Das , Opernhaus des Jahres”
Frankfurt zeigt ,Le Nozze di
Figaro“ als schwerelose
Komodie

geschrieben von Werner HauBner | 9. Oktober 2023

Danylo Matviienko (Graf Almaviva) und Elena Villaldn
(Susanna) in der Frankfurter Neuinszenierung von Mozarts
,Hochzeit des Figaro“. Foto: Barbara Aumuller

Im Frankfurter Opernhaus atmet alles Leichtigkeit. Thomas
Guggeis, neuer GMD als Nachfolger von Sebastian Weigle
dirigiert zum Einstand Wolfgang Amadeus Mozarts so
leichtfiiBiges wie gewichtiges Meisterwerk ,Le Nozze di
Figaro“.

Sein blonder Schopf hebt sich Uber die Brustung des Grabens.
Rotlich schimmern die Haare, rucken im Rhythmus eines Korpers,
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der dem Orchester Signale setzt. Eine Hand erscheint, dreht
sich, winkt, zeigt, kommandiert, schlangelt sich um ein
scheinbar ohne Widerstand bewegliches Gelenk. Das diskret alle
Nuancen ausspielende Orchester zieht so federnd und flexibel
mit, als wlurde Rossini den Musikern Bogen, Tasten, Klappen,
Ventile und Schlagel fuhren.

Und Tilmann Kohlers Regie kleidet Beaumarchais‘ und da Pontes
untergrindig aufgeladene Kombédie entsprechend in gewichtslose
Beweglichkeit, bei der die jungen Darsteller mit Freude und
Witz dabei sind. Bedeutung wird nicht vorgezeigt, nicht
aufgesetzt, sondern ergibt sich wie von selbst aus der
Bewegung eines Augenblicks, einem betonten Gang, einer
kraftiger nuancierten Geste. Nichts wirkt schwer, wir blicken
auf keine Atlanten, die das GewOlbe einer Deutung zu tragen
hatten. Sogar das Finale lasst einen ,glucklichen” Ausgang
offen: Der fast schon genetische Pessimismus heutigen Post-
Regietheaters ist lustvoll mit leichter Hand gebannt. Das tut,
gerade bei Mozarts quirliger, nervoser, manchmal hyperaktiver
Musik richtig gut!

Schmerz in luftigem Gewand



Die sich beiBenden Farben der Kostume zeigen: keine
Harmonie zwischen Graf und Grafin (Adriana Gonzalez).
Foto: Barbara Aumuller

Das heillt nun nicht, dass Kohler die verschattete Seite der
Medaille gnadenlos trivial wegleuchtet. Die kindlich-feine
Verzweiflung der — reizend gesungenen — Barbarina Karolina
Bengtssons lasst ahnen, wie sich Schmerz in luftiges Gewand
hillen kann. Und wenn die Grafin in sattem Rot ihrer Robe
auftritt, weht Melancholie durch den Saal. Thomas Guggeis
wandelt dann die musikalischen Haltung hin 2zu einem
traumerischen Impressionismus, den Adriana Gonzalez auch vokal
verstromt, wenn sie ihre Piano-Phrasen korrekt auf den Atem
legt und sich nicht, wie manches Mal im Ensemble, auf
zweifelhaft gelagerte Tone verlasst.

Aber auch dieser Hauch der anderen, der seelenmdorderischen
Welt stromt schwerelos: Die Qual enttauschter Liebe tragt ja
fur die AuBenwelt oft komische Zige; das Weh der bitteren
Erkenntnis einer verdorbenen Lebenschance muss nicht
zwangslaufig Betroffenheit oder Empathie auslosen. Das ordnet
die Figur der Grafin Rosina in die Komodie ein, macht aber



ganz behutsam auch ihre endlose Einsamkeit spurbar. Wenn sich
solche feinsten Charakter-Schattierungen vermitteln, ist Regie
— auch ohne spektakularen Zugriff — gelungen.

