
Essen spielt wieder Hilsdorfs
„Maskenball“  –  Inszenierung
von  1999  hat  immer  noch
Bestand
geschrieben von Werner Häußner | 7. Dezember 2015

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
gefüllt war der Zuschauerraum des Essener Aalto-Theaters bei
der Wiederaufnahme von Verdis „Un ballo in maschera“, einer
Inszenierung von 1999.
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Es  lag  auch  an  der  szenischen  Einstudierung  von  Carolin
Steffen-Maaß, dass Hilsdorfs kunstvolles Spiel um Schein und
Sein,  um  Theater  und  Wirklichkeit,  um  das  Leben  als
fiktionales Kunstwerk und als reales Ereignis so plausibel
funktioniert. Entgegen so mancher zeitgeistiger Regie-Äußerung
hat sich dieser „Maskenball“ nicht überlebt; er hat das Zeug
zum „Klassiker“.

Natürlich muss man nach 16 Jahren in der Charakterisierung der
Personen  mit  Unschärfen  rechnen.  Von  der  ursprünglichen
Besetzung  mit  Mihkail  Dawidoff  (Riccardo),  Károly  Szilágyi
(Renato), Iano Tamar (Amelia) und Ildiko Szönyi (Ulrica) ist
niemand  mehr  beteiligt.  Aber  die  Darstellercrew  der
Wiederaufnahme fügt sich in das Spiel ein, verinnerlicht die
Partien und gestaltet sie nicht nur sängerisch überzeugend. Da
ist Michael Wade Lee der intelligente, zügellose Hedonist, der
über  seine  höfische  Umgebung  Regie  führt  und  Macht
demonstriert. Der Tenor gibt diesem Riccardo – in Hilsdorfs
sinnreicher Umdeutung der König von Neapel, der Stadt, in der
Verdis  Oper  unter  der  Zensur  litt  –  die  Züge  des
renaissancehaften Individuums, das ein Leben in Fülle genießen
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 bewältigt die lyrische Noblesse
wie den dramatischen Nachdruck; nur in der Höhe wirkt der
lockere Schmelz gefährdet. Das Duett mit Amelia („M’ami! … O
qual  soave  brivido“)  wird,  ausgehend  von  einem  sinnlichen
Piano, zum hinreißenden Moment passionierten Singens.



Würdevolle  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 früheren
Engagement in Plauen-Zwickau gesungen. Vor allem kommt ihr
entgegen, dass ihre Stimme im Zentrum unanfechtbar sitzt. Ein
störendes Tremolieren stellt sich nur ein, wenn Kapplusch den
Aufstieg in die Höhe nicht im Griff hat; dann muss sie sich
auch forciert über die Bögen retten und lässt unfreiwillig
ahnen, wie schwer es Verdi in dieser Partie den Sängerinnen
macht. „Morrò – ma prima in grazia“, ihre Arie im dritten Akt,
gestaltet Kapplusch aber mit großartigem Gespür für die Farben
der Töne, mit denen sie die würdevolle Resignation einer Frau
ausdrückt, die weiß, 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 Bewährungsproben zu bestehen hat. Der Sänger
mit einer langen Karriere in Italien hat sich in Essen bereits
als Valdeburgo in Bellinis „La Straniera“ ausgezeichnet und
wird demnächst als Scarpia in „Tosca“ zu hören sein. Er führt
sich im ersten Akt mit gut gestützten, präsenten Tönen ein,
die aber Farbe und Emotion vermissen lassen. Mit dem Ambitus
von „Eri tu“ dürfte Grassi eigentlich keine Probleme haben,



aber an diesem Abend entglitt ihm einmal die Höhe, deswegen
wohl setzte er auf Kraft und erklomm die hoch liegenden Teile
der  Arie  („O  dolcezze  perdute  ….“)  mit  Druck  statt  mit
Delikatesse. Sängerpech.

