Papsttochter am Aalto-
Theater: Donizettis , Lucrezia
Borgia” offnet den Blick auf
psychische Extreme

geschrieben von Werner HauBner | 10. Januar 2023
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Marta Torbidoni, die gastierende Premierensangerin, als
Lucrezia Borgia in Ben Baurs atmospharisch gelungenem
Buhnenbau. (Foto: Bettina StoR)

In Bergamo, dem Geburtsort Gaetano Donizettis, gibt es in
jedem Herbst ein Festival, bei dem sich kaum gespielte Opern
als iliberraschend gegenwartig erweisen. So im Herbst 2022 zum
Beispiel Donizettis ,L’aio nell‘ imbarazzo” (,,Der Hauslehrer
in Verlegenheit”), eine skurrile Studie iiber extreme - heute
wiirde man sagen — Verhaltensauffalligkeiten. Hin und wieder
haben Opern Donizettis abseits des Mainstreams aber auch in
Deutschland eine Chance.
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Das Aalto-Theater Essen zeigt als zweite Premiere der
Intendanz von Merle Fahrholz eine noch von ihrem Vorganger
Hein Mulders programmierte und wegen der Corona-Pandemie
verschobene, selten zu sehende Donizetti- Oper: ,Lucrezia
Borgia“.

Hauptperson ist die uneheliche Tochter Papst Alexanders VI.:
Borgia, deren — heute historisch entkrafteter — Ruf als
verruchte, ausschweifende Giftmischerin im 19. Jahrhundert fir
schaudernde Faszination sorgte. Donizettis Oper von 1833 wurde
flur Deutschland eigentlich erst 2009 wiederentdeckt, als Edita
Gruberova an der Bayerischen Staatsoper Munchen in der Regie
von Christof Loy als Lucrezia debutierte. Trotz gelegentlicher
Neuinszenierungen — so vor einigen Jahren in Halle/Saale -
bleibt das Werk eine Raritat.

Das durfte nicht an der stupend ausgearbeiteten Musik aus
einer Hochphase des Schaffens Donizettis liegen, sondern am
Sujet. Ahnlich wie ,Parisina d’Este” (1833) oder ,Maria de
Rudenz® (1837) ist ,Lucrezia Borgia“ ein Stuck der psychischen
Extreme. Mit den nachtschwarzen Liebesgeschichten des
romantischen ,melodramma®“ und seinen Opfer-Heroinen hat es
nichts mehr zu tun. Eher weist die Oper in die Richtung, die
Giuseppe Verdi spater mit ,Rigoletto” eingeschlagen hat. Das
ist kein Wunder: Beide Opern basieren auf Dramen von Victor
Hugo, der seine ,Lucrece Borgia“ bewusst als Gegenstick zu ,Le
roi s’amuse”, der Vorlage fur ,Rigoletto”, konzipiert hat.

Geachtete Menschen

Beide sind Menschen, die gesellschaftlich geachtet sind — der
eine wegen seiner korperlichen Entstellung, die andere
aufgrund ihrer moralischen Verkommenheit. Und beide sollen
Mitgefuhl erzeugen, ja den Zuschauer laut Hugo ,zum Weinen
bringen“: Rigoletto durch seine Zartlichkeit als Vater,
Lucrezia durch die Qual, die sie Uber ihr verbrecherisches
Vorleben empfindet, und durch ihre reine Mutterliebe. Die
inneren Widerspruche der Existenz interessierten Hugo wie
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Donizetti; spatere Generationen hielten solche Sujets eher fur
widerlich.

Im Gegensatz zu ,Rigoletto” bleiben die Personen bei Donizetti
aber in einer Sphare zwischen Traum und Realitat befangen.
Lucrezia hat einen Sohn, Gennaro, von dem nur sie alleine
weils, nach dem sie sich sehnt, der aber in ihrem Leben
tatsachlich keinen Platz haben darf. Gennaro, ein
erfolgreicher Soldat ohne Wurzeln — Vater unbekannt, Mutter
verschollen — 1ist abhangig von der Obsession fur ein
uberhdhtes Mutter-Ideal. Die Mutter-Sohn-Beziehung zwischen
Lucrezia und Gennaro bleibt bis zum Ende unausgesprochen,
bestimmt aber den todlichen Verlauf der von fatalen Zufallen
bestimmten Handlung. Gennaro fuhlt sich von der unbekannten
Dame unerklarlich angezogen. Die ratselhafte Zuneigung schlagt
in Hass um, als am Ende des als ,Prolog“ betitelten ersten
Teils der Oper ihre Identitat aufgedeckt wird: Sie 1ist das
Monster ,Borgia“.

Mutter und Monster: Diesen Gegensatz hat Victor Hugo
konstruiert, um im besten romantischen Sinn die Ratselklufte
des Lebens aufzureiBen, Extreme zu markieren, die sich nicht
besanftigen, sondern nur schaudernd aushalten lassen. Felice
Romani, der Librettist Donizettis, hat sie fokussiert auf nur
wenige Personen und so die extremen Spannungen betont, die das
Stuck so schwer inszenierbar machen. Eine Herausforderung fur
jeden Regisseur, aber eine mit dem eigenen Reiz, zu der
brillanten Musik Donizettis eine adaquate szenische LOosung zu
finden.

Surreale Regie-Elemente



Immer wieder bricht Ben Baur die Szene ins Surreale auf,
so wie hier mit einem Zug von Klerikern. Links: Davide
Giangregorio als Don Alfonso, rechts Marta Torbidoni als
Lucrezia. (Foto: Bettina Stol)

In Essen hat sich Ben Baur an das Experiment gewagt und sich
dabei stark an Victor Hugo orientiert. Er verzichtet auf die
Schauwert-Schauplatze Venedig und Ferrara, baut auf der Bihne
einen monumentalen, an florentinische Renaissance erinnernden
Saal mit Ziegelwand, einem dominierenden Kamin und einem
Vorhang, der das Element des Theaters unterstreicht und Raum
und Szenen gliedert. Die kostbare goldgelbe Robe fur Lucrezia
ist eine der wenigen Reminiszenzen an die historische
Papsttochter, die mit Donizettis Figur kaum etwas zu tun hat,
aber durch das Gewand gleichzeitig uUberhdht wird.

Uta Meenens Kostume bewegen sich ansonsten im Spektrum von
konkreten Anspielungen — Monchskutten, Klerikergewander oder
biedermeierliche Nachthemdchen fur die Kinderstatisterie, die
ein surreales Element in die Inszenierung einbringen sollen —
und einer uneindeutigen Phantastik wie in den queeren,



androgynen Entwlrfen fur die jungen Menschen in der Entourage
Gennaros oder dem wie ein Bustier gestalteten Brustpanzer von
Lucrezias Gatten Don Alfonso.

Baur ist ein Meister solcher fluider Zeichen und setzt sie
ein, um den Raum als eine Seelensphare zwischen Wachen und
Traumen zu kennzeichnen. Mehrfach totet Gennaro im Lauf des
Stucks Erscheinungen Lucrezias, ein Motiv, das surreal
ratselhaft bleibt, vielleicht zu lesen als vergeblicher
Versuch des jungen Mannes, sich von der Zwangsvorstellung
seines Mutterbilds zu befreien. Wie sehr ihn dieses
dominierende Ideal am Leben hindert, zeigt sich in der Szene
mit seinem Freund Maffio Orsini im zweiten Akt. ,Mit dir
immer, ob lebend oder tot“ beschwdoren die beiden im
melodischen Schwung eines Liebesduetts eine Verbindung, die
unubersehbar homoerotische Ziuge tragt. In Baurs Inszenierung
tritt Orsini im Gewand der Lucrezia Borgia auf — ein Signal
fur das verzerrte Gefuhlsleben Gennaros, der Liebe offenbar
nur mit dem inneren Bild der ,Mutter” verbinden und so nicht
zu einem authentischen Verhaltnis zu Orsini finden kann.

Das Problem bei Baurs Uberlegtem Regie-Zugriff ist, dass die
szenischen Signale zu naturalistisch wirken und nur peripher
mit der verlaufsgetreu erzahlten Handlung korrespondieren
kdnnen. Gestorbene Kinder Lucrezias, blutuberstromte
Gemeuchelte, ein Zug von Kardinalen mit dem Papst an der
Spitze: Wo Baur die Handlung im Sinne einer Zeichen- oder
Traumlogik aufbrechen will, wirkt das Surreale nicht; wo
Transzendierung wirksam werden sollte, bleibt die Handlung zu
fasslich. Dennoch: Die Intention Baurs, das Stick aus dem
Korsett eines schwer nachvollziehbaren Narrativs zu befreien,
fuhrt in die richtige Richtung.

Glanzvolles Debiit



Jessica Muirhead. (Foto:
Nanc Price)

In Essen war jetzt erst die urspriunglich gedachte Besetzung zu
erleben, mit der auch geprobt wurde: In der Premiere am 26.
November mussten drei von vier Hauptrollen durch Gaste ersetzt
werden. Auch jetzt grassiert die Krankheitswelle noch, wie
sich vor allem im von Klaas-Jan de Groot einstudierten Chor
bemerkbar macht. Endlich konnte aber Jessica Muirhead ihr
Debut als Lucrezia Borgia feiern — und sie hat die
Anforderungen der Partie zwischen vertraumter Lyrik (,Com’e
bello! Quale incanto ..”), gefahrlichem Auftrumpfen (,0h! A te
bada .. a te stesso pon mente”) und brennender Verzweiflung
(,Mille volte al giorno io moro“) glanzvoll ausgeschopft.
Muirheads leuchtender, bis auf ein paar Stutzschwierigkeiten
bei kurzen Noten in der HOhe sicher positionierter Sopran 1ist
in der Lage, die emotionalen Spannungen in einer hinreiflenden
Gesangslinie auszudriucken. Das ist anders als die ziselierte
Feinarbeit, mit der Gruberova die Schwachen ihrer Stimme in
Expression verwandelte, anders auch als der dramatische
Impetus, den Marta Torbidoni in der Premiere als Gast — sie
hatte die Partie vorher in Bologna gesungen — mitgebracht hat.
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Der giftige Wein der Borgia bringt den Tod. Marta
Torbidoni (Lucrezia) und Francesco Castoro (Gennaro) im
zweiten Akt der Oper. (Foto: Bettina StoB)

Francesco Castoro als Gennaro kann in der jlngsten Vorstellung
uberzeugender punkten als in der Premiere. Er fuhrt seinen
Tenor bewusst leicht und mit einem unangestrengten Ton fern
von dem oft als ,italienisch” missverstandenen Aplomb. Auch
wenn man spurt, dass ihm manche Passage Muhe bereitet: Castoro
vermittelt einen Eindruck davon, was Belcanto im Sinne
Donizettis bedeutet. Alles andere als Schongesang bot dagegen
Davide Giangregorio bei seinem Deutschland-Debut als Don
Alfonso. Weit weg von der eleganten Linienfudhrung und der
unangestrengten Attacke eines Kavaliersbaritons drohnte er mit
undifferenzierter, auf bloBe AuBBenwirkung getrimmter Kraft und
unsteter Tonbildung. Ein Schénsanger ist die Hausbesetzung
Almas Svilpa zwar auch nicht, aber in seiner bewussten
Gestaltung kommt er den stilistischen Erfordernissen des
Singens naher als der Premierengast aus Bologna. Vokal
glanzend und als Darstellerin uberzeugend: Liliana de Sousa
als Maffio Orsini.



Farben der Melancholie

Dass auch die kleineren Rollen nicht ohne Anspruch sind,
demonstrieren Mathias Frey (Rustighello), Tobias Greenhalgh
und das Quartett der Kumpane Orsinis, Edward Leach
(Liverotto), Lorenzo Barbieri (Gazella), Timothy Edlin
(Petrucci) wund Joshua Owen Mills (Vitelozzo). Andrea
Sanguineti, designierter GMD von Essen, hat in der Januar-
Vorstellung das Tempo merklich angezogen, lasst das Orchester
akzentuierter spielen, gibt den Cabaletten drangende Energie
und den lyrischen Momenten die Farbe der Melancholie, die -
etwa in der Einleitung — an die zweil Jahre spater entstandene
,Lucia di Lammermoor” erinnert.

Die vielen Krankheitsfalle im Ensemble gehen allerdings nicht
spurlos voruber: Die Prazision leidet, die Koordination mit
der Buhne wankt ofter, die Geigen der Essener Philharmoniker
klingen — im Gegensatz zu den warmen Celli — kreidig-scharf.
So ganz ist der Versuch, Victor Hugos sperrige Thematik in
unsere Gegenwart zu Ubertragen, in Essen nicht geglickt. Aber
diese ,Lucrezia Borgia“ =zeigt, dass ein ambitionierter
Regisseur aus anachronistisch wirkenden Stoffen Uberraschende
Einsichten gewinnen kann. Das ist nicht neu, hat sich an so
manchem Opernhaus aber noch nicht herumgesprochen. Und
Donizettis Musik ist es allemal wert, von stilsicheren Sangern
und Musikern (und *innen naturlich auch) verlebendigt zu
werden.