Auch Thomas Guggeis kann im Graben getrost auf Spektakel
verzichten. Er versteht die endlosen Achtelketten Mozarts als
den dynamischen Triebimpuls der Musik, die vorwarts strebt,
keine Pause einlegen will. Das passt zum Tempo der Musik, die
ja ,presto” drangt und drangt und selbst im Innehalten den
nachsten Impuls zum Lospreschen kaum zuruckhalten kann.
Guggeis macht aber auch deutlich, wo dieser hurtige Fluss auf
Klippen stol8t und scharfe Kanten umspulen muss: Die Blaser
gratschen scharf dazwischen, wenn sich Figaro und Susanna in
die Wolle kriegen, und die Dissonanzen im Umgang der Personen
hallen nicht nur in Kostumen von Susanne Uhl, sondern auch im
Orchester deutlich wider.

Ungeduldige Energie hat ihren Preis

Bei all der luftigen Prazision, dem ziselierten Tempo, das die
Streicher des Frankfurter Opern- und Museumsorchesters
vorlegen, den lichtvollen Blaserakkorden und den sanft, aber
mit Kontur getupften Staccati ist es kein Wunder, dass Guggeis
nach dreieinhalb Stunden herzlich gefeiert wird. Aber man hort
auch, dass der jugendliche Uberschwang und die ungeduldige
Energie einen Preis haben: Die Ouvertlre gerat uberraschend
flach, das Wechselspiel von Floten und Klarinetten auf der
einen aufsteigenden, Oboe und Horn auf der anderen
absteigenden Seite bleibt beilaufig, die Doppelachtel der
Blaser in Takt 16 und 17 sind nicht deutlich artikuliert, so
wie zuvor die Violinen ihre Mini-Verzierungen nicht ausformen
konnen.

,Presto” ist, das ist den Mozart-Tempolimitgegnern & la
Currentzis 1immer wieder vorzuhalten, eben eine
Musizierhaltung, und keine Anweisung, sich das ,Blaue Band“
der Orchesterrennen zu holen. Ein organischer Atem 1lasst
selbst bei raschestem Puls Zeit, Melodie zu formen und Details



zu modellieren. Schnappatmung verbreitet nur Hektik. Und das
ist keine Frage der Virtuositat des Orchesters, dessen
Mitglieder wohl in allen Taktschnellen den Kopf Uber Wasser
halten konnen. Guggeis vergibt sich so manche Chance, den
Klang plastisch zu gestalten, die Haltung zu wechseln, mit der
Varietat des Tempos Ausdruck zu gestalten. Aber so, wie er
dirigiert, wie er dann wieder den Sinn von Ensembles, von
ariosen Momenten, von Rhythmus-Coups Mozarts erfasst, mag man
getrost sagen: Kommt noch!

Was Guggeis als gluckliche Wahl fur die Oper Frankfurt
qualifiziert, 1ist seine Expertise im Umgang mit den Sangern.
Es ist ein Vergnugen zu beobachten, wie klar er durch komplexe
Ensembles fihrt, wie er den Menschen auf der Bihne hilft, wie
er dadurch Prazision und souverane Leichtigkeit erreicht,
auch, wie er selbst am Fligel die Rezitative mit witzigen
Erinnerungsmotiven verziert. So kann Kihwan Sim seinen
klangvollen Bassbariton frei entfalten wund seinem
Konkurrenten, dem Grafen von Danylo Matviienko Paroli bieten.
»Non piu andrai“, von ausnehmend aparten Blasern veredelt,
vertruge deutlicher ironische Farben in der Stimme. Matviienko
hebt dagegen mit seiner stimmlichen Eleganz hervor, dass er
das Spiel der Geschlechter durchaus als solches verstehen
will, manchmal vordergrundig gefasst, aber nie harmlos.

Vollendete Studie eines Zwischenwesens



Ganz zeitgendssisch, auch im Kostim: Kelsey Lauritano
(links) mit der Grafin (Adriana Gonzalez) als Cherubino
— ein Wesen ohne festgelegte Geschlechtssignale. Foto:
Barbara Aumuller

Kelsey Lauritanos Cherubino ist eine vollendete Studie eines
Zwischenwesens, das sich im Labyrinth der Geschlechter erst
orientieren muss. Die Sangerin gestaltet eher hell und
brillant als mit sanften Mezzorundungen; ihr ,Non so piu cosa
son ..” huscht wie ein Irrwisch vorbei, ein rastloser Spuk ohne
die Chance, auf differenzierte Artikulation. Auch ,Voi che
sapete” konnte Lauritano sicher bewusster ausformen, wilrde ihr
der Dirigent eine Spur mehr Zeit geben. Elena Villalén
brilliert als Susanna in den Ensembles mit einer fabelhaften
Sprach-Musik-Sensibilitat. Zwischendurch will es ihr nicht
gelingen, die Stimme im Korper zu halten — die Tone werden
spitz und kopfig. Aber ihre Arie im vierten Akt 1ist eiln
Musterbeispiel bewussten, makellosen Singens.

