum konnte der Besucher sogar
wahlen: zwischen einem bunten Alt-Agypten, wie man es sich zu
Verdis Zeit vorgestellt hat wund dem postmodernen
Schnickschnack, wie ihn das spanische Dekorations-
GroBunternehmen La Fura dels Baus derzeit Uber die
Opernzentren der Welt ausbreitet. Gewonnen hat, so war auch
aus den Kritiken zu entnehmen, die Postkarten-Belle-Epoque der
historisierenden Inszenierung Gianfranco de Bosios.



Alt-Agypten in der Fantasie
der Belle Epoque: Violeta
Urmana als Amneris. Foto
Ennevi, per gentile
concessione della Fondazione
Arena di Verona

Und da schreiten sie, die agyptischen Scharen, von hinten nach
vorne, von links nach rechts uber die riesige Buhne, zwischen
bunt bemalten Saulen durch, die in ihrer Massivitat mit Luxor
oder Abu Simbel konkurrieren kdnnen. Erhaben gewandet,
luxurios geschmuckt. Amneris und der Konig in Gold und Weil3,
Aida im agyptisierenden Modellkleid, alles andere als eine
,ria schiava“, eine anonyme kriegsgefangene Sklavin. Gut,
Elefanten sind nicht von der Partie, aber beim Triumphmarsch,
dem HOohepunkt der spektakularen Aufzlige, reiten Pferde ein.
Radames, der Sieger, wird auf einem riesigen Thron
hereingefahren. Kostbare Stoffe, edle Metalle, Federn: Vor
diesem Altagypten verldre jede Mode-Boutique im Paris der
Belle Epoque vor Neid und Scham ihre Farbe.

:Hﬁjﬁﬂﬁﬂﬂﬂﬁﬂﬂﬁﬂgﬂ A

Dekorative Asthetik wvon



heute in der ,Aida“ von La
Fura dels Baus. Foto Ennevi,
per gentile <concessione
della Fondazione Arena di
Verona

Dagegen kann das stilisierte Sonnenkraftwerk von La Fura dels
Baus nicht punkten. Ebenso wenig uUberzeugt das Planschbecken
mit echtem Wasser und Plastik-Krokodil-Masken flir platschernde
Statisten im Nilakt. Die ,alte” Inszenierung setzt dagegen auf
stimmungsvolle Lichtregie, wenn die Saulen eines Tempels im
dunstigen Mondlicht am Fluss sich gewaltig und dister uber
kleine Menschen erheben. Solche Momente waren durchaus in
einer spannungsvollen, glaubhaften Regie mit dramatischem
Leben zu erfillen, ware da nicht eine grenzenlos
banalisierende Personenregie am Werk. Zwischen Rampengesang
und Ausfallschritt, zeremoniellem Schreiten und vorhersehbaren
Arrangements konnte ein Hauch von Psychologie, von
wahrhaftigem menschlichem Verhalten Wunder wirken.

Das ist bei einem Tenor wie Marco Berti nicht zu erwarten, der
mit robustem Ton durch seine Partie pflugt und es offenbar dem
Zufall uberlasst, ob eine Phrase mal stimmig ausgesungen, mal
einfach nur mit Kraft geschmettert wird. Der Mann hat die
vokalen Fertigkeiten fir einen Uberzeugenden Radames, aber
weder das stilistische Bewusstsein noch das psychologische
Feingefuhl. Die Aida von Fiorenza Cedolins tut sich bei der
Gestaltung von Angst, Ausweglosigkeit, Resignation, aber auch
im Moment des Aufbegehrens gegen Amneris und im abgeklarten
Einverstandnis mit dem Sterben im Finale leichter. Aber ihr
Timbre klingt 6lig, ihr Vibrato verbraucht — da hilft auch
nicht, dass sie die Hohe in der Nil-Arie sicher erreicht.



