Feinsinn und verhaltene
Erotik: Ein Garten der Liebe
im Globe-Theater Neuss

geschrieben von Werner HauBBner | 1. September 2022

Xavier Sabata (links, Venus) und Roberta Mameli (Adonis)
im Globe in Neuss. (Foto: Johannes Ritter)

Shakespeare hatte das wohl gefallen: Im rheinischen Neuss
steht das , Globe”“ am Rand der Galopprennbahn, eingekeilt von
Bauzaunen, Parkplatzen, Funktionsgebauden und einer schwer
definierbaren AuBengastronomie. Mitten unter dem Volk
sozusagen, ein unauffalliger Holzbau, dem beriihmten Londoner
Theaterbau nachempfunden.

Innen schrauben sich 500 Platze, nicht von englischer Eiche,
sondern von feuersicherem Stahl getragen, in engen Kreisen in
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die HOhe. Meist von oben herab verfolgt der Zuschauer, was auf
der Buhne geschieht. Nahe ist man den Darstellern — nirgends
weiter entfernt als zehn Meter, heillt es auf der Homepage des
Shakespeare-Festivals, das seit 1991 in dem nach Neuss
geholten Bau Stucke von und um den elisabethanischen
Dramatiker spielt.

Diesmal ging es weder um nachtschwarze Tragodien noch um
deftige Komdédiantik. Das ,Globe” wurde zum Schauplatz erkoren
fur feinsinnig hofische Kunst, eher geeignet fuir
Pliuschfauteuils als fur Holzbanke (auf denen man erstaunlich
gut sitzt!). Das Kulturamt Neuss hat sich fur diesen ,Neustart
Kultur“ — gefordert aus dem gleichnamigen Programm des
Bundesregierung — mit dem Festival Alte Musik in Knechtsteden
zusammengetan, das im Herbst sein 30jahriges Bestehen feiern
kann. Die Blockflotistin und ruhrige Organisatorin Dorothee
Oberlinger steht mit ihrem Ensemble 1700 fur ein mehr als
gehobenes Level. Keine nette, barock kaschierte Unterhaltung
also, sondern ein ernsthaftes Projekt.

Den Feinsinn hat man aus Italien importiert: Dort schrieb
einer der fuhrenden Komponisten des beginnenden 18.
Jahrhunderts, Alessandro Scarlatti, irgendwann nach 1700 eine
Reihe szenischer Kantaten, einer Kammeroper nicht unahnlich,
gedacht fur Auffuhrungen in privatem Rahmen in Palasten,
Sommergarten oder Festsalen. Das fur Neuss ausgesuchte Werk
ist nicht unbekannt: Es wurde schon 1964 mit Brigitte
Fassbaender unter Hans Stadlmaier aufgenommen. Man kdnnte es
sich unschwer im Park einer romischen Villa vorstellen: ,Il
Giardino d’'Amore” bezieht die Natur ein in die zuchtige Erotik
zwischen Venus und Adonis. Baume, Bache, Vogel, Winde werden
in Arien als Sinnbilder der verzehrenden Liebe und der
martervollen Sehnsucht beschworen, bis sich fur die beiden
Liebenden Schmerz und Pein in Freude und Vergnigen verwandeln:
ein heiteres, mit zarter Melancholie durchwebtes Drama, in dem
Scarlatti sanft betrubte Tonarten und die Wehmut der Melodik
sprechen lasst.