Dass Frankfurt nicht umsonst zum wiederholten Mal den Titel
,0pernhaus des Jahres” eingeheimst hat, ist nicht nur der
exquisiten Spielplanpolitik von Intendant Bernd Loebe zu



verdanken, sondern auch seiner Ensemblepflege. Die zeigt sich
in diesem ,Figaro“ von ihrer besten Seite: Die kleineren,
dennoch wichtigen Rollen sind mit der leuchtenden Cecilia Hall
als Marcellina, dem wunderbar diskret polternden Donato di
Stefano als Bartolo, dem fast zu schonstimmigen jungen Tenor
Magnus Dietrich als Basilio und dem bewahrten Franz Mayer als
Antonio durchweg vorzuglich besetzt. Sie alle nutzen die
Chance des neutralen Bluhnenkastens von Karoly Risz, der sich
mit raumhohen Drehlamellen durchlassig oder verschlossen geben
kann: Hier triumphieren nicht die Szenerie, nicht die
Atmosphare, sondern die Darsteller.

Weitere Vorstellungen: 12., 14., 21. Oktober; 28., 30.
Dezember 2023; 5., 7., 18., 21. Januar 2024. Info:
https://oper-frankfurt.de/de/spielplan/le-nozze-di-figaro_3/

Auf Entdeckungstour: Die Oper
Frankfurt prasentiert 1in
Rossinis ,Bianca e Falliero”
erlesenste Gesangskultur

geschrieben von Werner HauBner | 9. Oktober 2023
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Gefuhle brechen Mauern — oder nicht? Karoly Riszs Buhne
fur Rossinis ,Bianca e Falliero” in Frankfurt, hier mit
Heather Phillips (Bianca) und Beth Taylor (Falliero).
Foto: Barbara Aumiller

Ein gewaltiger Kontinent liegt vor uns. Einige seiner
zentralen Orte sind wohlbekannt und haufig frequentiert.
Andere liegen abseits, kaum jemand weiR ihre Namen.

Zwar gibt es immer wieder — und immer haufiger — Expeditionen
an solche entlegenen Stellen, denen aber kaum Neugierige
folgen, obwohl ihre Schonheiten geruhmt werden. So bleiben
diese Orte unbekannt, das Leben braust an ihnen voruber.

Der Kontinent, es 1ist ein musikalischer, heiBt Gioacchino
Rossini. Aullerhalb seiner Metropole namens ,Il Barbiere di
Siviglia“ wird der Verkehr schnell weniger. Es gibt ein paar
beschaulichere Vororte, aber in die vielen weillen Flecken
seiner Landkarte verirren sich nur Enthusiasten und
Connaisseurs. Die Oper Frankfurt hat sich als eines der grofien
Repertoiretheater weltweit in den letzten Jahren des kaum
erforschten Gelandes angenommen und in mittlerweile vier



Erkundungsgangen Werke vorgestellt, die sonst vornehmlich bei
spezialisierten Festivals begegnen: Nach ,La gazza ladra“ 2014
kam funf Jahre spater ,0tello” und kurz vor Ausbruch und als
Opfer der Pandemie 2020 ,La gazzetta” - samtliche 1in
ambitionierten Inszenierungen, kundig dirigiert und fast
durchweg auf der Hohe heutigen Rossini-Gesangs besetzt. Jetzt
folgt die (vorlaufig?) letzte Trouvaille dieser Serie, das
1819 fiur Mailand geschriebene Melodramma ,Bianca e Falliero”.