Der Tenor Marco Berti als
Radames. Foto Ennevi, per
gentile concessione della
Fondazione Arena di Verona

Violeta Urmana war als Amneris die Uberzeugendste Sangerin des
Ensembles: In der Szene, in der Radames von den Priestern
verhort und verurteilt wird, breitet sie das Psychogramm einer
stolzen, starken Frau aus, die an die Grenzen ihrer seelischen
Leidensfahigkeit gefiihrt wird. Uberzeugend auch ihre stimmlich
beglaubigte Doppelzingigkeit am Anfang, in der Konfrontation
mit Aida, als sich der Verdacht erhartet, die Sklavin konne
ihre erfolgreiche Konkurrentin um die Liebe Radames’ sein. Nur
die schmeichlerischen Legati in der ersten Szene des zweiten
Aktes gelingen ihr nicht ganz: Der Stimme fehlen Samt und
schwarmerischer Ton.

Die mannlichen Protagonisten bleiben auf mittlerem Niveau:
Anbrogio Maestri imponiert in Statur und Stimmgewalt, singt
den Amonasro aber wenig differenziert und mit vielen engen
Tonen. Orlin Anastassov bleibt als Ramfis ebenso rau und
stilistisch grob wie Carlo Gigni als Ko6nig. Daniel Oren
liefert ein routiniertes Dirigat ab, ohne auf die Finessen der
Partitur intensivere Blicke zu richten.

Uber 600 ,Aida“-Vorstellungen in 100 Jahren

Arena und Aida — das sind beinahe schon Synonyme geworden: Mit
uber 600 Vorstellungen steht die Oper Verdis an der Spitze der
Auffihrungsstatistik. Vor 100 Jahren verwirklichte der Tenor



Giovanni Zenatello zusammen mit dem Impresario Ottone Rovato
die Idee, zu Ehren des Komponisten im damals frisch
restaurierten romischen Monument ,Aida“ aufzufuhren. Das
Experiment von 1913 — damals noch ohne elektrisches Licht! -
gelang, die Arena etablierte sich als sommerliche Spielstatte.
1914 folgte Bizets ,Carmen”, dann unterbrach der Erste
Weltkrieg bis die junge Tradition, die aber bereits 1919
wiederbelebt wurde. Und zwar, was heute undenkbar ist, mit
einer relativ neuen Oper Amilcare Ponchiellis, ,Il Figliuol
Prodigo“ (,Der verlorene Sohn“) von 1880. In den Folgejahren
gab es zwar wieder ,Aida“, aber auch modernere Stucke: ,Il
piccolo Marat“ von Pietro Mascagni (1921), ,Nerone“ von Arrigo
Boito (1926) oder die erst drei Jahre zuvor uraufgefuhrte
»Turandot” Giacomo Puccinis 1928.

Gab den AnstoBB fur
die Arena -
Opernfestspiele: Der
Tenor Giovanni
Zenatello.

Archivfoto Bain
Collection

Ein letztes solches Experiment wagte die Arena 1952 mit Italo
Montemezzis ,L’'Incantesimo” (,Der Zauber”). In den zwanziger



Jahren spielte man sogar Wagner in der Arena — nicht einmal
das traut sich das Opernunternehmen in seinem und Wagners
Jubilaumsjahr: ,Lohengrin“ erklang 1922, noch einmal in den
Jahren 1933 und 1949 und zum letzten Mal 1963 — eine kluge
Wahl fur die szenischen Moglichkeiten der Arena. Selbst
sParsifal” (1924) und ,Die Meistersinger von Nurnberg“ (1931)
standen je einmal auf dem Spielplan.

Die Grunder der Operntradition in der Arena hatten ein
treffendes Gespur fur die Auswahl der Werke. Camille Saint-
Saéns’ ,Samson et Dalila“, 1921 gezeigt, erfullt die
Bedingungen ideal: grofe Tableaus und Chorszenen, monumentale
Schauplatze, historisierender Stoff, wirksame Musik. Man fragt
sich, warum dieses Stuck 1974 zum letzten Mal in der Arena zu
erleben war. Eine Erklarung: Die Auffudhrungen in Verona mussen
massenkompatibel sein. Abend fur Abend zwischen Juni und
September sind 15 000 Platze zu verkaufen. Und in Zeiten, in
denen italienische Politiker die Oper nicht mehr far
finanzierungswiurdig halten, weil sie den Staat nicht in der
Pflicht sehen, ,Musikshows” zu unterstutzen, gibt es wohl
keinen Spielraum fir kunstlerische Entscheidungen. So
kristallisiert sich seit den neunziger Jahren ein Kern von
einem Dutzend Opern heraus, die immer wieder aufgefihrt
werden, unterbrochen von nur wenigen ,Ausreiflern” wie ,La
Gioconda”“ (2005) oder dem ersten Mozart in der Arena, ,Don
Giovanni® (2012).