https://www.shakespeare-festival.de/de/
https://knechtsteden.com/programm/

Der fuhrende Opernkomponist seiner Zeit lasst auch in dieser
Kantate seine Kunst ohne Nachlassigkeit im Niveau spielen. In
der gut tragenden Akustik des intimen Raums konnen die Musiker
des Ensembles 1700 Dynamik und Phrasierung, Modellierung des
Tons und detaillierten Rhythmus so vielgestaltig ausformen,
wie es Scarlattis Vorlage erfordert. Auch die Blockflote
Dorothee Oberlingers hat im Verein mit dem farbig besetzen
Orchester (Laute, Harfe, Perkussion, sogar Trompete) und als
Soloinstrument keine Probleme, sich durchzusetzen. So kann sie
sich 1leisten, 1in einem der Kantate vorangestelltem
Blockfldotenkonzert ToOone im Piano auszuhauchen und die
Melodiefuhrung Scarlattis, die in ihrer reizenden Elegie schon
an das nachste Jahrhundert mit seinem ,Melodramma“ pocht, in
feinem Pastell aufzutragen. Damit sich Venus und Adonis nicht
zu enthoben anschmachten, finden die Musiker jedoch auch den
Ton des Dramas, etwa Konzertmeister Jonas Zschenderlein in
einem entschieden artikulierten Violinsolo oder das
Streicherensemble in zupackender Rhythmik.

Der dem Shakespeare-Theater ,Globe” in London



nachempfundene Raum rickt Darsteller und Zuschauer ganz
nah zusammen. Foto: Nicola Oberlinger

Auch den beiden Sangern kommt die Akustik entgegen. So zart
wie im Globe konnte Xavier Sabata als Venus sonst wohl nicht
die ,geliebten Walder” fragen, wo ihr Schatz zu finden sei.
Der tritt mit einem Speer auf, um den ihn mancher Wotan
beneiden wirde, und verkindet im antikisierenden Kostum von
Johannes Ritter, dass er keine Lust mehr hat, wilden Tieren
mit Pfeil und Bogen nachzustellen und die Jagd kunftig nur
noch der Geliebten Venus gelten werde. Roberta Mameli
verkiundet das mit energischem Sopran der aus der HOhe
zwitschernden Nachtigall wund dem verzierungssuchtig
begleitenden Sopranino.

Bei beiden Solisten fallt auf, dass ihr Vibrato oft nicht
naturlich locker gebildet wird und damit eine ebenmaliige
Tonbildung — eine essentielle Forderung des Belcanto -
behindert. Auch die Intensivierung des Vibratos aus
Ausdrucksmittel sollte nicht erzwungen wirken. Roberta Mameli
verfugt Uber eine stupende Palette expressiver Mittel, die sie
— eher einer modernen Richtung italienischer Stimmbildung
folgend — oft druckvoll statt frei und geschmeidig einsetzt,
was vor allem im Piano zu spitzen und engen Tonen fuhren kann.
Dass Sabata wie Mameli fundierte Erfahrung in der
Interpretation von Opernpartien des 17. und 18. Jahrhunderts
mitbringen, lassen sie die vorzugliche Artikulation und die
bewusste Ausgestaltung des Textes zum Vergnugen werden.

Die Regie von Nils Niemann orientiert sich an szenischen
Vorgaben der historischen Schauspielkunst — gerade bei diesem
rund 70minutigen, auf die Aktionen der Solisten konzentrierten
Werk eine reizvolle Methode der Vergegenwartigung. Torge
Mgller sorgt mit pastellfeinen Videoprojektionen dafur, dass
dem holzernen Buhnenambiente des Shakespeare-Theaters ein
Hauch barocker Bildsinnlichkeit ubergeworfen wird. Ein gut
besuchter, kunstlerisch hochwertiger Anfang, auf dessen



Fortsetzung 2023 zu hoffen 1ist.

Menschheitsfamilie mit Gott
und Teufel: Dietrich Hilsdorf
inszeniert in Essen
Alessandro Scarlattis ,Kailn
und Abel“

geschrieben von Werner Haullner | 1. September 2022

Ein von der Zeit ausgezehrter, nobler Raum, verblichene
Tapeten, ein halbblinder Spiegel. Man sitzt bei Tische, zwei
Violinisten spielen Tafelmusik. Die Gewander entsprechen der
Mode kurz nach Beginn des 18. Jahrhunderts. Es ist die Zeit,
in der Alessandro Scarlatti in Venedig sein Oratorium iiber
Kains Mord an seinem Bruder Abel geschrieben hat, eine der
Schliisselgeschichten des Alten Testaments aus dem vierten
Kapitel des Buches Genesis.
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Das Drama kennt keinen Ausweg: ,Kain und Abel oder der
erste Mord“ (Cain, overo il primo omicidio) von
Alessandro Scarlatti am Aalto-Theater Essen. Von links:
Bettina Ranch (Kain), Dmitry Ivanchey (Adam), Tamara
BanjeSevi¢ (Eva), Xavier Sabata (Gott), Philipp Mathmann
(Abel). (Foto: Matthias Jung)