In der würdelosen Maskerade, in die Ulrica gezwungen wird,
offenbart  sich  Ieva  Prudnikovaite  als  überzeugende
Darstellerin; entsprechend neutral lässt sie die eigentlich
gespenstische Beschwörung „Re d’abisso“ klingen – es ist ja
alles  „Mache“,  das  Drohend-Unheilvolle  der  Szene  ist
Belustigung für die Damen und Herren bei Hofe, inszeniert vom
König. So wirkt der Verzicht auf vokale Farben konsequent im
Sinne der Konzeption des Stücks.

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

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

Das Theater, das Trauma und
der  Tod:  Das  Aalto-Theater
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entdeckt  Bellinis  „La
Straniera“
geschrieben von Werner Häußner | 7. Dezember 2015

Fremd und unnahbar:
Marlis Petersen ist
„die  Fremde“  am
Aalto-Theater
Essen. Foto: Thilo
Beu

Richard  Wagner  ist  als  Zwanzigjähriger  „La  Straniera“
begegnet. Das war 1833 am Stadttheater Würzburg, Bellinis Oper
war knapp vier Jahre vorher uraufgeführt worden, also eine
aufregende Novität. Wagner erinnerte sich viel später noch an
diese  Oper,  1878,  als  sie  längst  aus  den  Spielplänen
verschwunden war: „Wirkliche Passion und Gefühl“ bescheinigt
er Bellinis Werk, und bemerkt süffisant, dass die „Herren
Brahms & Cie.“ nicht gelernt hätten, was er, Wagner, davon in
seine Melodie aufgenommen habe.

Leider  hat  Wagners  Wohlwollen  für  die  wohl  komplexeste
romantische Oper Bellinis das Werk nicht retten können: „La
Straniera“ bleibt bis heute, was ihr Titel bedeutet: „Die

https://www.revierpassagen.de/23734/das-theater-das-trauma-und-der-tod-das-aalto-theater-entdeckt-bellinis-la-straniera/20140304_1441
https://www.revierpassagen.de/23734/das-theater-das-trauma-und-der-tod-das-aalto-theater-entdeckt-bellinis-la-straniera/20140304_1441


Fremde“.  Hier  und  da  in  Italien  oder  beim  Wexford  Opera
Festival in Irland hat man sich ihrer erbarmt. Doch Folgen für
das Repertoire blieben aus. Und die Neuinszenierung im Juni
2013 in Zürich, angeregt und gesungen von Edita Gruberova, die
jetzt ins Aalto-Theater in Essen übernommen wurde und 2015 ans
Theater an der Wien weiterzieht, stand von Anfang an unter dem
Generalverdacht,  hier  werde  einer  alternden  Primadonna  ein
weiteres Belcanto-Vehikel zugestanden.

In Essen stand nicht die Preßburger Diva im Fokus. Das tut der
Wahrnehmung des Werks gut: „La Straniera“ ist nämlich nicht
anders auf seine Protagonistin zugeschnitten als etwa „Norma“
oder ein beliebiges anderes Werk der Epoche. Bellinis Oper ist
sparsam, zuweilen asketisch orchestriert; aber was zu hören
ist, atmet Finesse, bezaubert durch subtile Farben, schafft
nervöse  Spannung  und  verströmt  das  Fluidum  poetischer
Resignation,  aber  auch  kämpferischen  Aufbegehrens.  Bellinis
Raffinesse im Einsatz der schweifenden Tonarten, gepaart mit
einer höchst bewusst eingesetzten Dramaturgie, verbindet sich
mit  seiner  unkonventionellen  Melodik.  Sie  hat  schon  die
zeitgenössische  Kritik  begeistert  oder  verstört  –  und
Nachfolger wie Hector Berlioz und Richard Wagner zu höchstem
Lob animiert.

Bellinis  Aufbrechen  der  geschlossenen  Formen  entspricht
musikalisch  der  radikalen  Romantik  des  Librettos.  Felice
Romani  schafft  im  Einverständnis  mit  dem  Komponisten  die
gewünschten  „neuen  und  großartigen“  Szenen,  geeignet  zum
„Weinen, Schaudern und Sterben“. Doch diese Romantik hat – und
das  interessiert  uns  heute  –  eine  moderne  Seite:  „La
Straniera“ spricht davon, wie unmöglich es sei, ein Leben
linear und folgerichtig zu erzählen. Und vermittelt das Gefühl
der Fremdheit in einer Welt, in der die eigene Passion, der
eigene Lebensentwurf an unbezwingbaren Barrieren zerschellt.
Eine Welt zum Tode: Bellini und Wagner sind sich so fremd
nicht. Wovon anders spricht denn der „Tristan“?