Und wie im ,0Otello” — vor kurzem auch am Musiktheater im
Revier zu erleben — versetzt die Musik des ,ernsten” Rossini
in Staunen. Da ist nichts zu horen von der angeblich so
heiter-apollinischen Tandelei eines GenieRers, der ansonsten
als Verfasser (samtlich verlorener) Gourmet-Rezepte in die
Geschichte eingehen sollte. Da sucht man auch vergeblich die
in polemischer alterer Literatur so angeprangerten
Selbstzitate und leeren Wiederholungen. Nur das Schlussrondo
der Sopranistin ist aus der zweli Monate vorher in Neapel
uraufgefuhrten und in Mailand noch unbekannten ,La Donna del
Lago” uUbertragen, und eine kurze Blasersequenz erinnert an die
Ouverture zu Rossinis letzter italienischer Oper ,Semiramide”.
Daflir hort man aber ausgefeilte Ensembleszenen, ein von
Zeitgenossen und Nachfahren vielgeruhmtes Quartett und einen
dramatisch verdichteten virtuosen Koloraturgesang, dem man
hochsten technischen Anspruch vorwerfen konnte, nicht aber
sinnleeres Gezwitscher.

Beste Traditionen des Belcanto

Frankfurt hat fur die vier tragenden Rollen dieses
kammerspielartigen Dramas um familiare Gewalt,
gesellschaftliches Ansehen, starre Ehrbegriffe, erschreckende
Ubergriffigkeit und verstdrende Lieblosigkeit eine Besetzung
gefunden, die man sich passender kaum vorstellen kann. Die
Europa-Deblutantin Heather Phillips (Bianca) und die junge
Schottin Beth Taylor (Falliero) knupfen mit glanzvollem
Material und unverkrampftem Timbre an die besten Traditionen
des Belcanto der Rossini-Zeit an, verbinden den Stil des
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Ziergesangs mit modern gedachter Expressivitat, ohne die
Tugenden einer ausgeglichenen Tonbildung, einer durchweg auf
dem Atem getragenen Emission, eines 1in allen Registern
gleichmalligen Klangs und einer stupenden, unforcierten
Gelaufigkeit zu missachten. Sicher: Diese Art zu singen setzt
nicht auf rhetorische Uberwdltigung, auch nicht auf kraftig
aufgetragene Farben. Aber in der Finesse, im Chiaroscuro der
Dynamik, in der Bedeutung des gesungenen Wortes, in der
flussigen, im richtigen Moment akzentuierten Phrasierung
eroffnet sie einen Ausdruckskosmos, der sich weit uber den
bloBen Wohllaut erhebt. Schlicht begeisternd.

Von links: Theo Lebow (Contareno), Heather Phillips
(Bianca; kniend), Beth Taylor (Falliero) und Kihwan Sim
(Capellio). Foto: Barbara Aumiuller

Die beiden mannlichen Stimmen stehen dem kaum nach. Vor allem
Theo Lebow, in seinem Ubersteigerten Patriarchalismus eine
seelisch verkrummte, autoritare Vaterfigur, kann mit seinem
agilen, an die Herrscherfiguren der alteren Oper erinnernden
Tenor den technischen und expressiven Anforderungen Rossinis



gerecht werden. Contareno, der Vater, versucht mit allen
Mitteln, eine Zweckheirat seiner Tochter mit dem
venezianischen Patrizier Capellio durchzusetzen und greift
dabei zu allen Mitteln psychischer Gewalt, die sich in einem
Feuerwerk gesanglicher Raffinessen entaullern. Lebow erfullt
sie nicht nur bravourds, sondern gibt ihnen auch das notige
expressive Gewicht und macht damit die unbandige innere Wut
seines Charakters greifbar.

Capellio lasst sich auf diesen Ehe-Deal ein. Kihwan Sim gibt
der Rolle ohne Solonummer ein sattes, aber nicht zu breit
gefuhrtes Bass-Fundament mit und zeigt seine Tugenden als
Ensemblesanger. Sim hat den wohl schwierigsten Charakter der
Oper zu gestalten, obwohl Librettist Felice Romani Uuber die
Konfliktschablone von personlicher Neigung und uUbergeordneter
Pflicht hinaus alle vier Protagonisten differenziert zu
charakterisieren weill. Denn Capellio ist Uber beide Ohren
verliebt, besinnt sich aber im entscheidenden Moment der
Gerichtsverhandlung gegen seinen Rivalen Falliero auf die Ehre
als Richter, der Ubergeordnetes Recht Uber personliche Gefuhle
zu stellen hat.