Weitere Vorstellungen in dieser Spielzeit am 14. Januar, 4.
und 15. Februar und 10. Marz. Karten (0201) 81 22 200 oder
www. theater-essen.de
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»Ich gebe viel, 1ich bekomme
etwas zuruck”: Jessica
Muirhead singt die ,,Arabella”“
am Aalto-Theater Essen

geschrieben von Werner Haullner | 10. Januar 2023
Endlich wieder singen: Jessica Muirhead, seit 2015 am Essener

Aalto-Theater fest engagiert, freut sich riesig, dass die
Corona-Pandemie kein Hindernis mehr ist, auf die Biihne
zuriickzukehren. Ab 14. Mai singt sie die , Arabella” in Richard
Strauss‘ gleichnamiger Oper.


https://www.revierpassagen.de/125734/ich-gebe-viel-ich-bekomme-etwas-zurueck-jessica-muirhead-singt-die-arabella-am-aalto-theater-essen/20220513_0751
https://www.revierpassagen.de/125734/ich-gebe-viel-ich-bekomme-etwas-zurueck-jessica-muirhead-singt-die-arabella-am-aalto-theater-essen/20220513_0751
https://www.revierpassagen.de/125734/ich-gebe-viel-ich-bekomme-etwas-zurueck-jessica-muirhead-singt-die-arabella-am-aalto-theater-essen/20220513_0751
https://www.revierpassagen.de/125734/ich-gebe-viel-ich-bekomme-etwas-zurueck-jessica-muirhead-singt-die-arabella-am-aalto-theater-essen/20220513_0751

Jessica Muirhead. (Foto: Nanc Price)

Auch sie selbst hat ihre Infektion Uberwunden und stirzt sich
in eine fur sie neue, grolle Partie: Mit der lyrischen Komoddie
»Arabella”, dem letzten gemeinsamen Werk von Strauss und Hugo
von Hofmannsthal, biegt am 14. Mai die Spielzeit 2021/22 am
Aalto in die Zielgerade ein. Es ist die letzte Opernpremiere
der Intendanz von Hein Mulders. Werner HauBner sprach mit der
britisch-kanadischen Sopranistin, die 2018 auch den Aalto-
Buhnenpreis erhalten hat, uUber ihre Karriere und blickt mit
ihr auf die Zeit mit Mulders zurulck.

Ab Samstag sind Sie am Aalto-Theater Essen die Arabella in
Richard Strauss‘ wehmitig-ironischem Rickblick auf das ,alte
Wien”.



Ja, endlich ist sie da! Ich finde, jetzt ist der richtige
Zeitpunkt fur meine Stimme, mit Strauss zu beginnen. Vor drei
Jahren sollte ich schon die Marschallin singen, aber das
empfand ich noch als zu fruh. Ich mochte mir die Strauss-
Rollen langsam erarbeiten, zum Beispiel ,Daphne”, die ich in
Frankfurt gesehen habe — ein beruhrendes Stuck und grofartig
fur die Stimme geschrieben. Da bekomme ich Gansehaut.

Aber Puccinis Suor Angelica im ,Trittico”, die Sie gerade am
Aalto-Theater gesungen haben, ist auch nicht ohne ..

Aber ja. Ich bin am Ende komplett fertig, obwohl die Rolle
kurz ist. In dieser Inszenierung von Roland Schwab bin ich die
ganze Zeit im Spotlight.

Jessica Muirhead als Schwester Angelica in Giacomo
Puccinis , Il Trittico“ am Aalto-Theater Essen. (Foto:
Matthias Jung)

Endlich wieder auf der Biihne singen

Wie sind Sie durch die Zeit der Pandemie gekommen?



Es war keine gute Zeit fiur mich. Diese Unsicherheit um unsere
Zukunft hat mich geradezu depressiv gemacht. Am Anfang war die
Ruhe fiur die Stimme okay. Aber nach zwei Jahren brauche ich
ein Publikum und eine Buhne. Wenn man in einer Wohnung singt,
ist das Gefuhl ein anderes. Es war auch schwierig, die Zeit zu
nutzen, um neue Partien zu lernen. Meine Seele war traurig,
doch man braucht die Seele, um zu singen. Ich habe einige
Rollen gelernt, die dann abgesagt wurden, zum Beispiel aus
Rossinis , Il Viaggio a Reims“. Gottseidank diurfen wir jetzt
wieder spielen und das Publikum kommt. Das ist nicht Uberall
so. Aber ich habe bemerkt, dass unser Publikum die Kunst
braucht und genieft, so wie ich auch. Jetzt fuhle ich mich
besser, weil ich sehe: Es gibt eine Zukunft.

Haben Sie stimmlich eine Veranderung bemerkt, weil Sie lange
nicht auf der Buhne singen konnten?

Es herrschte zu viel Ruhe. Das ist wie bei der Fitness:
Spazieren gehen 1ist super, aber man braucht auch die
Anstrengung. Ich habe gemerkt, dass meine Stimme haufig zu
tief intoniert hat. Da war die Spannung weg und es fehlte mir
die Kontrolle. Jetzt erst ist meine Stimme wieder voll da.

Was war die erste Partie nach der Pandemie?

Am Aalto-Theater war es die Dido in Henry Purcells ,Dido und
Aeneas”. Aber im Herbst 2021 konnte ich in Israel in einer
Urauffdhrung mitwirken: ,Kundry“ von Avner Dorman, inszeniert
von der kunftigen Volksopern-Direktorin Lotte de Beer an der
Oper in Tel Aviv.

Das Aalto-Theater als echtes Zuhause

Sie sind seit 2015 am Aalto-Theater im Festengagement. Was
halt Sie so lange 1in einem Ensemble? Sie hatten die
Méglichkeit, an vielen groBen Hausern frei zu singen.

Dafur gibt es viele Grinde. Ich bin die Schritte sozusagen
umgekehrt gegangen — erst war ich zehn Jahre frei, dann ging



ich ins feste Engagement. Ich wollte ein echtes Zuhause haben.
Das habe ich im Aalto-Theater gefunden. Es ist schon, die
familiare Atmosphdre hier am Haus zu geniefen. Das ist nicht
selbstverstandlich. Ich brauche den Kontakt, weil meine
Familie in Kanada weit weg ist. AuBerdem erdffnen sich hier so
viele schone kinstlerische Moglichkeiten. In Midnchen hatte ich
friuher einen Residenzvertrag, aber ich konnte nur drei Rollen
singen: Musetta in ,La Boheme“, eine Magd in ,Elektra” und ein
Blumenmadchen im ,Parsifal”. Ich war ein ,small fish in huge
water”. Ich wollte mehr singen, vor allem mehr Hauptrollen.

Dann eroffnete Essen Ihnen viele Rollendeblts ..

Das nachste Rollendebut fur Jessica Muirhead ist
,Arabella” von Richard Strauss. Ein Probeneindruck mit
Heko Trinsinger als Mandryka. (Foto: Matthias Jung)

Intendant Hein Mulders hat mir diese Moglichkeit gegeben. Ich
habe als Rusalka, Luisa Miller, Elsa, Rosalinde und Anna in
Marschners ,Hans Heiling” debutiert und Rollen wie Violetta,
die Grafin in ,Nozze di Figaro”, Donna Anna, Micaéla,
Margarethe in Gounods ,Faust”, die ich friuher bereits gesungen



hatte, aufgefrischt. Was ich gerne wieder machen wirde, ist
»,Romeo und Julia auf dem Dorfe” von Frederick Delius, ein
wunderbares Werk. In der nachsten Spielzeit darf ich dann auch
wieder Belcanto singen: die Lucrezia in Donizettis ,Lucrezia
Borgia“. Hier in Essen habe ich die Moglichkeit, das
auszuprobieren.

Auf der anderen Seite muss ich nichts tun, was meiner
stimmlichen Entwicklung schadet. Zum Beispiel habe ich die
Elisabetta in Verdis ,Don Carlo” zuruckgegeben, weil ich das
Gefuhl hatte, es sei noch zu fruh fur diese Partie. Das wird
akzeptiert — was nicht an allen Hausern der Fall ware — und
ich fuhle mich so als Kiunstlerin in meiner Verantwortung
wahrgenommen.

,Die Vielfalt hat mir nicht geschadet”

Ein Vorteil ist auch die Verbindung von Aalto-Theater und
Philharmonie. Im Marz hatte ich den Sopranpart in Rossinis
,Stabat Mater” Ubernommen, habe hier in Beethovens Neunter und
zum ersten Mal in Brahms® ,Deutschem Requiem” gesungen. Die
Vielfalt hat mir nicht geschadet, im Gegenteil: Eine Wiener
Stimmspezialistin hat mir nach der Premiere der ,Suor
Angelica”“ gesagt, meine Stimme sei so frisch wie damals, als
sie mich zum ersten Mal gehort hatte.

Wann war das?

Das war 2006, als ich als Pamina in der ,Zauberflote” an der
Wiener Volksoper in der Inszenierung Helmut Lohners in Europa
debutierte. Ich hatte in Kanada einen Wettbewerb gewonnen und
Rudolf Berger, damals Direktor der Volksoper, war Mitglied der
Jury. Er hat mich angerufen und mir Pamina angeboten. Ich
bekam dann einen Residenzvertrag und habe noch Micaéla
(,Carmen“) und Agathe (,Der Freischutz") gesungen.

Was hat Ihnen diese Zeit in Wien gebracht?

In meinen ersten Jahren auf der Buhne habe ich viel gelernt!



Ich hatte zuvor im Studium in Toronto nur in Mozarts
,Idomeneo” die Chance, szenisch zu agieren. Ich glaube, 1in
dieser Wiener Zeit bin ich eine Schauspielerin geworden. Am
meisten gelernt habe ich in der Arbeit mit einer
Regieassistentin, Susanne Sommer. Ich habe bei meinem Deblt in
Bizets , Carmen” als Micaéla schlechte Kritiken bekommen. Ich
war einfach zu langweilig. Bei der Wiederaufnahme habe ich mit
ihr die Partie erarbeitet. Auch von Helmut Lohner habe ich
viel gelernt, er war ein wunderbarer Kinstler.

Was hat Sie dann bewogen, von Wien wegzugehen?

Ich bekam ein Angebot von Munchen und an der Volksoper gab es
eine neue Intendanz.

Und in Essen haben Sie sich von Anfang an wohl gefihlt?

Jessica Muirhead als Anna in Heinrich Marschners ,Hans
Heiling“ am Aalto-Theater Essen. (Foto: Thilo Beu)

Ja, ich hatte das Gefuhl, Hein Mulders schaut darauf, wie neue
Sangerinnen und Sanger ins Ensemble passen, nicht nur von der



Stimme, auch von der Personlichkeit her. Was mich betrifft,
fuhle ich mich wertgeschatzt; ich gebe viel, ich bekomme etwas
zuruck. Ich hatte Intendanten, die waren nicht sichtbar. Hein
kommt zu jeder Premiere. Es ist das Gefuhl des Kontakts da. Er
sagt auch offen, was er gut findet und was nicht. So ein
ehrliches Feedback schafft eine Beziehung. Besonders fur uns
Sanger 1ist das wichtig. Ich fuhle mich als Kunstlerin
wahrgenommen.

AulBerdem hat Hein Mulders fur die Sanger und fur das Publikum
ein tolles Repertoire von Purcell bis Marschner und Wagner
aufgebaut. Er hat meine Stimme gut verstanden, weil ich nicht
in ein Fach gehdre. Die Moglichkeiten, die ich vorher hatte,
waren oft nur in einem Fach. Hein Mulders verstand, dass ich
dramatischer Koloratursopran, jugendlich-dramatischer und
manchmal lyrischer Sopran bin. Verdis ,Luisa Miller® zum
Beispiel habe ich mir nicht zugetraut, aber er sagte: ,Du
kannst das“. Und am Ende war es mein Lieblingsstuck und hat
auch meine Stimme gesunder gemacht. Ich habe das Gefuhl, er
riskiert manchmal etwas, aber die Risiken nimmt er mit Erfolg
auf sich. Auch bei ,Rusalka“ war ich mir zuerst nicht sicher.
Ich bin persdnlich dankbar, dass er solche Schritte fur mich
bedacht hat. Vorher hatte ich nie gedacht, dass ich einmal
Wagner singen wiurde.

Raum des blauen Wassers:
Piero Vinciguerra schafft fur
Puccinis ,,Trittico“ in Essen
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eine maglische Biihne

geschrieben von Werner HauBner | 10. Januar 2023

Die Buhne von Piero Vinciguerra fur
Giacomo Puccinis Dreiteiler LIl
Trittico” am Aalto-Theater Essen. Ein
magischer Raum von Distanzierung,
Verklarung und SelbstentauBerung.
(Foto: Matthias Jung)

Was ware bei Giacomo Puccini denn ein anderes Thema, das drei
so unterschiedliche Opern wie in seinem ,Trittico” miteinander
verbinden konnte, wenn nicht die Liebe?
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So trivial die Feststellung klingt — denn fast alle Opern
haben irgendetwas mit Liebe zu tun —, so grundlegend ist sie
fur Puccinis Experiment, drei Werke zu einem ,Triptychon® zu
verbinden, die wie drei Flugel eines Kunstwerks einzeln stehen
und doch zusammengehoren. Aber Regisseur Roland Schwab hat in
seiner dritten Inszenierung am Aalto-Theater Essen (nach
Verdis ,0Otello” und Leoncavallos ,Pagliacci”) eine andere
Antwort: der Tod.

Schwab entdeckt also, was Puccini in seiner letzten Oper
sTurandot” im schmerzlichen Scheitern letztlich bekraftigt
hat. Doch schon das ,Trittico“ beantwortet die Frage Friedrich
Nietzsches, ob Liebe und Tod nicht Geschwister seien, in drei
Versionen: dem gewaltsamen Mord, dem verkladrenden Ubergang und
einem Satyrspiel mit dem Tod, dem Schwab durch den Suizid des
Buoso zum Beginn von ,Gianni Schicchi” ein verstorendes
Gewicht gibt. Aus dem Uberdruss am Luxus — Buoso erschielt
sich am Rand eines mondanen Pools — keimt die zerstorerische
Gier nach Reichtum als Quelle materieller Véllerei. Von daher,
und verbunden mit dem Blick auf die auBerordentliche Qualitat
der Musik Puccinis, kann das ,Trittico“ auf gleicher Hohe wie
Verdis ,Aida“ oder Wagners ,Tristan und Isolde” auf das
unerschopfliche Thema von Liebe und Tod blicken.

