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Nilpferd  und
Nashorn:  Der
„Führer“  (als
Rustan:  Endrik
Wottrich) traf des
„Feindes Macht“ und
kehrt als „Sieger“
heim. Foto: Barbara
Aumüller

Wenn  der  Traum  das  Leben  ist,  dann  ist  dieses  Leben  ein
Alptraum.  Walter  Braunfels  hat  sich,  im
nationalsozialistischen  Deutschland  aus  allen  Ämtern
entlassen,  in  der  inneren  Emigration  Franz  Grillparzers
Märchen  „Der  Traum  ein  Leben“  als  Opernstoff  gewählt  und
zwischen 1934 und 1937 komponiert. Die romantische Vorlage
wird zu einer Parabel über Macht, Moral und Märchenwelten.
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Dem jungen Rustan ist die häusliche Idylle mit ihrem Gleichmaß
des Tage „schal und jämmerlich“; er fühlt sich zu Größerem
berufen. Doch der Traum von großen Rettungstaten und einer
verliebten Prinzessin wächst sich zum Alptraum aus: Macht und
Ruhm gewinnt sich durch Lüge und Mord. Und Braunfels steigert
das Unheimliche in seinem eigenen Libretto noch, indem er die
Vorlage  Grillparzers  zuspitzt:  Ist  es  dort  die  typisch
romantische  Polarität  einer  biederen  Existenz  mit  einer
mehrdimensionalen,  faszinierenden  wie  unheimlichen  zweiten
Realität, dringt bei Braunfels der „Traum“ lebensgefährlich
zugespitzt in die Lebenswirklichkeit ein.

Es ist sicher nicht zu weit gegriffen, die Oper auch im Licht
von Braunfels‘ Lebenssituation zu lesen: Etwa wenn Rustans
Diener Zanga, der sich als Verführer und Träger des Bösen
entpuppt, in einem wilden Lied Sieg und Krieg verherrlicht.
Aber auch, wenn Braunfels im Nachspiel die Genien räsonieren
lässt: „Schatten sind des Lebens Güter … Die Gedanken nur sind
wahr.“ Der Komponist hat es erfahren müssen: 1937 zog er sich
mit seiner Familie nach Überlingen am Bodensee zurück, wo er
bis Kriegsende „still und abseits“ überlebt hat.

Bei der Neuinszenierung an der Oper Bonn – erst die zweite
nach  der  szenischen  Erstaufführung  2001  in  Regensburg  –
vermied Regisseur Jürgen R. Weber die triviale Lösung einer
Nazi-Schmonzette.  Er  setzt  auf  Märchenhaftes,  behutsam
verbunden mit Ironie: „Regie – Theater – Vorfreude“ lesen wir
über  der  Bühne  noch  vor  den  ersten  Klängen  aus  dem
Orchestergraben.  Und  schauen  auf  die  gezimmerte
Tragkonstruktion  einer  Kulisse,  in  der  Bühnenbildner  Hank
Irwin  Kittel  ein  Zeit-Tor  offen  gelassen  hat:  Ein  von
steinernem  Barock  flankierte  Portal,  darüber  eine  Uhr  und
schlafende  allegorische  Stuckfiguren.  Durch  diese  Öffnung
fährt später Rustans Bett ins Reich der Träume. Doch zunächst
malt im Vorspiel die verliebte Mirza Blümchen an die Wand, ihr
Vater Massud bestreicht einen Türrahmen mit grünen Linien, aus
denen sich ein Häuschen formt: Bilder der familiär geordneten



kleinen Welt, der unser Held so gern entfliehen würde.

Buntes  Märchenland,
verspielte  Kostüme  in  „Der
Traum ein Leben“ von Walter
Braunfels an der Oper Bonn.
Foto: Barbara Aumüller

So weit, so gut. Doch als sich die Bühne für den Traum öffnet,
stellt sich schnell szenische Ernüchterung ein. Denn Kittel
hat ein Märchenland gebastelt, das weder schrill grotesk noch
wahnhaft  unheimlich  wirkt.  Geometrische  Strukturen  im
Hintergrund,  die  Kontur  einer  Pyramide,  ein  aufgerissenes
Dämonenmaul,  ein  paar  läppische  Videoprojektionen  (Marjana
Locic) und bunt verspielte Kostüme (Kristopher Kempf) setzen
auf einem Niveau an, auf dem einst provinzielle Bühnen ihr
weihnachtliches  Hänsel-und-Gretel-Pflichtstück  abzuliefern
pflegten. So bewegt sich auch der Chor, hübsch auf Stichwort,
ohne szenisch-psychologische Stringenz.

Wenn  dann  die  Prinzessin  Gülnare  umspielt  von  weißen
Luftballons  einschwebt,  der  König  würdevoll  umherstolziert,
die Familie des stummen Verbrechenszeugen Kaleb wie Orientalen
aus  einer  miesen  „Pilger  von  Mekka“-Inszenierung
umhertrippeln, hat sich Weber endgültig davon verabschiedet,
mehr als ein vordergründiges Geschichtchen erzählen zu wollen.
Auch  die  Drei-Wort-Kommentare,  die  als  wohl  ironisierender
running gag weiter aufs Bühnenportal geworfen werden, retten
nichts mehr.



Rosa  Herzchen  zum  Finale:
Endrik Wottrich (Rustan) und
Manuela  Uhl  (Mirza).  Foto:
Barbara Aumüller

Wer  bei  einem  solch  komplexen  Gefüge  keine  andere
Bedeutungsebene als die des simplen Erzählstrangs einzuziehen
weiß,  verfehlt,  was  er  vielleicht  erreichen  wollte:  Eine
Geschichte  verstehbar  zu  machen,  die  sich  in  ihrer
Hintergründigkeit  nicht  ohne  weiteres  erschließt.

Das Nachspiel rückt das Geschehen dann ins Peinliche: Mirza
und Rustan haben sich endlich gefunden, weil der Junge in
seinem Schrecktraum kapiert hat, dass er brav zu Hause sein
Glück findet: Beide malen ein rosa Herzchen an die Wand. Eine
Moral, die weder im Sinne Grillparzers noch in der Intention
Braunfels‘ liegt. Aber vielleicht darf man ja auch hinter
dieser sinnigen Bühnenaktion „Ironie“ vermuten?

Die knapp drei langen Stunden wären noch quälend langsamer
vergangen, wenn nicht Will Humburg und das Bonner Beethoven
Orchester als engagierte Sachwalter für die Musik aufgetreten
wären. Das ist nicht einfach, denn Braunfels verweigert sich
fast durchweg dem Kantablen und auch der orchestralen Opulenz.
Er setzt zwar leitmotivähnliche Elemente ein, hebt sie aber
nicht im Wagnerschen Sinn als prägnante Erinnerungen heraus.

Der über weite Strecken rezitativische Stil, die rhetorische
Unmittelbarkeit  und  eine  subtil  ausgeformte,  nicht  selten
spröde Klanglichkeit machen es dem Dirigenten und den Musikern



nicht  leicht,  die  Aufmerksamkeit  zu  fesseln,  zumal  sich
Humburg zurückhält, wo es darum ginge, Akzente zu schärfen
oder dramatisch motivierte Klangmomente herauszustellen.

Kindermärchen-Orient: Graham
Clark  (Kaleb)  und  Johannes
Mertes  (Karkhan).  Foto:
Barbara  Aumüller

Im Ensemble der Sänger hinterlässt Manuela Uhl den besten
Eindruck: Die Sängerin, die sich auf die schwierigen Partien
in den Opern der Vor- und Zwischenkriegszeit versteht, macht
aus  dem  verträumten  Mädchen  Mirza  und  der  selbstbewusst
agierenden Prinzessin Gülnare durch ihre gewandte Darstellung
glaubhafte  Figuren,  bleibt  ihnen  auch  stimmlich  mit  einem
schlank-brillanten Ton nichts schuldig.

Von Endrik Wottrich als Rustan ist solches leider nicht zu
sagen: Mit der rezitativischen Deklamation hat der Tenor keine
Probleme, aber die Höhe im Freiheits-Jubel des ersten Aufzugs
bleibt stumpf und gaumig. Wottrich legt die Rolle eher im
Sinne eines virilen Tatmenschen an; der Aspekt des Träumers
erschöpft  sich  in  konventioneller  Wahnsinns-Gestik.  Rolf
Broman  ist  als  Massud/König  wenig  gefordert;  auch  Graham
Clark,  einst  in  Bayreuth  und  auf  allen  großen  Bühnen  als
Charaktertenor gefeiert, bringt als stummer Kaleb nur ein paar
Töne ein – dafür aber eine auratische Bühnenpräsenz.

Mit  deutlichem  Registerbruch  bewirbt  Anjara  I.  Bartz  als



zombiehaftes  Altes  Weib  ihren  „schaumigen  Saft“,  mit  dem
Rustan den greisen König von Samarkand ums Leben bringen wird.
Mark Morouse bringt einen kernigen Bariton ein. An dieser
Rolle zeigt sich exemplarisch die kraftlose Ambivalenz der
Regie Webers: Morouses Zanga ist frei von den Klischees des
Dämonischen. Doch wer er denn dann sei, wird in der Anlage der
Rolle nicht klar, die sich eher an drolligen Dienerfiguren als
an  den  zwielichtigen  Geschöpfen  unheimlicher  Zwischenwelten
orientiert.

So bleibt als Resümee: Das Theater Bonn hat sich unter seinem
neuen Intendanten Bernhard Helmich trotz gekürzter Zuschüsse
und einer niederschmetternden kulturpolitischen Situation in
der Stadt nicht nur mit dieser mutigen Produktion (der mit
Massenets  „Thais“  am  18.  Mai  die  nächste  Rarität  folgt)
vorteilhaft positioniert. Mit einer profilierteren Regie wäre
dem Experiment sicherlich mehr Erfolg beschieden gewesen.

Tod an der Front: Kunsthalle
Bielefeld  erinnert  an
Weltkriegsopfer  Hermann
Stenner
geschrieben von Werner Häußner | 31. März 2014
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Hermann  Stenner:
Skizze  zu  einem
Selbstbildnis,  1912.
Sammlung Bunte. Foto:
Kunsthalle Bielefeld

Er wurde gerade einmal 23 Jahre alt: Der gebürtige Bielefelder
Hermann Stenner starb im Dezember 1914 an der Ostfront. Ein
Opfer des Ersten Weltkriegs wie andere Künstler auch, etwa
August  Macke  oder  Franz  Marc.  Die  Bielefelder  Kunsthalle
zeichnet nun in einer großen Ausstellung zum ersten Mal die
nur fünfjährige Schaffenszeit Stenners nach. „Er wäre einer
der  besten  Maler  Deutschlands  geworden“,  schrieb  sein
Studienfreund Willi Baumeister noch 1950 rückblickend an die
Familie.

Über 250 Gemälde, Aquarelle, Zeichnungen und Grafiken stellen
Stenners  Arbeiten  in  den  Kontext  seiner  Zeitgenossen.  47
Künstler,  von  Max  Ackermann  bis  Josef  Alfons  Wirth,  der
ebenfalls  1916  dem  Krieg  zu  Opfer  fiel,  umfasst  die
Ausstellungsliste.  Darunter  sind  prominente  Namen  wie  Max
Liebermann, Emil Nolde, Christian Rohlfs oder Oskar Schlemmer,
aber  auch  Stenners  Schicksalsgefährten  August  Macke,  Franz
Nölken oder Hermann Stemmler.

Die rund 400 Exponate der Ausstellung mit dem Titel „Das Glück

http://www.kunsthalle-bielefeld.de


in der Kunst. Expressionismus und Abstraktion um 1914“ stammen
aus der Sammlung des Bielefelders Hermann-Josef Bunte. Sie
wird erstmals in großem Umfang öffentlich gezeigt. Der bis zur
Emeritierung  an  der  Universität  der  Bundeswehr  Hamburg
lehrende  Rechtswissenschaftler  hat  seit  1974  mit  dem
Schwerpunkt auf dem Œuvre Stenners gesammelt. Buntes Sammlung
ist inzwischen die größte im Privatbesitz zum Werk des früh
verstorbenen  Bielefelder  Künstlers,  der  mehr  als  1.700
Gemälde, Aquarelle und Zeichnungen geschaffen hat.

Hermann  Stenner:
Kaffeegarten  am  Ammersee,
1911. Sammlung Bunte. Foto:
Kunsthalle Bielefeld

Die Ausstellung „Das Glück in der Kunst. Expressionismus und
Abstraktion um 1914“ ist in der Bielefelder Kunsthalle bis 3.
August zu sehen. Ein umfangreicher Katalog enthält Texte von
Herausgeberin Jutta Hülsewig-Johnen, Alexander Klee, Uwe M.
Schneede und anderen Autoren. Die gebundene Ausgabe mit etwa
300 Seiten, angekündigt für April, erscheint im Kerber Verlag
und kostet im Buchhandel 39,95 Euro.

Die Kunsthalle Bielefeld ist Dienstag bis Freitag und Sonntag
von 11 bis 18 Uhr, Mittwoch von 11 bis 21 Uhr und Samstag von
10  bis  18  Uhr  geöffnet.  Der  Eintritt  kostet  8,  für
Ermäßigungsberechtigte 4 Euro. Zur Ausstellung gibt es ein
umfangreiches  Rahmenprogramm,  unter  anderem  einen



Ausstellungsrundgang mit Hermann-Josef Bunte am 16. April, ein
Kurzseminar  über  Hermann  Stenner  am  2.  Mai,  ein  Konzert
(„BilderKlang“) am 5. Mai und eine Lesung aus Hermann Stenners
Briefen am 11. Juni.

Info: www.kunsthalle-bielefeld.de

Kent Nagano und Kit Armstrong
überraschen  in  Essen  mit
Berlioz und Liszt
geschrieben von Werner Häußner | 31. März 2014

Kent Nagano. Foto: Leda and
St-Jacques/Sony Classical

Über  dem  Konzert  stand  nicht  die  glutvoll  goldene  Sonne
Italiens,  sondern  das  kühle  blaue  Licht  des  griechischen
Gebirges.  Kent  Nagano  und  das  Orchestre  symphonique  de
Montréal  durchleben  in  der  Essener  Philharmonie  Hector
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Berlioz‘  „Symphonie  fantastique“  nicht  als  fiebriges
Passionsstück. Sie richten den Blick auf die Exaltationen,
Leidenschaften  und  Schmerzen  dieser  ur-romantischen
Komposition, als säßen sie auf den Rängen eines Amphitheaters,
während unten eine Tragödie spielt. Eine erhabene Tragödie,
kein heißblütiges Melodram.

Kent Nagano hat einen höchst präzisen, höchst reflektierten
Zugang zu solchen Werken. Er ist kein „Bauch“-Musiker, der
sich in die elegischen und grotesken, die hochfahrenden und
depressiven Seiten hineinwirft, die Berlioz in fünf Sätzen
aufblättert. Er betrachtet diese Seelen-Landschaft nicht, als
habe sie Eugene Delacroix mit sattfarbigem Schwung auf die
Leinwand geworfen, sondern als habe – sagen wir einmal – der
Goethezeit-Maler  Jakob  Philipp  Hackert  eine  ordentlich
gegliederte, kühl beleuchtete Landschaft gemalt.

Oder,  musikalisch  gesprochen:  Bei  Nagano  führt  eher  der
lichte,  erhabene  Tonfall  des  von  Berlioz  hochverehrten
Christoph  Willibald  Gluck  Regie,  nicht  der  brodelnde
Hexenkessel eines Franz Liszt. Frisch und durchsichtig wirkt
der  Klang  des  Orchesters  aus  Montréal.  Hier  interessieren
Entwicklungen, Dissoziationen von Klang und Form, Reibungen
und Verschränkungen des Materials. Kochende Emotionen, Wahn
und Rausch, Bizarres und Magisches treten unter diesem nahezu
perfekt  gestalteten  Klanggewand  nicht  offen  hervor:  Es
scheint, als verhülle ein kostbar-leicht gewebter Stoff ihre
brutale Unmittelbarkeit.

Wer sich auf diesen distanzierten Zugang zu Berlioz einlässt,
muss zunächst Askese üben: Das Idyllische und das Fiebrige im
zweiten Satz haben keine Farbe. Der „Szene auf dem Lande“
fehlt  der  melancholisch  träumende  Duft,  den  eine
spannungsreiche  Agogik,  das  Spiel  mit  Pause,  Fermate  und
melodischem Bogen erzeugt. In der psychedelischen Wahnwelt des
Finalsatzes  sind  weder  die  klanglichen  Extreme  etwa  von
Klarinette  und  Fagott  ausgereizt,  noch  spielt  das  –
ausgezeichnet disponierte – Blech mal so richtig „dirty“.



Aber die Belohnung lässt auch nicht auf sich warten: Nagano
weiß ja, was er tut, sein Tauschgeschäft zeitigt Früchte. Er
führt  konsequent  weiter,  was  einst  Lorin  Maazel  mit  dem
Sinfonieorchester  des  Bayerischen  Rundfunks  schon  einmal
durchexerziert  hat:  Gegen  alle  Kritik  an  den  formalen
Dispositionen gibt er Berlioz vor dem Hintergrund Beethovens
die Würde als Symphoniker zurück. Hier erklingt eben nicht
romantische Stimmungsmusik, sondern trotz aller „idée fixe“
ein auch aus seiner Form heraus faszinierendes Werk. Und um
diese Erkenntnis nicht durch den überwältigenden Effekt zu
übertönen, übt Nagano überlegte Zurückhaltung. Die Münchner
mochten ihn deswegen nicht – aber wer sagt, dass an der Isar
das Urmaß musikalischen Denkens definiert wird?

Mit dem 21jährigen Kit Armstrong hat Nagano einen Partner für
Franz Liszts Zweites Klavierkonzert gefunden, der es ihm in
der  Verweigerung  des  Naheliegenden  gleich  tut.  Hei,  wie
könnten die Finger fliegen, wie könnte das Pathos prunken, wie
könnte der mondäne Virtuose sein Publikum becircen! Nichts
dergleichen bei dem sehr ernsten, einmal zu reif, dann wieder
fast kindlich schüchtern wirkenden Armstrong: Wie absichtslos
verwebt er die Arpeggien des Beginns aufs Delikateste mit dem
Orchester.

Wie glücklich geben und nehmen sich die Musiker aus Montréal
und der Solist die Motive und Stimmungen gegenseitig weiter.
Wie geschmackvoll finden sich die kontrollierte Noblesse des
Pianisten und der fein-sonore Ton des Solo-Cellos zu intimer
Salonmusik zusammen. Hier wird eher über Liszt meditiert als
Material  lustvoll  ausgestellt.  Für  jeden  Freund  saftigen
Musizierens enttäuschend, wer aber subtile Zwischentöne und
einen  moderat-unkonventionellen  Zugang  liebt,  wird  reich
beglückt.  Auch  in  seiner  Zugabe  hält  sich  Kit  Armstrong
konsequent  von  virtuosem  Auftrumpfen  fern:  eine  zart
sinnierende  Liszt-Miniatur  statt  einer  beifallheischenden
Glanznummer.

Mit Claude Viviers „Orion“ bringt das Orchester einen Blick



auf  Kanadas  zeitgenössische  Musik  mit:  Der  1948  geborene
Vivier  studierte  unter  anderem  in  Köln  bei  Karlheinz
Stockhausen,  ließ  sich  von  östlich-asiatischer  Musik
inspirieren und kam 1983 durch einen Mord in Paris ums Leben.
Das knapp viertelstündige Werk, 1980 vom Montréaler Orchester
unter seinem damaligen Chef Charles Dutoit uraufgeführt, setzt
ausgiebig  Schlagwerk  ein,  aber  der  Solo-Trompete  ist
vorbehalten,  eine  Melodie  vorzustellen,  die  in  sechs
Abschnitten verarbeitet wird. Das klingt, wie es eben in den
achtziger Jahren geklungen hat: tonal gezügelt, klangverliebt
und in ahnungsvoller Ruhe meditierend. Ein Konzert, das in der
Sicht auf Berlioz wie auf Liszt aufschlussreich ent-täuschte.

Von der Ruhr nach Wien: Karin
Bergmann  am  Burgtheater,
Tomáš  Netopil  an  der
Staatsoper
geschrieben von Werner Häußner | 31. März 2014
Das Wiener Burgtheater hat sich in den letzten Wochen über
einen Mangel an Schlagzeilen nicht beklagen können – wohl aber
über ihren Inhalt: ein weitreichender Finanzskandal, dubiose
Praktiken  in  der  Geschäftsführung,  der  Rausschmiss  von
Direktor  Matthias  Hartmann,  das  Bekanntwerden  üppiger
Zusatzgagen  und  Produktionskosten,  drohende
Steuernachzahlungen  in  Millionenhöhe,  ebenso  ein  deftiges
Minus in der Bilanz. Nun soll es eine Frau aus dem Revier
richten: Karin Bergmann leitet das größte Ensembletheater der
Welt interimistisch bis 2016. Die 60jährige, die sich selbst
als  „Theaternarr  seit  Jugendtagen“  beschreibt,  stammt  aus
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Recklinghausen. Zum ersten Mal steht mit Bergmann eine Frau an
der Spitze des Burgtheaters.

Aus  Recklinghausen
nach  Wien:  Karin
Bergmann.  Foto:
Reinhard  Werner,
Burgtheater

Das Ensemble habe sie mit tosendem Applaus begrüßt, hieß es in
der österreichischen Presse. An der Burg ist Bergmann keine
Unbekannte:  Sie  kam  schon  1986  mit  Claus  Peymann  als
Pressesprecherin  ans  Haus.  1993  holte  sie  Intendant  Rudi
Klausnitzer als Pressesprecherin und Direktionsmitglied an die
Vereinigten  Bühnen  Wien,  bis  sie  1996  in  den  gleichen
Funktionen zu Klaus Bachler an die Volksoper Wien wechselte.

Als Bachler 1999 an das Burgtheater berufen wurde, nahm er
Karin  Bergmann  als  stellvertretende  Direktorin  mit.  2008
übernahm er parallel zum Burgtheater die Münchner Staatsoper;
Bergmann führte für ihn in Wien die Geschäfte und organisierte
den Übergang zur Matthias Hartmann, bei dem sie als seine
Stellvertreterin noch in der ersten Spielzeit 2009/10 blieb.
Bergmanns  Theaterlaufbahn  hatte  1979  unter  Peymann  am
Schauspielhaus  Bochum  begonnen.



Für  die  Interims-Direktorin  geht  es  nun  darum,  das
wirtschaftlich  schlingernde  Haus  zu  stabilisieren  und  die
Spielzeit 2014/15 zu planen. Ob sie sich für die Zeit nach
2016  auf  die  Burgtheater-Direktion  bewerben  wird,  ließ
Bergmann im Interview noch offen.

Tomás  Netopil  dirigiert  in
Wien und Dresden. Foto: TUP

Auch für Tomáš Netopil zeigen die Wegweiser nach Wien: Der
Essener  Generalmusikdirektor  debütiert  an  der  Wiener
Staatsoper.  Am  5.,  10.  und  13.  September  leitet  er  drei
Aufführungen  von  Antonín  Dvořáks  „Rusalka“  mit  Kristine
Opolais als Rusalka und Piotr Beczala als Prinz. Auch die
Dresdner Semperoper hat eine Neuproduktion mit Netopil am Pult
angekündigt: Am 18. Oktober hat an der Elbe Leoš Janáčeks „Das
schlaue Füchslein“ in einer Regie von Frank Hilbrich Premiere,
bis 9. Dezember folgen sechs weitere Aufführungen.

Man  wird  sehen,  ob  Netopil  die  „Rusalka“  auch  nach  Essen
bringen wird – in seine Linie slawischer Opern würde das Werk
passen. Freilich war „Rusalka“ erst 2012 in Gelsenkirchen zu
sehen: Aus dem breiten slawischen Repertoire gäbe es durchaus
Werke, die seit Jahren nicht – oder noch nie – im Ruhrgebiet
zu erleben waren.

http://www.semperoper.de/
http://www.revierpassagen.de/8919/kleine-nixe-mit-groser-sehnsucht/20120502_2237


Kein  Wunsch  bleibt  offen:
Essener  Philharmoniker
erkunden  die  „russische
Seele“
geschrieben von Werner Häußner | 31. März 2014

Der Dirigent Kirill
Karabits.  Foto:
Sussie  Ahlburg

Eines muss man dem neuen Essener Generalmusikdirektor Tomáš
Netopil  lassen:  Die  Programme  der  Sinfoniekonzerte  sind
abwechslungsreich  geworden  und  verlassen  sich  nicht
vornehmlich  auf  den  –  durch  häufige  Aufführung  eher
abgewetzten als aufpolierten – Glanz gängiger „Meisterwerke“.
Statt beim Stichwort „Russische Seelenklänge“ wieder einmal
bei  Tschaikowsky  herumzuschwelgen,  bot  das  siebte
Sinfoniekonzert  der  Philharmoniker  mit  Mussorgsky  (in  der
Überformung  durch  Nikolai  Rimski-Korsakow),  Skrjabin  und
Rachmaninow  wahrhafte  Seelen-Musik  aus  der
geistesgeschichtlich  spannenden  Epoche  vor  dem  Ersten
Weltkrieg.
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„Seele“ also nicht gleichgesetzt mit Sentiment, sondern in
ihren rätselvollen Tiefen erforscht durch Kompositionen, die
dem Symbolismus der Literatur und Bildenden Kunst und der
radikalen philosophischen Selbstbespiegelung eines Friedrich
Nietzsche anverwandt sind. So geht Programm!

Insofern ist es auch konsequent, von Modest Mussorgskys „Eine
Nacht  auf  dem  kahlen  Berge“  nicht  die  kühne,  schroffe
Urfassung zu spielen, sondern Rimski-Korsakows luxuriöse, aber
auch glättende Version. Dennoch: Es bleiben genug exzessive
Orchesterfarben, rhythmische Grotesken, grelle Entladungen, um
die Essener Orchestermusiker ihr Können vorführen zu lassen.
Der Dirigent des Abends, Kirill Karabits, gehört unter den
vielen neuen Kapellmeistern, die in Essen für Abwechslung und
Qualitätssicherung  sorgen  sollen,  zu  den  erfreulicheren
Gästen: Er bringt offenbar das Gespür und die Technik mit,
Schärfe  und  Konturen,  Farben  und  dynamische  Steigerungen
detailliert  und  dennoch  im  Überblick  zu  entfalten.  Vom
lauernden Pianissimo bis zur Eruption glutheißer Klang-Lava
hat Karabits den opulenten Apparat im Griff.

Körperlich-erotische Musik

Das gilt auch für Alexander Skrjabins „Poème de l’extase“. Der
kühne  Eigenbrötler  unter  den  russischen  Komponisten  wollte
seine eher symbolistisch als programmatisch gedachte Vierte
Symphonie nicht nur schöngeistig aufgefasst wissen. Anspannen,
aufheizen, explosives Entladen: Skrjabin fasste das in eine
vor hundert Jahren als extrem, verrückt und manchmal auch zu
offensichtlich körperlich-erotisch eingeschätzte Musik. Noch
heute reißt das musikalisch frei dem Klang und dem Rausch
huldigende Werk von 1908 in den Strudel seiner Exaltation mit.

Karabits hat den Überblick über ein noch einmal gewachsenes
Orchester-Rund zu wahren und macht schon mit den einleitenden
heiklen  Pianissimo-Strukturen  klar,  wie  umsichtig  er  den
Philharmoniker  helfen  würde,  aufeinander  zu  hören  und  die
Balance des fragilen Klangs zu finden. Und im Gegensatz zu



Mikhail Pletnev, der Skrjabins berauschend-ekstatischen Sabbat
im November 2012 in Essen dirigiert hat, findet Karabits die
drängende  dynamische  Energie,  um  der  Steigerungsdramaturgie
des Werks gerecht zu werden. Dass sich die wirbelnde Unruhe
und  die  fiebrige  Poesie  zwischendurch  erschöpfen,  die
klangfarblichen Effekte verblassen, hat wohl weniger mit der
konzentrierten Ausführung durch die Philharmoniker als mit dem
Werk selbst zu tun: übersteigerte Reize stumpfen schnell ab.

Und um die Philharmoniker in der Schwelgerei des Klangs und
das  Konzert  in  der  Kulmination  des  ideellen  Konzepts  zum
Höhepunkt zu führen, steht am Ende Sergej Rachmaninows Chor-
Sinfonie „Die Glocken“ (op. 35) – ein wegen seines gewaltigen
Aufwands nicht eben häufig aufgeführtes Werk. Verpflichtet dem
morbid-üppigen Luxus eines Zeitalters, das selbstbewusst allen
musikalischen  Möglichkeiten  gebietet;  affiziert  von  einem
Symbolismus, der sich wohlig in die Schauer untergründiger
Ahnungen  kuschelt;  aber  auch  verstört  vom  existenziellen
Grauen eines Edgar Allan Poe, dessen gleichnamiges Gedicht die
programmatische  Basis  der  entfesselten  Musik  bildet.  Die
Glocken sind ja nicht nur Träger von Klang: Sie stehen für die
Lebensstationen  des  Menschen  und  sie  sind  Mahner  an
verborgene,  abgründige,  jenseitige  Sphären  –  man  mag  sie
tiefenpsychologisch  zu  fassen  versuchen  oder  religiös  zu
ergründen.

Muster an Präsenz und Präzision

Karabits  sucht  und  findet  die  klanglichen  Entsprechungen
dieses geistigen Programms in impressionistischer Lyrik und in
imperialem Auftrumpfen. Anders als Simon Rattle, der auf CD
eine  intellektuell  durchdrungene,  aber  klanglich  zur  Dürre
neigende  Version  vorgelegt  hat,  scheut  der  in  Kiew
ausgebildete Dirigent der Essener Aufführung den Klang als
Träger  des  Ausdrucks  nicht.  Das  ist  kein  Gegensatz  zu
Präzision im Detail: die gespenstischen Spiccati des Beginns
gelingen  ebenso  wie  ein  unheimlich  starrer  Spieluhren-
Rhythmus; instrumentale Details sind expressiv eingearbeitet

http://www.warnerclassics.com/release/3255796,5099998451920/rattle-sir-simon-rachmaninov-symphonic-dances-the-bells


wie etwa die gestopften Trompeten des zweiten Teils, die den
Klangteppich  der  Streicher  pianissimo  mit  dem  Rauch  des
Unheimlichen  verschleiern.  Dass  Rachmaninow  eminent
theatralische und atmosphärische Musik geschaffen hat, wird
nicht geleugnet.

Und wieder einmal muss Alexander Eberle bescheinigt werden, zu
einem großen Moment beigetragen zu haben: Seine Chöre, der
Opernchor  des  Aalto-Theaters  und  der  Philharmonische  Chor
Essen, sind ein Muster an Präsenz und Präzision: Erst in dem
Summchor, der sich ortlos schwebend in den Klang mischt, dann
im dynamischen Aufwachsen, das den Klang der Stimmen wie einen
Riesenschatten über das Orchester legt.

Dass unter den Solisten die Tenorpartie zu leichtgewichtig
besetzt wird, scheint sich zu einer Tradition zu versteifen:
Alexey Sayapin kämpft gegen den – vom Dirigenten keineswegs zu
kräftig  entfalteten  –  Orchesterklang.  Sandra  Janušaité  hat
dieses Problem nicht, weil sie einen metallisch leuchtenden,
kraftvoll  vibrierenden  Sopran  einsetzt.  Alexander  Vassiliev
muss seinen eher baritonal als „schwarz“ gefärbten Bass in die
Höhe  treiben  –  und  schafft  das  ohne  Anspannung.  Klug
konzipiert und künstlerisch gelungen – bei so einem Konzert
bleibt kein Wunsch offen!