Befreit aus patriarchalen Zwangen

Contareno, der Vater, will mit der Hochzeit den alten Glanz
seines Namens wieder herstellen und verfolgt dieses Ziel mit
einer verbissenen Wut, die seine inneren Zwange und Note ahnen
lassen. Im Finale des ersten Aktes, das unverkennbar an die
Konstellationen in Donizettis ,Lucia di Lammermoor® erinnert,
richtet sich die Aggression gegen den heimlichen Geliebten
seiner Tochter Bianca, der bei der Unterzeichnung des
Ehevertrags hereinplatzt. Dieser Falliero 1ist zwar als
Kriegsfuhrer erfolgreich, aber mittellos und daher keine
angemessene Partie.



Heather Phillips
als Bianca. Foto:

Barbara Aumiuller

Und Bianca, die Tochter? Heather Phillips gibt ihr nicht nur
leuchtend freie Sopranklange mit, sondern zeichnet auch ihre
innere Zerrissenheit nach. Denn anders als heute sind
gesellschaftliche Verantwortung und familiare Bindung noch
gewichtige Argumente, wenn es um die Frage nach einem
selbstbestimmten Lebensweg geht. Tilmann Kohler baut darauf
seine Regie-Idee auf: Er zeigt zunachst ein behltet-
verspieltes Madchen, das Susanne Uhl in rosa Chiffon und
silberne Stiefeletten kleidet. Aber die Figur verharrt nicht
in der Opferhaltung einer Lucia di Lammermoor, sondern wehrt
sich, auch wenn sie die Gesellschaft der Manner 1ins
konventionelle Brautkleid nebst Schleier und grauem Blazer
steckt.

Am Ende tritt Bianca als Kampferin von heute ins Rampenlicht.
Die Erkenntnis, dass es nie um sie und ihre Liebe ging,
sondern immer nur um die Befriedigung des mannlichen Begehrens
(Falliero/Capellio) wund das gesellschaftlich-materielle
Nutzbarmachen (Contareno) treibt Bianca in eine trotzige
Selbstandigkeit, die freilich auch Isolation bedeutet. Karoly
Risz hat auf die Drehblihne eine Konstruktion aus vier
Viertelkreis-Segmenten gestellt, die an Jean-Paul Sartres (im



Programmheft zitierte) Beschreibung Venedigs als ,Labyrinth
aus Schnecken” erinnert.

Die Teile lassen sich zu Halbkeisen verbinden, die sich
ineinander drehen lassen und so eine abweisende, riesige
Mauer, Durchgange oder offene Raume fur Szenen mit dem
distanziert kommentierenden Chor bilden konnen: neutrale
Schauplatze, die fur alle moéglichen Sujets geeignet waren, und
auf die Bibi Abel ziemlich Uberfliussige Videos von Handen,
Gesichtern und Hautlandschaften projiziert, wenn die Musik den
Fluss der Zeit anhalt und die Personen in sich selbst
einkehren. Unter Giuliano Carella pflegt das Frankfurter
Orchester eher einen warmen, sanft geschmeidigen als den
»typisch” spritzig-trockenen Rossini-Klang, dem lediglich hin
und wieder Attacke und rhythmische Zuspitzung gut getan hatte.

Und wieder einmal ist aus dieser beeindruckenden Rossini-
Exploration der Wunsch abzuleiten, es mdgen doch auch andere
Opernhauser in die unbekannten Regionen des Schaffens Rossinis
vordringen. Frankfurt ridstet sich derweil fur eine andere
Epochen-Entdeckung: Ab 3. April steht Umberto Giordanos
Verismo-Thriller ,Fedora”“ in einer Inszenierung von Christof
Loy im Spielplan.

