
Geistvoller  Zaubertrank:  „Le
Philtre“ von Daniel François
Esprit Auber wiederentdeckt
geschrieben von Werner Häußner | 30. Juli 2021

Konzertante  moderne  Erstaufführung  von  Aubers  „Le
Philtre“ im Kurtheater Bad Wildbad. Von Links: Emmanuel
Franco, Luiza Fatyol, Patrick Kabongo. (Foto: Saskia
Krebs)

Moment! Die Geschichte kommt uns bekannt vor: Ein einfacher
Landarbeiter,  ziemlich  naiv,  aber  rührend  seelenvoll,
schmachtet für eine kapriziöse junge und begüterte Frau. Ein
geheimnisvolles  Elixier,  verkauft  von  einem  großmäuligen
Quacksalber, bringt ihn auf die Sprünge, löst ihm die Zunge,
aber ein schneidiger Soldat fährt ihm in die Parade. Am Ende
kriegt er, was er ersehnt.

Das ist doch die nicht zuletzt wegen „Una furtiva lagrima“
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beliebte Oper Gaetano Donizettis, die als „Elisir d’amore“ den
Ruf des „Liebestranks“ in alle Ecken der musikalischen Welt
verbreitet hat?

Stimmt – und stimmt doch nicht: Denn ein knappes Jahr vor der
sensationellen Uraufführung von Donizettis Meistwerk ging im
Juni 1831 in der Pariser Opéra „Le Philtre“ über die Bühne,
eine  von  rund  45  Opern  des  geistvollen  Franzosen  Daniel
François  Esprit  Auber.  Dieser  „Zaubertrank“  ist  auf  ein
Libretto  von  Aubers  zuverlässigem  Stofflieferanten  Eugène
Scribe komponiert – eben jenes, das Felice Romani dann für
Donizetti  übersetzte  und  an  die  Gepflogenheiten  des
italienischen  Opernbetriebs  anpasste.

Obwohl Aubers „Le Philtre“ in Paris mit 243 Aufführungen bis
1862 ein beachtlicher Erfolg war, kam das Stück kaum über die
Grenzen  Frankreichs  hinaus.  Denn  bereits  Mitte  der  1830er
Jahre  war  Donizettis  „Elisir  d’amore“  international  so
verbreitet und beliebt, dass Auber keine Chance mehr hatte,
sich durchzusetzen. Ein Schicksal, das andere Opern Aubers
ähnlich ereilt hat, etwa „Gustave ou le bal masqué“ (1833)
gegen  Giuseppe  Verdis  „Un  ballo  in  maschera“  (1859)  oder
„Manon Lescaut“ (1856) gegen Jules Massenets „Manon“ (1884).

Der Floh von Isoldes Zaubertrank

Die moderne (konzertante) Erstaufführung von „Le Philtre“ beim
Festival  „Rossini  in  Wildbad“  lässt  es  endlich  zu,  beide
Vertonungen miteinander zu vergleichen, was nicht unbedingt
zum  Nachteil  für  Auber  ausgeht.  Während  Donizetti  den
Charakter Nemorinos nicht zuletzt durch die auf seinen Wunsch
eingeschobene  Arie  von  der  heimlichen  Träne  gefühlvoll
ausgestaltet, bleibt der junge Guillaume bei Auber ein naiver
Landbursche, der durch seine Ahnungslosigkeit belustigt, doch
in seiner unverstellten Gutgläubigkeit auch berührt.

Dessen Angebetete heißt bei Auber Térézine und ist Donizettis
Adina nicht nur an musikalischer Koketterie, sondern auch an



durchtriebener Lust an der kalkulierten Quälerei überlegen.
Ihre ironische Ballade über die „Reine Yseult“, mit der sie
dem armen Guillaume den Floh von Isoldes Zaubertrank ins Ohr
setzt, hat schon die typische melodische Brillanz, in die
Auber seine Airs und Couplets kleidet. Und die folgende Arie
„La  coquetterie  fait  mon  seul  bonheur“  ist  ein
Selbstbekenntnis,  das  denkbar  fern  jedes  tristanesken
Liebesrausches  liegt:  Térézine  genießt  es,  bewundert  und
angebetet zu werden, aber selbst zu lieben kommt für sie nicht
in  Frage  –  jamais!  Finden  wir  hier  nicht  die  kapriziös-
seelenlose  Pariserin,  wie  sie  der  männliche  Blick  in  den
schlüpfrigen Jahren von Aubers Erfolgen konstruiert hat?

Der Wein vom Hang des Vesuvs

Die anderen Mitspieler bei Donizetti gleichen Aubers Vorlagen
bis hinein in wörtliche Übernahmen im Text: Fontanarose ist
der  gerissene  Händler  des  „Filtrats“,  das  er  selbst  als
„Lacryma Christi“ – ein am Vesuv wachsender Wein – entlarvt;
seine Arie ist auch bei Auber ein unterhaltsames Zugstück. Und
Joli-Cœur, der fesche Sergeant, hat sogar seinen Namen im
Italienischen behalten: Belcore. In „Le Philtre“ hat er mit
„Je suis Sergent brave et galant“ ein Auftrittslied, dessen
einfache Melodik ausgiebig wiederholt und damit zum Ohrwurm
gekürt wird.