Am Aalto-Theater Essen kleidet sie Dietrich Hilsdorf mit
seinen Ausstattern Dieter Richter (Buhne) und Nicola Reichert
(Kostume) ins Ambiente der Entstehungszeit, doch er pflegt
damit Kkeinen Historismus, sondern entwickelt ein
hochartifizielles Zeichensystem, das fur Scarlattis verkappte
Oper aus dem Jahr 1707 komplexe Aspekte einer Deutung zulasst.

In seiner 20. Inszenierung fur das Essener Theater — erinnert
sei an die Skandale mit Verdis ,Trovatore“ und ,Don Carlo“,
aber auch an spannende psychologisch fundierte Kammerspiele —
macht Hilsdorf aus der biblischen Geschichte ein
Familiendrama: Gott und der Teufel sind keine aus dem Off
dréhnenden Ubermdchte, sondern heben am Tisch mit den Menschen
das Glas, geraten mit ihnen in korperlichen Kontakt. Wesen aus
Fleisch und Blut und dennoch durch ihre Positionen im



Geschehen auf der Buhne oft seltsam enthoben: Ein treffend
erfundenes Bild fur die Prasenz des Transzendenten in, aber
nicht seine Identitat mit den Lebensvollzugen der Menschen.

Spannung in jedem Moment

Hilsdorfs Fahigkeit, die Buhne auch bei stillstehender
Interaktion mit Leben und Spannung zu erfullen, macht aus
diesem pausenlosen 140-Minuten-Stick einen Abend ohne
Leerlauf. In jedem Moment auf die Personen auf der Buhne
konzentriert, erschlieft er mit seinen Darstellern in prazis
ausgeformten Gesten und Gangen ihre seelische Verfassung, ihre
Emotionen, ihre inneren Entscheidungen. Und das in einem
auBerlich handlungsarmen Verlauf, denn das Libretto des
Kardinals Pietro Ottoboni — der gleichzeitig mit Scarlatti
auch den jungen Handel forderte — stellt die theologische
Reflexion gleichrangig neben die biblische Erzahlung.
Hilsdorfs Vorzug ist, dass er diese Ebene in seine
Inszenierung integrieren kann. Der Provokateur von fruher hat
sich zum genau analysierenden Beobachter gewandelt.

Die Verfiuhrung tarnt sich weiblich-erotisch: Baurzhan



Anderzhanov (Teufel), Bettina Ranch (Kain), Dmitry
Ivanchey (Adam). (Foto: Matthias Jung)

Hilsdorfs Zeichensystem 1lebt aus sinnenfrohen Details, die
sich dennoch zu einem schlussigen Ganzen fugen: Adam und Eva
tragen Gewander in der BuBfarbe Violett. Der Teufel tritt, in
eine kostbar gearbeitete Prachtrobe gehiullt, als mondane Frau
auf — mit einer Anmutung von Macht und Erotik, die Kain in
ihren Bann ziehen muss. Dass der Bose die Macht Gottes
nachafft, wird deutlich beim Entschluss zum Brudermord: Wie
der Schopfergott Michelangelos in der Sixtinischen Kapelle
streckt er den Finger aus, der quasi den morderischen Funken
auf Kain uUbertragt.