Weitere Vorstellungen von Rossinis ,Bianca e Falliero” am 11.,
17., 19. und 26. Marz 2022. Info:
https://oper-frankfurt.de/de/spielplan/bianca-e-falliero 2/?id
_datum=2825

Lohnende Begegnung: Verdis
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Erstling ,,Oberto”

geschrieben von Werner Haullner | 9. Oktober 2023

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

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

Die Muhe ist es wert, sich Verdis Einstand in der Welt der
Oper mit erstrangigen Kraften und optimaler musikalischer
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Sorgfalt zu widmen. Denn der damals 26-Jahrige verschafft sich
als fertiger Komponist Zugang zu unseren Ohren. Sicher: Verdi
erreicht noch nicht die psychologische Tiefe der
Charakterstudien von ,I Masnadieri®“, noch nicht die
Ensemblekunst spaterer Finali. Aber der dramatische Instinkt,
mit dem er das Libretto des Gelegenheitsdichters Antonio
Piazza — eine vorlagenlos erfundene Ritterstory aus der Zeit
Ezzelino da Romanos — vertont, packt treffsicher zu.

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

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

Wer den ,0Oberto” nicht aus der Perspektive des ,0tello”,
sondern vor dem Panorama der italienischen Oper der 1840er
Jahre liest, wird verstehen, warum das verwdhnte Mailander
Publikum damals dem Provinzler aus Busseto zugejubelt hat.
Keine Geringere als Verdis spatere Frau, die Sangerin



Giuseppina Strepponi, soll auf Impresario Bartolomeo Merelli
eingewirkt haben, das Werk aufzufuhren, wie Verdi-Spezialist
Anselm Gerhard im Programmheft mitteilt.

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

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

Optimal besetzte Solopartien

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



— zeigt als Imelda einen leichten, gut fokussierten,
brillanten Ton.

Der alte Graf Oberto ist sozusagen das Urbild aller Verdi-
Vaterrollen: Er ist einer der halsstarrigen, dem Gluck ihrer
Kinder entsetzlich im Wege stehenden Figuren, hatte alle Wege
zu Friede und Versohnung offen, opfert sie aber seinem
brachialen Ehrbegriff. Kihwan Sim, 2012 aus dem Frankfurter
Opernstudio hervorgegangen, gibt dieser verstorenden Figur mit
seinem schon gefihrten Bassbariton nobel-entrickte Zuge und
halt ihn von veristischer Brutalitat zuruck.

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

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

Kafkaeske Geschichte von
Willkiir und Gewalt: Rossinis
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,D1iebische Elster” in
Frankfurt

geschrieben von Werner HauBner | 9. Oktober 2023

Gioachino Rossini.
Historische Aufnahme
von Nadar (eigentlich
Gaspard-Félix
Tournachon)

Das Unheimliche triumphiert. Von Gioacchino Rossini ist der
Opernbesucher leichte Kost gewdohnt - auch weil deutsche
Opernhauser nicht bereit sind, anderes zu gewahren. Und nur,
wenn man mit dem Regisseur Gliick hat, werden die grotesken und
die irritierenden Momente in Werken wie ,La Cenerentola“ oder
,Der Tirke in Italien” auch herausgearbeitet. Im Falle von ,La
gazza ladra“ stand das bisher nicht zur Debatte, denn ,Die
diebische Elster” mit ihrer weithin bekannten Ouvertiire wurde
einfach nicht gespielt. In dieser Spielzeit hat sich das
geandert: In Wirzburg und Frankfurt steht das Stuck auf dem
Spielplan, das ein Rossini-Kenner wie der Dirigent Alberto
Zedda unter die drei bedeutsamsten Opern Rossinis einordnet.

Doch wahrend in Wiirzburg die Regie von Andreas Beuermann an
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der Rossini-Konvention kleben bleibt und eine leicht skurrile
Winzerdorf-Posse mit marchenhaften Ziugen auf die Buhne stellt,
betont David Alden in Frankfurt das Unheimliche, ja Brutale in
dieser Kleine-Leute-Geschichte.