„Und in dem ‚Wie‘, da liegt
der  ganze  Unterschied“:
Camilla Nylund singt Richard
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Strauss in Essen
geschrieben von Werner Häußner | 31. März 2014

Camilla  Nylund.
Foto:  Markus
Hoffmann

So  etwas  nennt  sich  Pech:  Zum  zweiten  Mal  musste  Anja
Harteros, „Residence“-Künstlerin der Philharmonie Essen, ein
Konzert absagen. Eine hartnäckige Krankheit hat ihren Auftritt
unmöglich gemacht. Als Einspringerin kam Camilla Nylund an die
Ruhr – und die blonde Finnin als „Ersatz“ anzusprechen, wäre
mehr als ungerecht.

Im  Gegenteil:  Häufiger  als  Harteros,  die  sich  auf  das
italienische  Fach  und  2013  fast  ausschließlich  auf  Verdi
konzentriert hat, singt Nylund seit Jahren Strauss: Ariadne in
Frankfurt, Salome und Feldmarschallin in Wien, Chrysothemis in
Amsterdam, Daphne in Dresden. In der Region war Nylund 2010 in
Köln im „Rosenkavalier“ zu erleben; demnächst singt sie Salome
in Philadelphia und Arabella in Hamburg – unter Essens Ex-GMD
Stefan Soltesz.

An ihn musste bei dem Konzert öfter denken, auch wer keine
Nostalgie pflegt: Unter Friedrich Haider waren die Essener
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Philharmoniker ziemlich weit weg von den raffiniert polierten
Klängen, die Soltesz bei Strauss zu modellieren pflegte. Schon
in der Szene der Ariadne „Ach, wo war ich? … Es gibt ein
Reich, wo alles rein ist…“ nahm Haider wenig Rücksicht auf die
eher  mit  lyrischer  Innigkeit  als  mit  dramatischer  Attacke
agierende Sängerin, ließ sie mit expansiver Energie zudecken.

Das Orchesterzwischenspiel aus der leider auch im Strauss-Jahr
2014 nicht gespielten launigen Miniatur „Intermezzo“ mag in
dem  verschmolzenen  Klangbild,  das  Haider  pflegt,  noch
hingehen. Aber im Schlussmonolog der Gräfin aus „Capriccio“
gewinnt das Orchester kein Profil, erstickt die leuchtende
Finesse  der  Instrumentation  in  dickem  Schwall,  treten  die
harmonischen Spannungen nicht hervor, die Strauss vor allem
durch die Holzbläser erzeugen will. Und Camila Nylund scheint
sich im Konversationston dieser Partie auch nicht wohl zu
fühlen: die Artikulation ist unscharf, der Stimme fehlen die
Farben,  um  dieses  Selbstgespräch  plausibel  und  beredt  zu
gestalten.

Auch nach der Pause bleibt’s eher wuchtig als elegant. Die
„Rosenkavalier“-Walzer poltern lieber lerchenauisch aufgebläht
als in silbriger Eleganz zu schweben. In den Finalszenen aus
„Arabella“ bleiben die Holzbläser wieder unterbelichtet. Und
unter  den  Ausschnitten  aus  Opern  von  Ermanno  Wolf-Ferrari
erreicht nur das Vorspiel zu den „Vier Grobianen“ diskrete
Eleganz; die Suite aus der Oper „Der Schmuck der Madonna“ –
die man auch gerne einmal auf der Bühne kennenlernen würde –
war weniger in die glühende Schärfe des italienischen Verismo
gekleidet als in einen breiig aufgetriebenen Klang.

Camilla Nylund präsentiert sich vor allem im Lyrischen als
exquisite Strauss-Sängerin. Ihre Stimme gebietet nicht über
die klangliche Expansion, die für dramatische Zuspitzung nötig
wäre, aber sie hat eine leuchtende Mittellage, eine natürlich
wirkende Noblesse im Ton und eine funkelnde Höhe. So singt
Nylund  eine  beredte  Feldmarschallin  und  eine  jugendlich
strahlende Arabella, der man abnimmt, dass ihre Liebe über



alle spießigen Niederungen ihrer Umgebung erhaben ist.

Das Theater, das Trauma und
der  Tod:  Das  Aalto-Theater
entdeckt  Bellinis  „La
Straniera“
geschrieben von Werner Häußner | 31. März 2014

Fremd und unnahbar:
Marlis Petersen ist
„die  Fremde“  am
Aalto-Theater
Essen. Foto: Thilo
Beu

Richard  Wagner  ist  als  Zwanzigjähriger  „La  Straniera“
begegnet. Das war 1833 am Stadttheater Würzburg, Bellinis Oper
war knapp vier Jahre vorher uraufgeführt worden, also eine
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aufregende Novität. Wagner erinnerte sich viel später noch an
diese  Oper,  1878,  als  sie  längst  aus  den  Spielplänen
verschwunden war: „Wirkliche Passion und Gefühl“ bescheinigt
er Bellinis Werk, und bemerkt süffisant, dass die „Herren
Brahms & Cie.“ nicht gelernt hätten, was er, Wagner, davon in
seine Melodie aufgenommen habe.

Leider  hat  Wagners  Wohlwollen  für  die  wohl  komplexeste
romantische Oper Bellinis das Werk nicht retten können: „La
Straniera“ bleibt bis heute, was ihr Titel bedeutet: „Die
Fremde“.  Hier  und  da  in  Italien  oder  beim  Wexford  Opera
Festival in Irland hat man sich ihrer erbarmt. Doch Folgen für
das Repertoire blieben aus. Und die Neuinszenierung im Juni
2013 in Zürich, angeregt und gesungen von Edita Gruberova, die
jetzt ins Aalto-Theater in Essen übernommen wurde und 2015 ans
Theater an der Wien weiterzieht, stand von Anfang an unter dem
Generalverdacht,  hier  werde  einer  alternden  Primadonna  ein
weiteres Belcanto-Vehikel zugestanden.

In Essen stand nicht die Preßburger Diva im Fokus. Das tut der
Wahrnehmung des Werks gut: „La Straniera“ ist nämlich nicht
anders auf seine Protagonistin zugeschnitten als etwa „Norma“
oder ein beliebiges anderes Werk der Epoche. Bellinis Oper ist
sparsam, zuweilen asketisch orchestriert; aber was zu hören
ist, atmet Finesse, bezaubert durch subtile Farben, schafft
nervöse  Spannung  und  verströmt  das  Fluidum  poetischer
Resignation,  aber  auch  kämpferischen  Aufbegehrens.  Bellinis
Raffinesse im Einsatz der schweifenden Tonarten, gepaart mit
einer höchst bewusst eingesetzten Dramaturgie, verbindet sich
mit  seiner  unkonventionellen  Melodik.  Sie  hat  schon  die
zeitgenössische  Kritik  begeistert  oder  verstört  –  und
Nachfolger wie Hector Berlioz und Richard Wagner zu höchstem
Lob animiert.

Bellinis  Aufbrechen  der  geschlossenen  Formen  entspricht
musikalisch  der  radikalen  Romantik  des  Librettos.  Felice
Romani  schafft  im  Einverständnis  mit  dem  Komponisten  die
gewünschten  „neuen  und  großartigen“  Szenen,  geeignet  zum



„Weinen, Schaudern und Sterben“. Doch diese Romantik hat – und
das  interessiert  uns  heute  –  eine  moderne  Seite:  „La
Straniera“ spricht davon, wie unmöglich es sei, ein Leben
linear und folgerichtig zu erzählen. Und vermittelt das Gefühl
der Fremdheit in einer Welt, in der die eigene Passion, der
eigene Lebensentwurf an unbezwingbaren Barrieren zerschellt.
Eine Welt zum Tode: Bellini und Wagner sind sich so fremd
nicht. Wovon anders spricht denn der „Tristan“?

Sehnsucht  über  den  Tod
hinaus:  Alaide,  die
„Staniera“  (Marlis
Petersen),  und  Arturo
(Alexey  Sayapin)  kommen
nicht voneinander los. Foto:
Thilo Beu

Christof Loy, gebürtiger Essener, der zum ersten Mal in seiner
Heimatstadt eine Regie übernommen hat, entdeckt noch andere
Aspekte: Zum Beispiel, dass die Handlung Elemente einer Krimi-
Story in sich trägt. Die Fremde, Alaide, muss ihre Identität
unter allen Umständen geheim halten: Sie ist die französische
Königin, die wegen Bigamie aus der Öffentlichkeit verschwinden
musste. Romani hat überraschende „coups“ geschickt platziert:
ein vermeintlicher heimlicher Liebhaber entpuppt sich als der
Bruder Alaides. Zwei vermeintlich Tote kehren zurück.

Am  Ende  wird  die  Identität  der  „Straniera“  effektvoll
enthüllt. Das löst das die Verwicklung nicht, sondern spitzt



sie unentrinnbar zu: Für Arturo, der auf die geheimnisvolle
Frau aus dem Wald eine existenziell unbedingte, alternativlose
Liebe projiziert, ist die Geliebte künftig unerreichbar: Damit
ist sein Tod durch eigene Hand erschütternd konsequent.

Einen  so  tragisch  in  seiner  überhitzten  Gefühlswelt
verbrennenden  Helden  kennt  die  italienische  Oper  selten.
Dieser Arturo ist im Rahmen des Geschehens ein glaubwürdiger
Charakter: ein Werther des romantischen Melodramma zwischen
egozentrierter  Radikalität  und  Realitätsverlust.  Alexey
Sayapin  gibt  der  Figur  unter  der  kundig-einfühlsamen  Hand
Christof Loys darstellerische Kontur. Selbst seine monochrome,
selten ganz frei schwingende Stimme passt zu diesem von einem
einzigen inneren Gefühlsbrand verzehrten Menschen.

Ein Geschehen zwischen Realität und theatraler Imagination: So
nähert sich Loy der Handlung, deren Kolportage-Bruchstücke und
verweigerte  Logik  meist  mit  Begriffen  wie  „krude“  abgetan
wird. Doch ein Alptraum, der sich monströs ins reale Leben
wälzt,  folgt  keiner  sauber  ausgezirkelten  Klassiker-
Szenenfolge.

Das Bühnenbild von Annette Kurz macht Elemente des Theaters
sichtbar:  hölzerne  Aufbauten,  Hänger,  Seilzüge.  Die
„romantischen“ Landschaften des Librettos sind als Bild-Zitate
präsent;  die  Waldhöhle  der  „Fremden“  auf  transparenten
Schleiern  ist  zitierter  romantischer  Topos  und  Mittel  der
Verschleierung zugleich. Die Kostüme von Ursula Renzenbrink
verharren in der Entstehungszeit der Oper, zitieren Figuren
wie Braut und Brigant, machen nicht den Versuch, aus ihnen
Menschen  einer  anderen  Epoche  zu  machen:  der  Abstand  des
„Melodramma“ von unserer Gegenwart bleibt unangetastet.



Das  Volk  als  bedrohliches
kollektives Wesen: Wer fremd
ist,  wird  ausgegrenzt  und
verfolgt. Foto: Thilo Beu

Loy  zeigt  aber  noch  einen  anderen,  bedrohlichen  Aspekt
jenseits der romantisch exaltierten Personen des Stücks: Der
Chor – von Alexander Eberle wieder vorzüglich einstudiert –
agiert als bedrohliches kollektives Wesen: die Fremde im Wald
wird beargwöhnt, ausgegrenzt, verdächtigt, verfolgt. Da wird
die „Hexe“ auch schon mal als Puppe aufgeknüpft. Die Meute des
Dorfes hat auch ihren Führer, den – mit leuchtender Klarheit
singenden – Osburgo (Benjamin Bernheim), ein Aufhetzer, von
dem eine direkte Linie zu Brittens „Peter Grimes“ zu ziehen
wäre.  Die  „Fremde“  ist  in  der  Konzeption  Loys  auch  die
„Andere“, die sich dem Anpassungs- und Erwartungsdruck der
Gesellschaft nicht beugen will – und kann.

Während Christof Loy also – wieder einmal – eine durchdachte
szenische  Auseinandersetzung  mit  der  romantischen
italienischen Oper bietet, bleibt die musikalische Seite im
Graben hinter diesem Niveau zurück. Josep Caballé Domenech,
neuer GMD der Oper Halle, bringt die Essener Philharmoniker
ungeachtet  vieler  solistischer  Glanzpunkte  nicht  auf  das
Niveau, das Stefan Soltesz mit seiner sensationellen Deutung
von Bellinis „I Puritani“ vor zehn Jahren erreicht hat. Das
ist keine Frage des versierten Handwerks, sondern zum Beispiel
eine der zu schematischen Agogik. Aber auch eine der Mischung
von Farben, die bei der aquarellnahen Transparenz der Musik im



Detail stimmen muss.

Ein  großer  Abend
für Marlis Petersen
als „La Straniera“.
Foto: Thilo Beu

Die  „Straniera“-Premiere  war  ein  großer  Abend  für  Marlis
Petersen. Ihr Sopran hat die fein melancholische Färbung, die
der  jugendlichen  Frische  einen  resignativen  Schleier
überwirft:  Im  Gesang  äußern  sich  Trauer  und  Qual  einer
gefangenen Seele. Aber die Sängerin kann auch voll Glanz und
Energie  den  Abstand  etwa  zum  zerbrechlichen  Wahnsinn  von
Donizettis Frauen wie „Linda di Chamounix“ oder „Lucia di
Lammermoor“  markieren.  Petersen  stehen  erfüllte
Phrasierungskunst und eine seelenvolle Geläufigkeit zu Gebot;
nur die Höhe bildet sie mit Druck am Gaumen und verfärbt damit
den Ton. Dennoch demonstriert die Sängerin, die unter anderem
in Wien als Traviata und Medea und in New York als Ophélie in
Thomas‘ „Hamlet“ brillierte, dass die Krise des Belcanto nicht
durchgängig ist und es keiner „Diva“ bedarf, um eine Oper wie
„La Straniera“ überzeugend zu besetzen.

Mehr Glück als Gram bereiten auch die anderen Sänger. Sie sind
weit mehr als Stichworte gebende Comprimari: Luca Grassi als



Valdeburgo versucht, seine Schwester zu schützen – auch vor
der wahnwitzigen Leidenschaft seines Freundes Arturo – und
wird so zu dessen Feind. Der Bariton singt mit kraftvollem,
klar fokussiertem Ton, die geschmeidige Linie gehört nicht zu
seinen Stärken. Ieva Prudnikovaite ist Isoletta – die Frau,
mit  der  Arturo  ein  geregeltes  Leben  im  gesellschaftlich
anerkannten Rahmen führen soll, und die er mit seiner in sich
selbst verkrümmten Liebesraserei brüskiert und tief verletzt.
Ihr fest gefügter Mezzo kontrastiert stimmlich treffend mit
der  ätherischen  Kantilenen-Deklamation  ihrer  unbezwingbaren
Rivalin. Mit „La Straniera“ ist dem Aalto-Theater eine der
wichtigsten  Premieren  dieser  Spielzeit  nicht  nur  in  der
Rhein/Ruhr-Region gelungen; es wäre dringen zu wünschen, dass
dieses  komplexe,  überraschende  und  für  eine  ganze  Epoche
exemplarische Werk nicht wieder achtlos beiseite gelegt wird.

www.aalto-musiktheater.de

Ohrenöffner: Lise de la Salle
bei  der  „Piano  Lecture“  in
der Essener Philharmonie
geschrieben von Werner Häußner | 31. März 2014
Was für eine Frage! Was wohl der Traum Chopins vom Klavier
gewesen sei? Der Musikjournalist Christoph Vratz stellte sie
zu Beginn der „Piano Lecture“ in der Essener Philharmonie. Und
Lise de la Salle, die noch kein Vierteljahrhundert auf ihren
zierlichen Schultern trägt, zog sich recht geschickt aus der
Affäre: Statt musikphilosophische Allgemeinplätze zu bemühen,
schwenkte  sie  um  auf  praktische  Fragen  des  Chopin-Spiels.
Gerade einmal, dass sie Chopins „Préludes“ als „revolutionary“
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bezeichnete.

Zum  Glück  konzentrierte  sich  dieser  erste  Teil  des
Sonntagvormittags  in  der  Philharmonie  dann  rasch  auf  die
aussagekräftigen Beispiele aus der Reihe der 24 Chopin’schen
„Préludes“,  von  denen  fraglich  ist,  ob  sie  als  „Zyklus“
gedacht waren – denn gespielt hat sie der Komponist selbst nie
als solchen. Es ging um die Eröffnung in C-Dur, die Lise de la
Salle als „informal“ bezeichnete: als steige der Interpret mit
einer absichtslosen Improvisando ins Spiel ein. Es ging um die
berüchtigte  Mazurka  Nummer  sieben,  die  Bellinis  berückende
Simplizität  mit  den  Problemen  eines  empfindungsreichen
Belcanto verbindet. Und es ging um den verstörenden Abschluss,
jenes d-Moll-Appassionato, über das André Gide im Programheft
zitiert wird: unerbittliche Verzweiflung.

Die „Lectures“ sind für die erfreulich zahlreichen Zuhörer im
zur Hälfte gefüllten Parkett des Alfried Krupp Saales ein
doppelter Gewinn: Sie kommen durch die Erläuterungen dem Werk
näher  und  sie  erleben  die  Künstler  nicht  alleine  als
Interpreten am Instrument. Das kundige Gespräch öffnet die
Ohren  und  lässt  bewusster  erleben,  was  sich  in  der  Musik
ereignet.

Im Falle der Chopin-Préludes ist das faszinierend vielfältig:
die atmende Dynamik etwa, die Lise de la Salle der Eröffnung
mitgibt; der Kontrast zwischen dem Einsatz der linken Hand im
meditativen Lento (Nr. 2) und der Rechten im lebendigen G-Dur
der Nr. 3. Das frappierende Konstrukt von Nummer vier, bei dem
die „Melodie“ nicht zu sich selbst kommt, sondern fragile
Brücken-Fragmente  zwischen  sich  harmonisch  entwickelnden
Akkorden bildet. Oder der Rausch des Allegro molto in D-Dur
(Nr. 5), bei dem der melodische Bogen in einem sprühenden
Wasserfall virtuosen Spielwerks vergeht.

Die junge französische Pianistin zeigt kundiges Einfühlen in
die Tiefen dieser Miniaturen; ein Faible für Chopin, das sie
bereits  mit  ihrer  Einspielung  der  vier  Balladen  (2010)



demonstriert  hat.  Dennoch  schien  der  Vormittag  in  der
Philharmonie nicht von ihrem glücklichsten Stern beschienen zu
sein: Die Figurationen im Bass des ersten Préludes blieben
mulmig, im gis-Moll-Presto (Nr. 12) fehlte der Rechten die
Kontur.  Aber  dafür  gestaltete  sie  die  Begleitung  des
ausgeprägt  melodischen  Basses  im  h-Moll-Lento  (Nr.  6)  mit
größtmöglicher Sensibilität, fand sie im E-Dur-Largo (Nr. 9)
zu erhabener Größe, kleidete das viel strapazierte Des-Dur-
Prélude Nr. 15 in pathosfreie Schlichtheit. Und demonstrierte
mit markantem Zugriff und famosem Gespür für die Linie, wo
Chopin-Nachfolger wie Liszt und Debussy – von dem eine Zugabe
erklang – anknüpften.

In der nächsten „Piano Lecture“ am Sonntag, 16. März, 11 Uhr,
spricht Christian Zacharias über die Frage, warum Schubert
eigentlich wie Schubert klingt, und spielt die Schubert-Sonate
B-Dur (D 960).

Zwischen  historischem
Spektakel  und  modischer
Revue:  Händel-Festspiele  und
Premieren  auf  deutschen
Bühnen
geschrieben von Werner Häußner | 31. März 2014
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Georg Friedrich Händel.
Stich  von  William
Bromley  nach  einem
Gemälde  von  Thomas
Hudson.

Intriganten und Tyrannen, Liebende und Leidende, Herrscher und
Heroen: Georg Friedrich Händels Opern bringen ein Personal auf
die Bühne, das denkbar weit von unseren Alltagserfahrungen
entfernt  ist.  Ihre  hochfahrenden  Affekte,  ihre  extremen
Leidenschaften wirken in einem Zeitalter, das sich – zumindest
vordergründig – leidenschaftslosem Pragmatismus verschreibt,
seltsam  überspannt,  die  Beziehungen  und  Verflechtungen
zwischen den Personen schematisch und vorhersehbar. Händel hat
42 Opern und 14 Pasticci, Bearbeitungen und fragmentarische
Bühnenwerke hinterlassen: Nach seinem Tode wurden sie nicht
mehr aufgeführt. Heute ist das anders.

2014 werden – so listet es die Website www.operabase.com auf –
weltweit  in  38  Städten  48  Händel-Produktionen  in  201
Aufführungen  gezeigt.  Damit  rangiert  Händel  zwar  hinter
Musiktheater-Giganten wie Verdi, Wagner oder Puccini, steht
aber nahe vor dem Anschluss an die statistische Spitzengruppe
der weltweiten Opernaufführungen.

Spätestens seit den Feiern zu Händels 300. Geburtstag 1985

http://www.operabase.com


gibt es ein neues Interesse an den Opern und für die Szene
geeigneten Oratorien der musikalischen Leitfigur aus Halle an
der  Saale.  Sicher,  Händel-Opern  wurden  seit  Ende  des  19.
Jahrhunderts hin und wieder ausgegraben, ehrfürchtig bewundert
von den Zeitgenossen wie wiederentdeckte Artefakte aus längst
vergangener Zeit: kunstfertig, aber fern und fremd. Und es gab
auch die Händel-Festspiele in Göttingen seit 1920 und Halle
seit  1922.  Aber  sie  waren  der  Initiative  einzelner
Enthusiasten entsprungen und begannen erst allmählich auf die
Theaterlandschaft auszustrahlen.

Händel-Renaissancen  gab  es  einige:  Nationalsozialistische
Kulturpolitiker  wollten  in  ihm  einen  deutsch-nationalen
Komponisten erkennen, die DDR entdeckte in ihm den Aufklärer
und  Erzieher  –  nachzulesen  in  den  Ergebnissen  einer
Forschungsgruppe, die sich seit 2010 in Halle mit der „Händel-
Rezeption in den Diktaturen des 20. Jahrhunderts“ beschäftigt
hat.  Doch  als  fester  Bestandteil  des  Repertoires  abseits
spezialisierter Festivals oder individueller Interessen sind
Händel-Opern  erst  seit  den  achtziger  Jahren  des  letzten
Jahrhunderts anzusprechen.

Woran  liegt  das?  Entdeckt  eine  Zeit,  in  der  postmoderne
Beliebigkeit,  kühle  Kalkulation  und  pragmatische
Selbstoptimierung den einsamen, leistungsorientierten Alltag
bestimmen, die maßlosen Emotionen der Händel’schen Opernhelden
wieder? Haben wir ein Gespür für die Grenzen der menschlichen
Selbstbestimmung zurückgewonnen – sichtbar etwa in der Debatte
um  Willensfreiheit  versus  genetische  oder  biochemische
Determination? Erkennen wir in den Personen auf der Bühne, die
im Netz ihrer Affekte und Passionen verstrickt ihre Freiheit
einbüßen,  die  an  den  unsichtbaren  Fäden  eines
undurchschaubaren  Schicksals  hängen,  unsere  eigene  Existenz
wieder: ausgeliefert an anonyme Großstrukturen, eingebunden in
unbeherrschbare Systeme, kontrolliert von dunklen Netzwerken,
unterworfen  modernen  Götzen,  getrieben  von  Beautywahn  und
Bankenkrise?



Das  neue  Interesse  für  Händel  hat  wohl  nicht  nur  mit
musikalischer  Entdeckerfreude  rund  um  die  historisch
informierte  Aufführungspraxis,  sondern  auch  mit  unserer
Befindlichkeit zu tun – wie unscharf solche Kategorien auch
sein mögen. Die postmoderne Spaßgesellschaft ließ sich in den
neunziger  Jahren  in  München  ihren  Händel  genießerisch  und
lasziv-ironisch  zurichten.  Das  ist  vorbei.  Die  Suche  nach
überzeugenden szenischen Lösungen führt über den Rückgriff auf
barocke  Affektdarstellung  in  Gestik  und  Bewegung  über
existenzielle  Zuspitzung  durch  das  Hässliche,  das
Fragmentarische, die Collage von Raum und Virtualität, etwa
durch Video und Licht, bis hin zur beziehungsreichen, ironisch
aufgebrochenen  Revue,  wie  sie  Stefan  Herheim  mit  „Serse“
(„Xerxes“)  in  Berlin  und  Düsseldorf  überaus  erfolgreich
vorgeführt hat.

Das  Karlsruher
Staatstheater. Foto: Häußner

Das historische Ausdrucksrepertoire für eine zeitgenössische
Expressivität  fruchtbar  zu  machen,  ist  ein  Ziel  der
Opernpremiere  bei  den  Karlsruhe  Händel-Festspielen  2014:
Regisseur Benjamin Lazar will die Sprache der Barockbühne ins
Jetzt transferieren. Er strebt keine Imitation an, sondern
schöpft  aus  alten  Wurzeln,  aber  mit  dem  Blick  des  21.
Jahrhunderts. Adeline Caron und Alain Blancot schaffen ihm
dafür Bühne und Kostüme für „Riccardo Primo“. Händels erste
Oper mit einem englischen Helden – König Richard Löwenherz –

http://www.staatstheater.karlsruhe.de/programm/haendel-festspiele/
http://www.staatstheater.karlsruhe.de/programm/info/1674/


wird ab 21. Februar als deutsche Erstaufführung im Rahmen der
Hallischen Händel-Ausgabe im Staatstheater Karlsruhe erklingen
– in einem Raum, der wie vor 300 Jahren von Hunderten von
Kerzen  erleuchtet  wird.  Der  international  beachtete
Countertenor Franco Fagioli übernimmt die Titelrolle, die bei
der  Uraufführung  1727  der  legendäre  Altkastrat  Senesino
gesungen hat.

Ab 1. März bringen die – seit 1978 bestehenden – Karlsruher
Händel-Festspiele  ein  Gastspiel  des  Mailänder
Marionettentheaters Carlo Colla & Figli: „Rinaldo“ ist wie
„Riccardo“  ein  Sujet  aus  der  Kreuzritterzeit  und  enthält
einige der populärsten Arien, die Händel je geschrieben hat.
Leider ist es den Karlsruher Festspielen nicht möglich, mit
Wiederaufnahmen ein Festspiel-Repertoire aufzubauen oder gar
die  Opernproduktion  ins  Repertoire  des  Staatstheaters
aufzunehmen.  Grund  sind  finanzielle  Kürzungen,  die  schon
einige Jahre zurückliegen – und deren Revision dem Land Baden-
Württemberg, immerhin eines der reichsten Bundesländer – gut
anstünde.

Laurence  Cummings,
Künstlerischer Leiter
der Göttinger Händel
Festspiele.  Foto:

http://www.staatstheater.karlsruhe.de/programm/info/1682/


Händel  Festspiele
Göttingen

Unter dem Thema „Herrschaftszeiten!“ widmen sich die Göttinger
Händel  Festspiele  2014  dem  300-jährigen  Jubiläum  der
Personalunion zwischen Großbritannien und „Kurhannover“: Georg
Ludwig bestieg als George I. 1714 den britischen Thron. Im
Zentrum der Festspiele in Göttingen steht die kaum gespielte
Oper „Faramondo“ über den legendären Stammvater der Merowinger
Faramund, die in Deutschland zuletzt 1976 in Halle zu sehen
war. Göttingen bringt das Werk in einer Inszenierung von Paul
Curran; am Pult steht der Künstlerische Leiter der Festspiele,
Laurence Cummings. Der Premiere am 31. Mai folgen bis 10.Juni
fünf weitere Vorstellungen.

Zum  Jubiläum  präsentieren  die  Händel-Festspiele  Halle  und
Göttingen einen gemeinsamen Zyklus von Kompositionen für die
britischen  Monarchen  aus  dem  Haus  Hannover.  Gleichzeitig
werden damit auch die populären Krönungshymnen Georg Friedrich
Händels in einen musikalischen Kontext gesetzt, das Spektrum
der Musik reicht von Psalmenvertonungen Henry Purcells bis zu
einer  konzertanten  Sinfonie  von  Johann  Christian  Bach.  So
erklingen am 30. Mai in der Jacobikirche Göttingen die Musik
zur Krönung Georges I. und am 7. Juni in der Stadthalle die
Coronation Anthems für George II.

Für  den  Abend  des  Pfingstmontag,  9.  Juni,  kündigen  die
Festspiele  eine  Uraufführung  an:  Das  „Oratorium  auf  das
Absterben des Königs von Großbritannien Georg I.“ des Händel-
Zeitgenossen  Johann  Mattheson  steht  im  Mittelpunkt  eines
Gastkonzertes  des  Händelfestspielorchesters  Halle.  Das  Werk
blieb  zu  Matthesons  Lebzeiten  auf  Wunsch  der  königlichen
Familie unaufgeführt. Mit dem Werk eröffnet Halle bereits am
5. Juni in der Marktkirche seine Händel-Festspiele. In Halle
steht ab 6. Juni die Oper „Arminio“ – als Erstaufführung nach
der Hallischen Händel-Ausgabe – auf dem Programm. Nigel Lowery
inszeniert, Bernhard Forck dirigiert.

http://www.haendel-festspiele.de/
http://www.haendel-festspiele.de/


Das  Opernhaus  in
Halle. Foto: Häußner

In Bad Lauchstädt, dem reizvollen Goethe-Theater vor den Toren
Halles, lässt sich die Karlsruher Version von „Riccardo Primo“
mit einer Inszenierung in einem kleinen, den Opern Händels
akustisch  entgegenkommenden  Raum  vergleichen:  Elmar  Fulda
setzt die Oper in Szene, die LauttenCompagney Berlin spielt
unter Wolfgang Katschner. Es singen Teilnehmer des Weimarer
Meisterkurses für Barockoper 2014 der Musikhochschule Franz
Liszt, Weimar. Auch die Oper „Almira“. Händels Erstling, wird
wieder aufgenommen: Als Höhepunkt der Festspiele 2013 gedacht,
die aufgrund des Hochwassers abgesagt wurden, hatte sie im
Herbst ihr Premiere am Opernhaus Halle. Dort erklingt sie am
11. Juni unter Leitung von Andreas Spering.

Und ein unterhaltsames Pasticcio aus Händels Feder – eine
Zusammenstellung vorhandener Musikstücke zu einem neuen Inhalt
– gibt es drei Mal in Bad Lauchstädt zu sehen: „Giove in Argo“
behandelt die amourösen Abenteuer des Göttervaters Jupiter.
Das Barockensemble l’arte del mondo unter Leitung von Werner
Ehrhardt bringt diese Rarität am 13., 14. und 15. Juni zu
Gehör; die Inszenierung besorgt Kay Link.

Einige Schlaglichter auf das Händel-Repertoire der Opernhäuser
zeigen,  dass  der  Opernfreund  inzwischen  aus  einer  reichen



Auswahl schöpfen  kann: beginnend in Aachen, wo am 6. April
der Klassiker „Alcina“ Premiere hat, über Essen, wo ab 19.
April in „Ariodante“ der Belcanto triumphiert, bis Hamburg, wo
ab 25. Mai „Almira“ unter Alessandro de Marchi an den Ort
ihrer Uraufführung (1705) zurückkehrt. In Magdeburg inszeniert
am 15. März Arila Siegert eine Oper mit Lokalbezug: „Ottone“.
Ihr Titelheld ist der mittelalterliche deutsche Kaiser Otto
II., bearbeitet hat das Werk kein Geringerer als Georg Philipp
Telemann.  Und  in  Ulm  hat  am  8.  Mai  ein  anderer  Händel-
Klassiker Premiere: „Serse“. 1924 in Göttingen wiederentdeckt,
ist sie eine der meistgespielten Bühnenwerke Händels – nicht
zuletzt  wegen  des  Arioso  „Ombra  mai  fú“,  das  als  „Largo“
fernab seiner musikdramatischen Funktion ein Eigenleben als
Wunschkonzert-Stück entwickelt hat.

