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

geschrieben von Werner HauBner | 10. Januar 2023

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 zeitgendossische Deutungen den Vergleich mit der ,Hochzeit
des Figaro“ oder ,Cosi fan tutte” nicht zu scheuen braucht.
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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 zurickhaltendes, transparentes,
vielfaltig aufgefachertes Piano-Klangbild ein, das den Sangern
jeden Raum gewahrt, sich zu entfalten, aber nicht verhehlt,
welche entscheidende Rolle dem Orchester auch in dieser
Mozart-Oper zukommt.
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Tomas Netopil, Chefdirigent
der Essener Philharmoniker.
Foto: Hamza Saad/TUP
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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 zuruck,
entwickeln expressive Klangnuancen zwischen warm-farbig und
fahl-wesenlos.

Die Blaser erfullen Akkorde plastisch und luftig, wirken in
selbstandigen Stimmen Wunder aus diskreter Geschmeidigkeit.
Johannes Schittler und Tristan von den Driesch Tlassen
Klarinette und Bassetthorn mit eleganter Tongebung springen
und singen. Und eine Klasse fiur sich zeigt Boris Gurevich beim
Begleiten der Rezitative am Hammerflugel: So mitatmend,
flexibel und sinngebend hdrt 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 weilR offenbar die Polaritat zwischen der Musik als
pabsoluter” GroBe und als Partnerin der Sprache einzuschatzen:
Er gestaltet mit den Mitteln fein variierter Tempi und eines
gelésten 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 in 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 ldésen — zu



dessen Kronung als Konig von Bohmen die Oper uraufgefihrt
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 ihr entschiedenes, aggressiv geladenes
Auftreten als Gegenspielerin des Kaisers beglaubigt. Doch
Mozart erschopft diese starke Frau nicht in den
eindimensionalen Zigen 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
schlielen 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 weiterfihren
sollten.

Dass die szenische Seite der Essener Neuproduktion von ,La
Clemenza di Tito” der musikalischen nicht gleichziehen konnte,
ist vor allem auf die Idee zuriuckzufuhren, 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-ZweckmaBBigkeit
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 ROomer-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) wund
Liliana de Sousa (Annio).
Foto: Thilo Beu

Alles weitere spielt sich im Airport-Ambiente ab: Vitellia, in
aggressiv rotem Kostim, 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 erschlieBen, 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-Tone



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
AuBBenwirkung bedachten Frau, die befurchtet, nun aufzufliegen
oder auf immer mit Verstellung und Lluge an der Seite des
begehrten und endlich in greifbare Nahe geruckten Kaisers
leben zu missen. 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

Ohne Profil: Essener ,Norma“-
Inszenierung erstickt 1in
Belanglosigkeit

geschrieben von Werner HauBner | 10. Januar 2023

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

Norma ist sauer. Bisher war es gelungen, ihre gallischen
Landsleute ruhig zu stellen. Jetzt regt sich der Widerstand
gegen die romischen Besatzer. Die Geduld ist am Ende. Norma
hat ein vitales Interesse, den Konflikt zu dampfen: Die zur
Keuschheit verpflichtete Priesterin pflegt seit Jahren eine
verborgene Beziehung, noch dazu zu einem RoOmer, dem
kommandierenden Prokonsul der Besatzungstruppen.

Noch einmal will sie die Lage unter Kontrolle halten:
,Sediziose voci“, ihr Auftritt in Bellinis wohl berudhmtester
Oper, weist die aufrihrerischen, kriegerischen Stimmen in die
Schranken. Doch in der neuen ,Norma“ am Aalto-Theater Essen,
der ersten von nur funf Neuinszenierungen der Saison, wendet
sich Katia Pellegrino, ganz in Weifl, ans Publikum. So als ob
der Unmut aus dem Essener Publikum und nicht aus den Reihen
der brav angetretenen, ordentlich gereihten Gallier kame.

Was Tobias Hoheisel und Imogen Kogge in ihrer Regiearbeit
prasentieren, mag Anhangern von ,Werktreue” angemessen
vorkommen, ist aber tatsachlich weit von dem entfernt, was
Vincenzo Bellini seinem Genius und Felice Romanis gekonnten
Versen abgewonnen hat. Norma wird noch O0fter das Parkett
ansingen; auch der Romer Pollione und seine neue heimliche
Geliebte Adalgisa werden 1in Hoheisels kalt glanzendem
Bihnenbeton — oder sind es metallisch angestrahlte Bretter? —
ihre Kantilenen brav aufgereiht von sich geben.