Die Scharniere zwischen den Werken interessieren Schwab bei
seiner Neuinszenierung des ,Trittico” am Essener Aalto-Theater
besonders. Am 1liebsten hatte er, so bekennt er im
Programmheft-Interview, die drei Stucke ohne Pause
aneinandergehangt, und begrundet das tiefsinnig mit der
Dreiteilung von Dantes ,Gottlicher Komodie®: Der Beginn, ,Il
Tabarro“, als Abgrund der Welt, ,Suor Angelica”“, das
ungeliebte Mittelstuck, als das ,Purgatorio“, den
Reinigungsort. Und schlieBlich ,Gianni Schicchi®, die
rabenschwarze Komodie, als Verweis auf das Paradies. Abwegig?
Sicher nicht, denn die einzige Liebe, die eine Chance auf
Gelingen hat, ist die zarte, sich selbst sichere Beziehung
zwischen den jungen Menschen Lauretta und Rinuccio.
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Zerstiebt Hoffnung wie Seifenblasen?

Heiko Trinsinger (Gianni Schicchi),
Lilian Farahani (Lauretta) in ,,Gianni
Schicchi®. Foto: Matthias Jung.

Aber wer starker ist, die Liebe oder der alles verbindende
Tod, wird in ,,Gianni Schicchi® Bild und Szene virtuos in der
Schwebe gehalten. Zwar bekommt das kleine Luder Lauretta genau
das, was sie will, aber hinter dem frohlich posierenden Paar
schaumen Seifenblasen auf. Und der Schelm Gianni Schicchi halt
eine rote Kugel in der Hand, die wahrend des gesamten
oTrittico” als Chiffre in der Szene prasent war. Ist es der
Apfel der Eva, mit dem das Paradies unzuganglich und das Bose



in der Welt wirksam wurde? Die verbotene Frucht, die den
Menschen ,wie Gott“ um sich selbst wissend, frei, aber auch
der Muhsal unterworfen der Welt auslieferte? Und verheiRt die
Leuchtschrift , Addio Speranza“ nicht auch auf die vergebliche
Liebesmuh‘? Die Hoffnung — addio, also ,zu Gott“?

Schwab arbeitet gerne (und manchmal zu viel) mit solchen
symbolischen Fingerzeigen, mit chiffrierten Hinweisen. In , Il
Tabarro” spielt ein Drehorgler einen verstimmten Walzer. Er
sollte in den beiden anderen Teilen wiederkommen — stummer
Reprasentant des Todes im Komodiantenkostim und so ein Echo
des ,Leierkastenmannes” Schuberts. Das Kleid 1in sanft
abgestuften Rosa-Tonen — die Kostume sind Gabriele Rupprechts
sensible Schopfungen — verbindet die Protagonistinnen der drei
Opern, betont das Gemeinsame der Frauenfiguren, die beil
Puccini von Manon bis Liu stets zu Opfern verurteilt sind.

Wesentlich getragen wird Schwabs jeden Realismus
transzendierende Sicht von einem groBen Wurf Piero
Vinciguerras: Fur diese erste komplette Realisierung des
Puccini-Dreiteilers 1in Essen hat der international
erfolgreiche italienische Bildmagier die Buhne mit einem
riesigen Wasserbecken ausgeflullt. Doch was anderswo lediglich
zum szenischen Aufreger taugte, erhalt in Essen sinnliche
fassbare Bedeutung: Das Wasser wird selbst zum symbolhaften
Element von Zeit, Verganglichkeit, Elendsstrom und Tranensee.
Selbst in ,Il Tabarro”, in dem der Verismo und das Sozialdrama
Emile Zolas griiRen, illustriert es nicht das Ufer der Seine.
Und in Verbindung mit dem meisterlich eingesetzten Licht
wandelt es den Raum zur Sphare. Hier geht es nicht mehr um
Schauplatze, sondern um Seelenraume.

Das Licht schafft Verbindungen zwischen den Opern: Wenn Luigi
im ,,Tabarro” bitter feststellt, das Leben habe keinen Wert
mehr, schimmert die Blhne in dem blauen Licht, das spater
Schwester Angelica umflieBt, wenn sie sich vergiftet. Dieser
Moment 1ist groBe Buhnenkunst: Der riesige Spiegel uber der
Wasserflache senkt sich in der Hinterbiuhne und lasst die



Zuschauer wie von oben auf die im Blau hingestreckte Angelica
blicken. Der Moment des Sterbens als Selbstentaullerung,
Transzendierung und Verklarung wird wie selten sinnlich
fassbar. So legt Schwab Spuren aus, die sich im Lauf des
Abends zu festen Banden zwischen den drei Teilen entwickeln.
Puccini hatte seine helle Freude gehabt.

Sanger garantieren musikalische Qualitat

Das Aalto-Theater kann mit einer Riege von Sangern aufwarten,
die auch die musikalische Qualitat des Abends garantieren.
Bettina Ranch etwa spielt als Frugola den Frust einer
derangierten Schonheit aus und streift die Spur des
Naturalismus, ohne die Dichte der Szene zu durchbrechen. Als
FUrstin in ,Suor Angelica”“ reprasentiert sie — bezeichnend mit
der Chiffre des Lichts durch ihre Sonnenbrille spielend — die
eiskalte Unerbittlichkeit, die empathielos auf das Erbe
konzentriert schon die Gier der Nachfahren in ,Gianni
Schicchi” prafiguriert. Jessica Muirhead ist ein Schatz im
Ensemble des Aalto-Theaters: Die ganze Sensibilitat,
Verletzlichkeit und innere Qual der ins Kloster verbannten
unehelichen Mutter legt sie fiur Schwester Angelica in ihre
freie, bluhende, im Piano reich schattierende Stimme.



Der Tod zerreiRt das begrenzende Gespinst und O0ffnet den
Raum: Jessica Muirhead in ,Suor Angelica“. Foto:
Matthias Jung.

Marie-Helen Joél hat als Abtissin und vor allem als Zita in
,Gianni Schicchi” stimmlich sicher unterfutterte, szenisch
dichte Auftritte. Auch die kleineren Rollen sind niveauvoll
besetzt, etwa mit Liliana de Souza (Schwester Eiferin, La
Ciesca), Giulia Montanari (Genovieffa) oder Christina Clark
(Nella). Annemarie Kremer setzt als Giorgetta einen imposant-
kraftvollen Sopran ein, aber den scharfen, vibratoreichen
Tonen fehlt der sinnliche Schmelz einer Puccini-Stimme. Auch
Lilian Farahani ist als Lauretta nicht optimal besetzt: ,0 mio
babbino caro“, der Schlager des gesamten ,Trittico”, erklingt
zu leicht, zu soubrettig, und ohne flielRende melodische Bodgen.

Mit Heiko Trinsinger als Michele (,Il Tabarro“) und als Gianni
Schicchi kann sich das Aalto-Theater auf eine sichere Nummer
verlassen. Er erfasst trotz eines nicht so sehr italienisch
gefarbten Baritons die resignierte Trauer und den impulsiven
morderischen Ausbruch eines Mannes, der ratlos zusehen muss,
wie ihm die immer noch geliebte Frau im FlieBen des Schicksals



entgleitet. Dem Gianni Schicchi gibt er weniger die Eleganz
des gewitzten Betrugers mit, sondern eher virile Kraft,
unbandige Komdédiantenlust, aber auch einen Flash von Zynismus.

Sergey Polyakov (Luigi) und Annemarie Kremer (Giorgetta)
im ersten Teil des Abends, ,Il Tabarro“ (,Der Mantel”).
(Foto: Matthias Jung)

Sergey Polyakov ist ein standfester, zu kraftvollem Nachdruck
fahiger Luigi, der dennoch die druckende Trostlosigkeit seiner
Existenz und die leise Trauer in seiner Leidenschaft in
flexiblen Tonen auszudrucken weill. Baurzhan Anderzhanov (Il
Talpa/Betto di Signa) fallt wie stets durch seine makellos
gefuhrte Stimme und den Wohllaut seines kuhlen, aber schon
abgerundeten Timbres auf. Zu hoffen ist, dass Christopher
Hochstuhl aus dem Opernstudio NRW als Liedverkaufer kunftig
nicht auf ein paar Satzchen und stumme Auftritte beschrankt
bleibt. Zumal in ,Gianni Schicchi® machen die Sanger — mit
Carlos Cardoso als erfrischendem Rinuccio und Uwe Eikdtter als
erfahrenem Gherardo — dem Begriff des ,Ensembles” alle Ehre.
Opern- und Kinderchor des Aalto-Theaters unter Patrick



Jaskolka bewaltigen die schwierige Aufgabe, aus der Ferne und
in ungunstiger Aufstellung zu singen, mit solider Sicherheit.

Im Orchester erklingt ein ,moderner* Puccini

Am Pult der Essener Philharmoniker waltet diesmal Roberto
Rizzi Brignoli, Generalmusikdirektor in Santiago de Chile und
haufiger Gast an Hausern wie der Mailander Scala, Berlin,
Hamburg oder Stuttgart. Er prasentiert einen ,modernen”
Puccini, bedacht auf Transparenz und genaues Nachzeichnen der
Komplexitat von Puccinis Komposition. Das ist gerade fur ,Il
Trittico” ein passender Zugang. In ,Il Tabarro“ betont er nach
einem luftig-lockeren Beginn nicht die Qualitaten des Verismo-
Reillers, sondern die diskret schattierten Tone, die lyrischen
Momente, in denen sich die verletzten Seelen musikalisch
auBern.

In ,Suor Angelica“, die der Operntradition des 19.
Jahrhunderts am nachsten liegt, hatte man sich stellenweise
einen suffigeren Klang vorstellen konnen. Aber die Essener
Philharmoniker bringen das mystische Kolorit zum Leuchten,
funkeln in der differenzierten Instrumentierung in aparten
Farben, spielen Lyrisches geldst und ohne Druck. Beste
Voraussetzungen fur die agile Musik des ,Gianni Schicchi®, in
der die Moll-Klage ebenso geheuchelt klingt wie das heroische
Preislied auf Florenz, und in der sich die Philharmoniker
vergnugt auf punktierte Details und schrage Springe
kaprizieren. Eine Burleske mit schaurigem Hintergrund — der
Kreis ist geschlossen.

Vorstellungen am 13. Februar (mit Nachgesprédch), 2., 20., 31.
Marz, 24. April, 15. Juni 2022. Info:
https://www.theater-essen.de/spielplan/2022-02/iltrittico/6384
/



Eher das bose Grinsen: Franz
Lehars ,Das Land des
Lachelns” zeigt 1n Essen
uberraschend aktuelle Seiten

geschrieben von Werner Haullner | 10. Januar 2023

Fiir eine frohliche Faschingsunterhaltung taugt ,,Das Land des
Lachelns” sowieso nicht. Aber Sabine Hartmannshenns ehrgeizige
Regie-Bearbeitung macht Franz Lehars Operette in Essen eher
zum Land des bosen Grinsens.

Atmospharisch dicht: Die erste Szene von Franz Lehars
,Das Land des Lachelns“ am Aalto-Theater Essen. Die
Buhne ist von Lukas Kretschmer. (Foto: Bettina Stol)

Wahrend draullen unverdrossene Narrinnen und Narren den Sturmen
trotzten, brauten sich drinnen auf der Buhne des Aalto-
Theaters vor der Fassade eines Zwanziger-Jahre-Etablissements
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die braunen Sturme zusammen, die vier Jahre nach der
Uraufflihrung von Franz Lehars ,romantischer Operette” zahllose
Kinstler aus Deutschland wegfegen und der abgedreht-ironischen
Gattung die kritischen Zahne glattschleifen sollten.

Die Inszenierung von Hartmannshenn, die im Dezember am Aalto
Premiere hatte, schafft zunachst mit einer sorgfaltig
durchgestalteten Eingangsszene einen atmospharischen
Hintergrund: eilige Passanten, Zeitungsjungen, StraBenkehrer,
eine etwas zu aufdringlich gestylte Schonheit und ein
Flugblatt-Verteiler in SA-Uniform. Man bewundert die
atmospharische Treffsicherheit von Lukas Kretschmers Buhne.
Dem Theater strebt nobel gekleidetes Publikum zu: Gegeben wird
,Die gelbe Jacke”, jene China-Operette, die Lehdar 1923
herausbrachte. Wenig erfolgreich, sollte sie sechs Jahre
spater dem Welterfolg ,Land des Lachelns” als Grundlage
dienen.

Ocine Ciche

Jessica Muirhead als Lea
(Lisa). (Foto: Bettina StoR)

So alltaglich das Treiben anmutet: die Atmosphdre ist lastend.
Unterschwellige Aggressivitat wird manifest, als ein Radfahrer
einen alteren Herrn anfahrt. Der Star der Abendvorstellung
naht und wird vor dem Buhneneingang gefeiert. Die Menge
verlauft sich, ein Herr bleibt zurlick. Es ist der Darsteller
des Leutnant Gustl, und er ahnt, dass seine bittersile
Sehnsucht bei der Diva nicht erfullt wird: ,Freunderl, mach
dir nix draus‘“ ist ihr wohlgemeinter Rat an ihren ,besten



Freund“. Spater, auf der Seitenbuhne, als Lea, die im Stuck
die Lisa spielt, mit dem Gasttenor ,bei einem Tee & deux”“
flirtet, wird der abgeblitzte, eifersiuchtig spahende Kollege
beziehungsvoll eines der Flugblatter von draullen auf den
Schminktisch legen: Das letzte Wort ist noch nicht gesprochen..