Im  Gespinst  des  Irrealen:
Aribert  Reimanns  „Die
Gespenstersonate“ an der Oper
Frankfurt
geschrieben von Werner Häußner | 31. März 2014
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Aribert  Reimann,
Die
Gespenstersonate:
Dietrich  Volle
(Hummel)  und  Anja
Silja (Die Mumie).
Foto:  Wolfgang
Runkel

Phantome in der Oper: In Frankfurt haben sie Fleisch und Bein,
wenn auch nur Glasknochen und morbides Gewebe. Im Bockenheimer
Depot wehen sie durch Aribert Reimanns „Gespenstersonate“.

Die Kammeroper, 1984 bei den Berliner Festwochen uraufgeführt,
radikalisiert August Strindbergs gleichnamiges Drama mittels
einer Musik ohne Grund und Boden: geisterhaft irrlichternde
Motivfetzen, schwebende Flageoletts, nebulöse Streicher-Piani,
unwirklich schwebende Cluster, dazwischen Fragmente handfest
definierter Akkorde, genau umrissene, grelle Bläsereinwürfe,
polyphoner Tumult. Und dann die faulige Süße des Harmoniums,
ein Ton wie aus dem Geisterhaus im Disneyland.

Reimann  setzt  diese  Mittel  virtuos  ein:  die  klanglichen
Chiffren des Gespenstischen, des Unheimlichen, wie wir sie aus
entsprechenden Filmen kennen. Die Kraft der ins Unendliche
geweiteten tonalen und atonalen inneren musikalischen Bezüge.



Die immer wieder bezwingende Ausdrucksdichte seiner Erfindung,
wie sie von „Lear“ bis „Medea“ seine Opern zu Fixpunkten der
Musiktheater-Geschichte der letzten vierzig Jahre macht.

Das  Drama  –  vom  Komponisten  gemeinsam  mit  Uwe  Schendel
eingerichtet – ist ein merkwürdiger Zwitter, erinnert an die
psychologisch aufgeladenen Sozialdramen, aber auch an den in
Mystizismus  und  Okkultismus  versinkenden  späten  Strindberg.
Die Frankfurter Inszenierung von Walter Sutcliffe leugnet das
nicht. Kaspar Glarners Bühne, ein Talboden zwischen den beiden
Abhängen der einander gegenübergebauten Besuchertribünen, mimt
im kalten Licht Joachim Kleins ständig Realismus – und bricht
ihn immer wieder ins Absurde. Die Villa Direktor Hummels steht
als fein detailliertes Gebäude da, entlarvt sich aber als
abgründiges Modell eines von unwirklichen Gestalten bewohnten
Hauses. Sessel und Möbel fahren auf und ab, werden aus dem
Untergrund  ausgespuckt  und  verschwinden  im  Irgendwo.  Ein
Schrank  dient  als  Habitat,  als  sei  das  die
selbstverständlichste  Sache  der  Welt;  bewohnt  wird  er  von
einer „Mumie“. E.T.A. Hoffmann ist amalgamiert mit Maurice
Maeterlinck und Alice im Wonderland.

Tod  im  Hyazinthen-Gitter:
Szene  aus  Reimanns  „Die
Gespenstersonate“  an  der
Oper  Frankfurt.  Alexander
Mayr als Student Arkenholz,
Barbara  Zechmeister  als
Fräulein.  Foto:  Wolfgang



Runkel

Schein  oder  Sein:  Die  Frage  bleibt  unbeantwortbar.  Das
Libretto,  eine  obskure  Geschichte  aus  gespenstischen
Täuschungen,  Schein-Realitäten,  beziehungsreich  verrätselten
Erläuterungen, monströsem Trug und symbolistischem Raunen. Die
Handlung, eine nicht nacherzählbare Verstrickung der Personen
in eine mörderische Vergangenheit, in Unsagbares, Verdrängtes,
Irreales,  Pathologisches.  Die  Personen  selbst,  Untote,
Vampire, Wiedergänger, halbreale Irrende zwischen Räumen und
Zeiten.

Sutcliffe  bemüht  sich  um  größtmögliche  Klarheit,  ohne  die
klebrige Geheimnislast des Gespinstes wegaufklären zu wollen.
Absurdes  kommt  daher,  als  sei  es  alltäglich  real;  banale
Vorgänge  werden  weggesogen  in  eine  unheimliche  Sphäre  des
Irrealen.  Als  „Mumie“  etwa,  im  grauen  Glanz  brüchigen
Kleidergespinstes, setzt Anja Silja ihre ganze Bühnenerfahrung
ein,  changiert  zwischen  dem  erbarmungswürdigen  psychischen
Elend  einer  verlebten  Frau,  dem  grotesken  Irrsinn  einer
Greisin  und  der  schrankenlosen  Wahrhaftigkeit  eines
desillusionierten  Lebensrückblicks.

Direktor Hummel, Intrigant, Mörder und Verdränger, erinnert
bei dem auch stimmlich großartigen Dietrich Volle eher an die
patriarchalischen  Sozialstudien  Strindbergs  aus  seiner
naturalistischen Phase – mit einem Dreh ins Fantastische, der
die  unheimlichen  Seiten  der  Figur  noch  verstärkt.  Brian
Galliford als Oberst gehört auch in diese Kategorie der Väter,
deren wohlanständig gesetzte Fassade Abgründe verdeckt. Martin
Georgi (Konsul) und Nina Tarandek (Dunkle Dame) lassen durch
ihr überlegtes Spiel im Gespenster-Souper erfahren, dass sie
nur  noch  als  geisterhafter  Nachhall  einer  einst  gelebten
Existenz durch den Raum des Spiels klingen.

Einen dämonischen Zug bringen die „dienstbaren Geister“ mit:
Bengtsson, der wissende Bediente des Oberst, aalglatt gespielt
und  schmierig  gesungen  von  Björn  Bürger;  Johansson,  das



unterwürfige Faktotum Hummels, von Hans Jürgen Schöpflin als
undurchschaubare  Gestalt  angelegt;  die  Köchin,  Stine  Marie
Fischer, die sich als unheilvolle Vampirin als Gegenprinzip
zum Leben profiliert, das im „Hyazinthenzimmer“ zaghaft zu
keimen versucht. Auch das Milchmädchen, angeblich einst Opfer
Hummels, gehört in diese Reihe: Kristina Schüttö gibt es als
zerbrechliches Zwischenwelt-Wesen.

Verlorene Zeichen der Hoffnung

Beziehungsreich  das  Bild  des  Hyazinthenzimmers  im  dritten
Bild,  eine  weiße  Gitterstruktur,  halb  Gefängnis,  halb
Zufluchtsort. Die Blumen, in der herkömmlichen Floral-Symbolik
für Lebensfreude, Genuss und Zukunftsglück, stehen hier als
verlorene  Zeichen  einer  Hoffnung,  die  sich  nicht  erfüllt.
Nicht für das Fräulein, wieder einmal brillant gestaltet von
Barbara Zechmeister, das sich nicht aus dem unheilvollen Trug
ihrer Existenz lösen kann, ohne sein Leben zu verlieren. Und
auch nicht für den Studenten Arkenholz, dessen hybriden hohen
Tönen  –  diese  Grenzüberschreitungen  der  Stimme  sind  eine
expressiv sein wollende Marotte Reimanns – Alexander Mayr sich
mit  verzweifelt  gebildeten  Falsett-Bemühungen  zu  stellen
versucht. Der junge österreichische Tenor ist auf den Spuren
der alten, vergessenen Technik der „voce faringea“, hat aber
ohrenscheinlich ihr Geheimnis noch nicht entschlüsselt.

Das  Kammerorchester  aus  achtzehn  Solisten  führt  Karsten
Januschke  ebenso  wie  die  Sänger  sicher  durch  Reimanns
Partitur-Irrgarten.  Der  atmosphärische  Klang,  das  scheinbar
improvisierend hingeworfene Detail, die präzise Reaktion auf
eine bewusst „unnatürliche“ Phrasierung sind bei ihm in besten
Händen. Reimanns „Gespenstersonate“ – in der Region bisher in
Köln, Münster und Bonn erschienen – könnte in dem seltenen
Genre eine Chance haben, sich auch dreißig Jahre nach der
Uraufführung im Repertoire zu verankern – neben Philip Glass
„Fall of the House of Usher“, Benjamin Brittens „The Turn of
the Screw“ und den leider immer noch unterschätzten frühen
Ausformungen der Geisteroper, Heinrich Marschners „Der Vampyr“



und „Hans Heiling“.

Neuer Domorganist in Essen –
der jüngste in Deutschland
geschrieben von Werner Häußner | 31. März 2014

Neuer Domorganist in Essen:
Sebastian  Küchler-Blessing.
Foto: Monika Lawrenz

Sebastian  Küchler-Blessing  ist  der  jüngste  Domorganist
Deutschlands:  Ab  1.  Februar  ist  der  26jährige  für  die
Orgelmusik  an  der  Kathedralkirche  des  Ruhrbistums  Essen
verantwortlich. Der Preisträger mehrerer Orgelwettbewerbe ist
Nachfolger von Jörg Schwab, der an das Münster in Freiburg
wechselte.  Küchler-Blessing  spielt  erstmals  am  Sonntag,  2.
Februar, 10 Uhr, im Gottesdienst im Essener Dom.

Der  junge  Orgelvirtuose  lernte  mit  fünf  Jahren  das
Klavierspiel und feierte früh Erfolge beim Wettbewerb „Jugend
musiziert“.  Ab  2003  wurde  er  von  Sontraud  Speidel  an  der
Karlsruher  Musikhochschule  unterrichtet  und  war  Jungstudent
bei  Christoph  Bossert  und  Edoardo  Bellotti  an  der
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Musikhochschule Trossingen. Seit 2007 studierte er in Freiburg
Kirchenmusik und Musiktheorie, zuletzt in der Solistenklasse
von Martin Schmeding.

Der neue Domorganist gibt europaweit Konzerte und war auch
schon in der Philharmonie Essen und im Konzerthaus Dortmund zu
Gast. Die Dortmunder Mozart Gesellschaft förderte ihn 2012/13
als Stipendiat. 2012 war er mit dem Orchestra Mozart Bologna
unter  Claudio  Abbado  auf  Tournee.  Küchler-Blessing  gewann
unter  anderem  den  Mendelssohn-Preis,  den  ersten  Preis  der
Internationalen Orgelwoche Nürnberg und den zweiten Preis beim
Leipziger Bach-Wettbewerb 2012. Er ist auch Preisträger der
Improvisationswettbewerbe  Schwäbisch  Gmünd  und  Herford.  Im
März 2014 erhält er den neugeschaffenen Arthur-Waser-Preis des
Luzerner  Sinfonieorchesters,  eine  der  höchstdotierten
Auszeichnungen der Schweizer Musikszene.

Etüden  und  Entlegenes:
Klavier-Festival  Ruhr  2014
mit  überzeugenden
Programmlinien
geschrieben von Werner Häußner | 31. März 2014
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Klavier-Festival
Ruhr, Leitmotiv 2014
(c)  Norbert
Hüttermann

Der arme Karl Czerny. Er hat das Beste gewollt und sich für
immer  auf  einen  undankbaren  Platz  in  der  Musikgeschichte
gebannt: Seine Etüden gelten als Schreckgespenst für jeden
Klavierschüler,  seine  seriösen  Kompositionen  stehen  im
Schatten des bieder Bemühten. So gibt das Klavier-Festival
Ruhr 2014 zwar der Etüde als Gattung einen besonderen Platz im
Programm,  aber  der  Etüden-Protagonist  aus  Wien  kommt  im
Programm nicht vor.

Die ursprünglich als technische Übungsstücke gedachte Form der
Klavierkomposition  bildet  nicht  umsonst  eine  der  fünf
Programmlinien der Tastenfestspiele 2014. Sie hat sich – siehe
Frédéric Chopin – im Lauf der Geschichte zu einer wichtigen
Ausdrucksform  gemausert.  Und  so  dürfen  sich  die  Besucher
einiger  der  64  Konzerte  des  Festivals  auf  Etüden  des  20.
Jahrhunderts freuen: Von Bartók über Liszt bis Szymanowski
reicht die Liste.

Intensiv  widmen  sich  Pierre-Laurent  Aimard  und  Tamara
Stefanovich dieser Gattung in ihren Konzerten: Aimard stellt
am 2. Juni in Haus Fuhr in Werden Bartók, Chopin, Debussy und
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Skrjabin  den  Etüden  von  György  Ligeti  gegenüber.  Und
Stefanovich hat dort bei einem interdisziplinären Abend am 18.
Juni  unter  anderem  noch  Liszt,  Rachmaninow  und  den  nicht
häufig  zu  hörenden,  in  der  Sowjetunion  verfemten  Nikolaj
Roslawez  im  Programm.  An  diesem  Abend  klärt  der
Neurowissenschaftler Eckart Altenmüller darüber auf, was das
Üben von Etüden so schwer macht, aber auch, welche Prozesse
sie im Gehirn auslösen.

Sorgt  für  markante
Programmlinien:
Festival-Intendant
Franz  Xaver
Ohnesorg.  Foto:
Peter  Wieler

Die Programmlinien werden für Festivals immer wichtiger: Sie
sichern individuelles Profil im Angebot von High-Class-Events,
sie garantieren im günstigen Fall ein Alleinstellungsmerkmal.
Auch das Klavier-Festival Ruhr – als eines von zwei großen
weltweit – will darauf nicht verzichten.

Akzent auf Richard Strauss

Der Akzent auf den 150. Geburtstag von Richard Strauss wirkt
auf den ersten Blick ungewöhnlich, denn diese prägende Gestalt
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des 20. Jahrhunderts ging nicht als Klavier-Komponist in die
Geschichte ein. Dennoch: Strauss hat ein paar spannende Werke
für  Klavier  geschrieben.  Gerhard  Oppitz  widmet  seinem
bayerischen  Landsmann  am  14.  Mai  einen  ganzen  Abend  in
Düsseldorf, bei dem fünf Lieder, bearbeitet für Klavier solo,
die frühe h-Moll-Sonate op.5 und das Melodram „Enoch Arden“
op.38 erklingen. Und Marc-André Hamelin stellt sich am 11.
Juni in der Philharmonie Essen einer weiteren Strauss-Rarität:
der Burleske für Klavier und Orchester.

Den  Ausbruch  des  ersten  Weltkriegs  vor  100  Jahren  hat
Intendant  Franz-Xaver  Ohnesorg  zum  Anlass  genommen,  einen
Schwerpunkt auf Werken für die linke Hand ins Programm zu
nehmen. Jedem Kenner fällt dazu der Pianist Paul Wittgenstein
ein, der in einem Gefecht seinen rechten Arm einbüßte, sich
aber nicht geschlagen gab. Er hatte die Mittel, bei führenden
Komponisten  Werke  für  die  linke  Hand  zu  bestellen.  Das
bekannteste ist dasjenige von Maurice Ravel, zu hören beim
Eröffnungskonzert in der Jahrhunderthalle Bochum am 9. Mai,
gespielt von Nicholas Angelich. Er ist Meisterschüler von Leon
Fleisher – und dieser Nestor der Pianisten ist mit Sergej
Prokofjews viertem Klavierkonzert – ebenfalls für die linke
Hand – mit von der Partie. Auch Fleisher war wegen einer
neurologischen  Erkrankung  jahrelang  auf  das  Spiel  mit  der
linken  Hand  beschränkt.  Am  10  Mai  wird  Fleisher  in  einem
Gesprächskonzert  in  Essen  von  dieser  Herausforderung
berichten.

Eines  der  jungen  Talente:
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Charlie Albright. Foto: KFR

Vieles,  was  „mit  links“  genommen  werden  muss,  ist  heute
vergessen. So führt der Schwerpunkt des Klavier-Festivals auch
dazu, entlegenes Repertoire wiederzuentdecken, etwa eine Suite
für  zwei  Violinen,  Cello  und  Klavier  von  Erich  Wolfgang
Korngold,  und  Solo-Werke  von  Skrjabin,  Godowksy,  Kapustin,
Rosenthal  oder  Paul  Wittgenstein,  der  Klavierwerke
bearbeitete, um sie für sich spielbar zu machen. Der junge
Pianist  Charlie  Albright,  Stipendiat  des  Klavier-Festivals
2013, wagt sich am 4. Juli im Ibach-Haus in Schwelm an eigene
Improvisationen  für  die  linke  Hand  –  und  setzt  so  einen
spannenden zeitgenössischen Akzent zu dem Thema.

„Beethoven-Gipfel“

Konventioneller wirkt dagegen der „Beethoven-Gipfel“: Die drei
letzten  Sonaten  des  Wiener  „Titanen“,  die  stets  mit  der
besonderen  Aura  eines  quasi  überzeitlichen  Erbes  umkleidet
wurden, lassen sich in drei Konzerten in der Interpretation
von drei führenden Pianisten vergleichen: am 3. Juni in der
Stadthalle  Wuppertal  aus  der  Hand  des  Preisträgers  des
Klavier-Festivals Ruhr 2014, Krystian Zimerman, am 16. Juni in
Düsseldorf, wo András Schiff auf einem Bechstein-Flügel aus
dem Jahr 1921 spielt, den schon der große Wilhelm Backhaus
genutzt hatte. Und am 30. Juni präsentiert in Mülheim ein
Aufsteiger der letzten Jahre, Igor Levit, seine Sicht auf die
Sonaten-Trias.
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In  der  JazzLine:  Till
Brönner.  Foto:  Andreas  H.
Bitesnich

Manchmal vergessen wird die „JazzLine“ des Festivals, die auch
das Programmbuch auf Seite 80 eher versteckt zusammenfasst:
Acht  Konzerte  bieten  die  neun  Festwochen  des  Klaviers,
beginnend am 13. Mai in der Philharmonie Essen mit Chilly
Gonzalez, der mit höchst individuell wohl nur unzureichend
beschrieben ist, und endend am 12. Juli am gleichen Ort mit
einem Jazz-„Klassiker“: Till Brönner, der „his piano friends“
Jacob Karlzon und Antonio Faraó mitbringt. Erstmals mit Jazz
bespielt wird am 28. Juni die Henrichshütte in Hattingen. Die
„JazzLine“ ist auch als Abo zu buchen: für alle Fans des
Genres ein attraktives Angebot.

Selbstverständlich  ermöglicht  das  Klavier-Festival  wie  in
jedem Jahr wieder die Begegnung mit berühmten Pianisten und
einmal  berühmt  sein  wollendem  Nachwuchs.  Daniel  Barenboim,
Evgeny Kissin, Grigory Sokolov und Martha Argerich gehören zu
den Publikumsmagneten. Aber auch Elisabeth Leonskaja, Maria
João  Pires,  Herbert  Schuch,  Rafał  Blechacz  und  Marc-André
Hamelin sind Künstler, deren Kommen viele Fans – und nicht nur
die – begrüßen dürften.

Kommt am 11. Mai nach Essen:
Anne-Sophie  Mutter.  Foto:
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Harald Hoffmann

Anne-Sophie  Mutter,  deren  Absage  vor  zwei  Jahren  einigen
Wirbel verursacht hat, kommt am 11. Mai nach Essen und bringt
gleich zwei deutsche Erstaufführungen mit: die Solo-Sonate „La
Follia“ von Krzysztof Penderecki und die Sonate Nr. 2 für
Klavier und Violine von André Previn. Dass der verdienstvolle
Pianist Graham Johnson die Sparte des Liedes gepachtet hat –
und  seit  Jahren  eher  mittelmäßige  Sänger  mitbringt  –  ist
schade.  In  diesem  Jahr  vergoldet  er  die  Schar  seiner
Schützlinge in Schloss Herten mit Dame Felicity Lott, einer
der renommierten Strauss-Sängerinnen der jüngeren Zeit. Auf
Schloss Herten bindet sie am 29. und 30. Mai ein „Strauss-
Bouquet“. Dennoch: Lied und Liedbegleitung sind ein Aspekt,
den das Festival einmal eingehender beleuchten könnte.

Eine der verdienstvollsten Traditionen des Ruhr-Tastenzaubers
sind die Debüts junger Klavierkünstler und Preisträger. In
diesem Jahr darf sich ein kundiges Publikum, das sich nicht
von „großen“ Namen blenden lässt, etwa auf Hye Jin Kim freuen.
Die Preisträgerin bei mehreren Wettbewerben debütiert am 17.
Mai in Haus Witten. Im Bottrop gastiert am 19. Mai Benjamin
Grosvenor mit einem ungewöhnlichen Programm, etwa mit Werken
von Mompou und Medtner, das sich eher auf poetischen Gehalt
als auf extrovertierte Virtuosität stützt.
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Einer der „Neuen“:
Cristian  Budu.
Foto:  KFR

In Moers präsentieren sich zwei junge Aufsteiger, Nuron Mukumi
(25. Mai) und Aaron Pilsan (18. Juni). Und die „Besten der
Besten“ stehen zum Teil noch gar nicht fest. Von 20. bis 22.
Juni spielen Wettbewerbs-Preisträger in Dortmund und Schloss
Horst in Gelsenkirchen, etwa der Gewinner des Clara-Haskil-
Wettbewerbs 2013, Cristian Budu.

„Ein Jahr mit Ligeti“

Nicht zuletzt sind es neben den ausgefeilten Programmen auch
die  mit  Liebe,  Hingabe  und  Sachkenntnis  realisierten
Education-Programme  des  Klavier-Festivals,  die  seine
Leuchtturm-Funktion über die Region hinaus begründen: Dass ein
international renommierter Pianist wie Pierre-Laurent Aimard
bei einem altersübergreifenden Projekt für Schüler, Studenten
und Erwachsene mitwirkt, ist schon eine Auszeichnung. Dass die
Aktivitäten unter dem Thema „Ein Jahr mit Ligeti“ stehen,
zeugt  von  Mut.  Ein  schöner  Beweis,  dass  die  jahrelange,
hingebungsvolle  Arbeit  des  Education-Teams  um  Tobias  Bleek
reiche Früchte trägt. Bei Karl Czerny jedenfalls muss keiner
der Glücklichen stehenbleiben, die in den Genuss der Programme
kommen!
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Info/Tickets: www.klavierfestival.de

Operetten-Spürsinn in Gießen:
Amerikaner  aus  Westfalen
schreibt  „Tanz  auf  dem
Pulverfass“
geschrieben von Werner Häußner | 31. März 2014
Der Mann war Westfale und stammte aus Herford. Sein Glück
machte  er  aber  –  wie  manch  anderer  –  als  Auswanderer  in
Amerika: Gustav Adolph Kerker, 1857 geboren, 1923 in New York
gestorben, war ein Komponist der leichten Muse.

Investiert  viel
Sorgfalt  in  die
Operette:  der
Dirigent  Florian
Ziemen.Foto:  Rolf
K. Wegst
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Gewichtige  Fachbücher  widmen  ihm  höchstens  wenige  Zeilen;
seinen Zeitgenossen war er als Dirigent am Broadway, vor allem
aber als Komponist, wohlbekannt. Sein Ruhm schwappte sogar
über den Teich in die alte Heimat: Das Metropol-Theater Berlin
bestellte bei ihm eine „amerikanische“ Tanzoperette, die 1909
unter dem Titel „Die oberen Zehntausend“ mit beträchtlichem
Erfolg uraufgeführt wurde.

Aber nicht in Nordrhein-Westfalen erinnerte man sich an den
als  Zehnjähriger  ausgewanderten  Landsmann  von  damals:  Das
Stadttheater  Gießen,  bekannt  für  eine  konsequente  Politik
origineller Ausgrabungen, setzte Kerkers Operette auf seinen
Spielplan und gab ihr den – aus einem Songtext des Librettos
von  Julius  Freund  entlehnten  –  Titel  „Tanz  auf  dem
Pulverfass“.

Und  siehe  da:  Was  vor  gut  hundert  Jahren  als  „gänzlich
harmlose“  Groteske  das  wilhelminische  Publikum  Berlins
höchlich  amüsierte,  was  spätestens  ab  1914  nicht  mehr  zu
zeigen war, was der Biederkeit und Sentimentalität des Genres
zwischen der Nazizeit und dem langsamen Siechtum der Operette
ab den siebziger Jahren nicht anzupassen war, das wirkt heute
frisch  und  aktuell  –  fast  als  sei  es  für  unsere  Zeit
geschrieben:

„Wir tanzen auf einem Pulverfass, und grad‘ das, grade das,
grade das macht Spaß. Man tanzt, und wenn schon die Lunte

brennt. Man tanzt, man tanzt bis zum letzten Moment.“

Diese Mischung aus lästerlicher Chuzpe, sorglosem Zynismus und
frivoler  Unbekümmertheit  trifft  unsere  neoliberale  Zocker-
Gesellschaft recht gut. Was sich da in dem Stück von 1909
tummelt, ist beileibe kein liebenswert überdrehtes, lustiges
Völkchen,  sondern  eine  Horde  von  Egomanen,  Betrügern  und
Hasardeuren.  Der  größtmögliche  Widerspruch  zur  Operette
sentimentaler Prägung: „Liebe“ gibt es in diesem Stück nicht,
höchstens Gier. Und alles, was attraktiv ist oder sein will,
muss zumindest den Geruch des Geldes verströmen.



Goldene  Schweinchen  und
rotes  Herz:  Kitsch  gehört
zur  Selbst-Inszenierung  des
Kapitalismus. Foto: Rolf K.
Wegst

Gewinnen wird, wer am gerissensten die Verhältnisse ausnutzen
und seine Mitmenschen täuschen kann. Im Gießener Falle ist das
ein smarter junger Typ im goldenen Anzug: Millionärssohn James
Boche  (Tomi  Wendt),  der  sein  Insider-Wissen  ohne  Skrupel
ausreizt.  Die  es  trifft  –  die  Millionäre  Kahn-Stross  und
Théophile  Boche,  seinen  Vater  (Thomas  Stückemann  und  Dan
Chamandy) – sind um keinen Deut besser, nur eben etwas dümmer
und nicht durchtrieben bis zu allerletzten Konsequenz: Jeder
Anflug von Vertrauen oder Gefühl ist in diesen Konstellationen
ein Fehler.

Ein monströses Weltbild, das Kerker mit federleichter Hand in
rasch fassliche, eingängige Melodik und in Tanzrhythmen seiner
Zeit  fasst.  Die  Groteske  triumphiert  und  das  Absurde  ist
Urgroßvaters Operette so nahe wie unserem Zeitgeist. Hätte
Roman Hovenbitzer der boshaften Satire vertraut, hätte der
Abend unter die Haut gehen können. Aber dass der Regisseur die
Figuren im günstigsten Falle flott über die Bühne tollen lässt
und mögliche Studien der Charakterlosigkeit an vordergründige
Späßchen verschenkt, nimmt dem Stück Brisanz. Zumal Choreograf
Stefan Haufe eine Bewegungs-Klamotte an die andere reiht.

Da helfen dann auch die aktuellen Bezüge des Bühnenbilds von
Hank Irwin Kittel nur wenig: die goldenen Sterne aus der Euro-



Leuchtskulptur  Ottmar  Hörls  in  Frankfurt,  der  grüngeädert
schwarze  Marmor  aus  Lehman’s  Bankfoyer,  die  Heuschrecken-
Kostüme  des  Balletts  und  der  hinzuerfundenen  Conferencière
Madame  Criquet,  die  von  der  Schauspielerin  Marie-Louise
Gutteck mit dem heute üblichen Genäsel und Geschrei gegeben
wird. Ein witziger Seitenhieb auf die Folgen der „Krise“ für
die Kultur: Die Musiker schlüpfen in die Rolle eines billigen
östlichen Reise-Orchesters, um dessen Qualität und Bezahlung
es Streit gibt.

Das  Ende  ist  jammervoll:  Die  Herren  müssen  ihre  goldenen
Bäuche abgeben, es winkt ein tristes Kleinbürgerleben. Wie so
oft in Operetten ist der dritte Akt schwach: Wirklich neue
Musik kommt nicht mehr vor, der Effekt der Handlung hält sich
in Grenzen. Hier hätte es die straffende und belebende Hand
des Regisseurs gebraucht.

Geschliffene Rhythmen, geschmeidige Melodik

Dass  die  musikalischen  Petitessen  Kerkers  so  richtig  Spaß
machen,  ist  vor  allem  dem  Dirigenten  Florian  Ziemen  zu
verdanken. Er treibt dem Gießener Orchester die opernhafte
Seriosität  aus,  was  nicht  ganz  ohne  Schrammen  gelingt,
animiert  zu  schlank  geschnittenen  Rhythmen  und  zu
geschmeidiger Melodik, zu sprechenden Instrumentaleffekten und
zu  tänzerischer  Verve.  Kerker  zieht  in  seiner  Musik  alle
Register:  die  frech-kurzatmige  Phrasierung  eines  Jacques
Offenbach, die sinnbefreite Parlando-Virtuosität eines Arthur
Sullivan,  aber  auch  die  eleganten  melodisch-rhythmischen
Reminiszenzen an die gute alte Wienerstadt und den schmissig-
schnarrenden  Ton  der  Märsche  Paul  Linckes.  Und  das  Ganze
gewürzt mit amerikanischer Tanzmusik.

Eine Melange, die jedem schmeckt, der eine simple Oberfläche
nicht  mit  Oberflächlichkeit  verwechselt.  Ziemen  hat  die
lockere  und  die  präzise  Hand  für  die  funkelnden
Halbedelsteine; er hatte sie bereits in Gießen mit Abrahams
„Viktoria und ihr Husar“, in Bremen und Karlsruhe mit einem



genial getroffenen Sound in Künnekes „Vetter aus Dingsda“ und
jüngst  in  Berlin  mit  Kálmáns  „Die  Herzogin  von  Chicago“
bewiesen.

So viel Operetten-Spürsinn wünschte man sich öfter. Hin und
wieder funktioniert’s – wie in der „Glücklichen Reise“ in
Wuppertal  in  der  vergangenen  Spielzeit,  in
Krefeld/Mönchengladbach  mit  den  „Lustigen  Nibelungen“  von
Oscar Straus oder in Gera mit „Du bist ich“ („Toi c’est moi“),
einer vergessenen französischen Operette des Kubaners Moїses
Simons mit einer hinreißenden Musik und einem „well made play“
als  Libretto.  Nordrhein-Westfalen  hat  ein  Dutzend
Musiktheater:  Wie  wär’s  denn,  meine  Herrschaften?

Klänge  wie  Opal  und
Alabaster:  Orchester  „Les
Siècles“  und  Renaud  Capuçon
in Essen
geschrieben von Werner Häußner | 31. März 2014
Das Orchester ist gerade mal zehn Jahre alt und in Deutschland
noch nicht sehr bekannt: „Les Siècles“ nennt sich die 2003
gegründete  französische  Formation.  Ihre  Besonderheit:  Die
Musiker beherrschen historische Instrumente aus verschiedenen
Epochen – und das, wie im jüngsten „Pro Arte“-Konzert in der
Essener  Philharmonie  zu  erleben  war,  mit  beachtlicher
Perfektion.