Zwischen zwei drehbaren Halbkreisen, die sich problemlos fur
die nachsten Premieren von ,Lohengrin“, ,Le Prophete” oder

»Rigoletto” wiederverwenden lieBen, wird viel gestanden und
wlrdig dahergeschritten. Der Chor bewegt sich nach den Mustern
der italienischen Provinz der siebziger Jahre; ringende Hande
und schrag gelegte Kopfchen wollen ein Drama szenisch



vergegenwartigen, in dem jede der flammenden Emotionen 1ins
Extrem gesteigert wird. Denn die Schonheit der Melodien
Bellinis darf nicht mit klassizistischer Gemessenheit
verwechselt werden.

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

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

Hoheisel und Kogge packen ein Gesten- und Bewegungsrepertoire
aus, das spatestens seit den neunziger Jahren ins Museumsdepot
gehort. Wie die italienische Primadonna den Busen hebt und die
Fauste von sich streckt, erreicht nicht einmal minimale
psychologische Glaubwirdigkeit. Als sich die beiden Damen,
Norma und Adalgisa, in ihrem Duett im zweiten Akt am


http://www.revierpassagen.de/13448/die-spinnen-die-bonner-theater-um-norma/20121103_1844
http://www.revierpassagen.de/35020/zwischen-den-stuehlen-gelsenkirchen-zeigt-vincenzo-bellinis-oper-norma/20160312_1014
http://www.revierpassagen.de/38060/heilige-oder-raecherin-elisabeth-stoepplers-norma-aus-gelsenkirchen-nun-in-mainz/20160928_0824

Souffleurkasten lagern wie Goethe in der Campagna, scheint der
Gipfel dekorativer Belanglosigkeit erreicht. Doch weit
gefehlt: Diese zweifelhafte Ehre gebuhrt dem orangeroten
Licht, das Wolfgang Gobbel nach drei Stunden inspirationsloser
Ausleuchtung zum Finale von hinten aufgluhen 1lasst: der
Scheiterhaufen! Der Abend der ,grolBen Gefuhle”, den Intendant
Hein Mulders bei der Premierenfeier hervorgehoben hat, findet
jedenfalls auf der Szene nicht statt.

Das war zum Gluck musikalisch anders: Nicht so sehr bei
Dirigent Giacomo Sagripanti, der das Orchester mit viel Liebe
zur Melodie, aber oft nur beilaufigem Blick auf instrumentale
Details und begrenzter Finesse der metrischen Flexibilitat
fuhrt. Aber Jens Bingerts Choreinstudierung uberzeugt nicht
nur im martialischen Vorzeigestuck des ,Guerra! Guerral!l,
sondern auch im emotionalen Ausnahmezustand im Finale.

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

Die Rache findet nicht



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

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

Pellegrino hat davon nichts mitbringen konnen, sie ist in
Essen wieder auf das antiquierte Rollenbild mit seinen
Primadonna-Zugen und seinem hohlen Heroismus festgelegt.
Zunachst sieht es so aus, als trete sie in die Spur veristisch
gepragter Norma-Darstellerinnen mit wuchtigem Timbre und von
stilistischer Finesse nicht angekrankelten Tonen. Doch in der
Belcanto-Probe von ,Casta diva“ 1lasst sie mit einem
gestlutzten, weich geformten Piano-Beginn aufhorchen und
entwickelt einen schwellenden, satten, aber kaum einmal
ubertrieben uppigen Klang.

Auch die Duette mit Adalgisa und der grolle Monolog zu Beginn
des zweiten Akts sind bei Pellegrino ausdrucksstarkes, mit
technischer Prazision und expressivem Instinkt gestaltetes
Singen. Das wurde man gerne auch uber den Pollione Gianluca
Terranovas sagen, der ihm weit besser gelingt als sein Don
Carlo an der Dusseldorfer Rheinoper. Aber in seinem Auftritt
(,Meco all’'altar di Venere”) stellt er doch eher die Stimme
aus, als an den Schattierungen zu feilen, mit denen er die
unheimliche Traumvision einer gespenstisch gestorten Hochzeit
hatte ausdrucken konnen. Und Terranovas Piani — die fur seinen
Gestaltungswillen zeugen — scheitern dann an mangelnder
Formung und Stutze.

Am Ende wurde das Regieteam buhlos gefeiert; der Beifall



zogerte nur kaum merklich und schwoll gleich wieder an, als
seli es gleichglultig, wie diese Inszenierung Bellinis Oper an
die Bedeutungslosigkeit verraten hat.

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