Doch diese Entwicklung ist nicht nur ein Indiz finanzieller
Risikovermeidung, sondern auch ein Zeichen fur die sterile
Erstarrung der Oper als Kunstform: Verona schwimmt an der
Spitze des internationalen Mainstreams. Ideen wie etwa die
Inszenierung einer Meyerbeer-Oper — wie sie in den dreifSiger
Jahren stattgefunden haben, weil sich die Grand Opéra
hervorragend fur den Raum eignen wirde — sind daher selbst im
150. Todesjahr Meyerbeers 2014 utopisch. Der Spielplan flur das
nachste Jahr beinhaltet also wieder beide ,Aida“-
Inszenierungen, dazu Verdis ,Maskenball” sowie ,Madama



Butterfly” und ,Turandot” von Giacomo Puccini, erganzt durch
,Carmen” und Charles Gounods ,Roméo et Juliette” — eine
Konzession an Veronas zweiten Touristen-Mythos.

Festspiel-Passagen IV:
Salzburg — Fanatische
Kampferin, zerbrechliches
Opfer

geschrieben von Werner Haullner | 23. Dezember 2025

Anna Netrebko:
umschwarmter Star
in »,Giovanna
d’'Arco” in
Salzburg. Foto:
Silvia Lelli

Die Jungfrau von Orléans, die heilige Johanna, die
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kriegerische Maid: Hexe und Heilige, Symbol der Nation,
Identifikationsfigur in Zeiten der Unterdriickung,
selbstbewusst-selbstandige Frau, keusche Verkdrperung eines
Reinheitsideals, amazonenhafte Kriegerin, radikale Kampferin,
Bild des Edel-Erhabenen, verehrt und verspottet, unantastbar
und unverstanden. Die Ikone der 1431 auf dem Scheiterhaufen
hingerichteten und 1920 heiliggesprochenen Bauerntochter
Johanna aus dem lothringischen Domrémy ist immer wieder neu
gemalt und ubermalt worden.

Voltaires Spottgedicht ,La Pucelle d’'Orleans” zieht den
Johanna-Mythos ins Ordinare, diffamiert das Religidse durch
das Obszone. Friedrich Schiller wehrt sich in seiner ,Jungfrau
von Orléans” vehement gegen die abschatzige Dekonstruktion.
Temistocle Solera erkennt als Librettist Giuseppe Verdis fur
die Oper ,Giovanna d’'Arco” einen wichtigen Aspekt der
historischen Rolle der Johanna, die im spaten Mittelalter
Euphorie und Rohheit der Masse gleichermallen ausgelost hat.
Und in Walter Braunfels®’ ,Jeanne d’Arc“ — 1939 bis 1943 in der
inneren Emigration entstanden - spiegelt sich die
existenzielle Unsicherheit der Zeit, der Verlust aller
kultureller Gewissheit und eine entschiedene Zuwendung zum
Transzendentalen, das alleine im alle Werte vernichtenden
Feuerbrand Bestehen verheilft: Das Herz der Jungfrau bleibt von
der Glut des Scheiterhaufens unversehrt.

Die Salzburger Festspiele haben sich mit den beiden Werken des
Musiktheaters und mit Schillers ,romantischer Tragodie“
einigen Aspekten des Johanna-Mythos genahert. Naturlich hatten
noch andere dazu treten konnen: Arthur Honeggers mystisches
Gleichnisspiel ,Jeanne d’Arc au Bucher” hatte dazu gepasst;
Tschaikowskys heroische Tragddie ,Die Jungfrau von Orléans”
auch. Aber bedauerlicher ist, dass beide Opern nur konzertant
zu erleben waren: Die Chance, den Johanna-Mythos szenisch
unterschiedlich auszudeuten, blieb so ungenutzt.