Das Bose bleibt in der Welt

Zwei Kerzen signalisieren die Opfer: Abels Kerze flammt hoch,
Kains Kerze raucht nur. Zurucksetzung und die damit empfundene
Ungerechtigkeit, Neid und der Dunkel des ,Erstgeborenen”
motivieren die Tat Kains. Er blast die Kerze des Bruders aus
und erschlagt ihn unter der festlichen Tafel. Kain und Luzifer
trinken sich zufrieden zu. Spater wird Gott den Teufel aus dem
Reifrock schalen und so die Tauschung aufheben: Im Untergewand
am Rande sitzend, wird dieser die Trauer Adams und Evas
beobachten und dabei versonnen einen Apfel schalen. Das Bose
bleibt Bestandteil der Welt; es ist aber auch an der Rettung
beteiligt: Wenn Adam am Ende auf die Menschwerdung Gottes in
Jesus anspielt (,aus meinem Blut soll der Erloser geboren
werden”), nagelt der Teufel ein Kreuz mit einem Corpus an die
Wand. Das Ende bleibt ambivalent: Dass alle Protagonisten am
Tisch die Suppe ausloffeln, wirkt unverkennbar ironisch, lasst
aber eine endzeitliche Versohnung nicht auller Acht.
Familiendrama und universales Schopfungs- und Erlosungsdrama
gehen ineinander uber.

Hilsdorf ist ein Regisseur, der — urspriunglich aus dem
Schauspiel kommend - selbst in seinen provozierendsten
Arbeiten nie vergessen hat, szenisch mit der Musik zu



interagieren. In Essen fuhrt die musikalische Sensibilitat zu
einer glucklichen Einheit von Bild und Klang, die Uuber die
Integration des Orchesters in das Buhnenbild hinausgeht.
Dirigent Rubén Dubrovsky halt so den direkten Kontakt zu
Szene, die Sanger und die Musiker stellen sich ideal
aufeinander ein.

Inspirierte Musik Alessandro Scarlattis

Scarlattis Musik erweist sich in ihrer Tonarten-Dramaturgie
und in ihrer vielfaltigen, klangsensiblen Durcharbeitung
geradezu als theologisch inspiriert. In ihrer Arie ,,Sommo Dio“
etwa auBert Eva die bittende Hoffnung auf Befreiung durch das
,heilige Holz“ und das ,geopferte Lamm“ und bringt damit die
neutestamentliche, christologische Perspektive ein. Das Lamm,
das Abel opfern will, ist ein anderer Verweis auf Christus,
das ,Lamm Gottes, das die Sunde der Welt hinwegnimmt“. Die
Arie steht in g-Moll, und in dieser Tonart kindigt sich das
Erscheinen Gottes in einer Sinfonia — also zunachst rein
instrumental - an.

Gott wund Abel: Philipp
Mathmann (Abel) und Xavier
Sabata (Gott). (Foto:
Matthias Jung)

Gottes Arie — durch die Art (,mezzo carattere”) mit Abel
verbunden — steht dann in F-Dur und hebt sich damit deutlich
ab — die Transzendenz des Erlosung verheiBenden Gottes wird



betont, wahrend er, wenn er Kain die Folgen seiner Tat
klarmacht, das ,menschliche” g-Moll in G-Dur moduliert,
verbunden mit einem unerbittlichen Streicher-0stinato, welches
das Schicksal des mit dem Kainsmal zugleich gezeichneten und
vor dem Tod geschutzten Morders in scharfen, harten
Akzentuierungen verdeutlicht.

Auf diese Weise schafft die dramatisch begrindete, dennoch
souveran formal gestaltete Musik Scarlattis eine enge
Verbindung mit der Szene. Die Essener Philharmoniker sind in
ihrem wachen, flexiblen, in Klang, Phrasierung und
Artikulation nahe an historisch informierten Spezial-
Ensembles. Eine fabelhafte Leistung der Musiker, die sich ja
mit Repertoire aus allen Epochen befassen mussen, aber auch
von Dubrovsky: Der Wahl-Wiener, der demnachst Handels ,Alcina“
in Hannover und ,Giulio Cesare” in St. Gallen dirigiert,
stellt die Beziehung zwischen Bihne und Orchester her und
fuhrt die Sanger sicher und in organischen, wenn auch manchmal
sehr beschaulichen Tempi. Die Instrumente, etwa das Fagott in
den g-Moll-Arien Evas oder die beiden Floten sind szenisch
zugeordnet, und fur den Auftritt des Teufels pervertiert Felix
Schénherr mit unheimlich schnarrenden Registern den sakralen
Klang der Orgel.