Der Kontrast zwischen „original“, „historisch informiert“ und
„modern“  verschwimmt:  Jean-Philippe  Rameau  erklingt  auf
Instrumenten des mittleren 18. Jahrhunderts; Georges Bizet auf
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solchen, die ein gutes Jahrhundert später in Gebrauch waren.
Und über das Erlebnis der unterschiedlichen Klänge hinaus war
der Abend dank des engagierten, mit Freude und Lust spielenden
Orchesters ein Vergnügen der Extraklasse.

Seinen Anteil am Plaisir hatte nicht zuletzt der Geiger Renaud
Capuçon. Ihn hört man in unseren Breiten seltener als seinen
Bruder,  den  Cello  spielenden  Gautier.  Die  beiden  haben
zwischen 2002 und 2008 einiges, vor allem an Kammermusik,
gemeinsam  eingespielt;  nach  längerer  Pause  ist  Ende  2013
wieder eine Platte mit den beiden Franzosen erschienen: mit
dem ersten Cello- und dem dritten Violinkonzert von Camille
Saint-Saëns.

Eben dieses h-Moll-Konzert bezauberte in der Philharmonie in
Essen mit lyrischer Innerlichkeit im zweiten und einem nobel
gezügelten Feuer im dritten Satz. Bei Capuçon strahlt der Ton
nicht aggressiv oder direkt, sondern wie ein Licht, das durch
Opalglas  oder  Alabaster  gedämpft  wird:  eine  diskrete
Tongebung,  die  nie  der  Versuchung  erliegt,  weich  oder
sentimental zu schmachten. Wie das im Zusammenhang mit Saint-
Saëns oft verwendete Attribut des „Parfüms“ wohl sowieso eher
in  die  nationalistische  Polemik  des  ausgehenden  19.
Jahrhunderts als in den Katalog seriös beschreibender Begriffe
gehört.

Transaparenz und klare Konturen

Viel Freude macht das harmonische Einverständnis zwischen dem
Solisten und dem vorzüglichen Orchester „Les Siècles“. Dessen
Gründer François-Xavier Roth stand am Pult und führte straff,
aber nicht eilig, mit der idealen Balance zwischen kreativem
Freiraum  und  disziplinierter  Präzision.  Der  schlanke,
vibratolose Klang der Streichinstrumente gleitet nie in die
schrill  gezogenen  Töne  ab,  die  bei  besonders  eifrigen
„Originalklang“-Experten  eine  Zeit  lang  als  der  Weisheit
letzter  Schluss  galten.  Die  Bläser  können  den  ungleich
farbenreicheren,  geschmeidigen  Klang  der  alten  Instrumente
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vorteilhaft einsetzen, weil Roth auf Transparenz und klare
Konturen  achtet.  Auch  Hörner  und  Blechbläser  fügen  sich
unaufdringlich in dieses Bild ein; nur die Pauken spielen mit
ihren  ruppigen  Schlägen  ihre  –  so  auch  im  Klangbild
vorgesehene  –  irritierende  Rolle.

In Jean-Philippe Rameaus Suite aus der Oper „Castor et Pollux“
ist es eine Landsknechtstrommel, die nebst Flöten und Fagotten
für den exotischen „Spartaner“-Klang sorgt. In der Suite mit
Tänzen  aus  „Les  Indes  galantes“  dürfen  die  „Wilden“  mit
knalligem  Getrommel  und  der  Pracht  der  Bläser  auftreten.
Kultivierter geht es bei André-Ernest-Modeste Grétry zu: Der
Komponist aus Lüttich, der im vergangenen September seinen –
kaum beachteten – 200. Todestag hatte, gab seiner Version der
Geschichte  von  der  Schönen  und  dem  Biest  unter  dem  Titel
„Zémire et Azor“ hübsche Melodien und tänzerische Pikanterie
mit. Langjährige Opernfreunde erinnern sich vielleicht noch an
die Inszenierung des reizenden Werks 1991 in Bielefeld, das
John Dew mit ironischem Touch als „Film noir“ ablaufen ließ.
Der Abend in Essen klang aus mit einer Deutung von Georges
Bizets  C-Dur-Sinfonie,  in  der  Roth  und  seine  Musiker  dem
melodischen  Reiz  und  dem  rhythmischen  Temperament  des
Frühwerks  lustvoll  Tribut  zollten.

Das nächste Konzert der „Pro Arte“-Reihe in der Philharmonie
Essen: Samstag, 15. Februar, mit der Königlichen Philharmonie
Flandern unter Edo de Waart und Alexej Gorlach (Klavier).
Beethovens  drittes  Klavierkonzert  wird  gefolgt  von  Anton
Bruckners  vierter  Symphonie.  Info:
www.pro-arte-konzerte-essen.de



Verklärung  im  Diesseits:
Riccardo Muti und das Chicago
Symphony Orchestra in Essen
geschrieben von Werner Häußner | 31. März 2014

Riccardo  Muti.  Foto:  Todd
Rosenberg

Es  gehört  zum  halben  Dutzend  der  amerikanischen
Spitzenorchester, ist auf zahllosen Aufnahmen unter berühmten
Dirigenten  festgehalten  und  garantiert  für  eine  technische
Brillanz, die weltweit nur von wenigen Klangkörpern erreicht
wird: Das Chicago Symphony Orchestra machte bei seiner Winter-
Tournee Station in Essen. Die Philharmonie als einer von vier
europäischen und einziger deutscher Auftrittsort: Das ist eine
Auszeichnung.

Chefdirigent Riccardo Muti steht – wie 2007, beim letzten
Besuch der Chicagoer Musiker – am Pult und rahmt das Konzert
mit zwei Werken Giuseppe Verdis, einem der „Jubilare“ des
Jahres 2013. Zur Eröffnung die Ballettmusik aus „Macbeth“,
höllisch ausgelassene und dämonisch erhabene Musik, die leider
in szenischen Aufführungen – auch am Aalto-Theater – so gut
wie immer fehlt. Und die „Nabucco“-Ouvertüre als Zugabe: ein
Zugstück,  das  Klangpracht  und  Präzision  des  amerikanischen
Spitzenorchesters zur Geltung bringt.
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Seine  technische  Klasse  zeigt  das  bald  125  Jahre  alte
Orchester in Prokofjews „Romeo und Julia“-Suite: Violinfiguren
aus  einem  Guss  und  mit  hinreißendem  Schwung,  ein
schmeichelndes Klarinettensolo, auratische Mixturen aus Harfe
und sehnsuchtsvollem Saxofon. Der stählerne Marschrhythmus in
den „Masken“ ist auf pure Überwältigung angelegt; die feinen
Abstufungen von Piano und Pianissimo lassen den Atem anhalten.
Mit praktischen Folgen: Husten-Alarm gab es diesmal im Alfried
Krupp  Saal  nicht,  dafür  klimperten  die  Armreife  manch
eleganter Dame wie die Ketten der Gefangenen im „Nabucco“-
Chor.

Riccardo Muti, 72 Jahre alt und inzwischen eine Dirigenten-
Legende, agiert ohne Show, gibt dem Orchester viel Freiheit.
Das ist nicht immer vorteilhaft. Der erste Trompeteneinsatz in
der „Macbeth“-Ballettmusik geht um ein Haar schief, weil der
Maestro zu hastig beginnt. Das erste Orchester-Crescendo will
nicht  klingen.  Die  unheimliche  Posaunen-Hymne  markiert  den
Höhepunkt, das Erscheinen der düsteren Göttin Hekate, ohne
majestätische Düsternis, weil die Balance mit den Streicher-
Begleitfiguren  nicht  passt.  Den  Sostenuti,  die  für  die
lauernde  Leere  nach  dem  Ende  des  Spuks  stehen,  fehlt  das
gläsern-fahle  Zwielicht.  Dem  Hexenwalzer  des  dritten  Teils
gibt Muti dann allerdings die expressive rhythmische Markanz,
die seine Verdi-Dirigate gemeinhin auszeichnet – nachhörbar
auf vielen Plattenaufnahmen, unter anderem einem „Macbeth“ mit
Fiorenza Cossotto in der Titelpartie.

Zum „Auftakt“ des Strauss-Jahres 2014 bringt das Orchester aus
Chicago „Tod und Verklärung“ mit. Das Werk des 24jährigen ist
geprägt von der Klangsinnlichkeit der Musik an der Schwelle
des  20.  Jahrhunderts,  aber  auch  von  der  spätromantischen
Sehnsucht  nach  dem  Ausgriff  in  Sphären  jenseits  irdischer
Begrenzung. Der Agnostiker Strauss hat diesen spätromantischen
Impetus später trocken-ironisch wegerklärt mit dem Bedürfnis,
ein Stück zu schaffen, das in c-Moll beginne und in C-Dur
ende.



Das ist Strauss gelungen – und wie! Die Raffinesse klanglicher
Entwicklungen  ist  kein  Selbstzweck.  Ihre  tiefe  symbolische
Bedeutung ist mit dramatischer Unmittelbarkeit zu greifen – da
braucht es auch nicht das später hinzuerdichtete „Programm“.
So wundert es ein wenig, dass ein genuiner Opern-Dirigent wie
Muti auf den szenografischen Aspekt so wenig Wert legt. Das
Orchester findet die Streicher-Bläser-Balance nicht so, dass
die Mischklänge expressive Konturen erhielten.

Zu  Beginn  freilich  erblüht  die  Idylle  in  schönster,
weiträumiger  Phrasierung,  auch  nach  dem  ersten  Einschnitt
durch einen markanten Trommelschlag baden sich Oboe, Harfen
und Violinen in süßen Harmonien, die später durch das tiefe
Blech und die Bassklarinette in sanfter Wehmut umflort, aber
nicht in herber Düsternis gebrochen werden. Der dünne Faden
zwischen dem letzten machtvollen Eintritt des Todesmotivs und
der anbrechenden Verklärung ist irdisch direkt gewoben, statt
sich im Pianissimo zwischen den Sphären zu spinnen. Und das
Aufwölben der Motive auf das abgeklärte C-Dur zum Schluss hin
geht ohne Haltungswechsel einher. Der Auftakt des Strauss-
Jahres 2014 bleibt diesseitig.

Ihre  Karriere  begann  in
Gelsenkirchen:  Die  Sängerin
Marilyn Horne wird 80
geschrieben von Werner Häußner | 31. März 2014
„Die  größte  Sängerin  der  Welt“:  Was  wie  eine  maßlose
Übertreibung klingt, hat der Gesangsexperte Jürgen Kesting in
seinem Standardwerk über große Sänger als Überschrift für das
Kapitel  über  Marilyn  Horne  gewählt.  Stimmkenner  sind  sich
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einig: Die Amerikanerin, die am 16. Januar 2014 achtzig Jahre
alt  wird,  bleibt  auf  dem  Feld  des  Belcanto  ungeschlagen.
Begonnen  hat  die  Karriere  der  warmherzigen  Frau  mit  den
strahlend blauen Augen vor 57 Jahren in Gelsenkirchen.

Im Juli 1957 reiste die 23-jährige, in Bradford, Pennsylvania,
geborenen Marilyn Horne von Wien aus ins Ruhrgebiet. In eine
Stadt, die geprägt war von Bergbau und Schwerindustrie, noch
versehrt von Wunden des Krieges, doch schon beflügelt vom
Wiederaufbau: Das neue Theater war in Planung. Noch spielte
man  in  der  Schauburg  in  Buer,  im  Hans-Sachs-Haus,  an
zahlreichen  Abstecherorten.

Generalintendant Gustav Deharde hat die junge Unbekannte, die
Igor  Strawinsky  nach  Wien  geholt  hatte,  als
„Zwischenfachsängerin“  engagiert.  Ihre  erste  Rolle  war  die
Giulietta  in  Offenbachs  „Hoffmanns  Erzählungen“.  Ende  1957
alternierte sie mit der damaligen Primadonna in Gelsenkirchen,
Maria Helm, als Amelia in Verdis „Simon Boccanegra“.

Im  gleichen  Jahr  noch  realisierte  Deharde  ein  ehrgeiziges
Projekt:  In  Bühnenbildern  des  später  weltberühmten  Günther
Schneider-Siemssen inszenierte er Puccinis „Mädchen aus dem
goldenen Westen“, mit Marilyn Horne in der Hauptrolle der
Minnie. Von der späteren Karriere als Koloratur-Mezzosopran
war  noch  nichts  zu  ahnen.  Mit  Rossinis  „Italienerin  in
Algier“, in jenen Jahren auf dem Spielplan in Gelsenkirchen,
wurde  die  Amerikanerin  nicht  betraut.  Horne  selbst,  ihren
enormen Stimmumfang bis zum hohen C nutzend, verstand sich als
Sopran.

In der folgenden Saison wurde die überregionale Kritik auf die
Sängern  aufmerksam:  Zum  Händel-Jahr  1959  gab  es  in
Gelsenkirchen eine Ausgrabung, „Ezio“, mit Horne in der Rolle
der Fulvia. Auch wenn sie, wie die „Westfälische Rundschau“
maliziös  vermerkte,  „figürlich  nicht  immer  ganz  die  zarte
Römerin geben konnte“, wurde ihre Darstellung durchweg gelobt:
ein  „Sopran  von  erstaunlichem  Volumen  und  bestechendem



Timbre“, eine „warm strömende und dramatisch aufleuchtende“
Stimme, die den figurierten Stil überzeugend traf.

Ähnlich lauteten die Kritiken auch, als Marilyn Horne Tatjana
in Tschaikowskys „Eugen Onegin“ übernahm und 1960, schon in
neuen Haus, die Mimí in Puccinis „La Bohème“ gestaltete. Der
Kritiker der WAZ bescheinigte ihr eine großartige Leistung.
„Sie besitzt edles Stimmmaterial, das sie souverän einzusetzen
weiß.  In  den  großen  Arien  erblüht  ihre  Stimme  zu  vollem
Glanz.“

Ihre „Galeerenjahre“ in Gelsenkirchen schloss Horne mit einer
Aufsehen erregenden Partie ab: Sie sang die Marie in Alban
Bergs „Wozzeck“. Ihre Vitalität überraschte, ihre Stimme hielt
auch  dem  schmetternden  Orchester  stand,  kommentierte  die
„Buersche Zeitung“. Die WAZ bewunderte ihr Temperament und
ihre  traumwandlerische  Sicherheit.  Ein  Kritiker  dieser
Zeitung,  Günter  Engler,  bewunderte  ihr  Temperament:  „Ein
Weibsbild … prallvoll von Leben. Da springt wirklich der Funke
über.“ Und die „Rheinische Post“ wies damals schon darauf hin,
dass man sich die Sängerin merken müsse.

Fünf Jahre später regierte Marilyn Horne gemeinsam mit der
Sopranistin Joan Sutherland den Olymp des Belcanto. Danach sah
es zunächst nicht aus: In San Francisco und Chicago begann sie
ihre US-Karriere mit der Marie in „Wozzeck“. Ihre australische
Koloratursopran-Partnerin lernte sie 1961 bei einer Aufführung
von „Beatrice di Tenda“ von Vincenzo Bellini kennen. In den
folgenden Jahren eroberte sich Horne das weitgehend vergessene
Fach des Koloratur-Mezzosoprans. Mühelos brillierte sie mit
anspruchsvollen, oft vergessenen Partien von Bellini, Rossini,
Meyerbeer.  Mit  Montserrat  Caballé,  die  1965  für  Horne  in
Donizettis  „Lucrezia  Borgia“  in  der  Carnegie  Hall
eingesprungen war, verband sie eine langjährige künstlerische
Partnerschaft. Die Auftritte der beiden Belcanto-Sängerinnen
gehörten zu den Höhepunkten zeitgenössischer Gesangskunst; die
Duette  aus  Rossinis  „Semiramide“,  die  Virtuosenstücke  aus
„Tancredi“  oder  Meyerbeers  „Le  Prophète“  versetzten  die



Zuhörer  in  Taumel.  Hornes  Händel-Interpretationen  ließen
Tränen fließen.

Im Jahr 2000, immer noch makellos bei Stimme, beendete Marilyn
Horne  ihre  Opernkarriere.  Einige  Jahre  gab  sie  noch
Liederabende  mit  Folksongs  und  populären  Melodien
amerikanischer  Komponisten  wie  Irving  Berlin  oder  Stephen
Foster. Mit ihrer Stiftung, der „Marilyn Horne Foundation“,
ermöglichte sie bisher in 300 Projekten über 30.000 Studenten,
sich in Opern- und Liedgesang zu vervollkommnen. Sie gibt
Kurse  und  Meisterklassen  an  mehreren  Universitäten  in  den
Staaten. An der „Music Academy of the West“ in Santa Barbara,
Kalifornien,  verantwortet  sie  nicht  nur  Meisterklassen  in
Gesang,  sondern  auch  szenische  Opernaufführungen.  Ihre
Ehrungen  und  Auszeichnungen  füllen  eine  seitenlange  Liste.
Bewahrt  hat  sie  sich  ihre  unkomplizierte,  warmherzige
Persönlichkeit – und ihre strahlenden Augen. Immer wieder, so
wird erzählt, sei sie auf der Durchreise in Gelsenkirchen
aufgetaucht  und  habe  alte  Kollegen  besucht:  Ihr  warmes,
freundliches Herz wollte sie keiner Karriere der Welt opfern.

An ihrem 80. Geburtstag am 16. Januar präsentiert die Carnegie
Hall New York eine Lied-Gala mit einer Reihe weltbekannter,
mit  Marilyn  Horne  verbundener  Künstler,  darunter  Piotr
Beczala, Renée Fleming, Samuel Ramey, Federica von Stade und
ihr  langjähriger  Liedbegleiter  Martin  Katz.  Gleichzeitig
findet  die  jährliche  Meisterklasse  der  Sängerin  statt  –
diesmal mit Christa Ludwig als Gast. Im Sommer wird die Music
Academy of the West in Santa Barbara zu Hornes Ehren Bizets
„Carmen“ in Szene setzen. Die Sängerin hatte 1954 in dem Film
„Carmen  Jones“  ihre  Stimme  der  Schauspielerin  Dorothy
Dandridge „geliehen“ – Hornes erstes größeres professionelles
Engagement.
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Lichtvoll  und  leicht:  Tomáš
Netopil  dirigiert  Brahms  in
der Essener Philharmonie
geschrieben von Werner Häußner | 31. März 2014
Auf Mahler folgt Brahms: Zum zweiten Mal in dieser Spielzeit
nähert sich Tomáš Netopil dem klassischen deutschen Repertoire
des  19.  Jahrhunderts:  mit  der  beliebten  „Zweiten“  des  in
Hamburg geborenen Wieners.

Diesmal vermittelte sich der Eindruck, als habe sich der neue
Generalmusikdirektor mit der Akustik des Alfried Krupp Saales
erfolgreich angefreundet. Netopil erschloss Brahms’ Zweite aus
dem  Geist  heiteren  lyrischen  Schwebens,  tilgte  den
„Trauerrand“, den der Komponist in schalkhaften Ankündigungen
an seine Freunde um das Werk gezogen hatte. Überspitzt gesagt:
Das Werk hätte auch am sonnigen Moldauufer statt am Wörthersee
geschrieben sein können.

Tomás  Netopil,  der  neue
Chefdirigent  der  Essener
Philharmoniker.  Foto:  TUP

Ein  solches  Konzept  lichtvoller  Leichtigkeit  kommt  den
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Philharmonikern gerade recht: Sie können ihre Erfahrung im
achtsamen  Austarieren  klanglicher  Balancen,  im  Aushören
kultivierter Piani, im Ausspielen erlesener Legati lustvoll
einbringen.  Ein  „ben  marcato“  wird  bei  ihnen  nicht  zum
teutonischen Dröhnen; der energisch-lebhafte vierte Satz tobt
sich nicht aus, sondern bleibt geistvoll gezügelt, auch in der
leuchtenden Steigerung der Dynamik.

So führt Netopil die Stimmung genau in die Richtung, die schon
die  Uraufführungs-Kritiken  lobten:  Heiterkeit  und
Lebensfreude. Dem entspricht die Holzbläseridylle des dritten
Satzes und die lyrische Selbstbespiegelung des zweiten: Selbst
der Blick der Posaunen zurück auf den ersten Satz trübt das
ruhevolle  Licht  nicht.  Die  Instrumentierung  mit  tiefen
Streichern und Bläsern könnte auch anders gelesen werden –
aber Netopil will sich die gelöste Atmosphäre nicht verdüstern
lassen.

Auch den ersten Satz versteht der Dirigent offenbar ganz aus
dem Geist des Lyrischen. Damit bettet er die gesamte Symphonie
in eine einheitliche, geradezu pastorale Sphäre. Man mag das
als  befreiend  empfinden,  aber  unüberhörbar  ist  auch  eine
Monochromie, die den Schattierungen und energischen Kontrasten
nicht  gerecht  wird.  Was  Brahms-Forscher  Peter  Gülke  eine
„brutale, störende Intervention“ genannt hat – die Pauken- und
Posaunen-Passage am Ende des Hauptthemas –, wird bei Netopil
zum aparten Farbakzent. Auch die bohrenden Akkordbrechungen
gewinnen  keine  dramatische  Relevanz.  Und  die  drängenden
Imitationen  des  beiläufigen  Eröffnungsmotivs,  das  sich  als
thematisch wichtige Zelle offenbart, bauen keine Spannung auf.
Lyrik wird zum Lyrizismus.

Was bei Brahms den Eindruck des Defizitären nicht abschütteln
kann,  darf  bei  Haydn  als  reine  Tugend  gelten:  Mit  dem
Cellisten Johannes Moser ergibt sich im C-Dur-Cellokonzert des
Esterhazy’schen Meisters ein frisches, heiteres Zusammenspiel,
ungetrübt von schwerköpfiger Reflektion oder sauertöpfischer
Grübelei.



Moser verzärtelt weder den zupackenden Optimismus des ersten
noch  die  pikante  Beweglichkeit  des  dritten  Satzes.  Die
Phrasierung  ist  markant,  die  Tongebung  bestimmt  und  klar
definiert;  der  Klang  des  Cellos  changiert  zwischen  zart
verrauchtem Piano und forscher Brillanz. Und das Adagio ist
von jener schimmernden Sanglichkeit geadelt, die seit jeher
als Prüfstein für die Musikalität jedes Cellisten gelten darf.
– Die „Tänze aus Galánta“ Zóltan Kodálys zur Eröffnung des
Abends  leben  aus  den  melodiösen  Reminiszenzen,  die  der
forschende Kollege Béla Bartóks in der heimischen Musik dieser
Provinzstadt  rund  fünfzig  Kilometer  östlich  von  Bratislava
entdeckt hatte und in einer subtilen symphonischen Form voll
klanglicher Reize verarbeitete.

Radikaler  Neuenfels-Abend  in
Frankfurt:  „Oedipe“  von
Georges Enescu
geschrieben von Werner Häußner | 31. März 2014
Mythos  und  Politik,  Tragisches  und  Heiteres.  In  der
Frankfurter Oper spielen derzeit Stoffe aus der Antike eine
beachtliche  Rolle:  Ezio  und  Oedipus,  Daphne  und  Dido,
dazwischen  Ariadne  und  bald  Danae  und  Orpheus.  Ein  weit
gefasstes  Spektrum,  aus  dem  Georges  Enescus  „Oedipe“
herausleuchtet. Eine Oper, die seit ihrer Uraufführung 1936
eine ewige Anwartschaft aufs Repertoire einzulösen versucht.
2006  schien  in  Bielefeld  Nicolas  Broadhurst  mit  einer
vielschichtigen  Inszenierung  einen  Anstoß  zu  gelingen:
vergeblich. Jetzt hat sich Frankfurt wieder auf den Solitär
des rumänischen Komponisten besonnen und kein Geringerer als
Hans Neuenfels gibt den Ausgräber.
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Den  eigensinnigen  Altmeister  des  Regietheaters  interessiert
die Radikalität des Mythos. Er will ihn weder aktualisieren
noch  in  antiker  Form  belassen.  Er  will  ihn  „an  uns
heranziehen“. Und wie in seiner legendären Frankfurter „Aida“
von 1981 lässt er einen Archäologen in die mythische Zeit
eintauchen und sich auf die Suche nach seinem Selbst begeben.
Bevor  Oedipus  aus  einem  goldstrahlenden  Ei  geboren  wird,
streift dieser Mensch auf der Bühne Rifail Ajdarpasics durch
unterirdische  Grüfte  aus  Schiefertafel-Mauern,  dicht
beschrieben mit Formeln, Zahlen, Zeichen. Weltwissen, das vor
der Dynamik des Mythischen verblasst.

Schuld  und  Freiheit:  Die
WIssenschaft  löst  diese
Fragen  nicht.  Der
Wissenschaftler (Simon Neal)
stellt sich ihnen, indem er
zu  Oedipus  wird.  Foto:
Monika  Rittershaus

Wir  lassen  mit  Neuenfels  die  Deuter  hinter  uns:  keine
Altertumswissenschaft, kein Freud, auch keine Religion. Die
Frage ist die nach der Freiheit des Menschen, die der Ödipus-
Mythos  radikal  verneint.  Die  Sphinx  sagt  es  schmerzhaft
deutlich: Selbst die Götter sind Gefang’ne des Geschicks. Die
Antwort  Ödipus‘  auf  das  Rätsel,  was  größer  sei  als  das
Geschick, lautet: der Mensch. Doch die sterbende Sphinx nimmt
das Geheimnis mit, ob sie geschlagen sei oder gesiegt habe.
Neuenfels lässt sie mit – verzweifeltem oder wissendem? –



Gelächter sterben. Und er greift die Ungewissheit auf, wenn er
– eines seiner beliebten Regiemittel – am Ende auf die Bühne
projizieren  lässt:  „Es  gibt  keine  Erkenntnis  außer  der
Hoffnung“.

Für dieses Ende nimmt Neuenfels schwere Eingriffe in Enescus
Stückanlage vor, akzeptiert Dirigent Alexander Liebreich einen
musikalischen Blutsturz. Beinahe die Hälfte des Originals sind
gestrichen,  neben  wichtigen  Szenen  vor  allem  der  gesamte
vierte  Akt:  Die  vermeintlich  christliche  Schilderung  von
Erlösung bedrohe die Radikalität des Mythos, meint Neuenfels
im Interview im Programmheft. Er übersieht dabei, dass die
Fatalität des Oedipus-Mythos an sich schon mit den Begriffen
von Freiheit und Erlösung im Christentum in denkbar schärfstem
Gegensatz steht.

Aber Lösungen sind ja von vorneherein (ideologie-)verdächtig,
und  so  triumphiert  die  Verweigerung.  Am  Ende  lässt  sich
Oedipus mit blutverschmierten, riesigen Augenhöhlen wegführen.
Und Neuenfels bleibt uns bei aller Regiekunst, die sich vor
allem  in  einer  unfehlbaren  Personenführung  offenbart,  die
Antwort schuldig, warum es ausgerechnet die Oedipus-Adaption
Enescus sein muss, mit der er seinen Fundamental-Fatalismus
ausbreitet.

Man hat den Eindruck, diese Frage stellt sich auch Alexander
Liebreich im Angesicht einer Partitur, zu der er offenbar mehr
kritische Distanz als Zuneigung gewonnen hat: Mit der zwischen
spätromantischer  Fülle  und  neosachlichen  Konturen,  zwischen
Detailfinesse und dem Atem großer Aufschwünge changierenden
Musik Enescus geht er mit wenig mehr als kühler Genauigkeit
um. In den kammermusikalischen Momenten zeigt das Frankfurter
Orchester wie stets viel Kompetenz, aber die rauchig-herben,
schimmernd  exquisiten,  sattfarbig  fließenden  Klangmixturen
bleiben spröde, wirken nicht einmal analytisch, sondern nur
ihrer sinnlichen Raffinesse harsch entkleidet.



Simon Neal als Oedipus und
Katharina  Magiera  als
Sphinx.  Foto:  Monika
Rittershaus

Unter  den  Sängern  brillieren  die  Frankfurter  Damen  des
Ensembles  wie  Katharina  Magiera  als  betörend  schillernde
Sphinx, Jenny Carlstedt als warmstimmige Merope, Tanja Ariane
Baumgartner  als  entschieden-klangvoll  singende  Jokaste.
Polternd-angestrengt  tönen  die  drohenden  Weissagungen  des
Tiresias:  Magnús  Baldvinsson  intoniert  sie  als  schmutziger
Greis, in einem Laufkäfig gefangen. Dietrich Volle setzt seine
schöne  Stimme  charakterisierend  ein,  wenn  er  den  alerten
politischen Aufsteiger Kreon vokal geschmeidig gestaltet.

Auch  der  Hirte  (Michael  McCown),  der  Hohepriester  (Vuyani
Mlinde), Phorbas (Kihwan Sim), der Wächter (Andreas Bauer) und
der  grobschlächtige,  seinen  Sohn  mit  Urin  aus  einem
königlichen Penis beschmutzende Hans-Jürgen Lazar als König
Laios – ohne einen solchen Prügel scheint es bei Neuenfels
auch nicht mehr zu gehen – profitieren von der ausgefeilten
Personenregie und ihrem stimmlichen Gestaltungspotenzial.

Simon Neal setzt sich mit fesselnder Ausstrahlung und der
authentischen inneren Kraft eines großen Darstellers für die
Riesenpartie des Oedipus ein; stimmlich opfert er zu heftig
dem Drang zu rüder, vermeintlich expressiver Klangbildung. Der
Chor hatte Glück: Durch die Kürzungen blieben ihm nur Reste,
die er, einstudiert durch Matthias Köhler, mit überzeugender
klanglicher Façon realisiert. Ein kühner Neuenfels-Abend, zu



dem Enescu eine Vorlage geliefert hat, die man demnächst gerne
an einem anderen Haus in ungefleddertem Zustand wiederhören
möchte.

Weitere Aufführungen von „Oedipe“ am 3. und 5. Januar 2014.

Die nächste Frankfurter Produktion mit Antiken-Bezug – und
gleichzeitig  ein  weiterer  Beitrag  zum  Strauss-Jahr  2014:
Wiederaufnahme von „Daphne“ am 28. Februar, inszeniert von
Klaus Guth und mit Stefan Blunier, dem GMD der Oper Bonn, am
Pult.

„Oh,  muss  das  sein,  Miss
Sophie?“: Vor 50 Jahren wurde
das  Silvester-Fernsehritual
aufgezeichnet
geschrieben von Werner Häußner | 31. März 2014

Same  procedure  as  every
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year  …  Foto:  NDR,
Annemanrie  Aldag

Wie wär’s mit folgendem Silvestermenü? Als Vorspeise wählen
wir eine Mulligatawny-Suppe. Das ist eine Köstlichkeit aus
Hühnerbrühe mit Gemüsen und vor allem Zwiebeln und Curry. Sie
wurde  in  England  gerne  serviert  und  stammt  noch  aus  der
Kolonialzeit. Dazu reichen wir einen alten trockenen Sherry.
Es folgt der Fisch, idealerweise Schellfisch aus der Nordsee,
kredenzt  mit  einem  Glas  Weißwein,  vielleicht  einem
Rheinriesling.  Zum  Fleischgang,  einem  Hühnchen,  passt  ein
feines Glas Champagner. Und den süßen Abschluss bilden gesunde
Früchte:  Äpfel,  Birnen,  Mandarinen,  Bananen.  Ein  süßer
Portwein rundet dann das Mahl.