Das Landestheater Salzburg:
Hier wird Michael
Thalheimers Version von
Schillers ,Jungfrau von
Orléans” gespielt. Foto:
Haulner

Michael Thalheimer will uns die Schiller’sche Heldin in ihrer
anachronistischen Mischung aus nationaler Entflammung,
dualistischem Reinheitswahn und mystischer Entrickung nicht
nahe rucken. In seiner Inszenierung, die ab September am
Deutschen Theater in Berlin zu erleben ist, steht Johanna von
Anfang an isoliert: Buhnenbildner Olaf Altmann richtet einen
einzigen, grellweillen Lichtspot auf sie, einen Strahl aus dem
Jenseits, der diese einsame Gestalt im weillen Hemd mit dem
Schwert in der Hand erleuchtet. Kathleen Morgeneyer spricht
die so zerbrechlich wie verhartet wirkende Figur mit
dréohnendem Uberzeugungston, jenseits menschlicher Realitat.
Sie gehort zu den Reinen, die nicht fuhlen, die nicht weinen.
Alexander Khuon kotzt als sterbender Montgomery sein Leben
blutig Uber die ungeruhrte Johanna aus. Liebe, Mitleid, Schuld
— das sind Regungen, die im Dienst einer hdheren Macht nicht
zahlen.



Kathleen Morgeneyer als

Johanna: Die Jungfrau 1im
Licht. Foto: Arno Declair

SchlieBlich weint sie doch, die Unberuhrbare, getroffen vom
Blick Lionels — und damit ist ihre Mission gebrochen: Sobald
die ungeheuerliche Gotteskriegerin ihre morderische Isolation
verliert, einen Kontakt mit Menschen aufbaut, der ihr Subjekt
fordert, ist die Magie dahin, die Kraft gebrochen. Thalheimer
lasst die Figur in ihrer Ambivalenz unberuhrt, erklart nichts
weg von ihrer Problematik: weder ihren gluhenden Nationalismus
noch ihre geradezu antichristliche Umdeutung Marias von der
barmherzigen Mutter zu einer blutgierigen Gottin der
Schlachten. Am Ende l6st das fahl aufdammernde Licht (Robert
Grauel) die Buhne aus der Schwarze. Sichtbar wird eine
gewaltige Wolbung, eine Kirche, ein Mausoleum, eine dustere
Himmelskuppel. Von der Jungfrau von Orléans bleibt ein
verletzliches Madchen, das einen riesigen Schatten wirft.

Thalheimers auf zweieinviertel Stunden und 14 Rollen
konzentrierte Version der Tragodie funktioniert nur, weil er
hervorragende Sprecher in seinem Ensemble hat: Den
eindimensional auf den heiser bellenden Krieger festgelegten
Andreas Dohler als Dunois. Die Agnes Sorel der Meike Droste,
die in einer starken Personlichkeit die Ideale der Johanna
teilt, aber mit menschlichen Regungen verbindet. Den markant
charakterisierenden Michael Gerber als Thibaud. Und Christoph
Franken als Konig, der sich von praktischer Vernunft,
politischer Resignation und einer halb wehleidigen, halb
hedonistischen Vision privaten Lebens leiten 1lasst: ein



Schlappschwanz, dessen winselnde Ohnmacht eine gewisse innere
GrolBe nicht abzusprechen 1ist.

Expressive
Theatersprache:
Almut Zilcher als
Isabeau. Foto: Arno
Declair

Das ausgefeilteste Rollenportrat spricht allerdings Almut
Zilcher als Koniginmutter Isabeau: Sie stochert als dlrres
Gespenst in High Heels uUber die Buhne, jedes Wort in eine
andere Klangfarbe kleidend, jeden Satz nachkomponierend. So
wunscht man sich Theatersprache.

Das Sprachliche, in diesem Fall in Verdis beredte Musik
gekleidet, dominiert auch die konzertante Auffuhrung von
»Giovanna d’Arco” in der Felsenreitschule. Vor dem Eingang ein
Defilee der Kartensuchenden: Anna Netrebko und Placido Domingo
sind eine Besetzung, fur die Melomanen wie Adabeis einiges
springen lassen.