Vorziigliche Sanger

Gesungen wird in Essen ebenfalls vorzuglich. Bettina Ranch
fuhrt ihren Mezzo elegant durch die Bravour und das Cantabile
der Arien Kains, beleuchtet stimmlich die Facetten dieses
Charakters, der sich keineswegs im ,Bosen” erschopft und im
Widerstand gegen die zweite Versuchung des Teufels, sich
selbstbestimmt das Leben zu nehmen und damit ultimativen
Widerstand gegen Gott zu leisten, einen heroischen Zug erhalt.

Tamara BanjeSevi¢ kleidet die Trauer und Reue Evas, aber auch
ihre Hoffnungen mit einem weich formenden, innigen, flexibel
ausgestaltenden Sopran. Dmitry Ivanchey als gebrochener, am
Stock gehender Mann in edlem Justaucorps, muss sich in seiner



ersten ,aria di bravura“ noch mit Muhe und fest sitzender
Stimme durch Sechzehntelketten kampfen, gewinnt aber im Lauf
des Abends souverane Prasenz. Xavier Sabata setzt einen
virilen Alt fur die Stimme Gottes ein, die er auch mit Scharfe
und profunder Energie dramatisch aufladen kann.

Baurzhan Anderzhanov als
mondaner Teufel. (Foto:
Matthias Jung)

Baurzhan Anderzhanov kann mit seinem unverschleierten, in der
Artikulation unbestechlichen, klanglich schlank-leuchtenden
Bass in einer weiteren Glanzrolle am Aalto-Theater brillieren.
An Philipp Mathmanns Stimme werden sich die Geister scheiden:
Der Counter intoniert traumsicher, singt aber die Todne steif,
manchmal Uberzogen schrill an und pflegt das geradlinige
,weille” Timbre, das in Alte-Musik-Kreisen bisweilen sehr
geschatzt wird, mit italienischem Belcanto aber wohl wenig zu
tun hat. Dietrich Hilsdorf, der nach sieben Jahren an das
Essener Haus zuruckgekehrt ist — und in zwei Jahren eine neue
Inszenierung verantworten wird — erhielt einhellige Ovationen;
das gesamte Ensemble genoss den langen, herzlichen und
verdienten Jubel des Publikums.

Vorstellungen am 30. Januar, 20. und 29. Februar, 4., 8., 13.,
20. Marz und 3. Mai. Info:
https://www. theater-essen.de/spielplan/kain-und-abel/3798/



Barocke Burleske: Antonio
Cestis Karnevalsoper
,L’0rontea” in Frankfurt

geschrieben von Werner HauBner | 1. September 2022

An Agyptens Gestaden
gestrandet: Alidoro (Xavier
Sabata), angehimmelt wvon
Silandra (Louise Alder),
aber auch von der KoOnigin
Orontea selbst begehrt.
Foto: Monika Rittershaus

Wenn’s in Frankfurt mal lustig wird, ist Achtsamkeit angesagt:
Mit komischen Opern oder gar Operetten hat Hausherr Bernd
Loebe seit Jahren kaum etwas im Sinn. Jetzt erbarmte er sich
zur ,fiinften Jahreszeit” einmal eines nach Witz und heit’rer
Laune gierenden Publikums - aber wenn schon, dann wenigstens
barock: ,L’Orontea” hatte rechtzeitig vor den narrischen Tagen
Premiere; ein burlesker, geistvoller SpaB aus dem Jahr 1656,
geschaffen von einem Franziskanermonch.

Antonio Cesti wusste, wie er sein Zeitalter zu packen hat, und
schuf fur das Innsbruck Erzherzog Ferdinand Karls zur
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Karnevalssaison einen handlungssatten Dreieinhalbstinder, an
Personen reich, mit Anspielungen und Zweideutigkeiten kraftig
gewurzt. Giacinto Andrea Cicognini, der Librettist, verstand
sein Handwerk: Er wusste, wie man verwohnte, von der Oper
gesattigte Venezianer professionell zu unterhalten hatte.