Wem  dieses  Menü  bekannt  vorkommt,  hat  in  den  letzten
Jahrzehnten  an  Silvester  gut  zugeschaut:  Es  ist  die
Speisenfolge des „Dinner for one“, das Butler James zum 90.
Geburtstag von Miss Sophie aufträgt. Wir kennen es alle: Die
Dame hat vier Gäste geladen, die sich dummerweise aber infolge
Ablebens nicht mehr von irdischer Speise nähren. So obliegt es
dem Butler, zumindest die Pokale der vier Herren zu leeren,
denn  Miss  Sophie  legt  Wert  aufs  Zutrinken  und  einen
Trinkspruch. So nimmt das weinselige Schicksal seinen Lauf –
und James kämpft nicht nur mit Tigerschädeln, Silbertabletts
und Blumenvasen …

Vor 50 Jahren, 1963, wurde der Sketch mit May Warden und
Freddie  Frinton  in  der  ARD-Sendung  „Guten  Abend,  Peter
Frankenfeld“  ausgestrahlt  und  im  Juli  in  Hamburg
aufgezeichnet. Zwei Jahre zuvor lief er bereits in der Sendung
„Lassen Sie sich unterhalten“ mit Evelyn Künneke. Davon gibt
es aber keine Aufzeichnung. Seit 1972 gehört „Dinner for one“
zum festen Ritual der Silvester-Unterhaltung. Im Guinness-Buch
der Rekorde landeten die achtzehn Minuten in Schwarz-Weiß 1988
als „weltweit am häufigsten wiederholte Fernsehproduktion“.



Unerschöpfliche  Quelle  der
Heiterkeit:  James,  alias
Freddie  Frinton,  und  der
Tiger. Foto: NDR, Annemarie
Aldag

Obwohl Frinton das Stückchen in den vierziger und fünfziger
Jahren in England häufig bei Unterhaltungsshows in Seebädern
und  Großstädten  spielte,  ist  es  heute  dort  weitgehend
unbekannt. Im britischen Fernsehen war er nie zu sehen. In
vielen anderen Ländern, von Australien bis Südafrika, von der
Schweiz  bis  Grönland,  ist  „Dinner  for  one“  dagegen  ein
ähnliches Kult-Ereignis wie in Deutschland. May Warden und
Freddie Frinton haben sich mit dieser liebenswerten Miniatur
ein Denkmal gesetzt – die beiden wären sonst längst vergessen.
So heißt es – wie jedes Jahr – an Silvester wieder: „The same
procedure as every year, James!“

Mehr als jeder dritte Bundesbürger – 37,5 Prozent – sieht sich
an Silvester in der Regel im Fernsehen „Dinner for One“ an.
Das ergab eine repräsentative Umfrage des Apothekenmagazins
„Senioren Ratgeber“. Wer sich in die Schar einklinken will:
Der Sketch läuft in den Dritten Programmen der ARD zwischen
17.40 und 19.40 Uhr. Der WDR zeigt Miss Sophies Geburtstag um
18.50 Uhr. Für Spätgucker: Im NDR läuft er um 23.35 Uhr. Und
nach dem Anstoßen auf 2014 kann man im Bayerischen Fernsehen
gleich weitermachen: Auftritt von „James“ ab Mitternacht.

Der NDR widmet der unsterblichen Sendung eine Jubiläumsshow an



Silvester: Von 09.10 bis 10.55 Uhr treten drei prominente
Teams zu einem heiteren Wettkampf rund um „Dinner for one“ an.
Heute, 30. Dezember, zeigt der NDR ab 22 Uhr eine einstündige
Spurensuche  rund  um  die  –  laut  NDR  –  erfolgreichste
Fernsehsendung der Welt: „Glückwunsch, Miss Sophie – 50 Jahre
‚Dinner for one‘: Das Erfolgsgeheimnis des Kultsketches“.Die
Sendung wird an Silvester um 10.55 Uhr wiederholt.

„Anständige  Musik  und  ein
sauberes  Gewissen“:  Vor  50
Jahren starb Paul Hindemith
geschrieben von Werner Häußner | 31. März 2014

Paul  Hindemith  im
Jahr  1927.  Foto:
Schott  Music

Er ist nach wie vor der am häufigsten aufgeführte Komponist
der Moderne. Sein Werk ist von beispielloser Vielfalt, reicht
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von der großen Oper über Kammermusik für unterschiedlichste
Besetzungen bis hin zur Kantate, zur Parodie, zur Musik für
Laien. Die musikalische Welt begeht am 28. Dezember seinen 50.
Todestag:  1963  starb  Paul  Hindemith  im  Frankfurter
Marienhospital  an  Schlaganfällen  in  der  Folge  einer
Bauchspeicheldrüsen-Entzündung.

Paul  Hindemiths  Biografie  stellt  uns  einen  schöpferischen
Menschen  vor,  der  von  den  äußeren  Verwerfungen  seiner
Lebenszeit massiv getroffen, aber nicht aus der Bahn geworfen
wurde. Aufgewachsen in ärmlichen Verhältnissen, große Erfolge
als  Bratscher  und  Komponist  in  den  zwanziger  Jahren,
Aufführungsverbot in der Nazizeit, Übersiedlung in die Schweiz
und Emigration in die USA, schließlich Rückkehr nach Europa
nach dem Krieg und eine späte Karriere als Dirigent: Hindemith
hat die Zeitläufte mit viel Glück überstanden, ohne sich zu
verbiegen. „Es gibt nur zwei Dinge, die anzustreben sind:
Anständige Musik und ein sauberes Gewissen“, schrieb er 1938,
wenige Monate nach der Uraufführung seiner Oper „Mathis der
Maler“ in Zürich.

Die Musik scheint der entscheidende Halt für den Menschen Paul
Hindemith gewesen zu sein, so die persönliche Einschätzung von
Susanne Schaal-Gotthardt, Direktorin des Hindemith-Instituts
in  Frankfurt.  Sie  betreut  eine  kleine  Dauerausstellung  zu
Leben und Werk des Komponisten im Frankfurter Kuhhirtenturm.
Der spätmittelalterliche Bau im Stadtteil Sachsenhausen, einst
Teil der Stadtbefestigung des 14. Jahrhunderts, diente von
1923  bis  1927  den  Hindemiths  als  Wohnung:  Unter  dem  Dach
lebten der Komponist und seine Frau Gertrud, in den Räumen
darunter  die  Mutter  und  die  Schwester.  Die  beiden  Frauen
bewohnten den Turm weiter, als Hindemith 1927 an die Berliner
Hochschule für Musik berufen wurde. Sie verließen ihn erst
1943: Bei einem Bombenangriff wurde der Bau schwer beschädigt;
dabei verbrannten auch etliche Manuskripte.



Der  Kuhhirtenturm  in
Frankfurt,  von  1923
bis 1927 Wohnung Paul
Hindemiths,
beherbergt heute eine
Ausstellung  zu  Leben
und  Werk  des
Komponisten.  Foto:
Werner  Häußner

Schon von seinem Vater, einem glücklosen Handwerker, wurde
Paul Hindemith „mit colossal strengem Drill“ an die Musik
herangeführt. Die Ausstellung im Kuhhirtenturm zeichnet mit
Fotos  und  Manuskript-Reproduktionen  aus  den  Beständen  des
Hindemith-Instituts  die  frühen  Jahre  nach:  Hindemiths
Ausbildung am renommierten Konservatorium von Dr. Hoch, sein
Kriegsjahr 1917/18 als Trommler in einer Regimentsmusik im
Elsass. Den ersten Kompositionsabend 1919, der Hindemith einen
Vertrag mit dem Verlagshaus B. Schott’s Söhne einbringt. Und
den ersten Schritt zur Berühmtheit, als 1921 in Donaueschingen
sein  Streichquartett  Opus  16  aufgeführt  wurde.  Dass  sich
Hindemith ab 1922 intensiv für „Alte Musik“ interessierte,
wird in der Ausstellung verdeutlicht durch eine Viola d’amore.
Hindemith ließ sie für sich anfertigen. Die Schnecke ziert ein
geschnitzter Frauenkopf: das Porträt seiner Gemahlin Gertrud.



Der  Berliner  Zeit  ab  1927  ist  ein  eigener  Raum  gewidmet.
Hindemith galt seit der spektakulären Uraufführung seiner drei
Einakter „Mörder, Hoffnung der Frauen“ und „Das Nusch-Nuschi“
1921 in Stuttgart – 1922 ergänzt durch die als blasphemisch
bekämpfte „Sancta Susanna“ in Frankfurt – als Repräsentant der
Avantgarde  und  „revolutionärer  Bilderstürmer“.  In  Berlin
entfaltete er nicht nur eine fruchtbare pädagogische Arbeit,
die ihn übrigens ein Leben lang interessiert hat – seine Sing-
und Spielmusiken für Kinder und Laien zeugen davon. Er gewann
Gottfried Benn für ein Oratorium („Das Unaufhörliche“) und
entfaltete  eine  rege  Konzerttätigkeit.  1929  entstand  die
Zeitoper „Neues vom Tage“, eine Mischung aus skurriler Komik
und surrealer Revue. Sie wurde in der letzten Spielzeit am
Theater Münster gezeigt und war ab 1996 auch an der Oper Köln
in einer gelungenen Inszenierung Günter Krämers zu sehen.

Bis  1929  reiste  er  mit  dem  Amar-Quartett,  das  sich  der
Verbreitung moderner Musik verschrieben hatte. Der Dirigent
Otto  Klemperer  erinnerte  sich  später  an  Hindemiths  Musik:
„Frische Luft und kein Pathos mehr…“. Auch mit anderen Größen
der damals modernen Musik arbeitete Hindemith zusammen: mit
Hermann Scherchen etwa, später auch mit Wilhelm Furtwängler,
der  1932  das  von  ihm  bestellte  „Philharmonische  Konzert“
dirigierte und sich nach den ersten Repressalien durch die
Nationalsozialisten vehement für Hindemith einsetzen sollte.



Paul  Hindemith  war
ein  bedeutender
Solist  und  hat  eine
Reihe von Werken für
sein Instrument, die
Bratsche,
geschrieben.  Foto:
Schott  Music

Die  Ausstellung  dokumentiert,  wie  schon  1933  Hindemiths
Konzerttätigkeit rapide zurückging. Susanne Schaal-Gotthardt
sieht  in  seinen  Kompositionen  die  Spuren  dieser  Zeit:  im
„Trauermarsch“  der  ersten  Klaviersonate,  oder  in  der
Hölderlin-Vertonung „Der Main“, in der die Verunsicherung in
der  Figur  des  heimatlosen  Sängers  greifbar  wird.  Lapidar
vermerkt  ein  –  als  Reproduktion  sichtbarer  –  Eintrag  in
Hindemiths  Kalender  unter  dem  Dienstag,  16.  August  1938:
„Letzter Tag Berlin!“

Hindemith hatte sich bereits 1935 von der Hochschule für Musik
beurlauben  lassen.  Er  nahm  den  Auftrag  der  türkischen
Regierung an, das Musikleben im Land zu organisieren – sicher
auch, um dem wachsenden Druck in Deutschland zu entgehen.
Während die Ausstellung „Entartete Musik“ in Düsseldorf Paul
Hindemith und sein Werk anprangert, feiert Zürich seine neuen
Oper „Mathis der Maler“. Im Herbst 1938 bezieht das Ehepaar



ein Häuschen in Bluche im Schweizer Kanton Wallis.

Hindemith erhielt Kunstpreis des Landes Nordrhein-Westfalen

Für den Komponisten sei der Umzug in das Bauerndorf „wie eine
Befreiung“  gewesen,  schätzt  Susanne  Schaal-Gotthardt.  Eine
Reihe  von  Werken  entsteht  dort,  so  das  bedeutende
Violinkonzert  und  mehrere  Sonaten  und  Lieder.  Worauf  sich
Hindemith  früher  nie  eingelassen  hätte,  erzwingen  die
Verhältnisse. 1940 emigriert er in die ungeliebten Vereinigten
Staaten und nimmt eine Professur an der Yale University an.
Später sollte er die Rolle der USA und die Zuflucht, die er
dort gefunden hatte, hoch anerkennen.

Trotz der angenommenen amerikanischen Staatsbürgerschaft und
beachtlicher Erfolge in der Neuen Welt zieht ihn die Sehnsucht
zurück  nach  Europa:  1951  nimmt  er  eine  Professur  an  der
Universität  Zürich  an  und  übersiedelt  nach  Blonay  am
Nordostufer des Genfer Sees. Seine letzten Werke entstehen
dort, so die bis heute unterschätzte Kepler-Oper „Die Harmonie
der Welt“. 1958 wird sein Oktett in Berlin uraufgeführt; Paul
Hindemith sitzt noch einmal an der Bratsche, obwohl er das
öffentliche Spielen schon seit fast zwanzig Jahren aufgegeben
hatte.  Der  Komponist  erhält  den  Kunstpreis  des  Landes
Nordrhein-Westfalen.



Nach  seiner  Rückkehr  aus  den  USA
entfaltete  Hindemith  eine  rege
Tätigkeit als Dirigent. Zuvor hat er
nur  selten  den  Stab  in  die  Hand
genommen,  unter  anderem  in  den
zwanziger  Jahren  in  Bochum.  Die
Aufnahme zeigt ihn bei seinem letzten
Konzert  im  Konzerthaus  Wien  am  10.
November 1963. Hindemith litt bereits
an  seiner  tödlich  verlaufenden
Krankheit. Foto: Fondation Hindemith
Blonay CH

Die Ausstellung im Frankfurter Kuhhirtenturm zeigt auch den
Humor  und  die  liebenswerten  menschlichen  Seiten  des



Komponisten:  Seine  Liebe  zur  Modelleisenbahn  etwa,  seinen
Ordnungstrieb oder sein zeichnerisches Talent. Immer wieder
stellte er seine Frau als „Löwe“ dar, dem Sternzeichen, in dem
sie geboren war. So auch auf der letzten, selbst gezeichneten
Glückwunschkarte zum Jahreswechsel 1963/64. Sie spielt auf das
1962  vollendete  Orgelkonzert  an:  Hindemith  traktiert  die
Orgel, ein Löwe tritt den Blasebalg.

Das  Hindemith-Kabinett  im  Kuhhirtenturm,  Große  Rittergasse
118, 60594 Frankfurt, ist sonntags von 11 bis 18 Uhr oder nach
Vereinbarung geöffnet. Tel.: (069) 59 70 362. Zurzeit ist dort
eine Sonderausstellung über Hindemiths Dirigenten zu sehen.

Eine Ausstellung „Begegnung mit Paul Hindemith“ mit vielen
Fotos und Dokumenten zeigt die Frankfurter Sparkasse noch bis
22. Januar 2014 in der Galerie in ihrem Kundenzentrum, Neue
Mainzer  Straße  49,  60311  Frankfurt.  Sie  ist  Montag  bis
Mittwoch und Freitag von 9 bis 16 Uhr, Donnerstag bis 18 Uhr
geöffnet.

Der  Traum  zum  Tode:  Jules
Massenets „Don Quichotte“ in
Gelsenkirchen
geschrieben von Werner Häußner | 31. März 2014
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Almuth  Herbst  und
Krzysztof  Borysiewicz
in Jules Massenets „Don
Quichotte“  am
Musiktheater im Revier
in Gelsenkirchen. Foto:
Karl Forster

Jules Massenets „Don Quichotte“ ist kein häufiger Gast auf den
Musiktheaterbühnen. Dass er – nach einer Kölner Inszenierung
vor zehn Jahren – in zwei Spielzeiten gleich drei Mal in
Nordrhein-Westfalen  zu  sehen  ist,  darf  wohl  dem  Zufall
zugeschrieben werden.

Wuppertal zeigte im Frühjahr eine auf ein subtiles Traumspiel
konzentrierte  Inszenierung  von  Jakob  Peters-Messer,  im  Mai
2014  folgt  das  Theater  Hagen,  wo  Gregor  Horres  Massenets
Alterswerk auf die Bühne bringt. Und jetzt hatte der groteske
Ritter,  der  seit  Cervantes‘  Roman  nicht  mehr  aus  der
Weltliteratur  wegzudenken  ist,  seinen  Auftritt  in
Gelsenkirchen – hier verantwortet von Elisabeth Stöppler.

Die Regisseurin hat sich unter anderem am Musiktheater im
Revier die Basis einer Karriere erarbeitet, die sie inzwischen
an große Häuser wie die Dresdner Semperoper geführt hat. Nicht
zuletzt ihre Arbeit mit Benjamin Britten – zu erinnern ist an



die  szenische  Version  des  „War  Requiem“  2011  –  hat  dazu
beigetragen. Der „Don Quichotte“ ist ein weiteres Beispiel,
wie  Stöppler  zum  Kern  eines  Werkes  vordringt  und  ihn  in
ausdrucksstarken Bildern freilegt.

Bei Massenet ist der alternde Adlige nicht der Träger einer
idealistischen Erhabenheit und eines weltzersetzenden Humors
wie bei Cervantes. Er ist auch nicht der Protagonist einer
Komödie,  die  sich  aus  verstiegen-bizarrer  Fantasie  speist.
Massenet stellt auf der Basis einer Fin-de-siècle-Tragikomödie
von Jacques de Lorraine die Frage nach dem Anteil von Traum
und Imagination an der Liebe. Für eine Zeit, die in Rausch und
Traum  aufregende  Welten  „hinter“  der  physikalisch
determinierten Realität entdeckt hat, ein hochaktuelles Thema.
Dale Wasserman und Mitch Leigh haben in ihrem tiefsinnigen
Musical vom „Mann von La Mancha“ das Thema weitergesponnen und
reflektiert, ob nicht das, was gemeinhin als die reale Welt
gilt, nicht erst durch den Begriff von der Welt konstituiert
wird.

Reales, Imaginäres und Erträumtes verweben sich untrennbar

Elisabeth Stöppler rückt Massenets „Don Quichotte“ in genau
diese  Richtung:  Bei  ihr  ist  Don  Quichotte  weniger  ein
„Träumer“  als  ein  Mensch,  in  dessen  Weltbegriff  Reales,
Imaginiertes  und  Erträumtes  sich  untrennbar  verweben.  Dazu
lässt  sie  sich  von  Bühnenbildner  Piero  Vinciguerra  eine
hyperrealistische Villa bauen: Küche, Sanitärräume, Wohn- und
Schlafzimmer, detailliert eingerichtet. Noch bevor ein Wort
fällt,  baut  Stöppler  die  szenische  Spannung  zwischen  den
Protagonisten auf: Eine Hausangestellte – Dulcinée – reinigt
Bad und Toilette, während im Obergeschoss ein alter Herr in
seiner  Bibliothek  versonnen  sein  Cello  streicht.  Das
Instrument, das ja oft als Symbol des weiblichen Torsos gilt,
behält die Funktion als erotische Chiffre in der Inszenierung
– ein Zeichen für die Klugheit, mit der Stöppler in ihrer
Bildfindung ans Werk geht.



Reales  und  Imgainäres
verschwimmen:  Krzysztof
Borysiewicz  als  Don
Quichotte.  Foto:  Karl
Forster

Don Quichotte hat sich ein wenig in seine Zugehfrau verguckt.
An  dieser  eher  banalen  Ausgangslage  entzündet  sich  eine
romantische  Vorstellung.  Sie  gibt  der  Welt  eine
Bedeutungsebene, die am Ende nicht einlösbar ist: Das Gespinst
aus  Idee  und  Imagination  wird  schlagartig  zerrissen,  als
Dulcinée den Heiratsantrag Quichottes brüsk ablehnt: In diesem
Moment scheitert nicht nur die Konstellation, aus der die
Komödie besteht – die Liebe eines versponnenen alten Mannes zu
einer jungen Frau. Sondern, viel tiefer gründend, bedeutet er
auch  die  Vernichtung  des  Weltbegriffs  Don  Quichottes.  Ein
Zusammenbruch,  den  Stöppler  und  Vinciguerra  mit  einer
radikalen Reduktion der Bühne bildlich erfassen: Es bleibt nur
das Sterbebett im Dunkel. Eine Szene, die über die Gestalt Don
Quichottes hinaus in eine allgemeingültige Dimension wächst:
Wo die Begriffe ihre gestaltende Kraft verlieren, bleiben nur
noch Leerstellen: Der Mensch verliert sein Leben.

Der Weg dahin wird von Figuren flankiert, die zunächst aus der
unmittelbaren Lebenswelt des Ritters kommen – seine Familie –,
sich dann aber zu einer Galerie von Lebensentwürfen erweitern.
Die vorzüglich agierenden Gelsenkirchener Choristen verwandeln
sich in Gestalten aus Historie und Fiktion: Superman, Mutter
Teresa, Fidel Castro, Fred Astaire, Elvis Presley; den Meister
der dämonischen politischen Fantastik Adolf Hitler und den
Schöpfer surrealer Welten Salvador Dalí. Stöppler zeigt damit,



wie sich die Grenzen von Don Quichottes Weltentwurf immer
weiter ins Imaginäre verschieben, aber auch, wie die Fiktion
auf die Realität einwirkt – am Beispiel von Menschen, die auf
welche Weise auch immer durch ihre Visionen ihre Welt geformt
haben. Diese Menagerie der Geschichte ist die große Stunde des
Kostümbildners Frank Lichtenberg: der fantastische Realismus
seiner Entwürfe balanciert genau auf der Nahtstelle zwischen
Tatsächlichkeit und Vorstellung.

Wo  endet  die
Realität  –  wo
beginnt  die
Imagination?  Szene
aus „Don Quichotte“
mit  Almuth  Herbst
(Dulcinée).  Foto:
Karl Forster

Wieder  einmal  bestätigt  das  Gelsenkirchener  Orchester,  die
Neue Philharmonie Westfalen, dass es mit einem bemerkenswerten
Fortschritt  in  seiner  Klangkultur  in  der  Oberliga  in
Nordrhein-Westfalen  mitspielen  kann.  Dirigent  Valtteri
Rauhalammi betont nicht so sehr die veristischen Einflüsse in
der  eklektischen  Partitur  Massenets,  sondern  arbeitet  die
impressionistischen  Momente  heraus:  Klangschattierungen  und



dynamische  Finessen,  die  eher  an  Debussy  als  an  Mascagni
erinnern.  Und  er  beleuchtet  den  „Wagnerisme“  Massenets:
Momente in der Musik, die an Wagner erinnern, ohne ihn zu
imitieren. Der Rang dieses Spätwerks wird hörbar.

Die Solisten auf der Bühne, darstellerisch ebenso gefordert
wie musikalisch, bleiben Massenet nichts schuldig. An Stelle
des  in  der  Premiere  gefeierten  Krzysztof  Borysiewicz  sang
Jongmin Lim die Titelpartie nobel zurückhaltend, auf subtile
Valeurs mehr achtend als auf den Glanz der großen Töne. Den
Mann, der in Don Quichottes Dasein das unlösbare Band mit der
banalen Welt des Alltags verkörpert, war Dong-Won Seo: Sein
Sancho  Pansa,  manchmal  zu  guttural  eingefärbt,  ließ
nachvollziehen, wie sich jemand, der sich zunächst mit dem
Vorgegebenen arrangiert, die Schönheit und Kraft einer Vision
zu entdecken beginnt.

Almuth Herbst setzte einen vollen, saftigen Mezzo ein, um die
Facetten Dulcinées auszudrücken: zuerst arglose Putzfrau, dann
Klischeebild  der  verführerischen  Spanierin,  schließlich
ungewollt verderbliche femme fatale. Berechtigte Begeisterung:
Mit diesem „Don Quichotte“ knüpft das Musiktheater im Revier
an seine große Tradition wegweisender Inszenierungen an und
setzt  einen  markanten  Akzent  in  der  Rhein-Ruhr-
Theaterlandschaft.

Massenets „Don Quichotte“ gibt es im Gelsenkirchen noch an
sechs Abenden zwischen 28. Dezember und 15. Februar 2014.

Kollektive  Verzückung:  Nareh

https://www.revierpassagen.de/22320/kollektive-verzuckung-nareh-arghamanyan-und-die-essener-philharmoniker-spielen-rachmaninow/20131220_1531


Arghamanyan  und  die  Essener
Philharmoniker  spielen
Tschaikowsky und Rachmaninow
geschrieben von Werner Häußner | 31. März 2014

Nareh  Arghamanyan.  Foto:
Marco  Borggreve

Draußen  hat  es  der  Winter  bisher  nur  zu  einem  Hauch  von
Schneeregen  gebracht.  Drinnen  in  der  Essener  Philharmonie
bricht  er  mit  voller  Wucht  los  –  zumindest  musikalisch:
Donnerschlag, heulender Schneesturm, glasige Erstarrung in Eis
und Frost. Zu hören in Pjotr Iljitsch Tschaikowskys Erster
Sinfonie, wenn man denn ihre Bezeichnung „Winterträume“ als
Leitfaden  zum  Zuhören  begreifen  will.  Die  Essener
Philharmoniker  krönen  mit  dem  selten  gespielten  Werk,  der
„süßen  Sünde“  aus  Tschaikowskys  Jugend,  ihr  viertes
Sinfoniekonzert.

Auch der Beginn zählt nicht zu den ewig wiederholten „Reißern“
aus der Feder des russischen Komponisten: Die Ouvertüre zu
Alexander  Nikolajewitsch  Ostrowskis  Drama  „Das  Gewitter“  –
Vorlage  für  Leoš  Janáčeks  Oper  „Katja  Kabanova“  –  wurde
überhaupt  erst  nach  dem  Tode  Tschaikowskys  uraufgeführt.
Aufgewühlt und stürmisch bricht die Musik los, peitschende
Fortissimo-Schläge  künden  das  Gewitter  an,  dazwischen
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formulieren Englischhorn und Harfe über verhaltenen Tremoli
der  Violinen  auch  einen  Moment  zärtlichen  Schwärmens.
Tschaikowsky  gestaltet  in  der  Ouvertüre  –  dem  Drama
entsprechend – ein Bild innerer Zerrissenheit, die ihn bis in
seine Spätwerke hinein begleiten sollte.

Unter dem Gastdirigenten Michael Sanderling – der in Köln
Sergej Prokofjews „Krieg und Frieden“ musikalisch veredelt hat
–  setzen  die  Essener  Philharmoniker  die  eröffnenden
Donnerschläge präzis in den Saal, laden die Ruhe dazwischen
lauernd auf, als konzentriere sich die Kraft der Natur erneut,
um sich nach kurzem Crescendo knallend zu entladen. Für die
atemlose Unruhe, die abrupten Risse in der Musik haben die
Philharmoniker den richtigen Biss. Wenn sich die elementaren
Gewalten beruhigen, die wunderbare Harfe Gabriele Bambergers
über dem hellen Kräuseln der Violinen schwebt, stellen sich
auch die Momente der Beruhigung ein, die den entscheidenden
Kontrast zu den aufkochenden Fortissimo-Eruptionen bilden.

War es die Absicht Sanderlings, Tschaikowskys hochemotionale
Musik zu zügeln, die schwärmerische Exaltation in die Grenzen
eines  sachlichen  Klangs  zu  bannen?  Jedenfalls  lassen  die
Philharmoniker  an  diesem  Abend  den  gelösten,  frei
schwingenden, sich in Farben intensivierenden Klang missen: In
der  „Gewitter“-Ouvertüre  macht  sich  das  bemerkbar,  wenn
Melodien  nicht  konsequent  ausphrasiert  werden.  Ungünstiger
wirkt ein gestauter Atem im zweiten Satz der Ersten Sinfonie:
Nach  einem  verloren-schwermütigen  Beginn  kann  sich  das
„cantabile“ nicht recht entfalten, bleibt vor allem der Ton
der Holzbläser zu körperlich.

Sanderling  macht  sich  allerdings  auf  die  Suche  nach  dem
„Charakteristischen“, etwa am Beginn des vierten Satzes mit
seinen knöchernen Holzbläsern und dem monumentalen Ausbruch im
Fortissimo,  zu  dem  das  Blech  in  all  seiner  Majestät
hinzutritt. Die insistierenden Anläufe, mit denen Tschaikowsky
das Material zu steigern sucht, wirken jedoch wie ein bemühtes
Fugato. Ganz ungetrübt war die Winterpracht also nicht.

http://www.revierpassagen.de/4892/schicksal-und-geschichte-die-kolner-oper-von-finanziellen-problemen-geschuttelt-landet-mit-prokofjews-%E2%80%9Ekrieg-und-frieden%E2%80%9C-einen-grandiosen-erfolg-zur-spielzeiteroffnung/20111010_1823


Temperament,  durch
Verantwortung gezähmt: Nareh
Arghamanyan.  Foto:  Julia
Wesely

Von  Jahreszeiten  unabhängig  der  Mittelteil  des  Konzerts,
Sergej Rachmaninows Rhapsodie über ein Thema von Paganini (op.
43).  Die  Pianistin  Nareh  Arghamanyan  beginnt  trocken  und
schnörkellos, als gehe sie an ein Stück von Paul Hindemith:
klar und kurz ihr Anschlag, ausgeprägt das „marcato“. Das „più
vivo“  der  vierten  Variation  muss  man  ihr  nicht  zwei  Mal
hinschreiben: Sie intensiviert nicht nur das Tempo, sondern
auch ihren kühl-perlenden Ton.

All die pianistischen Kunstgriffe, die sogar der Komponist vor
der  Uraufführung  fürchtete,  bewältigt  die  Armenierin  ohne
Mühe. Der Kontrast zur Dritten Variation mit ihren Bögen und
dem ausdrucksvollen Solo-Fagott gelingt. Das „Dies Irae“-Motiv
löst einen apokalyptischen Ritt im Orchester aus, der den
Essener  Musikern  offenbar  eher  entgegenkommt  als  die
zahlreichen  Pianissimo-  und  Crescendo-Vorschriften
Rachmaninows.

Arghamanyan nimmt das Pathos aus der Musik heraus, ohne sie
farb- und emotionslos zu skelettieren; sie kann träumerisch,
verspielt, kraftvoll zupackend und wuchtig spielen, erfasst
den theatralischen Aspekt dieser Musik, ohne sie an die bloße
pianistische  Bravour  zu  verraten.  Dass  die  Virtuosa  im
eleganten  roten  Kleid  auch  als  solche  ankommt,  zeigt  die
Reaktion auf die Zugabe: eine „Fledermaus“-Paraphrase, bei der



die Finger über die Tasten huschen wie eine Schar vielbeiniger
Strandkrabben  auf  der  Flucht.  Nach  dem  letzten  Ton:  ein
kollektiver Seufzer verzückter Bewunderung.

Nächster Auftritt von Nareh Arghamanyan in der Region: Am 13.
April 2014 spielt sie im Max Ernst Museum Brühl einen Solo-
Abend.

Gezähmte  Wildheit:  Patricia
Kopatchinskaja in der Essener
Philharmonie
geschrieben von Werner Häußner | 31. März 2014

Patricia  Kopatchinskaja.
Foto:  Marco  Borggreve

Auf die wohlige Sphäre berührungslosen Genusses war die in
Moldawien geborene und in Wien aufgewachsene Geigerin Patricia
Kopatchinskaja  noch  nie  abonniert.  Auch  nicht  auf  die
hochgezüchtete  Virtuosität  oder  die  augenzwinkernde  Barbie-
Erotik irgendwelcher geigenden höheren Töchter. Das hat ihr
den zweifelhaften Titel der „jungen Wilden“ eingebracht, den
sie selbst einmal scherzhaft übersteigert hat: „Wildsau unter
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Hausschweinen“.

Wenn die Kopatchinskaja spielt, geht es um Wahrhaftigkeit und
Tiefenschichten.  „Wir  spielen  ja  keine  Noten,  sondern
Emotionen“, sagte sie einer Interviewerin. Ihre Diskografie
zeigt,  wo  sie  diese  findet:  Beethoven  ist  der  einzige
„Klassiker“,  alle  andere  Musik  für  Violine  und  Orchester
stammt  von  unbekannten  oder  zeitgenössischen  Komponisten:
Johanna Doderer, Gerd Kühr, Gerald Resch, Otto Zykan. Oder vom
Klavierkollegen und -begleiter Fazil Say. Da ist ihre neueste
Aufnahme – erschienen im Oktober – beinahe schon Mainstream:
Konzerte von Igor Strawinsky und Sergej Prokofjew.