Dass  Auber  den  militärischen  Draufgänger  damit  auch  als
einfaches Gemüt charakterisiert, ist Teil seiner Raffinesse.
Die zeigt sich stets, wenn Auber seine einfachen, vorhersehbar
gestrickten musikalischen Mittel einsetzt, um zu illustrieren
und zu charakterisieren. Immer auf leichte Fasslichkeit und
gute Unterhaltung bedacht, mutet Auber seinem Publikum weder
komplexe Harmonien noch ungewohnte Klangideen zu – sicherlich
ein Grund, warum seine Opern trotz ihrer geschickt gemachten
Libretti noch vergeblich ihrer Auferstehung harren. In der
Anlage seiner Ensembles und Finali entpuppt sich jedoch der
Schöpfer der „Muette de Portici“, mit der Auber der „grand
opéra“ einen entscheidenden Entwicklungsschub gegeben hat.



Bleibt  der  Anbeter  komplexer  Fugen  und  ausgefeilten
Kontrapunkts  also  unbedient,  wird  der  Liebhaber  frisch
instrumentierter  Melodik  und  raffinierter  Rhythmen  umso
zufriedener gestellt. In den lichten Bläserakkorden, die den
Streichersatz stützen oder färben, finden wir die leuchtende
Transparenz  seines  Zeitgenossen  Adolphe  Adam  wieder.  Im
mitreißenden Sog des Duetts von Térézine und Guillaume schäumt
nicht nur die Wirkung des soeben genossenen Liebestranks auf,
sondern auch der Einfluss Gioachino Rossinis. Und die Arie
„Philtre divin“ ist ein Paradestück musikalischer Komik, wenn
sie die allmähliche Wirkung des zaubrischen Tranks auf den
schüchtern-verzweifelten  Guillaume  schildert,  nachdem  das
vermeintliche Elixier Isoldes in chromatischem Fall die Kehle
hinunter geronnen ist.

Der mühelose Klang der Höhe

Diese  Szene  gestaltet  Patrick  Kabongo  so  einfühlsam  wie
gesanglich tadellos. Der Tenor ist seit gut zehn Jahren im
französischen Fach unterwegs und hat seit 2017 immer wieder in
Bad Wildbad begeistert. Seine Stimme ist ideal für das Genre
der opéra comique: ohne jede Schwere im Ansatz, mit leichtem,
dennoch substanzreichem Ton, mühelos beweglich, in der Höhe
ohne jeden Druck und ohne Verfärbung, dazu mit einwandfreier
Artikulation.  Ein  vollkommener  Genuss,  wie  er  selten  zu
erleben  ist.  Luiza  Fatyol  als  Térézine  bringt  ebenfalls
Beweglichkeit und eine kühle Brillanz des Timbres mit und weiß
mit Sprache umzugehen. In der Höhe ist ihre Tonemission oft zu
impulsiv  und  wird  daher  scharf.  Die  Sängerin  gehört  zum
Ensemble der Deutschen Oper am Rhein und ist in der kommenden
Saison u.a. in Mozarts „Zauberflöte“ und „La Clemenza di Tito“
sowie in Verdis „La Traviata“ zu hören.

Als Joli-Cœur setzt Emmanuel Franco eher auf die voluminösen
Klänge  seines  gewaltigen  Organs  als  auf  stilistisch
reflektiertes  Singen.  Eugenio  di  Lieto  bringt  in  seinen
Auftritt als „grand docteur“ die Komik ein, die offenbart, wo
Jacques Offenbach sein Vorbild gefunden hat. Adina Vilichi ist



die Wäscherin Jeanette, die aus ihrer bedeutsamen Nebenrolle
in  ihrem  Couplet  zu  Beginn  des  zweiten  Akts  und  in  den
Ensembles notable Funken schlägt, sich nur vor zu viel Vibrato
hüten muss. Wie hoch der Grad an Subtilität war, mit dem
Luciano  Acocella  das  Philharmonische  Orchester  Krakau
einstudiert hat, war leider nur zu erahnen: Die Vorstellung
musste  wetterbedingt  im  Kurtheater  stattfinden  und  das
Orchester  hatte  im  Bühnenraum  keine  Chance,  über  einen
pauschalen  Klang  hinwegzukommen.  Die  träumerische  Bläser-
Einleitung  zu  Guillaumes  Arie  im  ersten  Akt  immerhin
hinterließ  den  Eindruck,  Aubers  leichtfüßige  Brillanz  sei
durchaus zu ihrem Recht gekommen.