Neuer Rahmen fiir die Erzahlung

Es sind solche vielsagenden Gesten, Zeichen und Signale, die
Sabine Hartmannshenns ,Land des Lachelns” zu einem dicht
gewebten, virtuos konstruierten Theater-Ereignis machen.
Details, uber denen nie das Ganze aus dem Blick gerat, sondern
die immer schlissig auf den groBen Bogen der Erzahlung
hingeordnet sind. Und die Regie zertrummert nicht, sondern
erzahlt, aber in einem neuen, aus der Geschichte des Stucks
und seiner Zeit entwickelten Rahmen. Nicht mehr das noble
Wiener Aristokratenhaus, sondern das Theater 1ist der
Schauplatz. Die exotische Pracht des Fantasie-Chinas aus dem
zweiten Akt wird nicht dekonstruiert, sondern zitiert: als
glamourdse Bihnenshow in einem Varieté, dicht an der
Unterhaltungskunst der Zwanziger Jahre und naher an Lehars
originaler ,Gelber Jacke”.

Im Gegensatz zu Verfremdungsversuchen und Subtextlekturen, die
in der Operette nicht selten desastrdos ausgehen, schafft es
die Essener Inszenierung, die Liebesgeschichte nicht als
trivial zu denunzieren, sondern im Gegenteil in berihrenden
Szenen zu unterstreichen. Die Frage nach der Maske, die
Menschen tragen, spielt dabei eine entscheidende Rolle, aber
auch die Fremdheit, allerdings anders gefasst als von den
Librettisten Ludwig Herzer und Fritz Lohner-Beda: Der
Darsteller des Sou-Chong ist nicht nur Konkurrent in amourdsen
Dingen, sondern gerat als Fremder (,Lernt erst mal richtig
Deutsch” schallt es vom Balkon) ins Fadenkreuz eines Buhnen-
Publikums, das vom ,Gauleiter” bis zur graumausigen Mamsell,
die sich ihr Bier selbst mitgebracht hat, durch Susana
Mendozas Kostlume liebevoll charakterisiert wird.
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Die China-Welt bleibt glamourose Show: Jessica Muirhead
(Lisa) und Tanzerinnen. (Foto: Bettina StoR)

Das Klischee-China ist bunte Show, aber die Menschen, die in
einer zunehmend feindlichen Gesellschaft Fremde werden, sind
bitter real: Der Conférencier (im Original der chinesische
Obereunuch), beschimpft als ,Judenbengel”, wird
hinausgeschleppt und kehrt schmerzverkrimmt zurdck; der fremde
Tenor schafft es gerade noch, zum Ausgang hinauszuhuschen — in
Hut, Schal und Mantel wie einst der strahlende Urauffihrungs-
Chinaprinz Richard Tauber, den die Nazis ins Exil getrieben
haben. Und wer denkt nicht an Fritz Lohner-Beda? Lehar
verdankt seinem loyalen Freund funf Libretti und hat (nach
allem, was wir inzwischen wissen) nichts fur ihn getan, als
ihn die Nazis 1938 verhafteten, in Buchenwald erniedrigten und
1942 in Auschwitz erschlugen.



Fremd und einsam: Carlos
Cardoso als Darsteller des
Prinz Sou-Chong. (Foto:
Bettina Stol)

Der dritte Akt nimmt ,eine neue Wendung“ nicht nur im China
der Showbuhne: Die frauenverachtenden Worte Sou-Chongs ¢(,Du
bist hier nichts als eine Sache”) treffen mit ungedampfter
Wucht. Die Feststellung, ein Chinese konne sogar ,sein Weib
kopfen lassen”, quittiert der Uniformierte auf dem Balkon mit
Beifall. Beim ,Zig, zig, zig“-Duett reicht es den Damen im
Buhnen-Publikum, viele verlassen turenknallend den Raum,
wahrend Chinamadels am Lederhalsband vorgefiuhrt und
herumgetrieben werden — Objekte der Gewalt-Geilheit, die an
die Shows mit Josephine Baker in den Zwanzigern erinnern. Lisa
allerdings, die beklemmend beziehungsreich in der Dirndl-
Anmutung ihres Kleids von Sehnsucht nach der ,Heimat” singt,
findet ihren Frieden mit dem zuprostenden Obernazi und dem in
prachtigem o6sterreichischem Rot-Weill-Rot aufgetakelten Gustl:
Auf sie wartet ein weiler Pelz. Als die Fassade des Theaters
wieder auftaucht, prangen dort Hakenkreuzfahnen und ein
Plakat, das ,Land des Lachelns” ankundigt..

Uberraschend aktuelle Seiten

So verwebt Sabine Hartmannshenn die Geschichte der Lehar-
Operette und die Zeitgeschichte ihrer Entstehungsstationen
virtuos mit einem politischen Kommentar, der dem Stuck keine
Gewalt antut, sondern aus genau ausgearbeiteter Distanz
befragt und seine Uberraschend aktuellen Seiten herausstellt.



Dass sie dabei an die Grenzen der Gattung geht, schadet nicht,
sondern lasst neu erleben, wie relevant Operette jenseits
nostalgischer Unterhaltung sein kann.

Wenn dann auch die musikalische Umsetzung stimmt, wird ein
spannender, beruhrender Abend daraus: Stefan Klingele am Pult
weill, wie weich und flexibel Lehars Geigen gefihrt werden, wie
sich die Blaser auf samtigem Streicherklang tragen lassen
sollten statt ihn aufzureiBen, wie die Balance zwischen der
feinen SuBe des Operetten-Sentiments und den auftrumpfend
dramatischen Opern-Reminiszenzen herzustellen ist: Lehadr, der
Freund Puccinis, hat die China-Atmosphare der ,Turandot”
vorweggenommen. Anfangs schleppen die Tempi noch, aber in ,Von
Apfelbluten einen Kranz" schaltet Klingele das Orchester auf
hochste Schmeichelstufe.

Sorgfaltig charakterisierte Figuren

Das Arioso inspiriert Carlos Cardoso zu berluckenden Lyrismen,
der in der Rolle des Sou-Chong UuUberzeugend das Fremde
einfangt, musikalisch aber gern die gestemmte HOhe
italienischer Provinz-Provenienz einsetzt, statt den Ton
elegant in die Linie einzubinden. ,Dein ist mein ganzes Herz“
also eher a la ,Turandot“. Frisch genesen, mit noch etwas
schnupfigen Nebenhdhlen, strahlt die Stimme von Jessica
Muirhead weitgehend frei, badet in den geschmeidigen
Phrasierungen, charakterisiert die sonst oft blasslich
gezeichnete Lisa mit den Mikro-Farbungen expressiver vokaler
Gesten.

Exemplarisch deutlich wird das im Tonfall, mit dem sie den
enttauschten Gustl beschwichtigen will. Ein erfahrener
Darsteller wie Albrecht Kludszuweit fullt diese Rolle uber
Buffo-Tenor-Klischees weit hinaus, rickt den scheinbar so
harmlosen oOsterreichischen Leutnant an frustrierte,
verschlagene Figuren heran, wie sie bei Hans Fallada oder in
Heinrich Manns ,Der Untertan” auftauchen. Christina Clark
erinnert als Mi fatal an die Showgirls, wie sie in den



Vergnugungszentren von Berlin damals - etwa im ,Haus
Vaterland” — materiell und sexuell ausgebeutet wurden. Karel
Martin Ludvik gibt den ,Gauleiter” mit der stoischen
Gewissheit, dass seine ,neue” Zeit kommen wird; Rainer Maria
ROohr zeichnet — mit einem Intermezzo als Eunuch — sensibel den
Conferencier, der die Frage nach der Menschlichkeit der
Unmenschen herausschreit, bevor er von der Menge einfach
uberrollt wird.

Weitere Vorstellungen in dieser Spielzeit: 1. Marz, 12. April,
10. Mai, 17. Juni. Info:
https://www.theater-essen.de/spielplan/aaltomusiktheater/das-1
and-des-laechelns/3818/

Neue Rollen und ein Zuhause
in Essen: Die kanadische
Sangerin Jessica Muirhead
erhalt den Aalto-Biihnenpreis

geschrieben von Werner Haullner | 10. Januar 2023

Ihre Augen schauen groB und neugierig in die Welt, ihr Lachen
fillt mihelos den Raum: Jessica Muirhead, Sopran am Aalto-
Theater Essen, vermittelt den Eindruck eines Menschen, der mit
sich und der Welt im Reinen ist. Fast drei Jahre lebt die
britisch-kanadische Sangerin nun schon in Essen — und sie
bekennt, sich pudelwohl zu fiihlen. Am Freitag, 22. Juni,
erhalt Jessica Muirhead nach der letzten Vorstellung von
Heinrich Marschners ,Hans Heiling“ den Aalto-Biihnenpreis 2018.
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Jessica Muirhead als Anna in
Heinrich Marschners ,Hans
Heiling®“ am Aalto-Theater
Essen. Foto: Thilo Beu

Die kreative Neugier tragt_Jessica Muirhead in sich: Sie freut
sich auf neue Rollen, wie zurzeit in Marschners selten
gespielter Oper, in der sie Anna, die Braut des dusteren
Erdgeistes Hans Heiling singt. Eine Partie, die sie voOllig
uberrascht hat: ,Ich kannte diese Oper uberhaupt nicht”“,
gesteht sie, ,und war von Anfang an begeistert, wie schon
diese Rolle ist. Warum ist solche Musik nie zu horen, nicht
einmal im Konzert?“

Fir Jessica Muirhead steht fest: Diese Arie der Anna (,Weh
mir, wohin ist es mit mir gekommen®) wird sie weiterhin
singen, wenn moglich, schon in einem kommenden Konzert 1in
London. Lachend stellt sie fest: ,Ich habe ja auch die Elsa in
,Lohengrin’ gesungen. Und jetzt gemerkt, wie Wagner von
Marschner geklaut hat!“

Als das standige Reisen keine Freude mehr machte

Neue Rollen sind fur die Sangerin ein wesentlicher Grund
gewesen, 2015 den Vertrag mit Essen zu unterschreiben. Fur
ihre Karriere kam das Angebot des Aalto-Theaters zur rechten
Zeit. Gut zehn Jahre war Jessica Muirhead frei tatig, hat in
Lissabon und Toronto, im slowenischen Maribor und beim
irischen Wexford Opera Festival gastiert. ,Als ich London
verlassen habe, hatte ich fiur drei oder vier Jahre nicht


https://jessicamuirhead.com/

einmal mehr eine eigene Wohnung.“ Eine schone, spannende Zeit,
aber nichts auf Dauer: , Anfangs hat es Spall gemacht, immer
unterwegs zu sein. Nach einiger Zeit nicht mehr.”

Neue, spannende Rollen

wiunscht sich Jessica
Muirhead, so wie die
Katerina in Bohuslav
Martinus ,Griechische

Passion”, eine 1ihrer ersten
Partien am Aalto-Theater.
Foto: Matthias Jung

So kam der Schritt in ein festes Ensemble gerade zum rechten
Augenblick: Anfangs hatte sie Angst, auf zwei Jahre zu
unterschreiben. Jetzt sei sie froh daruber. Schon beim
Vorsingen, so bekennt sie, habe ihr die Atmosphare am Haus
zugesagt: ,Ich habe gleich gemerkt, wie unterstitzend hier
alle sind. Die Leute am Aalto sind wunderbar, hinter, neben,
unter und auf der Buhne. Ich habe viel anderswo gearbeitet -
da war immer Stress. Hier ist das nicht so, hier passt das
Ensemble.” Bis 2019 lauft ihr Vertrag, aber Jessica Muirhead
lasst durchblicken, dass sie gegen eine Verlangerung nichts
einzuwenden hatte.

Debiit an der Wiener Volksoper

Mehr oder weniger auf Wanderschaft war Jessica Muirhead immer,
seit sie nach ihrem Master of Music an der McGill University
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Montreal und einem Sieg in einem Wettbewerb ihren ersten
Auftritt in Europa hatte: Am 13. Januar 2006 debltiert sie in
der ,Zauberflote” an der Wiener Volksoper in der Inszenierung
Helmut Lohners, von der sie heute noch schwarmt. Es folgten
ein Residenzvertrag und weitere Rollen: Micaéla in Bizets
,Carmen”, Antonia in Offenbachs ,Hoffmanns Erzahlungen” und
Agathe in Webers ,Freischutz” — eine Rolle, die sie im Juli an
der Seite von Torsten Kerl als Max im Hyogo Performing Arts
Center in Japan und auch 2018/19 am Aalto-Theater gestalten
wird.

Jessica Muirhead als Elsa in
Richard Wagners ,Lohengrin*“
am Aalto-Theater Essen.
Foto: Forster

Auf Dauer war Wien — obwohl inzwischen zu ihrer Lieblingsstadt
avanciert — jedoch keine Perspektive flur die junge Frau aus
Kanada: An der Volksoper wurde alles auf Deutsch gesungen und
das Repertoire, das ihr angeboten wurde, war zu schmal.
Jessica Muirhead bekam einen Residenzvertrag in Munchen und
sang an der Staatsoper Musetta in Puccinis ,La Boheme“, ein
Blumenmadchen im ,Parsifal” und eine Magd in Richard Strauss’
,Elektra”. Und sie gastierte: als Alice in Verdis ,Falstaff”
in Glyndebourne, als Vreli in Frederick Delius‘ von ihr sehr
bewunderten Raritat , A Village Romeo and Juliet” (, Romeo und
Julia auf dem Dorfe”) beim Wexford Opera Festival, an der
Semperoper Dresden als Mimi in ,La Bohéme” und Marguerite in
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Charles Gounods , Faust”.
Attraktive Rollen in Essen

Essen konnte der auf Neues erpichten Sangerin nicht nur ein
Zuhause und ein funktionierendes Ensemble mit einem
freundlichen Arbeitsklima bieten, sondern auch ergiebige neue
Rollen, von Katerina in Bohuslav Martinls ,Griechische
Passion” Uber Rosalinde in der ,Fledermaus” bis zu ihren
Rollendebiits als Elsa in ,Lohengrin“ und Marie in Bedfich
Smetanas ,Die verkaufte Braut“.