Die Oper von 1845 gehdrt nicht zu den bevorzugten Werken aus
Verdis mittlerer Schaffensperiode. Zu Unrecht, wie sie
herausstellt. Denn Verdi experimentiert mit musikalischen
Mitteln, die er spater perfektioniert: Die grellen Floten, die



fahlen Farben des tiefen Holzes und die exzessive Rhythmik fur
das Diabolische fuhren zu ,Macbeth”, die atherischen Momente
zu ,Don Carlo” und ,Aida“. Die Emphase der grof angelegten
Chore weisen von Rossinis Finali zu Meyerbeers Tableaux.
Daneben gibt es das ausgesponnene Legato Bellinis und die
lyrische Intensitat der Bariton-Romanzen Donizettis. Doch
Verdi setzt diese musikalischen Elemente seiner Gegenwart
nicht, wie die altere Kritik abwertend behauptete, aus
kreativer Verlegenheit und Zeitmangel ein. Sondern er
verwendet Ausdrucksmittel der Tradition bewusst, um Figuren
musikalisch zu profilieren.

Die Reinheit der fragilen Heldin

Temistocle Soleras Libretto nahert sich eher dem Oratorium und
der groBen Oper an — ein italienischer Reflex auf die neuen
Entwicklungen der Pariser Buhne. Giovanna ist bei ihm eher ein
junges Madchen, das demutig eine uberirdische Botschaft
empfangt und ausfuhrt, als eine fanatisierte Kriegerin. Im
ersten Auftritt traumt sie von einer politischen Rolle, von
RUstung und Schwert; spater imaginiert sie sich aus dem Fest
im Konigspalast zuruck in ihre landliche Heimat. Ihre Schwache
ist die unmogliche Liebe, die in diesem Fall nicht ein
Englander, sondern der Konig selbst von ihr begehrt. Ihre
Apotheose gleicht einer Entruckung: Der Himmel entzieht die
Jungfrau dem irdischen Treiben und bestatigt ihre Unschuld.

Die Reinheit Johannas ist bei Solera nicht sexuell, sondern
transzendental gepragt: Schon im Prolog wird der Widerstreit
der bdsen Geister und der Engel in den Choren ausfuhrlich
exponiert. ,Giovanna d’Arco“ verbindet dieses Motiv mit dem
Vater Johannas, Giacomo, der sich als treibende Kraft des
Dramas entpuppt: Sein Anklage, Johanna habe sich den bdsen
Geistern — und der ,niedrigen irdischen Liebe“ — verschrieben,
formuliert er auf dem Hohepunkt des Geschehens, in dem Moment,
in dem der Konig Johanna gegen ihren Willen zur Patronin des
Landes und zur Heiligen hochstilisiert, ihr sogar eine Kirche
weihen will.



Die Hybris wie die Verleumdung kommen von auBerhalb: Johanna
ist das Opfer dieser Machte, die sie in ihrem Inneren nicht
beriuhren. Sie gehort zu den fragilen Madchen und Frauen der
italienischen Oper, denen vom Druck ihrer Umgebung der vitale
Lebensatem ausgepresst wird. Mag sein, dass Verdi — wie Roger
Parker im Programmheft erklart — durch die sanfte Lyrik der
Stimme der Urauffihrungssangerin Erminia Frezzolini zu dieser
Losung angestoBen wurde. Auf jeden Fall flugt sie den Deutungen
des Jeanne d’Arc — Stoffes eine originelle Facette hinzu.

Fur Anna Netrebko ist die Partie der Einstieg in das
dramatischere italienische Fach, der sich bereits mit
Donizettis ,Anna Bolena“ angekindigt hatte. Die Leonora 1in
Verdis ,Trovatore” und die Lady in ,Macbeth” werden in der
kommenden Spielzeit folgen. Punktlich zur Premiere der
»Giovanna d’Arco” wurde in Salzburg auch die neue Netrebko-CD
vorgestellt, auf der das zu erobernde Terrain bereits
vorweggenommen ist.