Strahlendes  Glück:
„Elisabetta,  Regina
d’Inghilterra“  beim  Festival
„Rossini in Wildbad“
geschrieben von Werner Häußner | 30. Juli 2021
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Serena  Farnocchia  als  Elisabetta  in  Rossinis  Oper
„Elisabetta,  Regina  d’Inghilterra“  beim  Festival
„Rossini in Wildbad“. (Foto: Patrick Pfeiffer)

Macht  hat  ihren  Preis:  Um  störende  emotionale  Einflüsse
auszuschalten, will die Königin hinfort die Liebe aus ihrem
Herzen verbannen. Dulden wird sie in sich nur noch Ruhm und
„Pietá“ – ein italienischer Begriff, der schwer ins Deutsche
zu  übersetzen  und  zwischen  Barmherzigkeit  und  religiös
fundiertem  Wohlwollen  anzusiedeln  ist.  Man  möchte  nicht
tauschen  mit  Gioachino  Rossinis  englischer  Königin
„Elisabetta,  Regina  d’Inghilterra“.

Die knapp drei Stunden dauernde Studie über die Ohnmacht der
Mächtigen,  die  Macht  der  Täuschung  und  Intrige  und  das
Verhängnis  verborgener  Gefühle  ist  die  zentrale  Oper  des
diesjährigen Festivals „Rossini in Wildbad“, das seit mehr als
30  Jahren  unendlich  wertvolle  Entdeckerarbeit  leistet.  Was
sich  die  über  80  öffentlich  finanzierten  deutschen
Musiktheater nur in Ausnahmefällen zumuten, ist in dem einst
noblen württembergischen Staatsbad im Norden des Schwarzwaldes
alljährliche  Herausforderung.  Intendant  Jochen  Schönleber,
gestützt von der inhaltlichen Vorarbeit der Deutschen Rossini-
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Gesellschaft,  erarbeitet  mit  einem  schwindelerregend
bescheidenen Etat diejenigen Meisterwerke aus der Feder des
„Schwans von Pesaro“, die ansonsten dem deutschen Publikum –
ungeachtet einer weltweiten Rossini-Renaissance – weitgehend
vorenthalten blieben.

In diesem Jahr sind es, allen Behinderungen durch die Corona-
Pandemie zum Trotz, neben „Elisabetta, Regina d’Inghilterra“
die entzückende „Farsa“ aus frühen Rossini-Jahren „Die seidene
Leiter“ („La Scala di Seta“) und eine Wiederentdeckung des
Meisters  der  französischen  Opéra  comique,  Daniel  François
Esprit  Auber,  mit  dem  Titel  „Le  Philtre“  von  1831.  Das
Libretto  Eugène  Scribes  wurde  ein  Jahr  später  erneut  von
Gaetano Donizetti vertont und erlangte als „Der Liebestrank“
Weltruhm.

Wertvolle Musik aus früheren Opern

Für Rossini stand mit seiner ersten Oper für Neapel einiges
auf dem Spiel: Er musste sich als Komponist in einer Stadt mit
bedeutender  musikalischer  Tradition  und  einem  gebildeten,
kulturell aufgeschlossenen Publikum beweisen und den später
legendär  gewordenen  Impresario  Domenico  Barbaja  überzeugen.
Für  „Elisabetta“  wertete  Rossini  frühere  Werke  aus  und
übernahm  etwa  aus  dem  experimentellen,  beim  Publikum
durchgefallenen  „Sigismondo“  –  ein  psychologisch  komplexes
Werk, das höchste Aufmerksamkeit verdient – wertvolle Musik.

Für den heutigen Zuhörer irritierend ist, wenn zu Beginn des
Dramas die Ouvertüre erklingt, die Rossini aus seiner frühen
Oper  „Aureliano  in  Palmira“  übernahm  und  später  für  den
„Barbier von Sevilla“ drittverwertete. Sie zeigt aber damit
eine ästhetische Maxime Rossinis jener Epoche: Musik ist nicht
„romantischer“ Spiegel der Gefühle der Bühnen-Protagonisten,
sondern  hat  eine  absolute  Qualität,  für  die  sich  die
Zuschreibung  zu  bestimmten  außermusikalischen  Affekte
verbietet.

https://www.rossinigesellschaft.de/de/


Was nicht heißt, dass Rossini seine Musik, quasi über allem
schwebend,  jeder  beliebigen  Regung  überziehen  würde.  In
„Elisabetta“ finden sich zwar solche Momente wie die Cavatina
der  Königin,  deren  freudig  bewegter  zweiter  Teil  das
musikalische Material für die kecke Rosina des „Barbier von
Sevilla“ abgegeben hat. Aber expressive Momente wie die Arie
der Mathilde („Sento un‘ interna voce“) oder die große Arie
des  Leicester  im  zweiten  Akt  zeigen  Rossini  auf  der  Höhe
seiner gestaltenden Kraft für den Aufruhr der Emotionen.