In der nachsten Spielzeit freut sie sich auf ihre erste
osRusalka”“ — die Wiederaufnahme von Antonin Dvoraks
symbolistischer Marchenoper ist am 15. Juni 2019 —, auf ,Luisa
Miller” als ihre dritte Verdi-Partie nach Alice (,Falstaff®)
und Violetta (,La Traviata®), auf Wagners ,Sieglinde” im ,Ring
an einem Abend” und auf ihre Repertoire-Partien wie Micaéla in
der Neuinszenierung des Bizet-Klassikers ,Carmen”“ von Lotte de
Beer mit Sébastien Rouland am Pult ab 13. Oktober, Donna Anna
in Mozarts ,Don Giovanni“ und Puccinis Mimi in ,,La Bohéme“.

Bisher kaum Belcanto gesungen

Was auffallt: Jessica Muirhead ist von Monteverdi bis Britten
in vielen musikalische Stilrichtungen eingetaucht und hat sich
mit sechs grofBen Partien als Mozart-Sangerin qualifiziert.
Aber sie hat kaum Belcanto gesungen: keinen Bellini, keinen
Donizetti, nur wenig Verdi. Eine Lucke, die Jessica Muirhead
gerne schlieBen wurde, aber: ,Das liegt an den Angeboten.
Zuerst habe 1ich viel Mozart gesungen, dann kam die
franzosische Oper. Ich hatte anfangs auch Schwierigkeiten mit
Koloraturen. Meine Starke sind lange Linien mit hohen
Pianissimi. Aber jetzt fuhle ich mich fit, etwa fur eine Gilda
in Verdis ,Rigoletto’, die ich immer schon einmal singen
wollte. Oder fur Gaetano Donizettis ,Maria Stuarda‘.“

Auch fiur diese Wunsche setzt Jessica Muirhead auf das
Ensemble: ,Freiberuflich ist es schwierig, neue Rollen zu



bekommen oder in eine andere Richtung fortzuschreiten. An
einem Ensemble-Haus wie Essen kann ich neue Partien fur mich
entdecken. Und mit Hein Mulders und Tomas Netopil Ulberlegen,
was ich im nachsten Schritt singen konnte. Hier habe ich die
Moglichkeit, meine Stimme in Ruhe zu entwickeln.”

In dieser Spielzeit singt Jessica Muirhead am Freitag, 22.
Juni noch die Anna 1in Heinrich Marschners ,Hans Heiling“. In
der neuen Spielzeit geht’s fir sie los mit Micaéla in Georges
Bizets ,Carmen” am 13. Oktober, gefolgt von Mimi 1in der
Wiederaufnahme von Puccinis ,La Bohéme” am 2. November 2018.
Info: www.theater-essen.de

Glicksmomente: ,Lohengrin“
zuriick im Aalto-Theater

geschrieben von Werner HauBner | 10. Januar 2023
Fiir drei Vorstellungen kehrt Richard Wagners ,Lohengrin“ ins

Aalto-Theater zuriick. Und auch aus dem Abstand von iiber einem
Jahr und vor dem kritischen Blick auf die Wiederaufnahme kann
diese Produktion als eine der besten im Essener Repertoire
bestehen.

Szene aus dem Essener
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»Lohengrin®: Heiko
Trinsinger (Telramund, Mitte
oben), Jessica Muirhead
(Elsa, Mitte unten), Chor
und Statisterie. (Foto:
Forster)

Das liegt nicht allein an der komplexen Regie von Tatjana
Gurbaca, die dem Wunder Raum gibt, ohne es zu banalisieren
oder vorschnell zu erklaren. Das liegt auch am Einsatz der
Essener Philharmoniker und ihrem GMD Tomas Netopil. Und an
einem Ensemble, das nicht mit Luxusglamour aufwarten muss, um
musikalisch voll und ganz zu Uberzeugen.

Im Vergleich zur Premiere (4. Dezember 2016) hat Netopil seine
Lesart noch verfeinert: Die Mischungen des Klanges sind noch
detaillierter modelliert, die Spannung zwischen schwebender
ortloser Piano-Kultur und auftrumpfender, blechglanzender
Pracht ist noch kihner ausgereizt.

Was auf der anderen Seite auffallt, ist ein Hang zum
Asthetisieren: Netopil setzt auf leuchtende, erfiillte Klang-
Ereignisse, poliert die Konturen und ummantelt das
Bedrohliche, Verstorende in der Musik mit schwarzem Samt.
Lasst er wie in satten, markant ausmusizierten Momenten der
tiefen Holzblaser einen expressiven Ton zu, wird er zum
Ereignis. In der Dynamik greift er beherzt zu — aber es darf
ruhig einmal sein, dass die Stimme eines Sangers ins Orchester
gebettet ist, statt sich daruber zu erheben.

Bei aller Vorsicht gegenuber der eigenen Erinnerung und
derartigen Vergleichen: Die Elsa Jessica Muirheads hat,
gemessen an der Premiere, Sicherheit und Reife gewonnen. Sie
strahlt auch im tiefsten Ungliuck einen Wesenskern
selbstbewusster Wurde aus und lasst damit den existenziellen
Zusammenbruch am Ende umso tragischer erscheinen. Stimmlich
hat sie ihren strahlenden Ton gerundet und in dramatischen
Momenten und exponierten HOhen sicher im Korper verankert.
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Sergey Skorokhodov, der Lohengrin auch am Mariinskij-Theater
in Sankt Petersburg singt, bringt Leichtigkeit wund
italienischen Schmelz mit in die Partie und wird damit der
fragilen Sanftheit lyrischer Bodgen ebenso gerecht wie der
dramatischen Attacke. In der Gralserzahlung trifft er den
glanzvollen Quartsprung, der das heilige Gefal
charakterisiert, ebenso wie die schwebende Verziuckung fur den
Schimmer des Wunders.

Auf der Hohe seines KoOonnens agiert Heiko Trinsinger. Parallel
zu einer anderen grolBen Bariton-Partie, Heinrich Marschners
»Hans Heiling“, singt er am Aalto den Telramund und gestaltet
Trotz, Schmerz und Wurt dieses mehrfach genarrten, an der
Konsistenz seiner Weltsicht verzweifelnden Mannes auf sicherem
Fundament, mit prasentem Glanz und modellhafter Artikulation,
frei und stromend im Klang. Seiner Partnerin Rebecca Teem als
Ortrud fallt es nicht leicht, auf diesem Niveau mitzuhalten:
Dazu ist der Ton zu wenig frei gebildet, zu erzwungen
emittiert, zu unfreiwillig grell im Timbre. Packende Momente
hat sie dennoch immer dann, wenn sie sich vokal nicht
exponieren muss, sondern charakterisierend gestalten kann.

Frank van Hove singt einen milden Konig Heinrich, der sich
redlich, aber vergeblich bemuht, zu verstehen, mit welchem
Kraftfeld er es in Brabant zu tun bekommt; Karel Martin Ludvik
ist ein Heerrufer, der seine Starke im Zentrum ausspielt. Der
Chor von Jens Bingert knupft an seine uUberzeugende Leistung in
der Premiere an; Carolin Steffen-Maall hat die auf prazises
Timing und deutliche Zeichensprache angewiesene Inszenierung
Tatjana GlUrbacas fur die Wiederaufnahme so einstudiert, dass
von entscheidenden Details der Personenregie bis zur Wirkung
der Massenszenen nichts als verloren bemerkt werden konnte.

Essen hat einen ,Lohengrin®, der sich getrost in die
Konkurrenz mit anderen Buhnen werfen kann.

Weitere Vorstellungen am 22. April und 6. Mai.



Alfried Krupp auf der Buhne:
Heinrich Marschners Bergbau-
Oper ,Hans Heiling” als
Ruhrgebiets-Familienstory 1in
Essen

geschrieben von Werner HauBner | 10. Januar 2023

LLE

ZechenschlielBlungen drohen
und Hans Heiling (Heiko
Trinsinger) liebt ein

Madchen aus dem
Arbeitermilieu. Foto: Thilo
Beu

Die Schatze, die schliefen in ewiger Nacht, fordern die
Erdgeister in Heinrich Marschners ,Hans Heiling“ ans Licht -
den Menschen zum ,Heil und Verderben“. Das , schwarze Gold“,
das dem Ruhrgebiet fast 200 Jahre lang Reichtum und Elend
gebracht hat, versiegt in diesem Jahr: Mit Prosper-Haniel in
Bottrop schlieBt am 21. Dezember 2018 die letzte
Steinkohlenzeche. So lag es fiir das Aalto-Theater nahe, sich
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mit Marschners romantischer Oper an den vielfaltigen
Aktivitdten rund um das Ende dieser Ara zu beteiligen.

Forild. o .
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Der junge Heinrich
Marschner.
ZeitgenoOssische
Lithographie. Foto:
Archiv HauBner

Marschner wusste, woruber er Musik schrieb; er erinnerte sich
wohl an die Braunkohlenfdrderung rund um seine Heimatstadt
Zittau und den traditionsreichen Bergbau im benachbarten
Gebirge.

Regisseur Andreas Baesler und sein Buhnenbildner Harald B.
Thor knupfen daran an: Sie rucken die bdohmische Sage vom
designierten Konig der Erdgeister, der auf die Erde flieht, um
menschliche Liebe zu erlangen und dabei scheitert, eng an eine
Geschichte aus dem Ruhrgebiet. Und decken verbluffende
Parallelen auf: Hans Heiling wird zu Alfried Krupp von Bohlen
und Halbach, die Konigin der Erdgeister schreitet als
perlenbehangene Mutterfigur Bertha Krupp umher.

Zweli gescheiterte Verbindungen

Der Konflikt erinnert an die Heirat Alfrieds mit der
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geschiedenen Anneliese Lampert im Jahr 1937. Sie mag den
Krupp-Erben glucklich gemacht haben, war aber eine Ehe gegen
den Willen seiner Eltern. Nach drei Jahren trennte er sich —
wohl auf Betreiben der Mutter — von Frau und Sohn, ubernahm
die Firma, fuhrte aber ein zuruckgezogenes, innerlich einsames
Leben.

Hans Heiling muss entsetzt erkennen, wie seine mit ,rasendem
Verlangen” geliebte Anna ihrem unheimlichen Brautigam aus
einer anderen Sphare immer fremder wird, sich 1in der
Gesellschaft der einfachen Leute wohler fuhlt und schlielllich
(ihre wahren Gefuhle erkennend und unter dem Einfluss der
Geisterkonigin und 1ihres damonischen Gefolges) Konrad
heiratet, einen einfachen Mann aus ihrer Schicht.

Die herrschaftliche Sphare
der Villa Hugel als Reich
der Erdgeister, in dem die
Konigin (Rebecca Teem) ihren
Sohn Hans Heiling (Heiko
Trinsinger) vom Weg in der
Menschenwelt abhalten will.
Foto: Thilo Beu

Bis ins Detail arbeitet das Produktionsteam die Gleichsetzung
durch: Gabriele Heimann 1lasst sich von dem bekannten
Familienportrat der Krupps zu nobel-dezenter Nachkriegsmode
inspirieren. Der Chor tragt das Gewirk einfacher Leute aus den
sechziger Jahren, als sich die Zechenstilllegungen



ankundigten, aber in dem im Bild zitierten Essener ,Blumenhof“
bei Tanztee und Schnitzeltag das gesellschaftliche Leben
florierte.

Der gewaltige vertafelte Saal der Villa Hugel kontrastiert mit
der beengten Stube mit Bett, Kohleherd und Schwarz-Weil3-
Fernseher, in der Witwe Gertrud die Ruckkehr ihrer Tochter
Anna bei nachtlichem Sturm erwartet. Gefeiert wird in einem
hohen, schmutzigweiBen Raum, wie einst auf grollen Zechen als
Lohnhallen oder Waschkauen zu finden. Dort spielt auch das
Bergwerksorchester Consolidation aus Gelsenkirchen 1in
schonsten Bergmannsuniformen das Gluckauf-Lied.

Das Bergwerksorchester Consolidation aus Gelsenkirchen
wirkt auf der Aalto-Buhne mit. Foto: Thilo Beu

Popularmythen des Potts strapaziert

Couleur locale also allenthalben, liebevoll entworfen. Das
geht immerhin (ber die bloBe AuRerlichkeit hinaus, wie sie
2008 in Essen in Wagners ,Tannhauser” von Hans Neuenfels und
Reinhard von der Thannen bemiht wurde. Lastig wird’s dann



aber, wenn Hans-Gunter Papirnik langwierige Dialoge in breiten
Ruhri-Slang Ubertragt und von der Brieftaube bis zum Karnickel
alle Popularmythen des Potts bemiht. Zur Sinnfindung tragen
derlei biedere Anleihen, wie wir sie aus missgluckten
Operettenabenden kennen, nichts bei.

Unheimliche Heimeligkeit:
Die Wohnung von Annas Mutter
Gertrud erinnert an die
Verhaltnisse im Ruhrgebiet
in den Sechziger Jahren.
Foto: Thilo Beu

Auch im ehrgeizig gedachten dramaturgischen Ausbau knirschen
die Stempel. Die Bergleute-Metapher funktioniert noch
einigermalBen: Unter Tage sind die Arbeiter mit Helm und
Grubenlampe die Geister, die ihren Konig zurickhalten wollen
und deshalb gegen die Verbindung mit einem Menschen
opponieren. Oben demonstrieren sie mit Spruchband und
Schildern gegen Stilllegungen und damit gegen den Krupp-
Heiling aus der Oberschicht.