Die dunkler gewordene Stimme der Sangerin hat in der Tat
klangliche Fulle gewonnen, ist im Zentrum dunkelgolden Ulppig,
entfaltet sich in der Hohe mit Substanz und Glanz. Dabei ist
die gleichmalRige Tonproduktion ebenso bewahrt wie die lyrische
Finesse. Im Rezitativ ihrer Auftritts-Kavatina zieht Netrebko
den schonen Ton der ausdrucksvollen Gestaltung vor; die
traumerische Wehmut der Giovanna, ihre kindlich anmutende
Sehnsucht nach einer Rolle im Freiheitskampf wirkt mehr
vorgetragen als empfunden. Doch im Duett mit dem Konig im
ersten Akt spielt sie die gestalterischen Trumpfe voll aus:
Eine der seltenen Sternstunden technisch sicheren und
dramatisch erfiullten Singens, zu dem der Tenor Francesco Meli
einen gleichrangigen Part beitragt.

Mit Meli steht — endlich — wieder einmal ein Sanger auf dem
Podium, bei dem man nicht das eine oder andere Ohr zudrucken
muss, um ihn in die Traditionslinie Uberzeugender Verdi-
Stimmen einzuordnen. Er hat nicht ganz die Flexibilitat und
den strahlenden Schmelz eines Carlo Bergonzi, kommt ihm aber



sehr, sehr nahe. Druckfrei gebildete HOhe und natirlich
anmutendes Legato zeichnen sein Singen aus. Dass manches Piano
mit viel Kopfstimme gebildet wird und ein Crescendo nicht
bruchlos gelingen kann, ist noch ein Manko. Aber Meli kann
sich als Carlo VII. erfreulich positionieren. Bisher hat er
vor allem das Repertoire zwischen Nemorino (,Der Liebestrank“)
und Alfredo (,La Traviata“) gesungen — die Partie in ,Giovanna
d’'Arco” bedeutet also auch fur ihn, einen Schritt weiter.

Tendenz zum Spielen, auch
auf dem Konzertpodium:
Placido Domingo als Vater
Giacomo in Verdis ,Giovanna
d’Arco”. Foto: Silivia Lelli

Mit Jubel wurde der erst im Juli von einer Lungenembolie
genesene Placido Domingo begrufSt: Er hatte mit der Rolle des
Giacomo eine Partie, die sich wirdig in die Reihe der
markanten Vatergestalten Verdis einreiht. Verdi baut die Rolle
aus, gibt ihr Gewicht und tragische Konturen: dieser Giacomo
wirft seiner Tochter vorurteilsbeladen den Pakt mit
teuflischen Kraften vor, muss seinen tragischen Irrtum
erkennen und tief bereuen.

Domingo hat von seiner gestalterischen Kraft nichts eingebul3t,
die sich auch immer wieder in einem unmittelbaren Bedurfnis
nach korperlicher Rollendarstellung Bahn bricht. Seine Stimme
tendiert eher zum Silber des Tenors als zur warmen Bronze
eines echten Baritons. Aber diesen Jahrhundertsanger so



prasent, mit dem Hintergrund seiner Erfahrung zu erleben, ist
ein Geschenk. Nicht zu vergessen ist Roberto Tagliavini als
Talbot, der nur im ersten Akt einige rhythmisch scharf
geschnittene Satze zu singen hat — diese allerdings mit
schlankem, gut fundiertem Bass.

Mit der ambivalenten musikalischen Leitung Paolo Carignanis
sich anzufreunden fallt nicht leicht: Da herrscht ein
schlanker, nerviger Klang im Minchner Rundfunkorchester,
pragnante Kontraste in der Ouverture zwischen den robusten
Tutti und den atherischen Floten-Fiorituren und Holzblaser-
Kantilenen. Die Musiker des Orchesters treffen auch die
unheimliche Sphare beim Auftritt Giacomos, das geisterhafte
Gelachter der Flote, den spitzen, bewusst banalen Rhythmus fur
die Damonenspruche des glanzvoll disponierten Philharmonia
Chores Wien (Walter Zeh).