Der Charme einer Wanderbühne

Die  Wildbader  Aufführung  hat  etwas  vom  Charme  früherer
Wanderbühnen:  Die  üblichen  Aufführungsorte  –  etwa  die
Trinkhalle – standen wegen der Pandemie nicht zur Debatte. Die
zugige  „offene  Halle“  an  einem  Sportgelände  am  Ende  des
Kurparks ist eine immerhin resonanzreiche Balken- und Bretter-
Konstruktion  mit  einer  Mini-Bühne  und  dem  dicht  gepackte
Orchester vor Stuhlreihen, auf denen das Publikum – genesen,
geimpft  oder  getestet  –  sich  nach  den  Sitzbrettern  des
Bayreuther Festspielhauses sehnt. Entsprechend kompakt ist der
Klang,  den  Antonino  Fogliani  mit  energischen  Gesten  dem
Philharmonischen Orchester Krakau entlockt: flott und etwas
steif in der Ouvertüre, auch sonst in den Phrasierungen eher
lakonisch als geschmeidig, mit teils elegisch ausschwingenden,
teils robust unflexiblen Bläserklängen und manchmal fahrigen,
meist  aber  um  leichten  Schmelz  bemühten  Streichern.  Der
Philharmonische Chor Krakau bleibt, vom Orchester zugedeckt,
unsichtbar im Hintergrund und darf nur im Finale auf der Bühne
Aufstellung beziehen.

Die Szenerie führt uns in ein beliebiges Zentrum heutiger
Macht:  ein  paar  Designermöbel,  Security-Leute  mit
Sonnenbrillen, ein stets präsenter Lakai mit Einblick in die
Machtstrukturen  (Luis  Aguilar)  und  Elisabetta  im  roten
Glitzerkleid (Kostüme: Ottavia Castellotti). Schönleber lässt
als Regisseur den Darstellern weitgehende Freiheit, was zu
manch  abgelebter  Operngeste  oder  zu  seltsam  reaktionslosen



Momenten in Szenen höchster dramatischer Verdichtung führt –
etwa wenn im Finale des ersten Akts die heimliche Ehefrau des
Helden Leicester samt ihrer Abkunft von Elisabeths politischer
Rivalin Mary Stuart enthüllt wird.

Ein nachtschwarzer Charakter

Gehört  zu  den  düstersten  Charakteren  der
Operngeschichte: Norfolc in Rossinis „Elisabetta, Regina
d’Inghilterra“,  in  Bad  Wildbad  verkörpert  von  Mert
Süngü. (Foto: Patrick Pfeiffer)

Auch Norfolc, der von Rossini am subtilsten ausgearbeitete
Charakter  der  Oper,  könnte  den  Zugriff  der  Regie  gut
vertragen: Mert Süngü gibt zwar den abgebrühten Intriganten,
den Egozentriker der Macht, den von Neid auf den erfolgreichen
Militär Leicester zerfressenen Ehrgeizling, bleibt aber in der
Ausdeutung dieser Figur immer wieder an der Oberfläche. Reto
Müller hat im Programmheft zu Recht auf die Parallelen zu Jago
hingewiesen  und  den  Rang  dieser  wohl  zu  den  schwärzesten
Opernfiguren gehörenden Partie betont. Und in der Tat erinnert
etwa die Szene, in der Norfolc der Königin die Wahrheit in
giftigen Dosen verabreicht, frappierend an eine Entsprechung



in Verdis „Otello“. Rossini stellt hier mehr als den üblichen
Opernschurken  auf  die  Bretter  –  ein  Grund,  sich  dieser
„Elisabetta“ einmal mit einem dezidierteren Regie-Zugriff zu
stellen.  Süngü  hat  unter  den  drei  Tenören  die  robusteste
Stimme,  muss  sich  bisweilen  bemühen,  ein  hart  schlagendes
Vibrato unter Kontrolle zu halten, bringt aber für die Farbe
des  Bösen  den  passenden,  entschiedenen,  bis  zum  Zynismus
geschärften Ton mit.

In der Titelrolle lässt Serena Farnocchia keine Gelegenheit
aus, ihre dramatisch fundierte Geläufigkeit zu demonstrieren
und ein sattfarbenes Timbre leuchten zu lassen. Man staunt
über die Anforderungen dieser Partie und wundert sich, über
welche  technischen  Mittel  und  gestalterischen  Raffinessen
Isabella  Colbran,  die  Frau  Rossinis,  anno  1815  bei  der
Uraufführung verfügt haben muss. Serena Farnocchia taucht in
der  Darstellung  der  instrumentalisierten,  ihren  eigenen
Liebes-Illusionen  verfallenen,  mit  unmittelbaren,  kaum
reflektierten Affekten reagierenden Königin nicht sehr tief in
die  Psychologie  der  Figur,  reizt  aber  ungeachtet  manch
vibratoschwerer Passagen die vokale Bravour bis an die Grenzen
aus.

Mühelose Gesangskunst

Auch bei Veronica Marini als Mathilde hindert ein ausgeprägtes
Vibrato immer wieder eine geschmeidige Gesangslinie, aber sie
singt  mit  präsentem,  gut  fokussiertem  Ton  nahe  an  den
seelischen Schmerzen ihrer Rolle und findet vor allem in den
Ensembles – dem Duett des ersten und dem Terzett des zweiten
Akts – ein glückliches Einverständnis mit ihren Partnern. Die
dritte Frau im Bunde ist Mara Gaudenzi in der kleinen Rolle
des Enrico, die man sich gerne größer gewünscht hätte: Die
Sängerin  aus  der  Wildbader  Akademie  BelCanto  zeigt  einen
frischen,  ausgeglichenen  Mezzo  und  eine  wunderbar
unangestrengte  Bildung  des  Tons.