Grenzen der soziologischen Sicht

Aber wenn Anna in der neusachlichen Sechziger-Jahre-Villa
ihres noblen Brautigams im ,Zauberbuch” blattert und mallos
erschrecken soll, aber nur die Vorhange wehen wie in einem
schlechten Gruselfilm; wenn in der von Marschner genial
konzipierten Arie ,An jenem Tag“ Hans Heiling plotzlich in
turkisgrunes Licht getaucht ist, wenn im nachtlichen Park



rotes Hilfslicht die Erscheinung der ,Geister” beglaubigen
soll, ist sichtbar, wie das Konzept Baeslers an seine Grenzen
kommt. Der Konflikt erschopft sich eben nicht in der Klassen-
Herkunft seiner Protagonisten, 1lasst sich soziologisch nur
oberflachlich beschreiben. Eher ware danach gefragt, die
Konstellationen psychologisch zu erschlielBen oder die
romantische Doppelnatur eines Hans Heiling uberzeugend zu
dechiffrieren.

Noch eins ist schade: Die bemuhte Verortung in der Region
ruckt Marschners allzu selten gespielte Oper in die Ecke einer
Ausgrabung, die man gerade mal aus passendem Anlass auf den
Spielplan setzen kann. Mitnichten: Schon in den siebziger
Jahren haben Auffihrungen in Frankfurt, Zirich oder Bielefeld
die innovativen musikalischen Errungenschaften Marschners und
die dramatische Qualitat des Librettos von Eduard Devrient
erwiesen. Dass ,Hans Heiling“ auf der Buhne selten zu erleben
ist — zuletzt am Theater an der Wien und in Regensburg -
spricht nicht gegen die Oper, sondern eher gegen routinierte
Spielplan-Bastler.

ﬁ':’ g

Der Dirigent der Premiere
von ,Hans Heiling“, Frank
Beermann, bei einer Probe.
Foto: TuP Essen

Frank Beermann und die Essener Philharmoniker machen die
Qualitat der Musik horbar — und lassen nebenher erfahren, wie
ungeniert sich etwa der Bayreuther Meister Richard Wagner bei
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Marschner bedient hat, dessen Oper er 1833 brandneu in
Wirzburg mit einstudiert und den er spater in seinen Schriften
hohnisch niedergemacht hat.

Dirigent Beermann setzt auf eine aufgehellte, vor allem zu
Beginn im Tempo etwas zu rasche Lesart, auf brillant-
durchsichtige Blaser und schlanke, manchmal zu wenig betonte
Streicher. Aber in Szenen wie dem unerhdort expressiven
Melodram der Gertrud, in den bedeutenden Arien von Heiling und
Anna oder in den auffallend grolBraumig konzipierten Finali
kehrt er die vielgestaltige und farbenreiche Musik heraus und
zeligt, dass sich Marschner vor Zeitgenossen nicht verstecken
muss.

Bedauerlich, dass der spatere Hannoveraner Hofkapellmeister
nie wieder ein so zundendes Libretto gefunden hat: In spateren
Jahren beklagt er sich bitter uber die Qualitat der Opern-
,Dichtungen”. Aber Uber die Qualitaten seiner Musik lasst sich
nichts aussagen. Opern wie ,Des Falkners Braut“, ,Das Schloss
am Atna“ oder ,Der Babu“ kennt einfach kein Mensch mehr, und
die Forschung ist uber tradierte Allgemeinplatze auch kaum
hinausgekommen.

Bewahrtes Ensemble im Einsatz

Das Aalto-Theater setzt bei den Sangern auf sein bewahrtes
Ensemble und fahrt in den meisten Partien gut damit. Heiko
Trinsinger fugt mit ,Hans Heiling” seinem breiten Repertoire —
das etwa auch Marschners ,Vampyr“ umfasst — eine weitere
wichtige Bariton-Rolle hinzu. Wirkt die fordernde Hohe anfangs
noch etwas erzwungen und fest, steigert sich Trinsinger in der
friher noch in Wunschkonzerten und Arienabenden beliebten
groBe Szene ,An jenem Tag“ uUberzeugend, befeuert den brennend
schmachtenden Ton des rasend Verliebten, verliert sich in
seine Rachefantasien, falls Anna — was spater ja auch
geschieht — ihm die Treue brache. Als Darsteller bleibt er in
der steifen Rolle des Aullenseiters in allen Welten; am Ende
bricht er als Entwurzelter zusammen und ldst eine Sprengung



aus: Im Hintergrund fliegt in historisierendem Schwarz-Weils
ein Zechengebaude in die Luft, sturzen Fordergeruste ein -
eine Projektion, die Heilings innere Katastrophe nachzeichnet:
Den Wunsch, diese Welt hinter sich zu lassen, die ihm kein
Heil, aber bitteres Verderben brachte.

Psychologisches Meisterstiick in der Musik

Oft unterschatzt wird die Figur der Anna, die Jessica Muirhead
vor Soubretten-Putzigkeit bewahrt. Die Rolle entwickelt sich
vom leichten Tonfall der jungen, noch recht naiven Tochter zu
den dramatischen Linien einer jungen Frau, die sich und ihrer
wahren Gefuhle bewusst wird. In der Stimme beglaubigt Muirhead
diesen Weg in leuchtendem Ton, in der Gestaltung der Rolle
lasst sie die Regie in diesem Punkt eher im Stich. Auch
Bettina Ranch als Gertrud erfasst das Spektrum der Figur
zwischen den angedeutet buffonesken Zugen der Mutter, die
ihrer Tochter die reiche Partie zuschanzen will, und des im
Melodram vom Unbewussten ins Erkennen wandernden Schrecken —
ein stimmlich einfihlsam nachgezeichnetes psychologisches
Meisterstick in Marschners Musik.

Jeffrey Dowd ist Uber den Konrad langst hinaus: Statt seines
reifen Tenors, dem in der Hohe Glanz und Frische fehlt,
brauchte es ein jugendliches Timbre fur den Liebhaber und
Retter Annas. Rebecca Teem orgelt als Konigin der Erdgeister
nach schlechter Wagner-Manier — das bedeutet flackernde,
bisweilen gewaltsame Tonemission, und eine monochrome tour de
force. Teem ist freilich nicht die einzige Sangerin, die mit
dieser Partie ihre Probleme hat: Den Typ des dramatischen,
aber schlank-beweglichen Soprans mit strahlender HOohe, wie ihn
etwa auch Rezia in Webers ,0Oberon“ fordert, gibt es kaum mehr.
Karel Martin Ludvik und Hans-Gunter Papirnik stehen ihren Mann
an der Seite des forschen Konrad.

Der Opernchor des Aalto-Theaters wirkt in der Szene der
Erdgeister anfangs noch dinn und inhomogen — liegt das an der
breiten Aufstellung im Hintergrund? —, findet aber schnell



seine bewahrte Form, fur die Jens Bingert als Chordirektor in
allen Stilformen einsteht.

Heinrich Marschners Oper ,Hans Heiling“ steht bis Juni auf dem
Spielplan in Essen. Am 10. Marz um 19.05 Uhr wird die
Aufzeichnung aus dem Aalto-Theater auf Deutschlandradio Kultur
iibertragen, am 1. April um 20.04 Uhr auf WDR 3. Eine CD-
Aufnahme ist geplant.

Kreativer Kopf auf hohlen
FliBen: Bedrich Smetanas Oper
,Di1e verkaufte Braut” 1in
einer fragwirdigen
Inszenierung 1n Essen

geschrieben von Werner HauBner | 10. Januar 2023

Zwischen Realitat und
Traum: Jessica
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Muihead (Marie) und
der Prinzipal

(Rainer Maria Rohr).
Foto: Matthias Jung

Na endlich, mochte man erleichtert aufatmen, endlich einmal
eine ,Verkaufte Braut“ ohne bohmische Gemiitlichkeit, ohne
Wirtshaus und Bauernkate, ohne Kopfputz und rote Stiefelchen
(oder gehoren die zur ,,Grafin Mariza“?). In Essen ist der wohl
bekanntesten tschechischen Oper jeder verlogene Folklorismus
ausgetrieben. Und zwar von einem tschechischen Team namens
SKUTR, das sich von den wirkmachtigen Konventionen, die
Bedrich Smetanas Oper bisher gern eingekastelt haben, ungeahnt
konsequent verabschiedet hat.

Das tut dem beliebten Stick zunachst einmal gut. Es zeigt
namlich, dass ,Prodand nevésta”“ jenseits aller Nationalopern-
Ideologie (die tschechische Nationaloper ist eher Smetanas
,Libuse”) funktionieren kann. Sie ist nicht an Bildklischees
gebunden, die das Stick verorten und zur Kenntlichkeit
verdammen.

Martin ChocholouSek baut auf die Biihne des Aalto-Theaters eine
Turnhalle, wie sie — so entnimmt man dem Programmheft — in
Tschechien in vielen Orten stehen und auch fur Dorffeste,
Hochzeiten und Kulturveranstaltungen verwendet werden. Und
Simona Rybdkovad steckt Chor und Solisten in Kostime und
Frisuren, die ein wenig sechziger Jahre, ein wenig real
existierender Sozialismus und eine Spur Zirkus mit behutsam
iberzogenen und damit surrealen Formen vereinen. Uber allem
schwebt, mit magisch leuchtender Brautkrone, ein weiBes
Hochzeitsgewand.

Im Licht fantastisch-surrealer Literatur

Wer ein bisschen tschechische Literatur oder ein verkanntes
Meisterwerk wie LeoS Janaceks ,Die Ausfliige des Herrn Broucek“
kennt, entdeckt in der Inszenierung der beiden SKUTR-Leute



Martin KukucCka und Luka$ TrpiSovsky unschwer die leichthandige
Mischung aus verzerrt Realem, hintersinnig blaudugiger
Fantastik, wunderlichem Naturalismus und einer als vollig
normal akzeptierten Skurrilitat. Das lasst die Geschichte der
,Braut” auf einmal in einem anderen Licht erscheinen — und wir
verstehen, dass auch Franz Kafka literarische Vorganger hatte.

Nicht dass Karel Sabinas Libretto, das er mit Smetana zusammen
erarbeitet hat, plotzlich hohere dramaturgische Weihen zu
beanspruchen hatte — die Handlung bleibt im Bereich einer
Komddie, ist mit dem Effekt des ,verlorenen Sohnes” kein
bisschen Uberraschend mehr, streift die Spharen des Tragischen
nur sanft, ganz wie es die Konvention vor 150 Jahren
zugelassen hat. Aber Kukucka und TrpiSovsky lesen die heute
harmlose Handlung in eine progressive Richtung, und die fuhrt
in der Oper in letzter Konsequenz zum surrealen Meisterstuck
von Bohuslav Martinls ,Julietta” (ab 3. Marz 2018 in Wuppertal
zu sehen).

Aus fernem Land: Hans
(Richard Samek) mit seiner
Marie (Jessica Muirhead).
Foto; Matthias Jung

Was bringt’s also, auf Bander und Stiefelchen zu verzichten?
Zumindest eine Lekture des Stucks, die andere Sichtweisen als
die des naiv Komodiantischen eroffnet.

Der Auftritt von Hans ist der einer romantischen Erscheinung:



Der Frauenchor zieht einen Kasten aus der Wand, darin ein
stilisierter Wald und ein Mann, der beinahe wie Lohengrin aus
einer unnahbaren Sphare kommt: der geheimnisvolle Unbekannte.
Am Ende — um es vorwegzunehmen — wird Marie in ihrer
Hochzeitsgarderobe dorthin fliehen und sich in ein leuchtendes
Wolkenmeer betten.

Diese geordnete Welt ist nicht ganz geheuer

Dass die geordnete kleine Welt nicht ganz geheuer ist, wird im
dritten Akt Uberdeutlich: Ein schief gestelltes Hauschen fahrt
herein, ein riesiges Pauschenpferd im Hintergrund der Buhne
wird wie eine Kiste genutzt, aus der Hans wie ein Automat auf-
und niederklappt. Das Element des Marionettenhaften durchzieht
die Personenfuhrung von Anfang an, etwa wenn die Eltern Maries
(Peter Paul und Bettina Ranch) mit mechanischen Bewegungen dem
Heiratsvermittler Kezal folgen.

Der Essener Opernchor,
einstudiert von Jens
Bingert, bewaltigte
anspruchsvolle Aufgaben,
auch szenisch. Foto:
Matthias Jung

Das hat etwas mit Zirkus zu tun — und das Regieteam zitiert
die Welt fahrender Artisten, die in Tschechien eine besondere
Bedeutung hatte, in Bildern und Auftritten des Chors, eine
wunderliche Giraffe eingeschlossen, die wohl fur die



Zirkustiere stehen mag. Es ist eine Welt der Freiheit, aber
auch eine schrag uberdrehte Sphare, wenn etwa der Chor in der
Diagonale uUber die Buhne zieht und Konfettis wirft, als solle
ein Can-Can beginnen. Und wenn ein ,Indianer” aus der Truppe
im letzten Akt einen Gartenzaun schliel8t und Friedhofslichter
anziundet, wirkt es, als werde die wohlgesetzte ddrfliche
Blurgerlichkeit endlich zu Grabe getragen.