Carignani lasst auch den Donizetti-Rhyhmus ,abspringen®, den
Verdi der Arie Giacomos (,Franco son io") im ersten Akt
unterlegt. Aber er halt den Takt immer wieder unflexibel und
steif, gibt zu wenig Freiheit, kann so zum Beispiel den
Kontrast der Damonen- und der Engelschore im Finale des
Prologs nicht ausformen. Das Cantabile Verdis bleibt dann
flach, eingespannt in eine missverstandene Prazision, die
Verdis Musik genau das unterstellt, was tunlichst zu vermeiden
ist: den Leierkasten-Rhythmus der dorflichen Banda. Mit der
Frage nach einer idiomatisch zutreffenden Verdi-Interpretation
jenseits von preullischer Akkuratesse und traditionalistischer
Schlamperei wird man sich — auch nach diesem Verdi-Jahr — noch
zu befassen haben.



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

geschrieben von Werner HauBner | 23. Dezember 2025
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 prapariert 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
bei Wagner von einer aufgescheuchten Kultursociety nach
jahrzehntelanger seridoser 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
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inspirieren lassen, hatte das Jubeljahr den Blick weiten
konnen. 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 1Inszenierung 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 Buhne: ,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
greifen, nicht nachgegeben und die Essener Erstauffihrung von
Verdis ,I Masnadieri” — nach Friedrich Schillers ,Die Rauber”
— ermoglicht. 1847 uraufgefuhrt, gehOoren 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.


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

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 bravourds aus dem Stuack
entwickelten Interpretation und seiner Lust an uberdrehten
szenischen Nadelstichen. Fir 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 bewdhrten
Johannes Leiacker, exponiert er die Konstellation mit genau
beobachteten Gangen und Gesten. Carlo Moor ist der Traumer,
der AulBenseiter, der nach Alternativen sucht; Francesco Moor,
hinkend und missgestaltet, der eilfertige, machtlusterne
Anpasser; Amalia das begehrte Objekt zwischen den Mannern, zu
der noch Arminio gehort, 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 Stuck 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.

Ende im Welt-Ekel: Verdis
,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 gehdrt
hierher, die Gebruder Moor, der Korsar. Ein Nachfolger tritt
uns erst wieder mit dem Jago in ,,0tello” 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 Dinic¢ 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
— fir die ,Nachtigall” Jenny Lind geschaffen — die nodtige
Leichtigkeit und einen gut anspringenden, lyrisch-hellen Ton
mit. Auch ihre Mezzavoce kann sich horen lassen. Nur in der
Attacke gelangen 1ihr einzelne Tone 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 1ist 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



Krachledern: Liszts Wagner-
und Verdi-Bearbeitungen beim
Klavier-Festival Ruhr

geschrieben von Martin Schrahn | 23. Dezember 2025

GrolBe Geste: Pianist Boris
Bloch. Foto: KFR/Mohn

Richard Wagner und Giuseppe Verdi in aller Form zu wiirdigen,
zu beider 200. Geburtstag, ist fiir Opernschaffende ein
Leichtes. Beide Komponisten definieren sich ausschlieBlich
iiber ihr musikdramatisches Schaffen, andere Gattungen
rangieren unter ,ferner liefen”. Wenn sich also das Klavier-
Festival Ruhr diesen Monolithen des 19. Jahrhunderts
angemessen nahern will, bleiben nur Umwege. Der wichtigste
Pfad fiihrt iiber den seinerzeit herausragenden Pianisten Franz
Liszt, der im iibrigen 1870 Wagners Schwiegervater wurde.

Liszt entpuppte sich im Laufe seiner Auftritte am Klavier
nicht zuletzt als Meister der Paraphrasen, Transkriptionen,
Fantasien. Als Vorlagen dienten ihm auch die Opern Wagners und
Verdis. Der Zweck dieser Ubungen in akrobatischer Virtuositéat
durfte ein doppelter gewesen sein: das komplexe
musikdramatische Werk in handlicher Form unters Volk zu
bringen, den Ruhm Liszts selbst als Dompteur seiner Musik zu
mehren. Er protegierte andere und pflegte seine zweifellos
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vorhandene Eitelkeit.