Militärisch erfolgreich, tappt Leicester in die Fallen
seines Widersachers Norfolc. Patrick Kabongo vermittelt
mit  seinem  exquisiten  Tenor  reinstes  Rossini-Glück.
(Foto: Patrick Pfeiffer)

Vollendetes  Rossini-Glück  gewährt  Patrick  Kabongo  in  der
männlichen  Hauptrolle  des  heimlich  verheirateten,  von
Elisabetta begehrten militärischen Siegers über die Schotten,
des Generals Leicester. Selten hört man einen so leuchtenden,
sicher  fundierten  Tenor,  der  jede  Höhe  unangestrengt
selbstverständlich  erreicht  und  souverän  ausformuliert,  der
auch in der Mittellage mit flexibler Fülle prunkt und der in
den Koloraturen und Verzierungen wie in den schwierigen, nur
mit zuverlässiger Stütze zu bewältigenden Legati keine Spur
von Mühe erkennen lässt. Strahlendes Rossini-Glück, wie es
nicht häufig erreicht wird!

Für das Festival im Juli 2022 hat Intendant Jochen Schönleber
ein anspruchsvolles Programm mit drei Raritäten angekündigt:
Adina, Armida und Ermione. Doch auch in der Region lässt sich
im Herbst eine seltene Oper Rossinis erkunden: Am 23. Oktober
2021 feiert am Musiktheater im Revier Gelsenkirchen Rossinis



„Otello“  Premiere.  Info:
https://musiktheater-im-revier.de/de/performance/2021-22/otell
o

Belcanto-Feuerwerk:  Das
Dortmunder  Festival
„Klangvokal“  beginnt  mit
Gioacchino Rossinis Oper „Le
Comte Ory“
geschrieben von Anke Demirsoy | 30. Juli 2021

Der  Graf  Ory  (Lawrence
Brownlee,  Mitte)  und  sein
Page Isolier (Jana Kurucová,
l.) buhlen um die Gunst der
Gräfin  Adèle  (Jessica
Pratt,r.)  Foto:  B.
Kirschbaum

Wie ein französischer Don Juan stürmt der Graf Ory durch die
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gleichnamige Oper von Gioacchino Rossini. Er hat es auf die
Gräfin  Adèle  abgesehen,  die  mit  ihren  Damen  jedoch  ein
Keuschheitsgelübde abgelegt hat. So lange der Schlossherr und
seine  Ritter  Kriegsdienst  leisten,  verwehren  sie  jedem
männlichen Wesen den Zutritt zum Schloss.

Die amüsante kleine Mittelalter-Parodie, in der Rossini viel
musikalisches Material aus seiner Oper „Die Reise nach Reims“
wiederverwendet hat, war am vergangenen Sonntag zur Eröffnung
des  Dortmunder  Festivals  „Klangvokal“  zu  erleben.  Eine
Starbesetzung  mit  Belcanto-Spezialisten  der  Mailänder  Scala
und der MET in New York hatte Intendant Torsten Mosgraber im
Vorfeld angekündigt. Dass er damit nicht zuviel versprochen
hat,  bewies  die  nicht-szenische  Aufführung  im  Konzerthaus
Dortmund. Die achtköpfige Solisten-Riege, die zum Festival-
Auftakt  vokalen  Glanz  verströmte,  hätte  kaum  stärker  und
homogener besetzt sein können.

Er  heckt  immer  wieder
neue  Streiche  aus:
Lawrence  Brownlee  (r.)
als  Comte  Ory  und
Gheorghe  Vlad  als
Coryphée  (Foto:  B.
Kirschbaum)
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Es ist das pure Vergnügen, den amerikanischen Tenor Lawrence
Brownlee und die australische Sopranistin Jessica Pratt in den
Hauptrollen zu hören. Brownlees betörend helles und elegantes
Timbre  beantwortet  unmittelbar,  warum  er  jüngst  bei  den
International Opera Awards neben Anna Netrebko als „Bester
Sänger  des  Jahres“  ausgezeichnet  wurde.  Seine  umwerfend
strahlkräftigen  Spitzentöne  wirken  nie  aufgesetzt,  sondern
entströmen organisch dem melodischen Fluss: ohne Krampf, aus
purer Lust, fast übermütig hingezaubert.

Als wahre Belcanto-Königin triumphiert an seiner Seite Jessica
Pratt, zu deren Paraderollen Donizettis „Lucia di Lammermoor“
zählt. Ihr äußerst beweglicher Sopran, mädchenhaft leuchtend
und doch voller Kraft, klingt bis in die Spitzen durchgeformt
und edel. Wie im Blindflug manövriert diese grandiose Sängerin
durch alle tückischen Kurven des virtuosen Ziergesangs. Ihre
kurz  angestoßenen  Staccato-Töne  sind  zum  Niederknien,
federleicht und unfehlbar treffsicher. Rossinis Meisterschaft
findet in ihr eine ideale Interpretin.