In einem spukhaften Buhnenbild von Charles Edwards lost Alden
das Drama um den vermeintlichen Diebstahl durch eine
Hausangestellte und ihre Verurteilung zum Tode unter
Kriegsrecht aus dem historischen Zusammenhang des
franzosischen Ruhrsticks und ruckt es zeitgemall zurecht: als
kafkaeske Geschichte von Willkir und Gewalt. Die von Bibi Abel
erstellten Video-Projektionen lassen unheimliche schwarze
Vogel uUber die Szene fliegen, die sich im ersten Finale zum
bedrohlichem Schwarm ballen: der Verweis auf Hitchcocks Film
passt zu der Bedrohung des Opfers, die auch unerklarbar aus
dem Nichts erwachst.

»Spooky“: Die Buhne Charles
Edwards’ zu Rossinis ,Die

diebische Elster® in
Frankfurt. Foto: Wolfgang
Runkel

Die Buhne, ein groBmustrig tapeziertes Halbrund mit schweren,
altmodischen Turrahmen, erinnert an Film-Spukhauser, an Raume
der ,gothic novel” oder an verloren-unheimliche Anwesen auf
Bildern von Dennis Hopper oder des Fotografen Matthias
Herrmann. In diesem Horizont wird ein trautes Heim
herumgeschoben und je nach Bedarf zugerichtet. Rosige Tapeten



zitieren das Muster des Halbrunds, die Einrichtung zeigt, dass
sich hier kleine Leute nach dem Vorbild der Grolen strecken.
Dort erwartet man die Ruckkehr des ,eroe di guerra“, des
Sohnes, der als Soldat den Interessen der Machtigen dienen
muss.

Zentrale Figur des Dramas ist der Podestd Gottardo, der in
einer schwarzen Kutsche, von Menschen gezogen, vorfahrt, als
wolle Edwards Murnaus ,Nosferatu” zitieren. Er 1ist vom
Ursprung her, wie viele in dieser Rossini-,Semiseria”“, eine
Komddienfigur: der lusterne Alte, der gerne etwas junges
Fleisch geniefen wirde.

Doch sein Verhalten sprengt nachdriucklich die Komodien-
Konvention: Ein Provinz-Beamter, der Ubergeordneten Kontrolle
entzogen, geriert sich als Tyrann. Er reagiert auf Ninettas
selbstbewusste Ablehnung (in patriarchalischen Geflugen
unangemessenes Beharren auf selbstbestimmter weiblicher
Sexualitat) mit der Wut des Gedemitigten und mit dem
arglistigen Hintersinn eines juristisch versierten
Rachslichtigen. Der zufallig aufgeschnappte Vorwurf in einer
eher familiaren Auseinandersetzung, das Dienstmadchen habe
einen Silberloffel verschlampt, wird zum ,Fall”.

Was folgt, ist ein Indizienprozess, in dem Menschen, die wohl
kaum lesen und schreiben konnen, chancenlos einer vermeintlich
zutreffenden Kette von Schlussfolgerungen ausgeliefert sind.
Wer hinter die zeitgemaBe, heute harmlos wirkende Einkleidung
blickt, fragt sich: Wie weit weg ist da der Dorfrichter Adam
aus Kleists ,Zerbrochenem Krug“? Und wie nahe liegt diesen
Menschen der Blchner’sche Seufzer: ,Wir arme‘ Leut“?

Gefahrlich groteske Figuren

David Alden misstraut dem ,coup de théatre” mit der
,diebischen Elster”: Im Libretto Giovanni Gherardinis wird
Ninetta im letzten Moment vor der Hinrichtung gerettet, weil
im Nest einer Elster das vermisste Besteck gefunden wird. In



Frankfurt klaut nicht nur die hoffmanneske Figur des
Hausierers Isacco (Nicky Spence gibt ihm gefahrlich-groteske
Zuge), sondern auch der Bauernbursche Pippo (mit feiner
Stimme: Alexandra Kadurina). Er zieht den Silberloffel aus der
Tasche, steckt ihn aber erschreckt zurick, als von
,Todesstrafe” die Rede 1ist.