Verstehens-Horizonte 6ffnen und schlieBen sich

Allein: Die Flut der mal sehr klar aufeinander bezogenen, mal
im Ungefahr bleibenden Szenen- und Bildsymbolik wird zu wenig
konsequent erschlossen, offnet damit zwar Verstehens-
Horizonte, schliel8t sie aber auch wieder. So reizvoll es ist,
aus Hans einen Lohengrin auf dem Dorfe zu machen — wenn der
Darsteller, der hartstimmige Tenor Richard Samek, seine Rolle
nicht weiter erschliellt, ermattet der Ansatz rasch. Oder
Marie: Jessica Muirhead hat nicht nur erhebliche Muhe, die
Partie kontrolliert und geschmeidig zu singen. Ihr ist auch
verwehrt, das Changieren zwischen Traum, Vorstellung und
bitterer Realitat konsequent auszugestalten.

Befreiung als Bar: Dimitry
Ivanchey (Wenzel) mit seiner
Esmeralda (Christina Clark).
Im Vordergrund Richard Samek
(Hans). Foto: Matthias Jung.

Die Behauptung des Regieteams im Programmheft-Interview, wir



Zuschauer nahmen Marie und ihre Gefuhle ,quasi in ihrem Kopf"“
wahr, bleibt eine solche. Sie wird szenisch immer wieder durch
eine ratlos wirkende Unmittelbarkeit gebrochen. Dazu reichen
die Konfetti und das Potenzial des Buhnenbilds dann doch nicht
aus. Und Kezal (Tijl Faveyts) singt seine grolBe Arie mit
aufgerauter Stimme auf Tschechisch, bleibt aber der gute alte
Komodiant aus der guten alten komischen Oper.

Die Identitat als Bar behaupten

Nur Dmitry Ivanchey als Wenzel genieRt die Gunst, sich zum
anrihrend gestalteten Charakter zu entwickeln. Wenn er, am
Rand hockend, in sich gekauert, mit seinem Stottern kampft,
wenn er sich bei den Zirkusleuten endlich aus sich selbst
befreien kann, seine Identitat als Bar gegen den Spott der
Gesellschaft frohlich behauptet und mit seiner Esmeralda — der
wie stets quirlig-lockeren Christina Clark — durchbrennt, dann
erleben wir, dass es im Theater allemal lohnend 1ist, die
Personlichkeiten kraftvoll und konsequent durchzuzeichnen.

I .
- i
Tomdas Netopil ist seit 2013
Chefdirigent der Essener
Philharmoniker. Foto: Hamza

Saad/TUP

Eine Aalto-Premiere mit vielen bedenkenswerten Ansatzen also,
die auf sicheren FuBen zu stehen scheint. Klopft man
allerdings dagegen, klingt’s hohl. Ganz und gar erfillt
dagegen setzen Tomas Netopil und die Essener Philharmoniker
Smetanas Musik prasent.



In der beinahe zu rasch genommenen Ouvertire streben die
»vVivacissimo” und non legato notierten Achtelketten spitz und
prazis dem ersten Fortissimo-Haltepunkt entgegen. Da klingt
wenig bohmisch-triefender Geigensirup, sondern federleichte,
spritzige Beweglichkeit. Da dirfen die Blaser herrlich frei
leuchten. Da springt der Rhythmus frohlich diesseitig in die
Hohe und winden und schlingen sich die Melodien frisch und
frech akzentuiert.

Und selbst wenn Smetana hie und da zu Wagner schielt, bleibt
in Netopils hellwacher Lekture die Musik immer schlank und
lauter. Musikalisch hat sich die ,tschechische” Linie, die der
GMD am Aalto-Theater durchzieht, glanzend bewahrt und macht
Lust auf Fortsetzung, ob mit einem der weniger bekannten Werke
Smetanas oder mit Kostbarkeiten von LeoS Janacek, Bohuslav
Foerster oder Zdenék Fibich. Zu entdecken gab’'s noch viel!

Weitere Vorstellungen am 16. und 22. Dezember sowie am 14. und
18. Januar 2018. Info:
www.aalto-musiktheater.de/premieren/die-verkaufte-braut.htm

Wunderbare Ausdrucks-
Vielfalt: Tomas Netopil
dirigiert Mozarts ,La
Clemenza di Tito” am Aalto-
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Theater Essen

geschrieben von Werner Haullner | 10. Januar 2023

e J—
Erregte Auseinandersetzung
zwischen Sesto (Bettina
Ranch, 1links) und Vitellia
(Jessica Muirhead). Foto:
Thilo Beu

Die Bewertung von Wolfgang Amadeus Mozarts ,La Clemenza di
Tito"“ hat sich grundlegend gewandelt. Die Rezeption der in
Mozarts Todesjahr 1791 uraufgefiihrten Oper hat in den letzten
Jahrzehnten freigelegt, dass es sich nicht um ein widerwillig
ausgefiihrtes Auftragswerk mit einem hoffnungslos veralteten
Libretto handelt. Vielmehr haben Mozart und sein Librettist
Caterino Tommaso Mazzola die haufig vertonte Vorlage Pietro
Metastasios zu einem erstaunlich differenzierten Stiick iiber
Menschlichkeit und Macht weiterentwickelt, dessen Offenheit
fiir zeitgendssische Deutungen den Vergleich mit der ,,Hochzeit
des Figaro“ oder ,Cosi fan tutte” nicht zu scheuen braucht.

Am Aalto-Theater in Essen 1lieB sich Tomas Netopil nicht
nehmen, diese letzte Premiere der Spielzeit 2016/17 selbst zu
dirigieren und nach ,Don Giovanni“, ,Idomeneo” und ,Le Nozze
di Figaro” seinem Mozart-Spektrum eine neue Farbe
hinzuzufugen. Mit fabelhaftem Erfolg: Netopil schwort die
Essener Philharmoniker auf ein zurlickhaltendes, transparentes,
vielfaltig aufgefachertes Piano-Klangbild ein, das den Sangern
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jeden Raum gewahrt, sich zu entfalten, aber nicht verhehlt,
welche entscheidende Rolle dem Orchester auch in dieser
Mozart-Oper zukommt.

F
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Tomas Netopil, Chefdirigent
der Essener Philharmoniker.
Foto: Hamza Saad/TUP

~

Bei Netopil wirken — von dieser Voraussetzung ausgehend — die
Forte-Passagen auch wirklich groB, ohne larmend zu werden, die
Akzente und musikalische Ausrufezeichen markant, aber nie
brutal. Die Streicher halten sich im Vibrato zurick,
entwickeln expressive Klangnuancen zwischen warm-farbig und
fahl-wesenlos.

Die Blaser erfillen Akkorde plastisch und luftig, wirken in
selbstandigen Stimmen Wunder aus diskreter Geschmeidigkeit.
Johannes Schittler und Tristan von den Driesch lassen
Klarinette und Bassetthorn mit eleganter Tongebung springen
und singen. Und eine Klasse flr sich zeigt Boris Gurevich beim
Begleiten der Rezitative am Hammerfligel: So mitatmend,
flexibel und sinngebend hort man die begleitenden Figlrchen,
Arpeggien und Stutzakkorde aus der ,Schulerhand”
wahrscheinlich Franz Xaver SuBmayr — nicht eben haufig.

Abstand vom Geschwindigkeitswahn

Netopil erliegt nicht dem Geschwindigkeitswahn, der momentan
wieder von gewissen Modedirigenten angeheizt wird. Seine Tempi
wirken organisch, lassen nie den Eindruck von Hetzereil
aufkommen, geben der Musik den Raum, um Nuancen zu entwickeln.



Netopil weilS offenbar die Polaritat zwischen der Musik als
,absoluter” GroBe und als Partnerin der Sprache einzuschatzen:
Er gestaltet mit den Mitteln fein variierter Tempi und eines
gelosten Metrums. Wenn die Rede von einem Mozart-Wunder nicht
so elend abgegriffen ware — hier konnte man sie mit Recht
verwenden.

Abgelebte Metapher, aber
geschicktes Raumkonzept: der
Airport 1in Mozarts ,La
Clemenza di Tito“ in Essen.
Foto: Thilo Beu

Die Sanger fuhlen sich offenbar wohl, selbst wenn man sich die
eine oder andere Phrasierung Netopils atmender vorstellen
konnte. Das Essener Ensemble braucht sich nicht zu verstecken;
Dmitry Ivanchey glanzt in der Titelrolle mit einem
unerschutterlich fokussierten Tenor, der anfangs etwas
festgesungen anmutet, sich aber bald als wendig und agil genug
erweist, um Titus aus der farblosen Rolle als Abziehbild
herrscherlicher Tugenden fur Kaiser Leopold II. zu lésen — zu
dessen Kronung als Konig von Bohmen die Oper uraufgefuhrt
wurde — und zu einem idealistisch denkenden, aber anfechtbaren
und verletzlichen Menschen zu machen.

Jessica Muirhead legt als Vitellia die auBerliche Brillanz in
die Stimme, die 1ihr entschiedenes, aggressiv geladenes
Auftreten als Gegenspielerin des Kaisers beglaubigt. Doch
Mozart erschopft diese starke Frau nicht in den



eindimensionalen Zugen einer gerissenen Furie, sondern gewahrt
ihr im zweiten Akt in ihrem anspruchsvollen Rezitativ (,Ecco
il punto, o Vitellia®”) und Rondo (,Non piu di fiori®) eine
erstaunlich modern wirkende Selbstanalyse und den Ausdruck
einer seelischen Tiefe, die nicht nur Macht und Intrige,
sondern auch Sehnsucht nach menschlicher Nahe und nach Liebe
kennt.

Bettina Ranch als
Sesto. Foto: Thilo
Beu

Bettina Ranch singt den Sesto, diesen sich zwischen Zuneigung,
Schuld, Freundschaft und (sexueller) Horigkeit zerqualenden
Charakter, mit einem schmelzenden Mezzo, ausgeglichen und
klangsinnlich gefuhrt, fahig zu schmerzvoller Innigkeit und zu
loderndem Ausbruch. Eine Mozart-Stimme, die kaum einen Wunsch
offen lasst — so wie auch der klare, sauber gefuhrte
Bassbariton von Baurzhan Anderzhanov als Publio.

Christina Clark als Servilia und Liliana de Sousa als Annio
schliefen an dieses Niveau an: Beide singen frei,
unangestrengt und mit bezauberndem Charme. Der Essener Opern-
und Extrachor, einstudiert von Jens Bingert, zeigt im
Schlusschor des ersten Akts, wie Mozart uber Gluck hinaus



schon das edle Pathos anschlagt, das Giovanni Simone Mayr in
Italien und Luigi Cherubini in Frankreich weiterfuhren
sollten.

Dass die szenische Seite der Essener Neuproduktion von ,La
Clemenza di Tito"” der musikalischen nicht gleichziehen konnte,
ist vor allem auf die Idee zuruckzufuhren, als Schauplatz eine
VIP-Lounge eines Flughafens zu wahlen. Thorsten Macht setzt
das ,Raumkonzept” des Regisseurs Frédéric Buhr um und stellt
das Ambiente standardisierter Bussiness-Zweckmalligkeit
geschickt auf die Buhne: zwei Ebenen, verbunden durch eine
zentrale Freitreppe, eine Bar und eine Sitzgruppe in den
Nischen, ein Panoramafenster mit Aussicht auf das Terminal als
Hintergrund.

Kein Staat mit alten Romern

Reichlich Spiel-Raum fir Frédéric Buhrs erste selbstandige
Regiearbeit also. Er macht uns auch schon in der Ouverture
uberdeutlich, dass mit der alten ROmer-Oper kein Staat mehr zu
machen 1ist: Da sitzt ein gelangweilter Darsteller im
Legionarskostum am Buhnenrand, schaut genervt auf die Uhr und
zindet sich eine der im Plastikhelm versteckten Kippen an.
Warum ihn dann aber irgendwelche Kumpels in Alltagsklamotten
in einer Art Polonaise hinausgeleiten, erklart sich schon
nicht mehr so einfach.

Dmitry Ivanchey als Titus,
im Hintergrund Baurzhan



Anderzhanov (Publio) und
Liliana de Sousa (Annio).
Foto: Thilo Beu

Alles weitere spielt sich im Airport-Ambiente ab: Vitellia, in
aggressiv rotem Kostum, hat noch eine Rechnung mit dem milden
Titus offen und notigt den ihr verfallenen Sesto, einen
graumausigen Funktionar mit Hornbrille wund 1linkischen
Bewegungen, als Instrument ihrer Rache zu dienen.

Titus und seine Entourage wirken wie sudlandische Politiker
mit der Anmutung gegelter Mafiosi — die Kostume von Regina
Weilhart sagen mehr Uber die Personen als die immer wieder 1ins
Stereotyp fluchtende Regie. Sesto lasst sich auf einen
Brandanschlag aufs Kapitol und einen — scheiternden -
Mordversuch ein. Da rumst es gewaltig hinter der Buhne, die
Anzeigetafeln flackern und der Mortel rieselt von der Decke.
Die Wirkung freilich ist flau; seibst die Hostessen der
Statisterie wirken nicht besonders beeindruckt. Die Flughafen-
Metapher hat ihr kreatives Potenzial langst hinter sich, wirkt
abgelebt — und Buhr kann szenisch nicht erschliefen, was sie
fur das Stlck bedeuten konnte.

Das ist schade, denn der Regieassistent am Aalto-Theater hatte
das Zeug dazu, ein spannendes Kammerspiel zu erarbeiten. Das
zeigt sich in Szenen, in denen er seinen Figuren wirklich nahe
kommt: Vitellia etwa, die am Ende des zweiten Akts von Rot auf
beruhigtes Blau wechselt, aber die flammenden Gelb-Rot-Tdne
unter dem eleganten Frack nicht verloren hat, punktet nicht
zuletzt durch die Regie in ihrer grollen Szene.