Jana  Kurucová  in
der Hosenrolle des
Pagen Isolier (l.)
und  Jessica  Pratt
als  Gräfin  Adèle
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(Foto:  B.
Kirschbaum)

Stark sind die übrigen Solisten, die nicht verblassen neben
diesem überragenden Duo. In der Hosenrolle als Page ist die
Mezzosopranistin Jana Kurucová dem Grafen Ory ein ernst zu
nehmender Rivale: durchaus in der Lage, dem Casanova dann und
wann die Schau zu stehlen. Wunderbar auch Stella Grigorian als
Ragonde,  Monika  Rydz  als  Alice,  Roberto  de  Candia  als
Raimbaud, Oleg Tsybulko als Gouverneur und Gheorghe Vlad als
Coryphée.

Das WDR Funkhausorchester Köln, überwiegend im Bereich der
Unterhaltungsmusik zu Hause, fällt gegenüber dieser Sänger-
Riege  künstlerisch  ab.  Trotz  des  präzisen,  Vitalität
verbreitenden  Dirigats  von  Giacomo  Sagripanti  reichen  die
Musiker nicht an das Niveau und den Esprit der Sänger heran.
Freilich  macht  die  Konzerthaus-Akustik  es  ihnen  zusätzlich
schwer, denn da das Orchester auf der Bühne sitzt, statt im
Operngraben  zu  verschwinden,  führen  die  Nachhallzeiten  zu
einem teilweise verwaschenen Klangbild. Gut gelingt aber die
Gewittermusik im zweiten Akt, die viel Farbe und Stimmung
liefert,  ohne  die  Sänger  zu  übertönen.  Auch  der  WDR
Rundfunkchor  ist  engagiert  bei  der  Sache  (Einstudierung:
Robert Blank).

Rossinis vorletzte Oper endet unvermittelt, ja abrupt. Die
Kreuzritter  kehren  vom  Krieg  zurück,  der  Graf  Ory  muss
fliehen.  Beinahe  scheint  es,  als  habe  Rossini  keine  Lust
gehabt, das Stück fortzuführen. Das Programm von „Klangvokal“
aber  erstreckt  sich  noch  bis  25.  Juni,  unter  anderem  mit
Edward Elgars Oratorium „The Dream of Gerontius“ und Henry
Purcells „King Arthur“.

(Der Bericht ist zuerst im Westfälischen Anzeiger erschienen.)
Informationen  http://www.klangvokal-dortmund.de,  Ticket-
Hotline 01806/57 00 70)

http://www.klangvokal-dortmund.de


Flügellahmer  Firlefanz:
Rossinis „Italienerin“ landet
in Gelsenkirchen im Regenwald
geschrieben von Anke Demirsoy | 30. Juli 2021

Ab nach Hause: Die Italiener
haben  die  Nase  voll  vom
Dschungel  (Foto:  Pedro
Malinowski)

Die Stärken von Gioacchino Rossinis komischen Opern verkehren
sich im heutigen Theaterbetrieb leicht in ihr Gegenteil. Wo
der  erfindungsreiche  Bonvivant  aus  Pesaro  einst  mühelos
unterhielt,  wo  er  mit  geschliffener  Ironie  und  funkelnder
Spottlust zu Felde zog, holpern und stolpern Neuproduktionen
oft mühsam zwischen lahmen Gags, derben Schenkelklopfern und
platten  Aktualisierungsversuchen.  Dann  wird  aus  turbulenter
Komik eine bunte Klamotte, aus geistreichem Vergnügen eine
alberne Farce.

So ist es jetzt im Gelsenkirchener Musiktheater geschehen, das
für die temporeiche Komödie „Die Italienerin in Algier“ eines
der aufwändigsten Bühnenbilder hat aufbauen lassen, die es je
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an diesem Hause gab. Der zerborstene Flugzeugrumpf, dessen
Teile in einem dichten Regenwald liegen, wanderte nach seiner
Premiere im französischen Nancy in vielen Einzelteilen ins
Ruhrgebiet. Seit dem Sommer wurde er hier zusammengesetzt und
mit diversen Konstrukten aus Bambus umbaut. Denn Isabella und
ihr Lindoro versuchen nicht aus Algier zu fliehen, sondern von
einer fiktiven Südseeinsel, deren einfältiger Regent namens
Mustafà  sich  häuslich  in  dem  aufgerissenen  Flieger
eingerichtet  hat.

Ein spektakulärer Anblick ist dies, verwirklicht durch den
MiR-Bühnenbildner Rifail Ajdarpasic. Und doch hat er der Regie
einen  Bärendienst  erwiesen,  denn  das  tonnenschwere  Wrack
erdrückt die gesamte Produktion. Regisseur David Hermann, der
Helmut Lachenmanns „Mädchen mit den Schwefelhölzern“ an der
Deutschen Oper Berlin eindrucksvoll in Szene setzte, bleibt in
Gelsenkirchen kein Raum für Feingeistiges – und schon gar
nicht  für  Eleganz.  Ohne  sie  schmeckt  aber  selbst  ein
jugendlicher  Geniestreich  wie  die  „Italienerin“  eher  nach
Hausmannskost als nach Trüffelleber.