Sehnsucht  über  den  Tod
hinaus:  Alaide,  die
„Staniera“  (Marlis
Petersen),  und  Arturo
(Alexey  Sayapin)  kommen
nicht voneinander los. Foto:
Thilo Beu

Christof Loy, gebürtiger Essener, der zum ersten Mal in seiner
Heimatstadt eine Regie übernommen hat, entdeckt noch andere
Aspekte: Zum Beispiel, dass die Handlung Elemente einer Krimi-
Story in sich trägt. Die Fremde, Alaide, muss ihre Identität
unter allen Umständen geheim halten: Sie ist die französische
Königin, die wegen Bigamie aus der Öffentlichkeit verschwinden
musste. Romani hat überraschende „coups“ geschickt platziert:
ein vermeintlicher heimlicher Liebhaber entpuppt sich als der
Bruder Alaides. Zwei vermeintlich Tote kehren zurück.

Am  Ende  wird  die  Identität  der  „Straniera“  effektvoll
enthüllt. Das löst das die Verwicklung nicht, sondern spitzt
sie unentrinnbar zu: Für Arturo, der auf die geheimnisvolle
Frau aus dem Wald eine existenziell unbedingte, alternativlose
Liebe projiziert, ist die Geliebte künftig unerreichbar: Damit
ist sein Tod durch eigene Hand erschütternd konsequent.

Einen  so  tragisch  in  seiner  überhitzten  Gefühlswelt
verbrennenden  Helden  kennt  die  italienische  Oper  selten.
Dieser Arturo ist im Rahmen des Geschehens ein glaubwürdiger
Charakter: ein Werther des romantischen Melodramma zwischen
egozentrierter  Radikalität  und  Realitätsverlust.  Alexey



Sayapin  gibt  der  Figur  unter  der  kundig-einfühlsamen  Hand
Christof Loys darstellerische Kontur. Selbst seine monochrome,
selten ganz frei schwingende Stimme passt zu diesem von einem
einzigen inneren Gefühlsbrand verzehrten Menschen.

Ein Geschehen zwischen Realität und theatraler Imagination: So
nähert sich Loy der Handlung, deren Kolportage-Bruchstücke und
verweigerte  Logik  meist  mit  Begriffen  wie  „krude“  abgetan
wird. Doch ein Alptraum, der sich monströs ins reale Leben
wälzt,  folgt  keiner  sauber  ausgezirkelten  Klassiker-
Szenenfolge.

Das Bühnenbild von Annette Kurz macht Elemente des Theaters
sichtbar:  hölzerne  Aufbauten,  Hänger,  Seilzüge.  Die
„romantischen“ Landschaften des Librettos sind als Bild-Zitate
präsent;  die  Waldhöhle  der  „Fremden“  auf  transparenten
Schleiern  ist  zitierter  romantischer  Topos  und  Mittel  der
Verschleierung zugleich. Die Kostüme von Ursula Renzenbrink
verharren in der Entstehungszeit der Oper, zitieren Figuren
wie Braut und Brigant, machen nicht den Versuch, aus ihnen
Menschen  einer  anderen  Epoche  zu  machen:  der  Abstand  des
„Melodramma“ von unserer Gegenwart bleibt unangetastet.