Alden lasst die Geschichte so seltsam enden, wie uns heute der
»gluckliche” Schluss vorkommt, zu dem Rossini durch Zensur und
Konvention gezwungen war: keine Aufhellung, kein Schlussjubel,
eher ein entkraftetes Zuricksinken. Ninetta und ihr Vater -
das Schicksal dieses Deserteurs spitzt den Hauptstrang der
Handlung zu — griBen von der Kutsche des Podesta, der sich in
einer Ecke als Verlierer krimmt. Wie so oft bei Alden gibt es
freilich auch Momente, in denen die Regie ubertreibt und sich
verselbstandigt: erst ein unmotiviertes Tanzchen, dann
uberflissiges Gerenne des Chores und eine seltsame Orgie der
»Gewalt gegen Sachen” des Richterkollegiums brauchte es nicht.

Keine einfache Aufgabe stellt Rossinis ausgefeilte Partitur an
Henrik Nandsi und das Frankfurter Opernorchester: 1lyrische
Innerlichkeit, sanfte Traurigkeit, aber auch feurig-
jugendliches Aufbegehren verbinden sich mit den hier beinahe
zynisch wirkenden Crescendi und Repetitionen aus der koketten
Opera buffa. Ungeruhrt wie der Lauf der Geschichte geht die
Musik uber die Schicksale hinweg: eine verstorende Wirkung.
Doch im Vordergrund steht die moderne Expression, die Rossini
in seinen neapolitanischen Opern nach 1817 kultivieren und
perfektionieren sollte. Nicht umsonst wird der erhabene
Ausdruck der Chore und des Trauermarschs im zweiten Akt
geruhmt.

Belcanto-Flexibilitat und kithle Prazision

Nanasi, Generalmusikdirektor der Komischen Oper Berlin, rickt
die Ouvertlire noch zu sehr in die Nahe frohlich-quadratischer
Marschrhythmen, als sei Rossini ein mediterraner Paul Lincke.
Doch im Verlauf des Stucks findet er zu einer uberzeugenden



Mischung aus belcantesker Flexibilitat und kuhler, rhythmisch-
metrischer Prazision. Die Blasersoli aus dem Frankfurter
Orchester sind meist erstklassig; dass den Violinen im Lauf
von mehr als drei Stunden das heikle, filigrane Fingerwerk
nicht immer akkurat gelingt, ist kein Merkmal mangelnder
Qualitat.

Das Biedere wird unheimlich:
Katarina Leoson (Lucia) und
Federico Sacchi (Fabrizio
Vingradito) in Rossinis ,Die

diebische Elster” in
Frankfurt. Foto: Wolfgang
Runkel

Die Sanger, wie stets bei Rossini erheblich gefordert, sind
mal mehr, mal weniger mit dem spezifischen Idiom vertraut:
Kihwan Sim ist als brutaler, unruhrbarer Egozentriker der
Macht eine auch vokal imponierende Figur; Sophie Bevan eine
intensive Darstellerin der madchenhaften Ninetta mit einem
hibsch timbrierten, aber manchmal zu leichtgewichtigen und in
der HOhe nicht ganz abgefederten Sopran.

Jonathan Lemalu macht aus dem untergetauchten Deserteur
Fernando eine grob geschnittene, nicht sehr glaubwirdig
agierende Gestalt mit ebenso grobem, nicht prazis
vokalisierendem Bariton. Den unbedachten Anlass fur die
tragische Entwicklung gibt die Dienstherrin Ninettas mit ihrem
kleinkarierten Genole: Katarina Leoson zeichnet sie als eine



bigotte, aufs Materielle bedachte Frau aus der burgerlichen
Mittelschicht des 19. Jahrhunderts - die sorgfaltig
gestalteten Kostume stammen von Jon Morrell. Ihr Mann ist
lockerer eingestellt, kann sich aber gegen niemanden
durchsetzen: Federico Sacchi singt ihn passend profillos.
Francisco Brito jammert und protestiert als Giannetto
vergeblich gegen die Uubermachtige, juristisch abgesicherte
Willkdr an.

In der Pause echauffierte sich ein alterer Besucher uber die
,aufgeblasene Dorfgeschichte“. Wer nichts verstehen will,
versteht eben auch nichts. Zum Gluck gibt es in Frankfurt —
und anderswo — das Publikum, das sich dem Neuen und
Ungewohnten offnet, auch wenn es 1in scheinbar so
konventioneller Umkleidung wie in dieser genialen Rossini-Oper
auftritt.