Quintett  im  Flugsessel:
Carola  Guber,  Hongjae  Lim,
Alfia  Kamalova,  Krzysztof
Borysiewicz  und  Piotr
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Prochera (v.l., Foto: Pedro
Malinowski)

Beim Zusammenprall der Kulturen geht es absehbar derb zu: Die
einen haben dem Kannibalismus noch nicht ganz abgeschworen,
die anderen saufen die Bordbar leer, bevor sie zu Rossinis
vorwärts treibenden Crescendo-Walzen das Tanzbein schwingen.
Die Kostümabteilung zieht alles aus dem Fundus, was nicht
niet- und nagelfest ist: Südseemasken, Federfummel, Seiden-
Saris,  Uniformen,  Muschelketten,  Goldschmuck,  Orden,
Sonnenbrillen, Macheten und vieles mehr. Um Mustafà zu betören
und schließlich zu übertölpeln, muss Carola Guber (Isabella)
fortwährend  Schultern  und  Hüften  schwingen,  obgleich  ihre
Statur  mehr  einer  Brünnhilde  zuneigt  als  einer  Salomé.
Immerhin  bietet  das  Finale  des  ersten  Aktes  einen  Moment
köstlich  überdrehten  Unsinns.  Da  reicht  ein  Statist
Kühlelemente von Bord, damit die Köpfe des völlig verwirrten
Sextetts nicht gänzlich überhitzen.

Gesungen wird ansprechend, wenngleich nicht brillant. Isabella
Guber ist koloratursicher und behält die Fäden sicher in der
Hand. Piotr Prochera vereint als Taddeo sonore Stimmqualitäten
mit  südländischer  Quirligkeit.  Alfia  Kamalova  (Elvira)  und
Anke Sieloff (Zulma) sind verlässliche Partner. Als Lindoro
überrascht Hongjae Lim immer wieder mit Bögen voller Belcanto-
Schmelz  und  Strahlkraft.  Einzig  der  Bass  von  Krzysztof
Borysiewicz zeigt bei der Premiere wenig Kern: Sein Mustafà
bleibt ein blasser Tölpel, der sein Macho-Gehabe stimmlich
nicht untermauern kann. Der Finne Valtteri Rauhalammi, seit
August 2012 erster Kapellmeister des Hauses, dirigiert einen
heiteren  Rossini,  der  zuweilen  recht  brav  und  kultiviert
klingt.  Mancher  mag  da  anarchischen  Witz  vermissen;
andererseits verzichtet Rauhalammi auf krachende Effekte.

Für ihre Flucht bekommen die Italiener den flügellahmen Vogel
am Ende angeblich wieder flott. Schade, dass wir davon nicht
ein bisschen mehr bemerkt haben.



(Der Bericht ist zuerst im Westfälischen Anzeiger erschienen.
Informationen: www.musiktheater-im-revier.de)

Café zur Sehnsucht – Dortmund
zeigt Francesco Cavallis Oper
„L’Eliogabalo“
geschrieben von Martin Schrahn | 30. Juli 2021

Eliogabalo  (Christoph
Strehl, M.) lässt sich von
den  Intriganten  Zotico
(Hannes  Brock)  und  Lenia
(Elzbieta  Ardam)  beraten.
Foto: Jauk

Es  war  kein  Geringerer  als  Claudio  Monteverdi,  der  den
14jährigen Francesco Cavalli 1616 als Sänger an den Markusdom
von Venedig holte. Und dieser junge Eleve wurde im Laufe des
Jahrhunderts  zum  wohl  berühmtesten  venezianischen
Opernkomponisten.  „La  Calisto“  oder  „La  Didone“  entpuppten
sich als Glanzlichter der Spätrenaissance, mit Wirkung weit

http://www.musiktheater-im-revier.de
https://www.revierpassagen.de/5060/cafe-zur-sehnsucht-dortmund-zeigt-cavallis-oper-leliogabalo/20111013_1635
https://www.revierpassagen.de/5060/cafe-zur-sehnsucht-dortmund-zeigt-cavallis-oper-leliogabalo/20111013_1635
https://www.revierpassagen.de/5060/cafe-zur-sehnsucht-dortmund-zeigt-cavallis-oper-leliogabalo/20111013_1635
http://www.revierpassagen.de/5060/cafe-zur-sehnsucht-dortmund-zeigt-cavallis-oper-leliogabalo/20111013_1635/la%c2%b4eliogabalo


über Italien hinaus.

Cavalli hatte indes auch das Glück des Tüchtigen. Denn sein
Aufstieg  in  Venedig  ging  einher  mit  einem  Boom  an
Theatergründungen.  1637  eröffnete  das  Teatro  San  Cassiano,
bald gab es bis zu sieben Spielstätten. Die Gattung Oper, ganz
jung  noch,  gewann  an  Statur.  Und  Cavalli  war  einer  ihrer
wichtigsten  Baumeister.  Sein  spätes  Bühnenwerk  allerdings,
„L’Eliogabalo“, 1667 entstanden, sollte nicht mehr gefallen.
Der Geschmack des Publikums wechselte schnell, das Werk geriet
in Vergessenheit.