Dennoch ist die ,philosophisch”-allegorische Einkleidung keine
bloBe Maskerade, um kulturellem Anspruch zu genugen. Ein
Disput zwischen ,Filosofia®“ wund ,Amore” exponiert das
Vergnugen und sorgt am Ende flur die Raffinesse der Auflosung:
Creonte, der alte Philosoph, 16st den Knoten der heillos
verschnurten Handlungs- und Gefuhlsstrange. Mag ja, sein, dass
die Liebe die groBere Macht uUber die Menschen hat und ihr
Streben und Drangen bestimmt. Aber ohne die ldésende Vernunft
konnte sie sich aus den eigenen Verstrickungen nicht mehr
befreien. Eine weise LOsung nach barocker Art.

Doch zuerst geht’s um den verderblichen Einfluss amouroser
Impulse auf ein (scheinbar) vernunftig wohlgeordnetes
Gemeinschaftswesen. Orontea regiert als Konigin in Agypten und
ist keinesfalls willens, dem triebhaften Unter-Ich zu weichen,
das als dickkdopfige Amorette durch das Buhnenbild Gideon
Daveys geistert. Aber wie das eben so ist: In Gestalt des
schonen, an agyptischen Gestaden gestrandeten Malers Alidoro
kommt die Versuchung an, und statt dem Rat des — leider zu
spat geborenen — Oscar Wilde zu folgen, sich lieber gleich zu
ergeben, missen sich die zunehmend liebeskranke Regentin und
ihr Hof gute drei Stunden in Musik ergieBen, bis sich alles im
Sinne Amors fugt.

Barocke Fille der Zeit: 70 Minuten braucht Orontea, bis sie
sich zu dem zentralen Schluss durchringt, sie liebe Alidoro.
Und erst nach weiteren 130 Minuten setzt sie die Erkenntnis
folgerichtig durch. Dazwischen: Rezitative und Arien, einige
von entzuckendem Reiz, Sehnen, Begehren, Eifersucht, Trunk
Travestie und Tauschung, Verzweiflung und Verwechslung,
Briefe, Amulette und Piraten: Das ganze Repertoire wird
aufgefahren, um SpaB und Spannung der Zuschauer zu erhohen,



bis endlich Creonte — mit der soliden, unfehlbar sitzenden
Stimme von Sebastian Geyer — der Liebe freie Bahn gibt.

Regisseur Walter Sutcliffe — er inszenierte in Frankfurt
Benjamin Britten selten gespielten ,Owen WIngrave” mit
glucklicher Hand - schaut genau hin, auf Lust und Elend

korperlichen Begehrens, auf 1lacherliche und tragikomische
Versuche der Figuren, sich dem beliebten oder begehrten
Gegenuber interessant zu machen, auf Getandel und Gemutstiefe.

Paula Murrihy als Orontea in
Antonio Cestis gleichnamiger
Oper in Frankfurt. Foto:
Monika Rittershaus

Orontea etwa, die Konigin, reagiert in ,Liebesdingen” ja nicht
wie eine erfahren gereifte Seele. Sie hat den Attacken Amors
in etwa so viel entgegenzusetzen wie ein dreizehnjahriger
Teenager, reagiert wechselhaft, eifersuchtig, Uberzogen. Das
Kostlim von Gideon Davey verdeutlicht den Fall: Zunachst in
einer blauen Robe mit dem Kragen der ,jungfraulichen”
Elisabeth Tudor, dann mit den exaltierten Wirfen eines barock
anmutenden Kleides, das auch ein koéstliches Praliné verpacken
konnte, schlieBlich schuchtern-reizstark entblattert
schlittert die Konigin in den emotionalen Wirrwarr hinein.

Auch andere Personen wechseln auBere Hulle und innere
Seelenstimmung: Aristea etwa liefert mit Haut und Pailletten
den Nachweis, dass Amor ,auch die Alten nicht verschont“. Der
Tenor Guy de Mey, der schon in der CD-Aufnahme mit René Jacobs



mitgewirkt hat, macht aus der fur einen tiefen Alt gedachten
Rolle eine groteske, scharfe Travestienummer.