»Was wird man von mir sagen?“, fragt Vitallia sich und beginnt
sich hektisch zu schminken, eine intuitive Reaktion einer auf
Aullenwirkung bedachten Frau, die beflurchtet, nun aufzufliegen
oder auf immer mit Verstellung und Lluge an der Seite des
begehrten und endlich in greifbare Nahe geruckten Kaisers
leben zu mussen. Ihren Entschluss zu radikaler Ehrlichkeit
unterstreicht sie, als sie am Ende ihres Rondos die Handtasche



ausleert und angewidert wegwirft. Buhr weiB, Zeichen en détail
zu setzen. Das rettet einen Abend, der sonst an seiner
verkrampften Aktualisierung erstickt ware.

http://www.aalto-musiktheater.de/premieren/titus-la-clemenza-d
i-tito.htm

Raum fur das Wunder: Wagners
»,Lohengrin” fasziniert am
Aalto Theater Essen

geschrieben von Werner HauBner | 10. Januar 2023

Das Wunder wird sinnlich
erfahrbar: Der Schwan (Aron
Gergely) und Lohengrin
(Daniel Johansson). Foto:
Forster

Der Zusammenbruch ist vollkommen. Elsa, entleibt im blutigen
Hochzeitsgewand, Ortrud, weinend iiber dem Sarg des toten
Telramund. Der Herzog von Brabant, ein blindes Kind, das in
einer Uniform iiber die Biihne torkelt. Der Riickzug Lohengrins
ist nicht das Ende eines wundersam romantischen
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Liebesmarchens, sondern die Katastrophe einer haltlos
zuriickgelassenen Gesellschaft. Was da bleibt, ist der Krieg:
Ein Bischof in vollem Ornat segnet die Soldaten Konig
Heinrichs, lasst sie von Messdienern beweihrauchern. Wo die
wahre Transzendenz verbannt ist, macht sich die falsche breit.

Tatjana Gurbaca hat am Aalto Theater Essen Richard Wagners
sLohengrin“ in einer klugen, komplexen Regie an die Gegenwart
angenahert, ohne die Deutungswege der letzten Jahre weiter
auszutreten, aber auch ohne in die Extreme verstiegenen
Uberbaus zu flichten oder das Heil in der Rickkehr zu Opulenz
und Konvention zu suchen. Das ist bei einem permanent Uber-
inszenierten Komponisten wie Wagner ein Kunststuck. Gurbaca
liest also das Marchen vom gescheiterten Schwanenritter nicht
als Kinstlerdrama — wie es AuBerungen Wagners nahelegen —, sie
inszeniert keine bloB politische Parabel, sondern sie
versucht, dem ,Wunder” Raum, Sinn und Deutung zu geben.

Ein Vorhaben, das bei einer konsequent sakularisierten Sicht
auf Wagners ratselvolle Oper kaum durchzuhalten ist. Der
Einbruch einer metaphysischen Sphare in die Welt der Brabanter
ist so fundamental fur das Stluck, dass weder die tapfere
Negation noch die Reduktion auf den — durchaus vorhandenen -
Aspekt einer charismatischen Politik tragfahig sind. Wagner
selbst beschrieb ,Lohengrin“ als Beruhrung einer
ubersinnlichen Erscheinung mit der menschlichen Natur. Ohne
diesen Aspekt ist etwa der Sinn des Frageverbots nicht
erschlieBbar.

Mit unglaublicher Prazision gespielter Kind-Schwan

Gurbacas Buhnenbildner Marc Weeger baut ein beangstigend enges
Gebilde ins Zentrum der Buhne, eine weill strahlende Treppe,
begrenzt von hohen Wanden, viel zu eng fur die Massen, die
sich auf den Stufen drangen und formieren. Lohengrins
Erscheinen vollzieht sich unspektakular. Er ist ein Mensch wie
alle, den Silke Willrett in Mantel und Hut steckt und damit an
die unbehausten damonischen Figuren der romantischen Oper wie



Marschners Hans Heiling oder Wagners Hollander erinnert. Ihm
wird ein Kind von oben herab zugereicht, das als ,Schwan”
erklart wird. Telramund und Ortrud sind die einzigen, die sich
aus dieser begrenzten Sphare herausbegeben — auch das schon
ein signifikantes Detail. Telramund fallt, als der Kleine
einen Arm hebt: Die transzendente Macht, die Lohengrin
begleitet, bewirkt sein Verderben.

»Lohengrin” in
Essen: Jessica
Muirhead (Elsa) und
Aron Gergely (Der
Schwan) . Foto:
Forster

Mit diesem Kind-Schwan, von Aron Gergely mit unglaublicher
Prazision gespielt, holt Glrbaca das ,Wunderbare” sinnlich in
das Stuck, zeigt sein Wirken, die eng mit der Person
Lohengrins verbunden ist, aber sich nicht vollig mit ihm
identifizieren lasst. Wahrend Elsa und die Menge den Sieg
bejubeln, klettert der Kleine nach oben und geht unbeachtet
ab.

Den zweiten Aufzug inszeniert Gurbaca als eine subtile Studie
uber die Psychologie von Macht und Abhangigkeit, beginnend mit



dem grellen Licht, das auf Ortrud fallt, wahrend das Orchester
in dunkel-fahlen Holzblaserfarben mit Quinte, Tritonus und der
Paralleltonart fis-Moll das reine A-Dur der Gralssphare in
Frage stellt. Und gipfelnd in der Aktion Telramunds, der die
beengte Buhnenskulptur aufdrickt und den verwundert staunenden
Menschen das weite, unergrindliche Schwarz des Raums o6ffnet.
Telramund, der nicht versteht, was da in seine rational
geordnete, schlissige Weltsicht eingebrochen ist, packt das
Kind, schuttelt es so verzweifelt, als wolle er die Antwort
aus dem Korperchen herauszwingen. Aber der Kleine geht zu
Lohengrin, der den Zweifel noch einmal besiegen kann.

Im dritten Aufzug wird das nicht mehr moglich sein: Gurbaca
macht die Unvereinbarkeit der Welten des Grals und des
Herzogtums Brabant, des Gottlichen und des Irdischen, oder —
so Wagner — des Wunders und der Liebe sinnlich greifbar.
Lohengrin kann die Frage nach ,Nam’ und Art“ nicht zulassen,
denn das Metaphysische, das er reprasentiert, ware mit keiner
Sprache jemals umfassend und damit wahr zu beschreiben - es
entzieht sich dem definierenden Wort. Elsa aber muss die Frage
stellen, will sie die Liebe ernst nehmen, die — auch hier sei
Wagner zitiert — nach Erkenntnis strebt und das Wesen des
Geliebten ergrinden will.

Diese tragische Unvereinbarkeit darzustellen, gelingt Gurbaca
eindrucksvoll. Wenn Lohengrin sich Elsa zuwendet — zum ersten
Mal allein! —, legt er das Kind am oberen Rand der Stufen des
weilBen Raumes ab. Aber der ,Schwan” warnt, als sich Elsa und
Lohengrin zur ersten Umarmung nahekommen, walzt sich von Stufe
zu Stufe auf Elsa zu.

Die Interaktion des Paares ist standig auf den Bezugspunkt
dieses lebendigen Symbols des Wunderbaren bezogen — und als
die verhangnisvolle Frage gestellt ist, streckt der Kleine den
Arm aus (,Der Schwan, der Schwan!“), nimmt Lohengrin an der
Hand — und der Raum dreht sich: eine riesige, schwarze Treppe
mit viel zu hohen Stufen, verbaut mit Baumstammen, als sei ein
Scheiterhaufen zu errichten. Ein bezwingendes Bild trostlosen



Zusammenbruchs.
Detaillierte und vielschichtige Personenfiihrung

Gurbacas Regie Uberzeugt nicht nur auf dieser Ebene
metaphorischer Darstellung; die Regisseurin 16st auch den
Anspruch an eine detaillierte, vielschichtige Personenfihrung
ein, der die meisten ihrer bisherigen Arbeiten — auch die
nicht so gelungenen — ausgezeichnet hat. Die Ortrud von Katrin
Kapplusch etwa ist kein wildes Biest, sondern eine zunachst
rational abwagende, sich dann in ihre politische Vision
steigernde Frau, die am Ende erkennt, dass der Ruckzug
Lohengrins die Katastrophe schlechthin ist und einen Moment
ruhrender Solidaritat mit Elsa zeigt. Heiko Trinsinger
gebardet sich desto gewalttatiger, je schmerzhafter er seine
eigene Ohnmacht erfahrt, gespeist aus einem fast schon
tragischen Nichtverstehen, das ihm die Sphare Lohengrins
verschlielt.

Eindrucksvolle
Darsteller: Heiko
Trinsinger
(Telramund) und
Katrin Kapplusch
(Ortrud). Foto:
Forster



Mit Jessica Muirhead hat das Aalto Ensemble eine Elsa in
seinen Reihen, die sich darstellerisch die Rolle nahezu ideal
erarbeitet hat: Vom verschichterten Opfer eines
undurchschaubaren Verhangnisses bis zur selbstbewusst
fragenden Liebenden und zur hoffnungslos gestrandeten Existenz
uberzeugt ihr Spiel, ihre Erscheinung, ihre Korpersprache. Ihr
kristalliner Sopran betont die madchenhaften Zuge der Figur,
zeigt sich klangschon von der besten Seite, wo helles Piano
und sanftes Mezzoforte gefragt ist. Die dramatischeren Momente
des zweiten und dritten Akts lassen den schlanken Ton
bisweilen eng werden. Die Stimme ist an ihre Grenze gefuhrt,
wird aber nicht uberfordert.

Katrin Kapplusch punktet als Ortrud, wo sie die Klange des
Schmeichlerischen, des Hohnischen, aber auch den Tonfall
lapidarer Grausamkeit und intellektueller Scharfe trifft.
»Entweihte GOtter” wirkt nicht durch die Wucht einer grolSen
Stimme, sondern durch den aggressiv-gefahrlichen Ton, in den
Kapplusch diese Paradestelle kleidet. Eine durch und durch
fesselnde Gestaltung.

Heiko Trinsinger dagegen hat die vokale Wucht, um Wut und
Verzweiflung des Telramund herauszuschleudern. Manchmal
geschieht das mit viel Druck, den einzusetzen der Sanger nicht
notig hatte. Sobald die Tone frei gebildet werden, tragen sie
die ausgezeichnete Artikulation, die jedem Wort Gewicht und
Ausdruck gibt.

Almas Svilpa portratiert den KoOonig Heinrich mit einem
untruglichen Bass-Fundament einen in seinem ehrlichen Bemihen
nicht wunsympathischen Konig; Martijn Cornet stoBt als
Heerrufer an deutliche Grenzen. Daniel Johansson als Lohengrin
schafft den Spagat zwischen 1lyrischer Noblesse und
dramatischer Attacke; er singt mit konzentriertem, stets
sauber gefuhrtem Ton, auch 1in der Gralserzahlung mit
abgesicherten Piani. Vor allem ist er auch ein Darsteller, bei
dem stimmliche Expressivitat und szenische Aktion
korrespondieren.



Tomas Netopil, Chefdirigent
der Essener Philharmoniker,
Uberzeugt mit Wagners
»,Lohengrin®“. Foto: Hamza
Saad

Was Tomas Netopil und die Essener Philharmoniker leisten,
konnte man ein unfassbar hehres Wunder nennen — aber die
Beschreibung hinkt, weil dieser ,Lohengrin®“ auf ein Niveau
aufsetzt, das sich immer wieder als zuverlassig und stabil
erweist.

Das Orchester meistert jede Hurde mit groBer Klasse, die
Streicher sind in den offenen Stellen ganz bei sich, die
Holzblaser haben bezaubernde Momente en masse, das Blech tragt
nie dick auf oder drangt sich vor. Netopil zaubert das
Vorspiel wie eine Vision reinsten Klangs ohne raumliche
Verortung, erfasst aber auch, wie sich der Klang in Rhythmus
und Melodie verdichtet, tariert das allmahlich wachsenden
Crescendo mit Gespur fir die Innenspannung aus. Das Vorspiel
zum dritten Aufzug hat Energie und Leuchtkraft, ohne zu
schmettern.

Netopil tragt auch die Sanger, erstickt sie nie im Klang und
kann so die Subtilitaten von Wagners Partitur darstellen, ohne
auf der anderen Seite Glanz und Pracht zu verraten. Das war
Orchesterglick auf Spitzenniveau — und Essen hat damit klar
gemacht, dass sich andere Opernhauser der Region durchaus
strecken mussen, um da mitzuhalten.



Nicht zu vergessen ist der Chor von Jens Bingert, Uberzeugend
nicht nur in Momenten treffsicherer Prazision, sondern auch in
einer differenziert ausgehorten Staffelung des Klangs und in
der Vielfalt dynamischer Nuancen.

Mit diesem ,Lohengrin“ hat Essen nach dem ,Parsifal”-
Fehlschlag am Ende der Ara Soltesz wieder einen Wagner im
Repertoire, der szenisch wie musikalisch keinen Vergleich zu
scheuen braucht.

Die nachsten Vorstellungen: 7. und 11. Januar, 26. Marz,
1.April 2017. Info:
http://www.aalto-musiktheater.de/premieren/lohengrin.htm

Das Aalto-Theater hat ein Wagner-Spezial-Abo aufgelegt: Zum
Gesamtpreis von 50 Euro konnen die Vorstellungen am 25.
Februar (Tristan und Isolde) und 1. April 2017 (Lohengrin),
jeweils um 18 Uhr, besucht werden. Erhaltlich ist das Abo
unter Tel.: (0201) 81 22 200.

Nachste Premiere einer ,Lohengrin“-Inszenierung in der Region:
Samstag, 15. April 2017, im Theater Krefeld.
http://www.theater-kr-mg.de/spielplan/inszenierung/lohengrin/.