Das  Volk  als  bedrohliches
kollektives Wesen: Wer fremd
ist,  wird  ausgegrenzt  und
verfolgt. Foto: Thilo Beu

Loy  zeigt  aber  noch  einen  anderen,  bedrohlichen  Aspekt



jenseits der romantisch exaltierten Personen des Stücks: Der
Chor – von Alexander Eberle wieder vorzüglich einstudiert –
agiert als bedrohliches kollektives Wesen: die Fremde im Wald
wird beargwöhnt, ausgegrenzt, verdächtigt, verfolgt. Da wird
die „Hexe“ auch schon mal als Puppe aufgeknüpft. Die Meute des
Dorfes hat auch ihren Führer, den – mit leuchtender Klarheit
singenden – Osburgo (Benjamin Bernheim), ein Aufhetzer, von
dem eine direkte Linie zu Brittens „Peter Grimes“ zu ziehen
wäre.  Die  „Fremde“  ist  in  der  Konzeption  Loys  auch  die
„Andere“, die sich dem Anpassungs- und Erwartungsdruck der
Gesellschaft nicht beugen will – und kann.

Während Christof Loy also – wieder einmal – eine durchdachte
szenische  Auseinandersetzung  mit  der  romantischen
italienischen Oper bietet, bleibt die musikalische Seite im
Graben hinter diesem Niveau zurück. Josep Caballé Domenech,
neuer GMD der Oper Halle, bringt die Essener Philharmoniker
ungeachtet  vieler  solistischer  Glanzpunkte  nicht  auf  das
Niveau, das Stefan Soltesz mit seiner sensationellen Deutung
von Bellinis „I Puritani“ vor zehn Jahren erreicht hat. Das
ist keine Frage des versierten Handwerks, sondern zum Beispiel
eine der zu schematischen Agogik. Aber auch eine der Mischung
von Farben, die bei der aquarellnahen Transparenz der Musik im
Detail stimmen muss.



Ein  großer  Abend
für Marlis Petersen
als „La Straniera“.
Foto: Thilo Beu

Die  „Straniera“-Premiere  war  ein  großer  Abend  für  Marlis
Petersen. Ihr Sopran hat die fein melancholische Färbung, die
der  jugendlichen  Frische  einen  resignativen  Schleier
überwirft:  Im  Gesang  äußern  sich  Trauer  und  Qual  einer
gefangenen Seele. Aber die Sängerin kann auch voll Glanz und
Energie  den  Abstand  etwa  zum  zerbrechlichen  Wahnsinn  von
Donizettis Frauen wie „Linda di Chamounix“ oder „Lucia di
Lammermoor“  markieren.  Petersen  stehen  erfüllte
Phrasierungskunst und eine seelenvolle Geläufigkeit zu Gebot;
nur die Höhe bildet sie mit Druck am Gaumen und verfärbt damit
den Ton. Dennoch demonstriert die Sängerin, die unter anderem
in Wien als Traviata und Medea und in New York als Ophélie in
Thomas‘ „Hamlet“ brillierte, dass die Krise des Belcanto nicht
durchgängig ist und es keiner „Diva“ bedarf, um eine Oper wie
„La Straniera“ überzeugend zu besetzen.

Mehr Glück als Gram bereiten auch die anderen Sänger. Sie sind
weit mehr als Stichworte gebende Comprimari: Luca Grassi als
Valdeburgo versucht, seine Schwester zu schützen – auch vor
der wahnwitzigen Leidenschaft seines Freundes Arturo – und
wird so zu dessen Feind. Der Bariton singt mit kraftvollem,
klar fokussiertem Ton, die geschmeidige Linie gehört nicht zu
seinen Stärken. Ieva Prudnikovaite ist Isoletta – die Frau,
mit  der  Arturo  ein  geregeltes  Leben  im  gesellschaftlich
anerkannten Rahmen führen soll, und die er mit seiner in sich
selbst verkrümmten Liebesraserei brüskiert und tief verletzt.
Ihr fest gefügter Mezzo kontrastiert stimmlich treffend mit
der  ätherischen  Kantilenen-Deklamation  ihrer  unbezwingbaren
Rivalin. Mit „La Straniera“ ist dem Aalto-Theater eine der
wichtigsten  Premieren  dieser  Spielzeit  nicht  nur  in  der
Rhein/Ruhr-Region gelungen; es wäre dringen zu wünschen, dass
dieses  komplexe,  überraschende  und  für  eine  ganze  Epoche



exemplarische Werk nicht wieder achtlos beiseite gelegt wird.
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