Im Konzert des London Philharmonic Orchestra in der Essener
Philharmonie stand eben jenes Zweite Prokofjew-Konzert in g-
Moll auf dem Programm. Schon der Einstieg ließ aufhorchen. Man
kann es ganz anders beginnen als die moldawische Geigerin. So
wie Jascha Heifetz etwa, der eine rasche, klare Introduktion
spielt, orientiert am Ideal der vom Komponisten propagierten
„neuen Einfachheit“. Oder wie Geneviève Laurenceau: Sie formt
eine russische Seelen-Kantilene, dunkel-vibrierend und voller
Schmerzenslust.

Konzert in der Philharmonie:
Patricia  Kopatchinskaja  und
Dirigent  Vladimir  Jurowski.
Foto: Sven Lorenz

http://www.zeit.de/kultur/2009-10/patricia-kopatchinskaja


Patricia Kopatchinskaja sieht diese schlichte Intervallfolge
in einem anderen Licht: Sie startet leise, als habe sie einen
Fetzen einer Melodie wie zufällig aus der Luft gefangen und
banne ihn nun in den Zauberkreis ihrer Geige. Das Orchester
unter seinem grandiosen Dirigenten Vladimir Jurowski – einem
der Aufsteiger des neuen Jahrtausends – folgt dieser fragend
formulierten,  im  Ton  sanft,  aber  aufgerauten  Kantilene  in
leisen  Schatten,  behutsam  erblühenden  Bläsermomenten,  lässt
die barfüßige Geigerin auf sattfarbige Bassklarinetten- und
Fagott-Teppichen traumwandeln. Auch der erste Höhepunkt bleibt
diskret:  Prokofjew  schreibt  gedämpfte  Lautstärken  zwischen
Pianissimo und Mezzoforte vor.

Mit der „Wildsau“ war es da nix. Auch wenn die Geigerin in
Figurationen, Doppelgriffketten und Arpeggien zur Sache geht,
mit  feurig-risikobereitem  Strich,  mit  unglaublichen  Farben,
mit expressiven hohen Tönen auf den tiefen G- und D-Saiten.
Aber Kopatchinskaja sucht nicht exzentrisch nach dem Effekt
eines wilden, rauen Tons. Sie verzärtelt auch nichts, sondern
bricht den Ton im zarten figurierten Spiel, in der Dichte der
Details, in den zugespitzten, virtuosen Parforce-Momenten des
dritten Satzes.

Aber  die  Geigerin  opfert  deshalb  nicht  auf  den  rissigen
Altären des kompromisslos „hässlichen“ Zugriffs. Sie hält auch
das Überdrehte, die Anflüge des Grotesken stets im Zaum. Das
ist keine faule Kompromissbereitschaft, um den Zuhörern die
Zumutung  der  Musik  zu  ersparen.  Es  ist  dem  Blick  auf
Prokofjews Intention geschuldet: „Neue Einfachheit“ heißt ja
auch,  sich  in  der  expressiven  Wut  nicht  zu  verlieren.
Wunderbar  ist,  wie  Kopatchinskaja  ihr  Spiel-Temperament  in
Bezug zu den Farben des Orchesters setzt. So erreicht sie
gemeinsam  mit  den  vortrefflichen  Londoner  Künstlern  die
emotionale Tiefenschicht einer Musik, die andere eher kühl-
artistisch verstehen.

Das London Philharmonic und sein russischer Dirigent verstehen
sich  gut:  Sergej  Rachmaninows  letztes  Orchesterwerk,  die



„Sinfonischen  Tänze“,  gibt  dem  Orchester  jede  Chance,  von
prächtigen  Soli  bis  zu  satten  Klangflächen  alle  Facetten
seiner  Kultur  zu  zeigen.  Und  für  Nikolai  Rimski-Korsakows
Suite aus der Oper „Die Nacht vor Weihnachten“ findet es die
glitzernde Helle der oberen Register, die teuflische Tiefe des
gedämpften Blechs, den aggressiven rhythmischen Prunk in der
scharfkantigen Polonaise. Und man fragt sich, warum es in den
Theatern zu Weihnachten immer nur „Hänsel und Gretel“ gibt:
Russland bietet bezaubernde Opern fürs Fest – es müsste sie
nur mal jemand auf die Bühne bringen!

Ruhrgebiets-Flamenco:  Rafael
Cortés  brilliert  in  der
Lichtburg Essen
geschrieben von Werner Häußner | 31. März 2014

Rafael  Cortés  in  der
Lichtburg  Essen.  Foto:
Hanns-Peter  Huester
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Dieses  Konzert  ist  mehr  als  Tradition,  es  ist  Kult:
Alljährlich in der Vorweihnachtszeit kommt Rafael Cortés in
die Lichtburg.

Der Gitarrist, der sich nicht entscheiden will, wie weit er
Spanier, oder Essener ist, bringt Freunde mit und spielt einen
Abend in Essens größtem Kinosaal. Und der ist knallevoll: Im
Foyer wehen die harten Konsonanten des „Castellano“ durch den
Raum. In der Pause diskutieren die Stamm-Besucher, die sich an
jedes  Konzert  der  Jahre  zuvor  erinnern.  Spanier  und
Spanienfreunde mischen sich mit Menschen, die einfach Cortés‘
spezielle  Mischung  aus  Flamenco,  Jazz,  Rock  und  Latin-
Anklängen mögen.

Jugendliche  sind  wenige  darunter:  Cortés  passt  nicht  zum
Mainstream,  nicht  zu  lulligem  Wohlfühl-Pop,  nicht  zu
maschinell  stampfenden  Disco-Beats.  Er  spielt  einen
anspruchsvollen  Stil.  Seine  Mischung  aus  nachdenklichen
Balladen,  impulsiven  rhythmischen  Exzessen  und  klugen  wie
lebensfrohen Jazz-Elementen sperrt sich dem anstrengungslosen
Hören. Aber sie passt auch nicht in die Fesseln klischeehafter
Folklore oder in die Regeln des klassischen Flamencos, der oft
in der Nachahmung vergangener Größen erstarrt.

Sein Publikum jedoch fesselt er nach wenigen Akkorden: Er
spielt einige Motive an, erweitert sie zu einer schweifenden
Melodie,  spinnt  sie  meditativ  aus,  scheint  sich  im
Improvisieren  zu  verlieren  und  kehrt  dann  mit  impulsivem
Akkordschlag zu hartem Rhythmus und grellen Akkorden zurück.
Da kommen einem Bilder in den Sinn: Ein einsamer Gesang in
einer kargen Bergwelt. Melismen aus der Musik der Mauren und
Gitanos, die über eine ausgedörrte Ebene wehen. Liebesraunen
in  üppigen  Parks,  Trauergesänge  an  öden,  steinigen  Wegen.
Innere  Landschaften,  die  wenig  zu  tun  haben  mit  den
verkitschten Bildern iberischer Tourismus-Klischees, aber viel
mehr mit der Härte und dem Zauber der Landschaft Andalusiens.

Der Flamenco, den Cortés pflegt – und das ist eine seiner



ursprünglichen Wurzeln – hat zwar mit einer urwüchsigen Erotik
zu tun, aber noch viel mehr mit einem harten, kargen Leben,
mit existenziellem Leid, mit dem traurigen Gesang gebrochener
Hoffnungen, aber auch mit dem hochfahrenden Aufbegehren von
Menschen, die sich vom Schicksal nicht brechen lassen: Der
Stolz einer Schicht, die nach unten gedrückt wurde, aber ihren
Kopf hoch erhoben hält.

Cortés bleibt nicht im klassischen Flamenco stecken: Technisch
souverän und musikalisch tiefsinnig verbindet er Tradition und
Fortschritt. Für ihn sei es ein Glück gewesen, im Ruhrgebiet
aufgewachsen zu sein, sagte er einmal in einem Interview.
Nirgends sonst hätte er in seiner musikalischen Entwicklung
all die verschiedenen Einflüsse aufsaugen können, die seinen
Stil heute prägen.

Kreativer Mix musikalischer Kulturen

Da sind der unverfälschte Flamenco aus Granada, die „Alegría“
aus Cádiz, die balladesken Töne aus der andalusischen Musik,
die kraftvolle, schroffe Farruca. Da ist das Herkommen seiner
Familie:  Flamenco  seit  Generationen.  Da  sind  die  alten
Gitarristen wie sein Lehrer El Macareno. Aber da sind auch die
Einflüsse des Jazz und des modernen Rock. Die raffinierten und
tief  ausgeleuchteten  Harmonisierungen.  Und  der  Mix  der
musikalischen Kulturen. Cortés, immer neugierig, nimmt sie auf
– bis hin zum alten polnischen Tango, den er auf einer Tournee
durch das östliche Nachbarland zufällig im Radio hört.

Wie  ausgeprägt  der  Personalstil  des  weltweit  gefeierten
Gitarristen inzwischen geworden ist, lässt sich auf seiner
gerade  erschienenen  CD  „Cagiñí“  hören.  Einige  der  Stücke
spielte Cortés auch in der Lichtburg. Denn er kommt nicht
allein: Unter seinen Freunden auf der Bühne spielt Rafael
Cortés junior mit, die bekannten Gitarristen Juanfe Luengo und
Miguel  Sotelo  mit  seinem  markanten  Gesang.  Oder  Gonzalo
Cortés, der mit seinem „cante“ einen spröden, archaischen Ton
in das Konzert bringt.



Rafael  Cortés;  im
Vordergrund  die  Tänzerin
Rafaela  Escoz  Foto:  Hanns-
Peter Huester

David Bravo grundiert wie so oft den Rhythmus – mal kantig,
mal  geschmeidig.  Wieder  fasziniert  Rafaela  Escoz  mit  der
kühlen  Glut  ihres  Tanzes.  Ihre  hochvirtuose  Fußtechnik  im
rasanten  Konzertfinale  ist  nicht  genug  zu  bewundern,  vor
allem, weil zur eigenwilligen Musik von Rafael Cortés nicht
einfach  traditionelle  Schritte  zu  kombinieren  sind.  Miriam
Suárez von der Essener Band „A solas sin mi“ und Riccardo
Doppio bringen Pop-Anklänge ein, können aber nicht mit den
urwüchsigen,  aufgerauten  Stimmen  von  Rebecca  Carmona  und
Gonzalo Cortés konkurrieren. Als einzige Zugabe nach zwei wie
im Flug vergangenen Stunden reißt der Evergreen „Tico Tico“
mit irrsinnigem Tempo die Fans aus den Kinosesseln.

In der Region tritt Rafael Cortes am 20. Dezember wieder auf:
In  der  Essener  Erlöserkirche  spielt  er  bei  einem
Benefizkonzert zu Gunsten der Eggers-Stiftung. Mit dabei sind
die Sopranistin Richetta Manager und der Chor „Gospel & More“.
Am 2. Februar 2014 sind Cortés und seine Freunde im Scala-Club
in Leverkusen zu Gast, am 8. März 2014 kommen sie nach Mülheim
in den Ringlokschuppen.

http://asolassinmi.wordpress.com/
http://www.eggers-stiftung.de/die-stiftung/news-und-presse/detail/article/-65caff4301.html
http://www.scala-leverkusen.de/club/club_detail.php?id=40


Weltklasse:  Das  English
Concert mit Händels „Messias“
in der Essener Philharmonie
geschrieben von Werner Häußner | 31. März 2014
Dublin, April 1742: Im neuen Konzertsaal in der Fishamble
Street drängen sich mehr als 700 Damen und Kavaliere, um ein
Musikstück zu hören, das die Kritik der damaligen Tage als
„bestes  Musikstück,  das  je  zu  hören  war“,  betitelt  hat.
Händels „Messias“, aufgeführt von vermutlich 32 Sängern der
beiden  Kathedralchöre  von  St.  Patrick  und  Christ  Church,
„bezauberte Herz und Ohr gleichermaßen“.

In der Philharmonie Essen herrschte kein solches Gedränge, als
Orchester  und  Chor  des  „English  Concert“  den  Oratorien-
Evergreen wieder einmal aufführten. Aber der Saal war gut
gefüllt – und die Zuhörer wurden Zeugen einer Aufführung, die
man ohne Umschweife als musterhaft einordnen möchte.

Der Dirigent Harry

https://www.revierpassagen.de/22116/weltklasse-das-english-concert-mit-handels-messias-in-der-essener-philharmonie/20131211_1630
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Bicket.  Foto:
Richard  Haughton

Chor und Orchester entsprachen in etwa der Größe der Ensembles
der  Uraufführung;  Dirigent  Harry  Bicket,  seit  2007
künstlerischer Leiter von „The English Concert“, besetzte auch
die  für  London  hinzugefügten  Oboen  und  ein  Fagott.  Die
Bassgruppe war mit zwei Kontrabässen und Celli ausreichend
stark  besetzt,  um  eine  warme  Grundierung  des  Klangs  zu
erreichen  –  ganz  im  Sinne  Händels,  wie  wir  aus  diversen
Studien wissen.

„The English Concert“ pflegt den unorthodoxen Klang weiter,
den Gründer Trevor Pinnock etabliert hat: in den Geigen ein
vibratoloser, aber nicht grell gezogener Ton, in den Bässen
markante  Akzentuierungen  statt  scheuer  Zurückhaltung.  Die
Bläser  allerdings  waren  in  Essen  etwas  zu  abgedrängt  und
konnten – bis auf wenige Piano-Momente – ihre Farbe nicht
durchsetzen.  Bei  der  Größe  der  Philharmonie  wäre  eine
zusätzliche  Oboe  nicht  überflüssig  gewesen.

So gelang es Bicket und seinem Ensemble, Herz und Ohr zu
bezaubern: In der Einleitung wählt er ein betont langsames
Grave, das die Dissonanzen wirken lässt. Auch den Chor „Behold
the lamb“ nimmt er – als Einleitung zum zweiten Teil, der
Betrachtung des Leides Jesu – sehr gemächlich: Der Beinahe-
Zerfall  der  Phrasierung  signalisiert  eine  aus  den  Fugen
geratende Welt.

Auf knallige Demonstration akzentuierter Rhythmen verzichtet
Bicket weise. Das heißt für ihn nicht, Prägnanz zu vergessen
oder Konturen zu verschleifen. Der Chor „And the glory of the
Lord“ ist in einem elegant schwingenden Rhythmus gefasst. Im
schwer auftretenden Grave nach französischer Art kommen die
Punktierungen zu ihrem expressiven Recht. Und in den Tempi
kennt Bicket das erregte Presto, das fiebrige Tremolo, ohne je
mit einer Hatz durch die Noten den Ausdruck der Musik zu
gefährden.



Einen Genuss für sich bietet der Chor: Dem Wohlklang opfern
die  Sängerinnen  und  Sänger  nicht;  ihre  staunenswerte
Expressivität entspringt aus einem intimen Blick auf Händels
Musik. Wie vortrefflich sie die Artikulation und die Balance
der Stimmgruppen beherrschen, macht schon „And the glory of
the Lord“ deutlich. Wenn der Bass den Satz „and the mouth of
the Lord hath spoken it“ kraftvoll-dunkel hervorhebt, wird
nicht  nur  der  theologische  Sinn  des  Wortes  Gottes  als
wirkmächtiger Kraft herausgehoben, sondern gezeigt, wie die
musikalische Struktur von Händel genau auf dieses Ziel hin
angelegt ist.

Dass  die  Sänger  die  Praxis  der  Verzierung  bewundernswert
präzis beherrschen, mutet schon fast selbstverständlich an.
Aber  die  dynamische  Entwicklung  des  makellos  artikulierten
berühmten „For unto us a child is born“ signalisiert noch eine
andere Klasse: Erst auf „wonderful“ ist der volle Glanz des
Klanges  erreicht,  entfaltet  sich  eine  stets  transparent
gehaltene  Leuchtkraft,  die  später  das  „Halleluja“  aus  der
Chorschinken-Ecke  erlöst  und  zu  einem  Paradebeispiel
exquisiter Klangkultur erlöst: Strahlende Erhabenheit, mit dem
nötigen Pathos, aber ohne Pomp.

The  English  Concert.  Foto:
Richard Haughton

Das Orchester hat an diesem klanglich vielgestaltigen Kosmos
seinen entscheidenden Anteil. Wir hören Solisten, die in jeder
Phase den von Händel angezielten Affekt im Auge behalten. Wir



hören einen sorgsam ausgehörten, plastischen Gesamtklang mit
sparsam eingesetzten rhetorischen Akzenten. Wir hören einen
natürlichen, nie manierierten Stil in Tongebung, Strich und
Phrasierung,  einen  leuchtenden,  weichen  Geigenton,  sonore
Celli ohne Grummeln, präzis intonierte Trompeten, die sich
nicht vordrängen.

Die  Solisten  können  sich  in  der  Qualität  des  Ensembles
behaupten. Jennifer Johnstone veredelt ihre wundervollen Alt-
Arien mit unangestrengter Stimme, macht aus „He was despised“
einen  demütigen  Moment  der  Betrachtung,  der  keiner
strimmlichen Kunstgriffe bedarf, um innerlich zu berühren. Bei
Joshua Ellicott gefällt das verhalten gesungene „Thy rebuke
hath broken His heart“. Wenn der Tenor dramatisch deklamiert,
fehlt ihm die Stütze und die Stimme kommt ins Flackern.

Der Bass Benjamin Bevan hält sich in seinem Paradestück, der
Arie  „Why  do  the  nations  so  furiously  rage“  mit  dem
koloraturgesättigten Aufruhr stark zurück, macht keine Show
der  „tobenden  Heiden“,  verschenkt  aber  ein  wenig  die
expressive Zuspitzung. Doch in den begleiteten Rezitativen des
ersten Teils überzeugt Bevan mit einer lockeren, prägnanten
Artikulation und treffsicher gesetzten Verzierungen.

Die Dunkelheit der Welt, die von Gottes Licht erhellt wird,
stellt er – mehr mit Mitteln der Dynamik als der Färbung –
ausdrucksvoll dar. Ein wenig aus der Reihe fällt Julia Doyle:
ein  zarter,  klanglich  begrenzter  Sopran,  sensibel  geführt,
aber  für  die  strahlende  Erlösungsfreude  etwa  von  „Rejoyce
greatly“ zu klein. Mit Konzerten wie diesem positioniert sich
die Philharmonie vorteilhaft: In London, Paris oder New York
ist der „Messias“ nicht besser zu hören!



Heiterkeit  und  Melancholie:
Donizettis „Don Pasquale“ am
Theater Hagen
geschrieben von Werner Häußner | 31. März 2014
Der Bruch der Zeiten ist überdeutlich: Norina und Ernesto, das
sind zwei junge Leute von heute, Jeans, Jacket, hübsches Top.
Don  Pasquale  lebt  in  einer  anderen  Welt,  im  „Damals“:
Kniehosen, bestickte Weste, reich ornamentierter Hausmantel.
Er  sitzt  in  einem  altertümlichen  Rollstuhl  und  starrt  in
seinen herrschaftlichen Salon, in dem die Möbel mit weißen
Tüchern verhängt sind. Ein gelebtes Leben.

Wer so jemanden auf seine alten Tage noch heiraten will, muss
sich anpassen. Und so schlüpft Norina am Theater Hagen in eine
ausladende  Robe:  Krinoline  drunter,  Stoffschichten  zwischen
bonbonrosa  und  veilchenlila  drüber,  Rüschen,  Reffungen  und
Schleifchen.  Kurz,  eine  Fassade,  die  dem  heiratslüsternen
Alten signalisieren soll: Hier kommt eine Frau, die in deiner
Welt  aufgehen  wird,  die  genau  in  die  Ausstattung  deines
Haushalts passt.

Schein  und  Wirklichkeit:
Norina (Maria Klier) stellt
sich  Don  Pasquale  (Rainer
Zaun)  als  schüchterne
Klosterschülerin  vor.  Foto:

https://www.revierpassagen.de/22001/heiterkeit-und-melancholie-donizettis-don-pasquale-am-theater-hagen/20131205_0141
https://www.revierpassagen.de/22001/heiterkeit-und-melancholie-donizettis-don-pasquale-am-theater-hagen/20131205_0141
https://www.revierpassagen.de/22001/heiterkeit-und-melancholie-donizettis-don-pasquale-am-theater-hagen/20131205_0141
http://www.theaterhagen.de


Stefan Kühle

Kostümbildnerin  Lena  Brexendorff  –  auch  für  die  Bühne
zuständig – hat in ihren Kostümen eine der Kernfragen von
Donizettis  letzter  komischen  Oper  „Don  Pasquale“  sichtbar
gemacht: die Frage nach Wirklichkeit und Täuschung, aber auch
die Selbsttäuschung, die erst möglich macht, dass sich Don
Pasquale  von  der  Intrige  seines  zweifelhaften  Freundes
Malatesta – der Name meint einen „bösen Kopf“ – irreführen
lässt. Und Annette Wolf deutet in ihrer Inszenierung an, dass
die sexuellen Gelüste des Titelhelden – von Malatesta mit den
bekannten, blauen Pillen angeheizt – nicht unbedingt das erste
Motiv  seines  Treibens  sind:  Die  Einsamkeit  des
Eröffnungsbildes verweist deutlich tiefer in die Psyche.

Es  gab  Regisseure,  die  „Don  Pasquale“  konsequent  der
buffonesken Einkleidung entledigt und das Drama des einsamen,
alten,  grausam  getäuschten  Mannes  herausgeschält  haben.  So
weit  wollten  Wolf  und  Brexendorff  nicht  gehen:  Die
Tannenzapfen-Gewichte  einer  Kuckucksuhr  hängen  riesig  vom
Schnürboden herab in die Bühne und erinnern sachte daran, dass
Donizettis Oper ihre Wurzeln in der alten „Commedia“ mit ihren
mechanisch-schematisch agierenden Figuren hat. Oder eben auch
an die verzopfte Puppenstuben-Welt, in der Pasquale nach dem
Leben schmachtet – das mit dem Einzug der vermeintlichen,
schüchternen  Klosterschülerin  „Sofronia“  auch  einkehrt:  Ein
prachtvoller Hirsch wird ausgepackt und der Hausherr verlässt
mit Schwung den Rollstuhl.

Doch  das  Verstellungsspiel  funktioniert  nur  teilweise:  Die
Begegnung  zwischen  der  getarnten  Norina  und  dem
leichtgläubigen Don Pasquale gleitet in witzig gemeinten, aber
abgestandenen  Klamauk  ab,  statt  psychologisch  glaubwürdig
ausgeformt zu werden. Rainer Zaun ist ein Komödiant alter
Schule,  der  sich  auf  die  abgelebten  Tricks  des  Genres
verlässt. Maria Klier als Norina agiert heftig und kann das
Blümchen, das hinter klerikalen Mauern aufgewachsen sein soll,



nicht recht glaubwürdig machen. Im Publikum lacht kaum jemand:
Die ollen Kamellen kommen nicht mehr an.

Nach der Pause: Das Drama spitzt sich zu

Nach der Pause spitzt Annette Wolf das Drama dann doch noch
zu:  Norina  gibt  im  Leoparden-Outfit  das  hässliche
Selbstbewusstsein einer verzogenen Wohlstandsgöre zu erkennen.
Neffe  Ernesto  hat  vorher  schon  den  Eindruck  erweckt,  das
„Hotel  Onkel“  ziemlich  bequem  auszunutzen.  Keija  Xiong
schlurft erst im Morgenmantel herein und zeigt – entsprechend
seiner Rolle als schmachtender, aber wenig aktiver Liebhaber –
später auch nicht viel mehr Initiative.

Die  treibende  Rolle  besetzt  Oleksandr  Prytolyuk  (ein
stimmgewaltig dröhnender Gast aus Darmstadt für den erkrankten
Raymond  Ayers):  ein  durchtriebener  Geselle,  der  im
bürgerlichen Gewande an Mozarts Don Alfonso aus „Cosí fan
tutte“ erinnert. Einer derjenigen, bei denen die Aufklärung
alle Werte wegerklärt und an ihrer Stelle nur den handfesten
Geldwert  hinterlassen  hat?  Den  Eindruck,  an  der  Erfüllung
einer wahren Liebe zwischen zwei jungen Menschen interessiert
zu sein, weckt er nicht.

„Liebe“  in  Zeiten  der
Spielkonsole:  Maria  Klier
(Norina)  und  Kejia  Xiong
(Ernesto).  Foto:  Stefan
Kühle



Norinas  durchtriebenes  Spiel  mit  Pasquales  blutleeren
Alltagsidealen  gipfelt  in  einem  unerhörten  Übergriff:  Die
Ohrfeige,  die  sie  dem  Alten  verpasst,  bricht  das  Stück
endgültig  ins  Melancholische  –  eindeutig  zu  hören  in
Donizettis sensibler Musik. Für das Ende hat sich Wolf eine
Überraschung ausgedacht: Das bezaubernde Liebesduett „Tornami
a dir che m’ami“ verbringt das Paar mit gleichgeschalteten
Bewegungen  jeder  für  sich  mit  der  Spielekonsole.  Am  Ende
büchst  Norina  mit  Don  Pasquale  aus:  Beide  verlassen  ihre
Lebenswelt, in der eine authentische Beziehung jenseits von
Rollen- und Lebensmustern nicht möglich war. So bricht Wolf
die Komödie auf, ohne Donizettis Oper ins Tragische zu ziehen:
eine originelle Idee.

Auch musikalisch liegen in Hagen Heiterkeit und Melancholie
nahe  beieinander:  Auf  David  Marlows  Dirigat  reagiert  das
Orchester mit wendigen Tempi und transparentem Klang, aber
auch  mit  kantig  phrasierten  Melodiebögen  und  gepfefferter
Lautstärke.  Patzer  und  Schludrigkeiten  folgen  auf  sensibel
aufgebaute  Momente  in  der  Balance  und  der  dynamischen
Nuancierung: Theateralltag eben. Die souveräne Bühnenerfahrung
gibt dem Pasquale Rainer Zauns Autorität; stimmlich zeigt er
sich  flexibel,  wird  allerdings  vom  Orchester  immer  wieder
zugedeckt.

Maria Klier hat die kecken Koloraturen der Norina auf Abruf,
der klanglich erfüllte Ton ist ihre Sache weniger. Keija Xiong
hat  ein  ernstes  Problem  mit  der  Stütze  seiner  an  sich
wohltimbrierten Stimme, was vor allem in der Höhe schmerzlich
bewusst wird: sie bleibt dünn und klanglos. Wolfgang Müller-
Salow hat den Hagener Chor auf eleganten Klang studiert. Wozu
die Choristen den berühmten Dienerchor in einer überflüssigen
Großküchen-Szene  singen,  während  sie  mit  Endlos-Nudeln
hantieren, bleibt schleierhaft. Und das Licht ist schlichtweg
Pfusch: Der Zuschauer im Parkett muss sich jedes Mal, wenn
sich bestimmte Türen öffnen, vor einer grellen Scheinwerfer-
Batterie schützen. Auf diese Weise blendend hat Annette Wolf



ihr Konzept sicher nicht gemeint.

Die nächsten Vorstellungen: 19. und 28. Dezember 2013; weitere
Termine bis März 2014 unter www.theaterhagen.de

Die  Schule  des  „guten
Singens“:  Juan  Diego  Flórez
in der Philharmonie Essen
geschrieben von Werner Häußner | 31. März 2014

Die  Philharmonie  Essen.
Foto:  Werner  Häußner

Einen Sänger wie Juan Diego Flórez auftreten zu lassen, mutet
eigentlich als pure Verschwendung an. Schon Theodor W. Adorno
hat angemerkt, heute werde nur noch das Material als solches
gefeiert. Und Adornos „heute“ liegt über 50 Jahre zurück.
Seither  hat  sich  die  Lage  auf  dem  Sängermarkt  weiter
verdüstert.

Stimmen, die früher sogar in der italienischen Provinz von der
Bühne  gezischt  worden  wären,  feiern  bejubelte  Triumphe:
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technisch  unfertig,  stilistisch  traditionslos,  präsentieren
sie  verquollene  Töne  mit  Kraft  und  Lautstärke,  mit
erschreckenden Defiziten in Atem und Artikulation. Egal: Laut
ist schön und schön ist laut – das gilt zumindest für das
italienische Fach. Was soll da noch ein Belcantist mit einer
perfekt gebildeten Stimme wie Flórez?

Und dennoch: Auch wenn die Fetischisten, die einen Sänger
schon  feiern,  wenn  er  sich  irgendwie  durch  die  Partie
geschummelt hat, alle Kriterien des guten Singens als bloße
Geschmacksurteile diffamieren: Der Gesang, der den klassischen
Schulen  des  Belcanto  folgt,  fasziniert  die  Menschen  noch
immer. Vor allem, wenn sie ein unverbildetes Gehör mitbringen
und sich von den hochgepuschten Namen der Klassik-PR nicht
blenden lassen. Das atemlose Lauschen, die Stille im Saal, die
gebannte Stimmung sprechen für sich. Das Gefühl, die Zeit
stehe still, während die Töne fließen, die Entspannung beim
Zuhören:  das  sind  Reaktionen  auf  Sänger  wie  Flórez.  Der
Psychologe möge erforschen, woran das liegt. Die Beobachtung
sagt: Der perfekt gebildete Gesang teilt sich dem Zuhörer mit
– auch wenn er über die technischen Voraussetzungen keine
Kenntnis besitzt.

So gesehen, war das Konzert des Peruaners in der Philharmonie
Essen dann doch keine Verschwendung. In seiner Stimme teilt
sich die Faszination des „schönen Singens“ mit. Selbst wenn er
Salon-Petitessen bringt wie Francesco Paolo Tostis hübsche,
naive Canzonen. Bei Flórez gibt es keinen falschen Schmelz,
kein sentimentales Schmachten, sondern strenge, disziplinierte
Tongebung.  Aber  dafür  ein  technisch  abgesichertes,  völlig
entspanntes  Piano  („Ideale“),  ein  grandioses  Diminuendo
(„Vorrei  morire“),  und  einen  leuchtenden  hymnischen  Ton
(„L’alba separa dalla luce l’ombra“).

Ähnlich behandelt Flórez die Arien aus drei im spanischen
Sprachraum  bekannten  Zarzuelas  von  Pablo  Luna  („La  pícara
molinera“),  Reveriano  Soutullo  („El  ultimo  romántico“)  und
José Serrano („El trust de los tenorios“): Montserrat Caballé



hat  solche  melodischen  Kostbarkeiten  schalkhaft  zu
Charakterstückchen geformt; Juan Diego Flórez gibt ihnen eine
fein  sentimentale  Stimmung,  ohne  sie  an  den  Schmalz  zu
verraten. Die Stimme bleibt dabei ausgeglichen geführt – bis
in die strahlende Höhe hinein. In solchen Momenten erinnert er
an den unübertroffenen König der klassischen „leichten“ Muse,
den irischen Tenor John McCormack (1884-1945).

Runder, ausgeglichener Ton über den gesamten Stimmumfang

In der Oper nähert sich Flórez mittlerweile dem legendären
Alfredo Kraus. Dieser 1999 verstorbene Belcantist stand in
einer Zeit des oft kruden, mit Lautstärke protzenden Verismo-
Gesangs für stilistische Finesse und technischen Schliff. Die
wehmutsvolle Legato-Linie in „O del mio amato ben“, der wohl
berühmtesten der Arien „im alten Stil“ des Wahl-Sizilianers
Stefano  Donaudy,  dürfte  Flórez  derzeit  niemand  nachmachen.
Ebenso wenig wie die elegante, bruchlose Phrasierung auf einem
Atem.