Es ist den Streitern für die „Historische Aufführungspraxis“
zu danken, dass uns Cavallis Opern erneut ins Bewusstsein
gerückt sind. „L’Eliogabalo“ etwa brachte René Jacobs 2004 in
Innsbruck heraus. Und nun hat sich das Theater Dortmund des
Dreiakters um den dekadenten, lüsternen römischen Imperator
Marcus  Aurelius  Antoninus  (Heliogabal)  angenommen.  Frisch
musiziert,  in  einer  wunderbar  unaufgeregten,  bisweilen
komödiantischen Inszenierung.

Die Geschichte über diesen Kaiser, der sich als Jugendlicher
noch an die Macht putschte und mit 18 schon seine Mörder fand,
hat Cavalli nicht als blutrünstiges Drama vertont, sondern als
sorgsam  gestaltete  Abfolge  von  Gefühlsschwankungen  und
seelischen  Nöten.  Die  Personen  und  Paare,  die  um  den
Sonnengleichen tanzen wie Gestirne, schwanken zwischen Liebe
und Eifersucht, Loyalität und Abscheu.

Mit der Einführung eines Intrigantenpaars, eines buffonesken
darstellerischen Elements also, begründete der Komponist zudem
eine  Tradition,  die  sich  noch  in  Richard  Strauss’
„Rosenkavalier“  wiederfindet.  Als  Buffo-Charakter  mit
philosophischen Anwandlungen ist darüber hinaus die Figur des
Dieners Nerbulone zu sehen (den der Bassist Christian Sist
herzerfrischend spielt und nuancenreich singt) – ein Typus,
der seine Hoch-Zeit vor allem in den Opern Rossinis fand.



Gleichwohl hat Cavalli die kleinen Dramen der Hauptpersonen in
den  Vordergrund  gestellt,  die  Regisseurin  Katharina  Thoma
eindringlich  nachzeichnet.  Moderne  Kostüme  (Irina  Bartels)
symbolisieren dabei, dass die im Stück verhandelten Themen
allgemeingültig sind. Und wenn auf der eigentlich spärlich
möblierten Bühne, mit vielen hohen Portalen höfische Größe
darstellend,  eine  Drehtür  in  eine  kärglich  bestuhlte
Gaststätte  führt  (Ausstattung:  Stefan  Hageneier),  dann
entsteht vor unseren Augen das Café zur großen Sehnsucht.

Liebe und Lamento: Giuliano
(Ileana  Mateescu,  l.)  und
Eritea  (Tamara  Weimerich).
Foto: Jauk

Es ist in dieser leisen, dennoch berührenden Inszenierung wohl
nur  konsequent,  dass  Eliogabalo  (markant  gesungen  von
Christoph Strehl) sich nicht wie ein Tier, sondern eher in
Don-Giovanni-Manier  den  Frauen  (bisweilen  auch  den  jungen
Knaben)  zuwendet.  Beraten  von  den  Intriganten  Lenia/Zotico
(Elzbieta Ardam und Hannes Brock als Urkomödianten) setzt er
auf List und Tücke. Ein bisschen kläglich wirkt er dabei,
alles andere als souverän.

Die  Frauen,  Eritea  (Tamara  Weimerich)  zunächst,  dann  auch
Flavia Gemmira (Eleonore Marguerre), wanken dennoch zwischen
Hingabe  an  den  Herrscher  (mit  der  Aussicht,  Kaiserin  zu
werden)  und  Treue  zu  ihren  Liebsten.  In  der  Mischung  von
rezitativischen  Ausbrüchen,  zweifelndem  Lamentoso  sowie
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inniger  Liebeserklärung  singen  beide  betörend  schön  und
differenziert,  wie  auch  ihre  Partner  John  Zuckerman  (des
Kaisers  Cousin  Alessandro,  Flavias  Verlobter)  und  Ileana
Mateescu (des Herrschers 1. Prätorianer, mit Eritea verlobt).

Dass  selbst  eine  relativ  kleine  Rolle  wie  die  der  Atilia
(unglücklich  verliebt  in  Alessandro)  mit  Anke  Briegel
vorzüglich besetzt ist, gibt dem Dortmunder Intendanten, Jens-
Daniel Herzog, in einem Punkt schon jetzt recht: Das beinahe
durchweg neu verpflichtete Ensemble hat erhebliche Qualität.
Die Dortmunder Philharmoniker wiederum, in kammermusikalischer
Besetzung,  um  Cembalo/Organum  (Andreas  Küppers)  und
Theorbe/Barockguitarre  (Johannes  Vogt)  klangfarblich
bereichert, liefern unter der Leitung des Alte-Musik-Experten
Fausto Nardi ein großartiges Beispiel feiner Gestaltung und
rhythmischer Frische.

Eine durchweg gelungene Produktion also, deren Premiere aber
leider vor halbvollem Haus stattfindet. Schon jetzt dürfte dem
neuen Intendanten klar sein, wie viel es zur Publikumsbindung
noch bedarf.

Infos zur Aufführung/Termine/Karten:

http://www.theaterdo.de/event.php?evt_id=1314&sid=4c1beb1c05cf
cb34a811d02f849ce3de

 

 

 