Amors Klone ubernehmen die
Herrschaft. Szene aus
»L'0rontea” an der Oper
Frankfurt. Foto: Monika
Rittershaus

Dass Sutcliffes Konzept vor allem im ersten Teil vor der Pause
nicht tragt, liegt nicht nur an der Oper selbst, die sehr
lange braucht, um alle Charaktere zu exponieren. Es liegt auch
an der Distinktion des Regisseurs. Die Szenen ziehen sich,
Abstecher ins Derb-Komdodiantische oder in den Slapstick machen
das Blei der Zeit nur punktuell leichter.

Daveys Buhne lasst barocke Schaulust vermissen: Da sorgt auch
grelles Licht auf o6de Sanddunen im ersten Akt nicht fir
Erleuchtung. Und ein hoher roter Raum, mit Busten ausgestattet
wie ein archaologisches Kabinett, bildet auch eher einen
Rahmen als ein spielforderndes Element. Die tiefe Ruhe im
Zuschauerraum vor der Pause sprach Bande.

Nach der Pause zieht das Tempo an, werden die Szenen
burlesker, wenn auch nicht unbedingt belangvoller. ,Amore“
behauptet ihre Herrschaft immer unverblimter: Die Putten
vervielfachen sich; in Abendkleidern mit speckigen Armchen
grillen sie Wurstchen, schieben Kulissen, lugen hinter allen
Kanten hervor. Das erinnert an den bunten, oberflachlichen
Buhnen-Trash, mit dem in der Intendanz von Peter Jonas einst



David Alden angetreten war, die Munchner zu Handel-Fans zu
bekehren.

Nobler Rahmen, aber wenig
spieldienlich: Das
Biuhnenbild von Gideon Davey.
Foto: Monika Rittershaus

Dirigiert hatte diese Munchner Gesellschafts-Divertissements
einst Ivor Bolton — und er deblitiert in Frankfurt nun mit
einer kritisch erarbeiteten Neuausgabe von Cestis Musik, den
Streichern des Frankfurter Opernorchester und Solisten aus dem
Monteverdi Continuo-Ensemble. Sie steuern die
Spezialinstrumente bei: Theorbe, Lirone, Gambe, Trompete,
Posaune, Zink, Orgel.

Bolton pflegt nicht die ruppige Asthetik mancher
Originalklang-Ensembles. Er setzt auf einen weich geformten,
plastischen Klang, auf behutsame Akzente und federnden statt
polternden Rhythmus. Das wirkt uberzeugend in den Momenten der
Innerlichkeit wie in der Arie ,Intorno all’idol mio*, mit der
die vorziuglich singende Paula Murrihy die seelische Tiefe der
Orontea offenbart. Die burlesken Momente allerdings vertrugen
entschlosseneren Zugriff in Artikulation und Rhythmus.

Unter den Sangern profiliert sich Paula Murrihy erneut als
eine der leuchtenden Stimmen des sorgfaltig gepflegten
Frankfurter Ensembles. Ob in den sicher gesetzten verzierten
Passagen oder im elegant gebildeten Legato: sie 1ist



hohenschon, sicher in der Stiutze und klangvoll im Timbre
prasent. Mit schmeichelndem Timbre und geschmeidiger
Stimmfuhrung empfiehlt sich der katalanische Counter Xavier
Sabata als Alidoro, selbst wenn ihm der virile Nachdruck ein
wenig fehlt. Eigentlich war fur diese Produktion Franco
Fagioli angekindigt, der sich auf seiner Homepage aber mit
Verweis auf hohere Gewalt entschuldigte.

Matthias Rexroth und Louise Alder lassen als ,niederes” Paar
kaum Winsche offen. Simon Bailey hat als Gelone die buffoneske
Basspartie auszufullen: Den standig alkoholisierten, jede
Gelegenheit zu Schlaf oder voyeuristischer Neugier nutzenden
Diener bringt er mit derbem Charme auf die Buhne, stimmlich
hat er mit den geforderten Wechseln ins Falsett seine Probleme
— kein Wunder, denn was im 17. Jahrhundert Sache gut
ausgebildeter Spezialisten war, kann heute nicht ohne Weiteres
von einem Sanger verlangt werden, der von Bach bis Bartdék
alles singen konnen soll. Am Ende war der groBere Teil des
Publikums zu reichlich Beifall aufgelegt.