Mit  solchen  Vorzügen  kann  Flórez  auch  in  zwei  Arien  aus
Händels „Semele“ aufwarten: Oft wird heute übersehen, dass die
Gesangsschulen des 18. Jahrhunderts das Legato, die Rundung
und  des  Ausgleich  des  Tons  über  den  gesamten  Stimmumfang
hinweg fordern. Flórez bringt alles das mit – aber ihm fehlt
in diesem Fall das stilistische Rüstzeug: Die Arien sind zu
verschlafen im Tempo, zu wenig akzentuiert artikuliert. Daran
hat  auch  der  Pianist  Vincenzo  Scalera,  ein  hochberühmter
Begleiter führender italienischer Sänger, seinen Anteil: Er
spielt  Händel,  wie  man  „arie  antiche“  vor  fünfzig  Jahren
begleitete: zäh, mit dickem Ton und üppigem Pedal.

Leider blieb Scalera auch im Feld des romantischen Belcanto
den Klavierparts einiges schuldig. Technisch sind die Triolen,
Sextolen,  Dreiklangbrechungen,  Arpeggi  und  Legato-Melodien
nicht  anspruchsvoll,  gestalterisch  umso  mehr.  Jeder  Ton
braucht seine Schattierung, seine Farbe. Scalera spielt das
mitunter, als korrepetiere er bei einer Bühnenprobe.



Auf dem Weg zu Donizetti und Meyerbeer

Und Juan Diego Flórez zeigt, wohin sein Weg gehen wird: zu
Donizetti, zu einigen ausgewählten Verdi-Partien, vielleicht
auch zu Meyerbeer. Die Romanze des Raoul aus „Les Huguenots“
gelingt  ihm  mit  makelloses  Bögen,  perfekt  in  die  Linie
eingebundenen Höhen, einer kühlen Tongebung voller Finesse im
Detail.  Dabei  ist  der  Klang  der  Stimme  so  unforciert
tragfähig,  dass  man  sich  Flórez  im  Meyerbeer-Jubiläumsjahr
2014  gerne  in  einer  Rolle  dieses  nach  wie  vor
unterrepräsentierten Giganten des 19. Jahrhunderts vorstellt.

Keine Frage, dass Flórez mit der sehnsuchtsvollen Farbe in
seiner Mittellage für Come un spirto angelico“ aus Donizettis
„Roberto  Devereux“  ein  ansprechender  Interpret  ist.  Die
Tessitura liegt ihm und hilft seinem Tenor, sich tragend im
Raum zu entfalten. Flórez kleidet diese Abschiedsarie in einen
elegischen Ton, hält sich in den Färbungen nobel zurück und
beschwört einen Stil des Singens, wie er vor der kraftvollen
Expressivität eines Enrico Caruso á la mode gewesen ist.

Sein feines Vibrato ist nicht aufgedrückt, wie etwa bei neo-
italienischen  und  osteuropäischen  Sängern  heute  üblich,
sondern  wächst  gleichsam  natürlich  mit  einem  gesund  und
substanzvoll gebildeten Ton. Das hilft ihm auch in Verdis „Je
veux encore entendre ta voix“ aus der selten gespielten Oper
„Jérusalem“ – einer Bearbeitung des frühen Werks „I Lombardi
alla prima crociata“. Allerdings zeigt diese Arie auch Flórez‘
derzeitige Grenzen: Das Rezitativ ist zu neutral geformt; es
„spricht“ nicht, verleugnet in seiner streng gefassten vokalen
Disziplin, dass Verdis Oper schon einer anderen Zeit angehört
als die elegischen Helden Donizetti.

Dennoch: Flórez‘ Autorität als souveräner Gestalter erfährt
dadurch keinen Abbruch; eine Kompetenz, die er in den Zugaben
eindrucksvoll und zum Jubel des Publikums bestätigt: Rossinis
augenzwinkernder  Bolero  „Mi  lagneró  tacendo“,  Flotows  „M‘
appari“, die italienische Version der Arie „Ach so fromm“ aus



„Martha“, und „La donna é mobile“ als „Rausschmeißer“ – in
einer Formung, die Klassen über der Bemühung liegt, mit der
Vittorio Grigolo auf demselben Podium vor kurzem sein Publikum
unterhielt.

Ein  Kapitel  Foto-Geschichte:
Bilder aus der Sammlung Ernst
Scheidegger  im  Museum
Folkwang
geschrieben von Werner Häußner | 31. März 2014

Der  Blick  eines  Top-
Fotografen:  Henri  Cartier-
Bresson  nahm  dieses  Motiv
bei  der  Feuerbestattung
Mahatma Gandhis 1948 auf. ©
Henri  Cartier-Bresson  /
MagnumPhotos  /  Agentur
Focus.

Das Folkwang Museum Essen zeigt seit heute eine Ausstellung
mit  rund  60  Fotografien  aus  der  Sammlung  des  Zürcher
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Fotografen Ernst Scheidegger. Sie stammen aus einem Ankauf,
den das Museum mit Unterstützung der Krupp-Jubiläums-Stiftung
in diesem Jahr tätigen konnte. Anlass ist der 90. Geburtstag
des Bildjournalisten und Künstlerfotografen am Samstag, 30.
November.

Das  Konvolut  von  Fotos,  das  nun  zum  großen  Teil  in  der
Sonderausstellung im Folkwang Museum zu sehen ist, stammt aus
einer  Schachtel,  die  Scheidegger  jahrzehntelang  verwahrt
hatte.  Darin  sammelte  er  lose  Abzüge,  die  er  als  junger
Fotograf mit berühmten Kollegen tauschte. So erhielt er Bilder
von Robert Capa, Henri Cartier-Bresson, Ernst Haas oder David
Seymour.  Im  Januar  2013  öffnete  er  die  Schachtel  mit  den
Bildern seiner Freunde für Tobia Bezzola, den Direktor des
Folkwang Museums. Zu den 86 angekauften Fotografien schenkte
Scheidegger dem Folkwang Museum noch 25 eigene Bilder aus
Burma.

Die  wertvollen  Vintage-Prints  entstanden  damals  als
Tauschobjekte unter Freunden – daher rührt auch der Titel der
Ausstellung: „Bilder unter Freunden“. Unter ihnen finden sich
Ikonen  der  Fotogeschichte  wie  Capas  umstrittenes  Bild
„Fallender  Soldat“,  aber  auch  Reportagefotos  etwa  aus  dem
Japanisch-Chinesischen Krieg. Werner Bischof, Ernst Haas oder
George Rodger spannen mit ihren Arbeiten ein weites Panorama
der frühen Nachkriegsfotografie, etwa mit Aufnahmen aus dem
Sudan oder dem Wien der vierziger Jahre. Von Henri Cartier-
Bresson hängt unter anderem eine bestechend eingefangene Szene
von der Verbrennung des Leichnams von Mahatma Gandhi 1948 in
der Schau.

Sogar ein Motiv aus Essen ist unter den Bildern: Entstanden
1951,  zeigt  es  einen  Arbeiter  an  einer  Mauer  mit  einer
politischen  Parole.  Im  Titel  wird  vermerkt,  der  Mann  sei
Mitglied einer Nazi-Jugendorganisation gewesen. Die Fotos sind
teils im Pressebildformat 18×24, teils in größeren Formaten
für Ausstellungszwecke abgezogen. Die Präsentation versteckt
den  Werkstattcharakter  der  ausgezeichnet  erhaltenen  Abzüge



nicht hinter Passepartouts, sondern zeigt die Bilder in ihrem
ursprünglichen  Zustand,  manche  mit  breiten  unbelichteten
Randstreifen.

Vielseitig tätiger Fotokünstler

EIn  Foto  von  Ernst
Scheidegger  selbst,
aufgenommen  bei  einem
Initiationsfest in Burma. Es
gehört  zu  den  25  Bildern,
die  der  Fotograf  dem
Folkwang  Museum  Essen
schenkte. © Fondation Ernst
Scheidegger Archiv

Der aus Rorschach am Bodensee stammende Scheidegger hat ein
Kapitel  Fotogeschichte  geschrieben.  Einem  Studium  der
Fotografie bei Hans Finsler an der Kunstgewerbeschule Zürich
folgten Assistenzen bei Werner Bischof und Max Bill. Zwischen
1949  und  1952  verantwortete  Scheidegger  im  Rahmen  des
Marshallplanes  fünf  internationale  Foto-Ausstellungen.
Vielfältig waren die Bereiche, in denen Scheidegger tätig war:
Er fotografierte für die Agentur Magnum Photos, war 1959/60
Dozent an der Hochschule für Gestaltung in Ulm, verantwortete
als Bildredakteur von 1960 bis 1988 die Wochenendbeilage der
Neuen Zürcher Zeitung, für die er rund 200 Bildreportagen
erstellte.  Außerdem  war  Scheidegger  auch  als  freier
Filmregisseur,  Verleger  und  Galerist  tätig.



Ernst Scheideggers Archiv umfasst rund 80.000 Negative und
50.000  Diapositive,  dazu  Filme  über  Künstler  und
Reisereportagen.  Seit  2011  pflegt  die  „Stiftung  Ernst-
Scheidegger-Archiv“  den  von  der  Neuen  Zürcher  übernommenen
Archivbestand,  inventarisiert  und  digitalisiert  die  Bilder.
2013 erschien im Verlag Scheidegger & Spiess eine Neuausgabe
des Buchs „Alberto Giacometti. Spuren einer Freundschaft“ mit
rund 30 bisher unveröffentlichten Farbfotografien. Scheidegger
hatte Giacometti schon als junger Mann kennengelernt und 1964
bis 1966 einen preisgekrönten Film über den Künstler gedreht.

Die Ausstellung „Bilder unter Freunden – die Sammlung Ernst
Scheidegger“ im Folkwang Museum Essen wird bis 16. Februar
2014 gezeigt. An den vier Adventswochenenden ist der Eintritt
in das Museum frei. Geöffnet ist das Folkwang an diesen Tagen
von 10 bis 18 Uhr.

Ausstellung  im  Kunstmuseum:
Gelsenkirchen erinnert an die
Gruppe ZERO
geschrieben von Werner Häußner | 31. März 2014

Blick  in  die  Ausstellung
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ZERO  im  Gelsenkirchener
Kunstmuseum.  Foto:  Lothar
Bluoss,  Copyright
Kunstmuseum  Gelsenkirchen

Vor fünfzig Jahren gab es im damals noch regen Kulturleben der
Stadt Gelsenkirchen einen Höhepunkt: Die Avantgarde-Bewegung
ZERO zeigte in der Künstlersiedlung Halfmannshof eine wichtige
gemeinsame Ausstellung. Beteiligt waren unter anderem Heinz
Mack,  Otto  Piene  und  Günther  Uecker.  Das  Kunstmuseum
Gelsenkirchen will nun mit einer Ausstellung an das Ereignis
von 1963 und an die aktive Rolle von Gelsenkirchen in der
Unterstützung  der  Avantgardekunst  in  den  1960er  Jahren
erinnern.

In enger Kooperation mit der ZERO foundation Düsseldorf werden
sieben Exponate der Ausstellung von 1963 präsentiert, dazu 18
vergleichbare  Werke  aus  dieser  Zeit  von  allen  damals
beteiligten Künstlern. Die Schau des Kunstmuseums greift das
Grundprinzip  der  ersten  Gelsenkirchener  ZERO-Ausstellung
wieder auf und zeigt Objekte, die durch Licht und Bewegung in
den Raum greifen und diesen mit einbeziehen.

Die  Ausstellung  umfasst  zudem  einen  Dokumentationsteil  mit
einem von Heinz Mack erstellten, erstmals ausgestellten Modell
für das „ZERO-Haus“, ein der ZERO-Kunst gewidmetes Museum, das
die Künstler Mack, Piene und Uecker der Stadt Gelsenkirchen
zur Realisierung anboten. Vertreten sind in der Ausstellung:
Pol Bury, Hermann Goepfert, Hans Haacke, Oskar Holweck, Adolf
Luther, Heinz Mack, Otto Piene, Uli Pohl, Hans Salentin und
Günther Uecker.

Die  Avantgarde-Bewegung  ZERO,  die  zwischen  dem  Ende  der
fünfziger und dem Anfang der sechziger Jahre unter dem Zeichen
einer Reduktion künstlerischer Mittel angetreten war, erhielt
ihren Namen von der 1958 durch Mack und Piene begründeten
Zeitschrift ZERO.



Das 1984 eröffnete Museum zeigt außer seinen 1.300 Exponaten
aus  den  Bereichen  Klassische  Moderne,  Konstruktivismus,
Kinetik, zeitgenössische Kunst und Graphik pro Jahr sechs bis
acht Wechselausstellungen. Es ist Dienstag bis Sonntag von 11
bis  18  Uhr  geöffnet.  Der  Eintritt  ist  frei.  Die
Sonderausstellung „ZERO in Gelsenkirchen 1963/2013 – Zurück in
die Zukunft“ ist bis 19. Januar zu sehen.

Schillerndes  Spiel  um  Macht
und Liebe: Glucks „Ezio“ in
Frankfurt
geschrieben von Werner Häußner | 31. März 2014
Die Frankfurter Oper hat es wieder einmal geschafft: Mit einer
Inszenierung von Christoph Willibald Glucks „Ezio“ entriss sie
ein Werk aus dem Dämmerschlaf, das noch vor Glucks bedeutsamen
Reformopern entstanden ist. Gleichzeitig gelang dem Haus von
Bernd Loebe damit das Präludium zum Gluck-Jahr: 2014 jährt
sich die Geburt dieser wichtigen Gestalt der Musikgeschichte
zum 300. Mal.

Edle  Roben:  Christian
Lacroix  schuf  die  Kostüme
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für  Glucks  „Ezio“  In
Frankfurt.  Sene  mit  Max
Emanuel  Cencic,  Paula
Murrihy  und  Beau  Gibson.
Foto:  Barbara  Aumüller

Die Ausgangslage ist wie bei solchen Jubiläen üblich: Einige
kleine  Häuser  in  der  deutschen  Theaterlandschaft  kündigen
Premieren  von  Gluck-Opern  an,  die  Flaggschiffe  steuern
unbeirrt  daran  vorbei.  Ob  sich  an  diesem  Bild  noch  etwas
ändern wird, wenn im Frühjahr die Pläne für die Spielzeit
2014/15  publiziert  werden,  steht  noch  dahin.  Obwohl  ein
Komponist wie Gluck dringender eine zeitgenössische theatrale
Befragung bräuchte als etwa Wagner.

Das ist kein Plädoyer für ein Opernmuseum: Sicher klaffen die
musikhistorische Stellung und die aktuelle Bedeutsamkeit von
Komponisten  oder  Werken  bisweilen  weit  auseinander.  Doch
gerade die letzten Inszenierungen des „Ezio“, einer noch stark
an  den  Konventionen  der  „opera  seria“  orientierten  Oper,
lassen spüren, wie brisant ein Libretto des lange als Barock-
Langweilers geschmähten Metastasio wirken kann, und von welch
unterschiedlichen Positionen aus sich eine Regie der Gefühls-
und Affektwelt des 18. Jahrhunderts nähern kann.

Vincent Boussard macht es in Frankfurt ganz anders als Andreas
Baesler  2012  in  Nürnberg.  Dort  verlegte  eine  freche,
bestürzend aktuelle Regie den „Ezio“ in die Tiefgarage des
Staatstheaters, verwandelte die Rezitative in Sprechtext, ließ
die Sänger von Schauspielern doubeln, bot eine knallharte,
temporeiche Action-Tragödie. Jetzt, in Frankfurt, wehrt sich
die  Regie  im  Schulterschluss  mit  dem  genau  analysierenden
Dirigenten Christian Curnyn gegen Eingriffe in Glucks Musik,
mutet dem Zuhörer von heute die ausführlichen Rezitative von
damals zu.

Was  Baesler  in  Nürnberg  als  brutales  Kammerspiel
herunterfetzte,  wird  in  Frankfurt  zu  hochästhetischer



theatralischer  Aktion.  Doch  man  sollte  sich  hüten,
Stilisierung  mit  einem  Verlust  an  Relevanz  und  packender
Wirkung  gleichzusetzen.  Manchmal  sind  sparsame  Gesten,
Verzicht  auf  angeheizte  Erregungszustände  und  Abstand  von
starken Effekten ergreifender als der zappelige Aktionismus,
der noch die letzte musikalische Sekunde szenisch gewichten
will.

Boussard spitzt das Drama um den neurotischen Machtinhaber
Kaiser  Valentinian,  seinen  von  Ehrgeiz  und  Loyalität
geschüttelten Feldherrn Ezio, der alptraumhaft rachsüchtigen
Vaterfigur Massimo und den beiden Frauen Fulvia und Onoria
ganz  allmählich  zu.  Das  führt  im  ersten  Teil  des  gut
dreistündigen  Abends  zu  einigen  Durchhängern,  wenn  die
gepflegte und aufmerksame Gestaltung der Rezitative szenisch
erlahmt oder von abgelebter Melodramengestik flankiert wird.
Doch je mehr sich das Netz zuzieht, je verzweifelter sich die
Figuren im Labyrinth ihrer Gefühle, Intrigen und Psychosen
verrennen, desto eindringlicher spielen die Darsteller, desto
schärfer  zeichnet  die  Regie  die  Konturen  des  psychischen
Verfalls, der seelischen Zerrüttung.

Paula  Murrihy  als
Fulvia  und  Beau
Gibson als Massimo



in  Glucks  „Ezio“.
Foto:  Barbara
Aumüller

Vor  allen  anderen  gelingt  Paula  Murrihy  ein  gesanglich
intensives,  darstellerisch  bewegendes  Porträt  einer  Frau,
deren seelische Qual jedes Maß sprengt: Fulvia liebt Ezio,
wird  vom  Kaiser  begehrt,  von  dessen  Schwester  Onoria  mit
Missgunst verfolgt und von ihrem eigenen Vater Massimo als
Instrument  seiner  Rache  an  Valentiniano  missbraucht.  Die
Sängerin  klagt  mit  innig  geführtem  Mezzosopran  über  ihren
zerstörten existenziellen Halt, kann erhabene Verzweiflung wie
edle Menschlichkeit expressiv stimmlich darstellen.

Murrihy ist nicht die einzige, die vokal überzeugen kann: Mit
Max Emanuel Cenčić steht als Valentiniano einer jener seltenen
Counter,  denen  man  die  artifizielle  Tonbildung  dank  einer
soliden Technik problemlos abnimmt. Cenčić zeichnet den Kaiser
– der historische Valentinian III. herrschte 30 Jahre lang im
Weströmischen Reich – als eine Figur von shakespearehaften
Dimensionen: machtbesessen und dennoch ohnmächtig den Intrigen
ausgeliefert;  selbstherrlich  und  brutal  und  dennoch  fast
infantil  schwach;  renaissancehaft  selbstbewusst  und  dennoch
seinen nagenden Zweifeln bis zum Verfolgungswahn ausgeliefert.

Cenčić drückt diese schillernde Figur stimmlich ausgezeichnet,
in  seiner  Bühnenaktion  oft  mit  auffahrenden,  aber  wenig
profilierten Gesten aus. Den Ezio verkörpert Sonia Prina mit
einem  satten  „Contralto“,  der  manchmal  ebenmäßiger  geführt
sein könnte – eine energische, völlig von sich eingenommene
Figur mit einem unerschütterlichen Selbstbewusstsein. Cenčić
und Prina sind auch Protagonisten einer „Ezio“-Aufnahme unter
Alan Curtis, die 2011 bei Virgin Classics erschienen ist.

Auch  die  Rollen  in  der  zweiten  Reihe  kann  Frankfurt
ansprechend besetzen: Sofia Fomina hat für Neid wie Mitgefühl
brillante Töne; Beau Gibson gibt dem Massimo die paranoid-
gefährlichen  Züge  eines  Triebtäters,  aber  auch  die



schleichende  Gefährlichkeit  des  Intriganten;  Simon  Bode
versucht  erfolgreich,  den  Varo  aus  seiner  Nebenrollen-Ecke
herauszumanövrieren  und  gibt  ihm  das  Profil  eines  willig
dienenden  Staatsglieds,  das  aber  im  richtigen  Moment  die
menschliche Regung der Freundschaft über die geschuldete Räson
siegen lässt und damit das „glückliche Ende“ ermöglicht.

Licht-  und  Schattenspiele
als  Mittel  szenischen
Ausdrucks:  Sonia  Prina  als
Ezio in Glucks gleichnamiger
Oper  in  Frankfurt.  Foto:
Barbara  Aumüller

Mit den fulminanten Roben des Modeschöpfers Christian Lacroix
landete  die  Frankfurter  Oper  einen  Coup,  der  ihr  die
Aufmerksamkeit  des  Boulevards  sicherte.  Barocke  Flamboyanz,
gediegenes bürgerliches Tuch, malerische Fantasie – so lassen
sich die Elemente beschreibe, die Lacroix nutzt, um die Bühne
Kaspar Glarners zu beleben. Die ist wieder einmal einer der
weißen Kästen, an denen man sich in Frankfurt satt sehen kann.
Mit beziehungsreichen Licht-Schatten-Spielen von Joachim Klein
ermöglichen die kahlen Wände gleichnishafte wie gespenstisch-
surreale Bilder, zusätzlich verlebendigt durch behutsam die
Stilisierung stützende Videos der stets einfühlsam arbeitenden
Bibi Abel.

Bis die heillosen Verwicklungen endlich gelöst werden können,
haben Glarner und Boussard die Bühne mit einer allmählich



wachsenden Schar von Imperatoren-Statuen zugestellt, die an
den  berühmten  Augustus  von  Prima  Porta  erinnern.  Zwischen
ihnen streifen Touristen in Alltagskleidern herum, glotzen und
fotografieren – und drängen die Personen des Dramas aus dem
Fokus der Aufmerksamkeit. Was Boussard damit auch erzielen
wollte – es bleibt unerreicht; der Bruch der Handlung verfängt
nicht  schlüssig,  sagt  uns  über  Metastasios  ausgefeiltes
Psychospiel im barocken Rahmen hinaus nichts Erhellendes über
die Figuren und ihre Konstellationen.

Umso mitteilsamer ist die Musik: Christian Curnyn und die 27
Musiker des Frankfurter Opern- und Museumsorchesters bringen
Glucks Musik leicht und leuchtend zum Klingen. Sie leugnen
nicht, dass der „Ezio“ von 1750 – man spielt die frühere
Prager  Fassung  –  vergeblich  nach  den  Errungenschaften  der
späteren Reformopern suchen lässt. Aber das ist kein Nachteil,
denn  Gluck  beherrscht  sein  Handwerk  und  setzt  es  in  den
vielfältigen formalen Varianten von Rezitativ und Arie virtuos
ein.

Doch zeigt sich im „Ezio“ schon, dass Gluck den Bezug zwischen
Wort und Musik – im Gegensatz zu Händel in seiner „Ezio“-
Vertonung – offenbar für so bedeutsam erachtet, dass er manche
musikalische  Finesse  der  dramatischen  Schlagkraft  opfert.
Curnyn  freilich  bleibt  dezent:  Von  den  schlagkräftigen
Wirkungen, die Gluck – und, nicht zu vergessen, sein Schüler
Antonio Salieri – später einsetzen, ist in diesem „Ezio“ nur
manchmal zu hören, wenn Curnyn kräftige Akzente zulässt. Es
wird sich zeigen, wie sich die Frankfurter Gluck-Initiative
auswirkt; am Main steht jedenfalls ab 8. Dezember mit Georges
Enescus „Oedipe“ die nächste selten zu erlebende Oper um einen
antiken Stoff auf dem Spielplan.



„Tristan  und  Isolde“  in
Essen:  Peter  Schneiders
meisterliches Dirigat
geschrieben von Werner Häußner | 31. März 2014

Licht-Raum  in
abgründiger
Schwärze:  Klaus
Grünbergs
Bühnenraum  für
„Tristan  und
Isolde“  fasziniert
immer wieder. Foto:
Matthias Jung

Hätte  dieser  Liebestod  doch  alleine  im  Orchestergraben
stattgefunden!  Musikalisch  geformt  von  Peter  Schneiders
kundiger  Hand,  aufblühend  aus  einem  delikaten  Piano  zu
fiebrigem Glanz, transparent, geschmeidig und klangvoll, in
leuchtender  Ekstase  auf  dem  Höhepunkt  der  dynamischen
Entfaltung.

Aber zum Schlussgesang von „Tristan und Isolde“ gehört die
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Stimme – in Essen diejenige von Evelyn Herlitzius. Und die
allseits  gefeierte  Sängerin  brach  am  Aalto-Theater  in  der
letzten  der  drei  „Tristan“-Vorstellungen  dieser  Wagner-
Jubiläums-Spielzeit  den  magischen  Moment  des  Verströmens
herunter auf höchst irdisches Buchstabieren.

Herlitzius  hatte  schon  die  Premiere  von  Barrie  Koskys
Inszenierung unter Stefan Soltesz 2006 gesungen. Es war ihre
zweite Isolde nach Chemnitz – und die erste vor international
relevanten Bühnen wie Dresden, Wien, Berlin. Bei ihrem Essen-
Debüt lobte die Kritik ihre vokale Risikobereitschaft, ihren
bedingungslosen Einsatz. Das stimmt auch für 2013, nur: Evelyn
Herlitzius hat darüber vergessen, dass Isolde nicht nur ein
Parforceritt im Zeichen von Forte- und Fortissimo-Anspannung
ist. Der erste Akt geriet mit überbordender vokaler Gewalt zu
einem Schrei-Duell mit der schönstimmigen, nur manchmal in der
Höhe spitzen Martina Dike. Und der „Liebestod“ begann nicht
„mild und leise“ – und setzte sich fort im Versinken und
Ertrinken  in  riesigen  Tönen,  weit  abgekehrt  von  sauberer
Artikulation, flexiblem Legato oder sinnlichem Strömen.

Im zweiten Akt zeigte sich, dass allen prachtvollen Volumens
zum Trotz der Kern der Stimme im Mezzoforte nicht erfüllt
fließend, sondern flackernd gespannt klingt. Der Gegensatz zu
Jeffrey Dowd, der sich bemüht, den Tristan lyrisch grundiert
und entspannt zu singen, kann nicht größer sein: Zwei Stimmen,
die im Duett nicht harmonieren, zumal Dowd die leuchtend-
expansive  Höhe  nicht  aufbringen  kann.  Mit  kluger  Ökonomie
bewältigt das bewährte Essener Ensemblemitglied den dritten
Akt, lässt sich nicht zum Forcieren hinreißen und kleidet so
die  Sehnsuchtsverzweiflung  Tristans  eher  in  resigniert
gedämpfte als in aufbrausend gewaltige Klänge.



Resignation  und
Hingabe:  Jeffrey
Dowd (Tristan) und
Heiko  Trinsinger
(Kurwenal)  im
dritten Aufzug von
„Tristan  und
Isolde“  in  Essen.
Foto: Matthias Jung

Mit Liang Li präsentierte sich ein neuer König Marke, der die
Partie aus einem kantablen Ansatz heraus gestaltet, aber hin
und wieder den Ton nicht ausreichend fokussiert. Vielleicht
kommt die Partie für den Bass, der einen mustergültigen Banco
im Essener „Macbeth“ gesungen hat, noch zu früh. Tadellos
Heiko Trinsinger, der die Rolle des Kurwenal szenisch wie
musikalisch weiter verinnerlicht hat: Überzeugender als früher
lässt er den Klang strömen, bildet kraftvolle Höhe statt mit
gestautem mit freier gehaltenem Atemfundament. Die sorgende
Zuwendung zu dem tödlich getroffenen Freund Tristan und das
bedingungslose Einstehen für sein Leben haben in Trinsingers
Gestaltung berührende Größe.

In den von Wagner weniger ausgiebig bedachten Partien kann das
Aalto-Theater  auf  bewährte  Sänger  zurückgreifen:  Albrecht
Kludszuweit als kultiviert singender Hirte, Mateusz Kabala als



klischeeferner Melot, Rainer Maria Röhr als Seemann und Thomas
Sehrbrock als Steuermann. In der szenischen Wiederaufnahme gab
sich  Frédéric  Buhr  alle  Mühe,  die  Intentionen  Koskys  zu
reanimieren.  Dennoch:  Klaus  Grünbergs  Bühne  mit  dem  in
riesenhafter Schwärze schwebenden Licht- und Erzähl-Raum ist
das Plus dieser Produktion, die Kosky nach einigen modisch-
überflüssigen  Sexual-Errationen  im  ersten  und  einer
sorgfältigen, aber wenig pointierten Personenregie im zweiten
und dritten Akt unschlüssig enden lässt.

Peter  Schneider.
Foto:  TuP/Vivianne
Purdom

So  bleibt  als  prägender  Eindruck  das  meisterliche  Dirigat
Peter Schneiders. Lange Erfahrung, eine intime Kenntnis der
Partitur, Achtsamkeit für die Sänger prägen seine Auffassung.
Schneider knüpft an der intensiven Arbeit von Stefan Soltesz
an, der die drei „Tristan“-Vorstellungen ursprünglich als Gast
an seinem langjährigen Stammhaus dirigieren sollte, aber alle
Aalto-Auftritte abgesagt hat. Auf die Essener Philharmoniker
ist Verlass: von der genau ausgehörten Streicher-Balance über
die konturscharf zugeschnittenen prominenten Bläser-Momente,
den solistischen Glanz bei Hörnern oder Holzbläsern bis hin zu
Andreas Goslings elegisch-intensivem Englisch Horn.



Schneider  nutzt  dieses  „Kapital“  für  einen  schlanken,
fließenden Duktus der Musik, für bewegte Tempi – die nur im
zweiten Aufzug die Holzbläser für einige Momente hastig wirken
lassen – und für einen aufgelichteten Mischklang, der Details
nicht zudeckt, aber auch nicht über Gebühr heraushebt und
damit die Rundung des Klangs beeinträchtigt. Der dritte Aufzug
beginnt mit der schmerzlich intensiven Tönung durch die tiefen
Streicher  und  begeistert  durch  exquisit  kultivierte  Piano-
Schattierungen  und  die  Kunst  des  Übergangs  –  wie  sie  bei
Schneiders letztem „Tristan“-Dirigat 2012 in Bayreuth schon zu
bewundern waren. Wie hätte Wagner reimen können? In diesem
„Tristan“ webt Wunder ein wissender Weiser.

Zwischen Avantgarde und Neo-
Romantik:  Krzysztof
Penderecki ist 80 Jahre alt
geschrieben von Werner Häußner | 31. März 2014

Krzysztof  Penderecki.  Foto:
Marek Beblot

Seine Musik kennen auch Menschen, die mit zeitgenössischer
klassischer Musik nichts anfangen können, und seine Anfänge
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als weltweit renommierter Komponist sind eng mit Nordrhein-
Westfalen verbunden: Heute, am 23. November, feiert Krzysztof
Penderecki  seinen  80.  Geburtstag.  Vergleichbar  ist  seine
Popularität vielleicht noch mit Philip Glass oder Arvo Pärt –
aber sonst gibt es nur wenige „klassische“ Komponisten, die
seine Breitenwirkung erreichen.

Das Geheimnis hinter der ungewöhnlichen Akzeptanz liegt nicht
allein  in  Pendereckis  jüngsten  Crossover-Konzerten  oder  in
seiner Filmmusik. Der Pole hat die Frage, wie Komponieren
heute geht, für sich klar beantwortet: „Ich glaube an eine
Musik, die Wurzeln hat“, sagte er 2003 in einem Interview. Und
aus diesen Wurzeln der europäischen Musik, die man „nicht
vergessen darf“, schöpft Penderecki mit ungeheuerer Energie
einen Teil seiner Inspiration.