Das Transkriptionenwerk in toto aufzufuhren wirde wohl
bedeuten, eine extra Konzertwoche auf die Beine zu stellen.
Immerhin hat sich das Klavier-Festival zu einem funfstundigen
Marathon entschlossen (incl. Pausen). Kein Problem zumindest
fur eingefleischte Wagnerianer, die in dieser Zeit mal eben
einen ,Tristan” absitzen. Doch vier Konzerte und ein
Zugabenblock mit Verdis Dramatik, Wagnerscher Wucht und
Lisztschem Wirbeln ist schon ein harter Brocken. Nun, es war
moglich, nur einzelne Konzerte zu buchen.

Viele aber harren aus an diesem Nachmittag in Essens Haus
Fuhr. Ergeben sich drei Pianisten, die vor Kraft strotzen, in
nahezu virtuosem Wahn die Tastatur durchpfligen. Wie der
Ukrainer Boris Bloch, der den ,Tannhauser“-Pilgerchor 1in
Liszts Transkription zwar als wurdevolles Schreiten beginnt,
sich aber in einen Handkantenbruitismus steigert, der uns
offenbar schon mal gewdhnen soll an die vorherrschende
Lautstarke der Deutungen. Oder wie der Weillrusse Yuri Blinov,
der das ,Meistersinger“-Vorspiel (in Zoltan Kocsis’ Fassung)
geradezu hinrichtet. Oder wie der Kolner Michael Korstick, ein
bisschen an den Noten hangend, der den ,Einzug der Gaste auf
der Wartburg”“ (Tannhauser) bedingt festlich, umso mehr
grobschlachtig zelebriert. Ja, die drei Herren am Klavier
lassen es ordentlich krachen.

Es ist ein schweres Wagner-Liszt-Gewitter, das uns zunachst
uberwaltigt — Musik als gesichtsloses Virtuosenfutter. Dabel
teils derart eigenwillig, manieriert gespielt, dass der
Verdacht aufkommt, Liszt hatte seinen Protegée karikieren
wollen. Vor allem Bloch inszeniert groBBes Drama, Subtiles hat
kaum eine Chance, und wenn, gerat es unangenehm sentimental
(,Am stillen Herd“/Meistersinger). So gedeutet und betrachtet,
wird verstandlich, dass Wagner von manchen bis heute in die
monstrose Ecke gestellt wird.



Mit stetem Blick in die
Noten geht Pianist Michael
Korstick eifrigst zu Werke.
Foto: KFR/Mohn

Immerhin: Der Himmel lichtet sich ein wenig, wenn wir 1in
Verdis Spharen vordringen. Michael Korstick spielt Liszts
Bearbeitung von ,Danza Sacra e Duetto Finale” (Aida) eher
verhalten und einigermallen sensibel. Dass dieses letzte Duett
der Oper allerdings vom Tod handelt, ist bestenfalls zu
erahnen. Korstick zerdehnt das Liebesthema, nimmt dem Drama
seine Wirkung. Boris Bloch ubrigens interpretiert das Stuck
ebenfalls, es klingt weniger brichig und das Tanzerische
gewinnt mehr rhythmisches Profil.

Uberhaupt scheint Bloch in Verdis Welten etwas sicherer zu
Werke zu gehen. So beginnt Liszts Paraphrase auf das
»Rigoletto“-Quartett (Bella figlia dell’amore) zwar sanft
melodisch, doch der Pianist braucht nicht allzu lange, um in
gewohnt brachialer Manier das Stiuck auf Effekt zu bursten,
offenbar, um Liszt noch ubertreffen zu wollen.

Am Ende dieses aullergewOhnlichen Konzert-Formats, das
Festival-Intendant Franz Xaver Ohnesorg als Experiment
ankundigte, klingeln uns die Ohren. Diese Musikdosis reicht
fir die nachsten 24 Stunden. Argerlicher aber ist, dass mit
der Zahl der falschen Tone, die wir ertragen mussen, noch ein
Operchen hatte komponiert werden kénnen. Insofern haben drei
Pianisten drei beruhmten Komponisten nichts als Barendienste
erwiesen.
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