Seine  kreative  Rückwendung,  oft  als  Neo-Romantik
kategorisiert, hat ihm nicht nur Freunde eingebracht. Kritiker
und Komponisten-Kollegen stoßen sich an einem Stillstand, den
Penderecki unverblümt zugibt: Seit vielen Jahren habe sich
sein Musikstil nicht mehr geändert. Helmut Lachenmann wird mit
dem spöttischen Wort zitiert, Penderecki sei der „die tonalen
Paarhufer anführende Herr Penderadetzky“.

Das war nicht immer so: Mit seinen ersten Erfolgen wurde er
unter  die  Avantgarde  Europas  eingereiht:  „Aus  den  Psalmen
Davids“  erregte  1958  Interesse;  da  hatte  er  gerade  sein
Studium am Krakauer Konservatorium beendet. 1959 gewann er bei
einem polnischen Wettbewerb gleich drei Preise: Er hatte seine
Stücke unter verschiedenen Namen eingereicht. Am 16. Oktober
1960 führte Hans Rosbaud bei den Donaueschinger Musiktagen
„Anaklasis“  auf.  Das  Stück  für  Streicher  und  Schlagzeug
katapultierte  den  27-jährigen  Polen  in  die  Sphäre  der
Berühmtheit. Sein „Threnos“ für die Opfer von Hiroshima (1961)
war jahrelang das meistgespielte zeitgenössische Werk.

„Die Avantgarde ist gestorben“



Doch  längst  legt  Penderecki  keinen  Wert  mehr  darauf,  zur
Avantgarde  zu  gehören.  Er  habe  sehr  früh  in  seinem  Leben
Entdeckungen gemacht, sagte er im Interview. „Und dann habe
ich  festgestellt,  dass  ich  nicht  mein  ganzes  Leben  lang
Cluster  schreiben  will.  Oder  wieder  etwas  Neues  erfinden,
damit  man  in  der  ersten  Reihe  der  Avantgarde  steht.  Die
Avantgarde ist gestorben, das hat zehn Jahre gedauert, ca. von
1950 bis 1960, danach war es vorbei. Diejenigen, die das nicht
verstanden haben, machen weiter, aber das ist sehr epigonal.“

Die  „Wende“  kam  recht  früh  in  Pendereckis  Biografie.  Die
„Flourescences für Orchester“ waren 1962 noch im damaligen
Mainstream der Moderne eingeordnete Erforschungen klanglicher
Möglichkeiten. Penderecki nannte es ein dekadentes Stück, das
das  klassische  Orchester  zerstört.  Danach  sei  ihm  klar
gewesen, dass es für ihn so nicht weitergehe. Er schrieb ein
„Stabat Mater“, ein Stück für Chor a cappella, das 1966 in die
„Lukas-Passion“ aufgenommen wurde.

Kunstpreis NRW und Folkwang-Lehrauftrag

Dieses  groß  angelegte  Oratorium  war  ein  Auftragswerk  des
Westdeutschen  Rundfunks  anlässlich  des  700jährigen
Weihejubiläums des St. Paulus-Doms in Münster und wurde 1966
dort uraufgeführt. Der junge Komponist, damals 30 Jahre alt,
hatte zum ersten Mal die erträumte große Form realisiert.
Seine  Studien  des  Kontrapunkts  des  16.  Jahrhunderts,  die
Entdeckung  Bruckners  als  post-romantischen  Symphoniker,  die
Referenzen auf Schostakowitsch, aber auch die Erfahrungen mit
der  Avantgarde,  mit  moderner  Klangerzeugung  und  mit  der
menschlichen Stimme flossen in diesem Werk zusammen.

Der Erfolg war überwältigend: Mit Aufführungen in Warschau und
Krakau  durfte  er  zum  ersten  Mal  im  kommunistischen  Polen
geistliche  Musik  im  Konzertsaal  darbieten.  Die  Folkwang
Hochschule in Essen bot ihm eine Dozentur. Von 1966 bis 1968
lehrte und lebte Penderecki mitten im Ruhrgebiet.



Die  „Lukas-Passion“  brachte  Penderecki  mit  dem  Großen
Kunstpreis  des  Landes  Nordrhein-Westfalen  die  zweite
bedeutende  internationale  Auszeichnung  ein.  Unter  seinen
zahllosen Preisen und Titeln zeigen einige weitere, dass er
mit der Rhein-Ruhr-Region dauerhaft verbunden war – so der
Musikpreis der Stadt Duisburg 1999 und der Staatspreis des
Landes 2002. Außerdem ist er Ehrendoktor der Westfälischen
Wilhelms-Universität in Münster.

Mit seinen Werken erwarb er sich in den folgenden Jahrzehnten
die Zustimmung des Publikums. Die Ablehnung von Teilen der
Musikkritik und der komponierenden Kollegen blieb. Seine erste
Oper, „Die Teufel von Loudun“ (1969) erhielt bissige Kritiken.
Dem Werk, das Rolf Liebermann für die Hamburgisch Staatsoper
in Auftrag gegeben hatte, warf etwa Joachim Kaiser in der
„Zeit“ die „banale Bilderfülle“ des Textbuchs vor, notierte
einen „Eindruck der Trostlosigkeit und Uninspiriertheit“. Der
Großkritiker ätzte, die Musik zu den „Teufeln von Loudun“
klinge oft deprimierend simpel und monoton.

Ironische Kritik an Pendereckis Werken für Musiktheater

Auch „Paradise Lost“ (1978) kam nicht besser weg: Heinz Josef
Herbort kommentierte die Musik zu der „sacra rappresentazione“
nach Milton mit hintersinniger Ironie: Penderecki beherrsche
seine seit zwanzig Jahren bekannten Techniken so gut, dass er
von ihnen nicht mehr loskomme. „Paradise Lost“ war 2001 in
Münster wieder einmal zu sehen: Der Eindruck, Penderecki habe
nur seine erprobten, längst bekannten Mittel eingesetzt, ist
nicht von der Hand zu weisen.

http://www.zeit.de/1969/26/pendereckis-priester-passion/seite-1


Auch  als  Dirigent  eigener
und  fremder  Werke  genießt
Penderecki einen exzellenten
Ruf.  Seine  Beethoven-
Dirigate  etwa  werfen  stets
ein  erhellendes  Licht  auf
den Komponisten-Kollegen aus
der  Vergangenheit.  Foto:
Ludwig  van  Beethoven
Association, Bartosz Koziak

Trotz allem: Der Erfolg blieb und bleibt Penderecki treu. Sein
Werkverzeichnis  ist  immens.  Seit  1972  sind  die  Sinfonien
Nummer eins bis fünf, sieben und acht entstanden; die noch
fehlende Sechste will der Komponist demnächst vollenden. Seine
Gerhart-Hauptmann-Oper „Die schwarze Maske“ traf ebenso wie
seine komische Oper „Ubu Rex“ auf weltweite – leider nicht
anhaltende – Aufmerksamkeit.

Mit „Dies Irae“, einem Oratorium zum Gedächtnis der Opfer von
Auschwitz (1967) begann eine Reihe großer Werke für Chor,
Solisten und Orchester: „Kosmogonia“ (1970) zum 25-jährigen
Bestehen der UNO; ein „Te Deum“ (1980), das er nach eigenen
Worten  spontan  nach  der  Wahl  Karol  Woityłas  zum  Papst
geschrieben hat; schließlich das „Polnische Requiem“ von 1984
und ein „Credo“ 1998. In diesem Jahr wurde seine Messe für den
Thomanerchor  uraufgeführt  –  ein  Beitrag  zum  700jährigen
Bestehen dieser Leipziger Institution von Weltgeltung.

Ein Publikum, das klassische Konzerte, noch dazu mit Musik von



heute, kaum je einmal live erlebt, kennt Penderecki dennoch –
vielleicht  sogar,  ohne  es  zu  wissen:  Die  Soundtracks  von
Filmen wie „Shining“ von Stanley Kubrick, „Shutter Island“ von
Martin Scorsese oder David Lynchs „Wild At Heart“ stammen von
ihm.  Bei  seinen  Festival-Auftritten  mit  dem  Radiohead-
Gitarristen Jonny Greenwood in Polen und in England wurde er
von 50 000 Besuchern wie ein Pop-Star gefeiert.

Seit etwa 1998 konzentriert sich Penderecki auf Solokonzerte
und  Kammermusik.  Viele  Werke  schrieb  er  für  berühmte
Interpreten, etwa ein Cello-Capriccio für Siegfried Palm oder
das  Zweite  Violinkonzert  („Metamorphosen“)  für  Anne-Sophie
Mutter. Im Dezember führt die Geigerin in New York sein neues
Werk auf, die Sonate „La Follia“ für Violine solo. Und der
Komponist bekennt, er habe im Kopf noch Stoff für zwanzig
Jahre  Arbeit  –  unter  anderem  an  einer  Oper  „Fedra“  als
Auftragswerk der Wiener Staatsoper.

Das MDR Fernsehen zeigt heute, 23. November, 23.30 Uhr, einen
Film von Anna Schmidt über Krzysztof Penderecki: „Wege durchs
Labyrinth„.

In  Münster  steht  ab  18.  Januar  2014  das  Tanztheater  „Das
Schloss“ nach Franz Kafka auf dem Programm des Stadttheaters.
Zur Choreografie von Hans Henning Paar erklingt der vierte
Satz von Pendereckis 3. Sinfonie.

Neue Sicht auf altes Motiv:
Thomas  Schüttes  „Frauen“  im
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Museum Folkwang Essen
geschrieben von Werner Häußner | 31. März 2014

Einer  der  „Großen
Geister“  Thomas
Schüttes  vor  dem
Essen  Saalbau.  Foto:
Werner Häußner

Die Essener müssten ihn kennen. Zumindest drei seiner Werke.
Wer durch den Stadtpark geht, am RWE-Pavillon der Philharmonie
vorbei, kann sich ihrem Eindruck nicht entziehen. Drei Riesen
marschieren da auf. Klobig und doch filigran, humanoid geformt
und doch wie Wesen von einem anderen Planeten, mit wulstigen
Körpern und Gliedmaßen. Das Trio „Große Geister“ stammt von
Thomas Schütte, der als einer der bedeutendsten Bildhauer der
Gegenwart gilt.

Der in Düsseldorf lebende Künstler hat soeben den Ernst-Franz-
Vogelmann-Preis für Skulptur 2014 erhalten. Es ist eine der
renommierten Auszeichnungen; dafür spricht auch die Dotation
mit 25.000 Euro. Um seinen Rang zu bestätigen, hätte Thomas
Schütte den Preis nicht gebraucht, eine schöne Anerkennung ist
er dennoch.
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In  Essen  gibt  es  momentan  jedoch  noch  mehr  Schütte:  Das
Folkwang Museum zeigt noch bis 12. Januar 2014 seine „Frauen“.
Die Serie von achtzehn monumentalen Plastiken ist erstmals
komplett in Deutschland zu sehen. Die Arbeiten in Bronze,
Stahl  oder  Aluminium  variieren  das  Thema  des  liegenden
weiblichen  Körpers.  Kunstgeschichtlich  nun  wahrlich  kein
Neuland. Doch was Thomas Schütte aus dem Vorgegebenen macht,
ist eine kühne Verbindung eines alten Motivs mit einer neuen
Sicht. Tradition ist sichtbar nicht in der Negation, nicht im
offenen  Protest.  Sondern  in  einer  Verschmelzung  mit  einer
durch und durch zeitgenössischen Formsprache, die sich Schütte
unverwechselbar für sich selbst und aus sich heraus angeeignet
hat.

In den weiten, voluminösen Räumen des neuen Folkwang Baus
liegen sie, wunderbar proportioniert, auf Tischen. Sind das
Arbeitstische? Bahren? Labor-Installationen? Oder einfach nur
Sockel in der archaischen Form einer Platte mit vier Beinen?
Dem Betrachter bleibt überlassen, was er sehen will. Aber
Schüttes  Anordnung  hat  einen  demonstrativen  Charakter,  der
sich auch von der Figur distanziert. Sie zeigt den „Werk“-
Charakter, die Scheu vor dem Fertigen, vor der Behauptung
einer Vollendung.

Thomas Schütte: Frau Nr. 5.
Foto: Museum Folkwang

Perfekt sein wollen nur die Oberflächen. Die Skulpturen sind
edel verarbeitet. Schwarz glänzender, makelloser Lack. Kühl



wertvolle Silberglätte. Spiegelndes Gold. Grelle Lackschichten
in Magenta, Blau oder Rostrot, wie der Metallic-Überzug eines
teuren Sportwagens. Selbst die schwarz mattierte Bronze, das
Rostbraun  des  Stahls  wirken  vollendet.  Und  die  Größe  der
Skulpturen lässt die porigen Oberflächen des rohen Aluminium-
Gusses oder des unbearbeiteten Metalls versöhnlich hinter die
gewaltige Form zurücktreten.

Schütte  ist  weit  davon  entfernt,  sich  ständig  selbst  zu
zitieren. Die „Frauen“ haben ein Thema gemeinsam, doch wie es
konkret  ausformuliert  ist,  variiert  der  Bildhauer  ständig.
„Frau  12“  von  2003  etwa  ist  gegenständlich  aufgefasst,
anatomisch wenig verfremdet. „Frau 8“ dagegen, aus dem Jahr
2001,  zeigt  abstrakt  fließende  Formen  und  große  glatte
Flächen. „Frau 16“ von 2005 wirkt auch durch das Material –
unbearbeitetes Aluminium – wie ein Reflex auf die arte povera.
Und „Frau 15“, entstanden zwischen 2003 und 2009, spiegelt das
Licht auf ihrer rostroten Metallic-Lackierung tausendfältig;
erinnert mit kantig-prismatischen Flächen an die geometrisch
inspirierten Gemälde eines Lyonel Feininger.

Thomas  Schütte:
Aluminiumfrau  Nr.  4.  Foto:
Nic Tenwiggenhorn

Die Großskulpturen fangen den ersten Blick ein, aber darüber
sollte  der  Besucher  nicht  die  Keramiken  vergessen.  Zwei



Werkgruppen, die „Ceramic Scetches“ und „Es tut mir leid – es
tut mir sehr leid“, sind präsentiert in hohen Regalen, leider
oft oberhalb der Sicht normal großer Menschen. Die Keramiken
sind  keine  Entwürfe  zu  konkreten  Frauen-Skulpturen,  obwohl
sich ihre Formen im Großen zum Teil wiederfinden. Sie sind
eher  inspirierende  Vorarbeiten,  die  aber  selbständig  und
autonom gesehen werden wollen – Dokumente der „Formsuche“, wie
Schütte sie selbst nennt.

Auch  hier  wechselt  das  Formenspektrum  zwischen  organisch-
körperlich und intuitiv-abstrakt. Manche sind gegenstandslose
Gebilde, geformt aus fetten Tonwürsten, farbenfroh glasiert.
Andere nehmen den Bewegungsgestus einer Figur auf, ohne den
Körper nachzuformen. Wieder andere repräsentieren emotionale
Gebärden: einen Schrei, ein Aufbegehren, auch Verinnerlichung
oder Verzweiflung. Bei anderen ist die Anatomie brutal gestört
durch  deformierte  Köpfe  oder  zerdrückte  Gliedmaßen.  Die
absichtslose  Souveränität  der  Form  lässt  diese  „Scetches“
dennoch fertig – und faszinierend – wirken.

Thomas  Schütte.  Foto:
Michael  Dannemann

Mit viel Spaß am Hintersinn und an der traumhaft sicher aufs
Blatt  geworfenen  Zeichnung  betrachtet  man  die  circa  100



Zeichnungen und Aquarelle aus der Werkgruppe „Deprinotes“ aus
den Jahren 2006 bis 2008: spontan wirkende, oft humorvolle
Capricci,  mit  denen  sich  Thomas  Schütte  dem  rätselvollen,
verstörenden Alltag, aber auch den „großen Themen“ von Himmel
und Hölle nähert – mit feinsinniger Naivität oder mit sanftem
Sarkasmus.

Thomas Schüttes „Frauen“ sind bis 12. Januar 2014 im Folkwang
Museum Essen zu sehen. Das Museum ist Dienstag bis Sonntag von
10 bis 18 Uhr, Freitag von 10 bis 22.30 Uhr geöffnet. Der
Eintritt für Museum und Sonderausstellung kostet acht Euro,
ermäßigt 5 Euro. Am 13. Dezember, 19 Uhr, kommt Thomas Schütte
selbst ins Folkwang und spricht über seine Schöpfungen.

Der Katalog „Thomas Schütte. Frauen“ ist bereits 2012 – zur
ersten kompletten Ausstellung aller 18 Großskulpturen im Museo
d’Arte Contemporanea Castello di Rivoli bei Turin – im Verlag
Richter & Fey, Düsseldorf, erschienen. Er enthält auf 160
Seiten unter anderem 195 Fotos und Beiträge von Andrea Bellini
und Dieter Schwarz. Der Preis beträgt 39 Euro.

Romantischer  Feuerkopf:  Ein
Berlioz-Programm  mit  Valery
Gergiev in Essen
geschrieben von Werner Häußner | 31. März 2014
Hector Berlioz konnte kurzweilig und scharfzüngig erzählen. In
seinen Memoiren schildert er, wie er einst auf den Pariser
Grandes  Boulevards  François  Adrien  Boieldieu  traf.  Der
Kollege,  Autor  hübsch-frivoler  komischer  Öperchen,  bemühte
sich zu erklären, warum Berlioz mit seinem Werk „La Mort de
Cléopâtre“ beim Wettbewerb für den Rom-Preis gescheitert ist:
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zu neu, zu unerhört. Berlioz konterte, er hatte ja Seelennöte
und Qualen darzustellen. Ein Argument, das der verbindliche
Boieldieu, der mit seiner Musik angenehm und höchstens mit
feiner Ironie unterhalten wollte, wohl nicht verstanden hat.

Valery  Gergiev.  Foto:
Marco Borggreve

Trotz eines Abstands von bald 200 Jahren: Die Kantate, mit der
sich Berlioz 1829 vergeblich um den begehrten „Prix de Rome“
bewarb, lässt spüren, wie irritierend ungewohnt, drastisch und
direkt  Berlioz  Gefühle  in  Musik  fasste:  düstere  Akkorde,
originelle Rhythmen, beängstigende Ausgriffe an die Grenzen
der Harmonik. Die ägyptische Königin Kleopatra beklagt, bevor
sie sich von einer Schlange den tödlichen Biss geben lässt,
den  Glanz  ihrer  Vergangenheit,  die  Schmach  ihrer
aussichtslosen Lage und die Angst vor ihrem Schicksal nach dem
Tode.

Das  London  Symphony  Orchestra  entlässt  Berlioz‘  klagende
Klänge, seine fahlen Farben, auch sein dramatisches Dröhnen
mit Sinn für die feuerköpfige Romantik des Franzosen in den
weiten  Raum  der  Essener  Philharmonie.  Die  Musiker  treffen
unter Valery Gergievs hochkonzentrierter Leitung den dunkel-
feierlichen  Schicksalston  ebenso  wie  die  unerbittliche
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Steigerung. Auch wenn Berlioz von Debussy bis Schreker viele
würdige Nachfolger gefunden hat: sein visionäres Genie in der
Erfindung unerhörter Klänge fasziniert bis heute. So gepflegt
und satt timbriert wie Karen Cargill die Cléopâtre sang, mag
man sich heute noch wundern, wie wenig sich die Herren der
Pariser Akademie auf diese expressive Musik eingelassen haben.
Berlioz hat den Rom-Preis übrigens doch noch gewonnen: ein
Jahr später mit seiner Kantate „La Mort de Sardanapale“.

Grandvilles  berühmte
Karikatur  von  Hector
Berlioz als Orchester-
Feldherr,  publiziert
in  „L’Illustration“
1845.

Im selben Jahr, 1830, und im selben Konzert am 5. Dezember
erklang zum ersten Mal ein Werk, das zu den Marksteinen der
Symphonie  des  19.  Jahrhunderts  gehört:  die  „Symphonie
fantastique“.  Mit  diesem  romantischen  Fieberwahn  in  Musik
zeigten Gergiev und das LSO, dass das Erbe des unvergessenen
Dirigenten und grandiosen Berlioz-Pioniers Sir Colin Davis –
er  spielte  mit  dem  Orchester  den  ersten  Berlioz-Zyklus
überhaupt ein – in würdigen Händen ruht. Das Gastspiel in
Essen ist Teil einer umfangreichen Berlioz-Reihe, die in der
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Barbican Hall in London begann und das Orchester u. a. noch in
die Salle Pleyel nach Paris führen wird.

Valery  Gergiev,  neben  Daniel  Barenboim  der  mächtigste
Dirigenten  der  Gegenwart,  bekennt  sich  zur  Musik  des
Franzosen:  „In  Berlioz‘  Orchester  können  zwei  oder  drei
Vulkane in einem Moment ausbrechen“, schwärmt er in einem
Interview.  „Und  da  ist  auf  seiner  Palette  diese
außerordentliche  Vielfalt  von  Farben.“  Schon  vor  vierzig
Jahren,  so  sagt  Gergiev,  seien  Berlioz‘  Memoiren  sein
Lieblingsbuch gewesen – lange bevor er auch nur davon träumte,
eines Tages seine Musik zu dirigieren.

Ein  Bekenntnis,  das  in  einer  passionierten  Interpretation
seine Wahrheitsprobe besteht: In einem sparsamen Dirigierstil,
mit gefassten, manchmal ungeduldigen Gesten, aber ohne jedes
Show-Getänzel lockt Gergiev aus dem Orchester ein Höchstmaß an
Konzentration  und  klanglicher  Präsenz.  Er  zieht  die  große
Linie intensiv aus, er füllt Details mit Ausdruck. So bauen
sich schon die scheinbar nur koloristischen Zwecken dienenden
Pizzicati der Kontrabässe in der Einleitung zum dynamischen
Spannungsbogen auf.

Die Musiker des Londoner Orchesters sind auf der Höhe ihres
Könnens.  Dass  die  Holzbläser  an  manchen  Stellen  klanglich
zurücktreten, mag der Akustik geschuldet sein. Dort, wo sie
süße und schreckliche Schauer hervorrufen sollen, sind sie auf
dem Plan: elegisch wie das Englischhorn, grotesk wie die irre
kreischende Klarinette in ihrem fratzenhaften Solo. In Tempo
und knalliger Dynamik fordert Gergiev Äußerstes: Er feuert den
Walzer  an  zu  einem  bizarr  verrenkten  Tanz,  lässt  den
Hexensabbat  in  klirrender  Schärfe  und  krachender  Wucht
explodieren, setzt aber auch bleierne Erstarrung und müde-
benebelte Klangvisionen an der Pianissimo-Grenze dagegen.

Die „Waverley“-Ouvertüre, Berlioz‘ Opus eins, zu Beginn des
Konzerts, ist nicht nur ein Zeugnis seiner intensiven Lektüre
von Sir Walter Scott, sondern auch eines für die Wurzeln des
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Komponisten:  Die  persönliche  Handschrift  ist  noch  stark
grundiert von Erinnerungen an die klassisch-erhabene Klangwelt
von Cherubini und Spontini. Und in der Zugabe, dem Marsch aus
„La Damnation de Faust“, hören wir, wie sich Berlioz mit den
Wurzeln der deutschen Romantik verbindet – eine Liaison, die
ihm den Weg zu einem Förderer und Bewunderer geebnet hat:
Franz Liszt.

Mätzchen  eines  Show-Tenors:
Vittorio Grigolo in Essen und
Dortmund
geschrieben von Werner Häußner | 31. März 2014
Ein Glück, dass er nur den obersten Hemdenknopf geöffnet hat.
Wer weiß, ob die enthusiasmierten Damen beim Anblick einer
behaarten  Brust  nicht  in  Ohnmacht  niedergesunken  wären.
Vittorio Grigolo, die neue italienische Tenor-Hoffnung mit der
Betonung  auf  dem  ersten  „o“,  hat  seinen  Auftritt  in  der
Essener  Philharmonie  –  der  zwei  Tage  später  auch  im
Konzerthaus Dortmund zu erleben war – zu einer Show genutzt,
die  sich  gar  nicht  mehr  die  Mühe  macht,  den  Anschein  zu
erwecken, als ginge es um die Kunst Donizettis, Verdis oder
Puccinis.
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Vittorio  Grigolo.
Foto: Alex James

Grigolo, schwarze Locken, gute Figur, dunkle Feueraugen – ein
Mann,  der  sich  vom  Äußeren  her  zweifellos  zum  Tenorstar
eignet. So einen brauchen die Italiener, die seit vierzig
Jahren  ihr  musikalisches  Bildungssystem  und  ihr  Musikleben
ruinieren. Einen, der den längst hohl gewordenen Mythos vom
Land des Belcanto und der feurigen Hasardeure auf den Spitzen
des hohen C stützt. Tatsache ist: Aus Italien kommt schon
lange  kein  bedeutender  Sängernachwuchs  mehr  –  und  auch
Vittorio Grigolo ficht eher in der Nachhut als in der Attacke.

Wo es an stimmlicher Überzeugungskraft fehlt, muss die Charme-
Offensive herhalten. Also wischen wir uns vor „Una furtiva
lagrima“ demonstrativ eine heimliche Träne aus dem Auge, um
diese  sanfte,  verinnerlichte,  am  Rande  einer  verzweifelten
Selbsttäuschung  lavierende  Arie  dann  zu  singen,  wie  sie
garantiert nicht gemeint ist: extrovertiert, mit mangelhafter
Linie, mit hochgedrückten Tönen statt eines fein dynamisierten
Legatos, mit substanzlosen Piani und dem falschen Strahlen
eines  ziemlich  hart  sitzenden  –  und  hier  noch  dazu
unangebrachten – Forte, wenn der schüchterne Nemorino meint,
bei seiner Angebeteten Spuren von Liebe entdeckt zu haben.

Grigolo bedient das Zuschauen, nicht das Zuhören. Er verzieht



die Miene wie eine antike Theatermaske, stellt Schmerz oder
Wonne überaffektiert aus, statt solche Gefühle stimmlich zu
beglaubigen. Er wirkt wie eine Mischung aus Cecilia Bartolis
artistischer  Darstellungskunst  und  Rolando  Villazóns
übertriebenem  Chargieren.  Doch  wo  man  den  beiden  das
ernsthafte Engagement für die Musik, die sie ihrem Publikum
präsentieren, abnimmt, drängt sich bei Grigolo vor allem der
Eindruck einer abgeschmackten Fassade auf.

Denn wie soll man es sonst nennen, wenn der Tenor zu „Che
gelida manina“ aus Puccinis „La Bohème“ erst mal armereibend
den Menschen im Saal klarmachen zu müssen glaubt, dass an
dieser Stelle gefroren wird. Wenn er sich hinkniet und seine –
nach  einem  dünntönigen  Aufstieg  –  respektable  Höhe  auf
„speranza“ einer Dame in der Saalecke  hinschmettert? Und wenn
er, in komischem Widerspruch zu den Frost-Signalen vorher, das
Jackett auszieht und in einer pathetisch outrierten Geste auf
den Boden breitet. So stellt sich Lischen Müller die Oper vor.
Oder liegt die plötzliche Hitzewallung einfach daran, dass die
imaginierte Mimí nun das Feuer des „Latin Lovers“ entzündet
hat?

Wie  auch  immer,  solche  Eskapaden  erinnern  eher  an
Schmuseklassik  à  la  André  Rieu  oder  an  Grigolos  eigene
Crossover-Vergangenheit als an eine seriöse Auseinandersetzung
mit dem, was die Komponisten in ihre Musik gelegt haben. Die
erste der drei Arien des Programms – mehr hatte Grigolo nicht
zu bieten – eignete sich am wenigsten für pseudoszenische
Mätzchen: Donizettis bewegendes „Angelo casto e bel“ aus „Il
Duca d’Alba“ war mit nervöser Spannung aufgebaut. Um Brillanz
zu erreichen, drückt Grigolo den Ton in die Maske. Die Folge:
Die Piani können nicht auf dem Atem gebildet werden, bleiben
substanzlos  wie  der  Falsetteinsatz  in  der  Höhe  auf  dem
ausklingenden „dolor“.

Die Zugabe musste ein Schlager sein: Der Auftritt des Herzogs
von  Mantua  aus  Verdis  „Rigoletto“  geriet  beinahe  zum
Mitklatschen – nebst besagter Öffnung des Hemdenknopfs zwecks



emotionaler  Aufreizung.  Die  Rechnung  geht,  das  ist  das
Erschütternde, weitgehend auf: Blümchen, Küsschen, Winkewinke.
Da  fallen  diejenigen  im  Publikum,  die  nicht  auf  die  Show
hereinfallen, nicht weiter auf.

Der  Mythos  der  „Scala“  lebt  nur  noch  aus  dem  Glanz  der
Vergangenheit

Die Filarmonica della Scala half mit, das abgründige Niveau
des Abends zu fördern; sicher auch ein Verdienst von Andrés
Orozco-Estrada, der den Temperamentsbolzen am Pult mimte und
so den Eindruck eines seriösen Dirigenten gefährdete. Auch die
Scala lebt vom Nachleuchten eines Mythos, der längst seinen
musikalischen Realitätsbezug verloren hat – und die Mailänder
Musiker bestätigen das auf umwerfende Weise: So plump und
lärmend ist die Ouvertüre zum „Barbiere di Siviglia“ weder in
Gelsenkirchen noch in Krefeld zu hören. Das Orchester drosch
auf  Rossinis  filigrane  Noten  ein,  als  habe  es  nie  eine
kritische Edition mit erheblichen instrumentalen Korrekturen
gegeben.

Mascagnis Intermezzo aus „Cavalleria rusticana“ – dass dieser
Komponist 2013 sein 150. Geburtsjahr hat, ist auch in Italien
untergegangen – geriet zum seifigen Schmachtfetzen. Und in der
Ouvertüre  zu  Verdis  „Les  Vêpres  Siciliennes“  scheinen  die
saftig drauflos spielenden Scala-Musiker bestätigen zu wollen,
dass diese Vorspiele zu italienischen Opern vor allem Lärm
seien, um das Publikum zum Schweigen zu bringen. Immerhin:
Orozco-Estrada hat den Musikern wohl nahegebracht, dass der
Kontrast zwischen dem ätherischen Flirren der Geigen und den
ruppig-bösen  Einwürfen  der  Bässe  musikalische  Innenspannung
aufbaut und Expressivität konstituiert.

Der an das Arienkonzert angeklebte zweite Teil mit Modest
Mussorgskys „Bilder einer Ausstellung“ in der Orchesterfassung
von Maurice Ravel rettete nichts mehr – trotz guter Eindrücke
über  die  virtuose  Reaktionsschnelligkeit  einiger
Orchestermusiker. Doch der Anlass zur Klangüberflutung wurde



nicht erst am „Großen Tor von Kiew“ wieder dankbar angenommen
und  umgesetzt  –  in  einer  Wucht,  die  sich  am  Ende  dieses
desaströsen Events längst abgenutzt hatte.

Zur  Ikone  stilisiert:  Eine
gelungene szenische „Giovanna
d’Arco“  in  Bielefeld  zum
Verdi-Jahr
geschrieben von Werner Häußner | 31. März 2014

Astrid Kessler als
Giovanna in Verdis
Oper  „Giovanna
d’Arco“  in
Bielefeld.  Foto:
Bettina  Stöß

So werden Legenden gestrickt. So entstehen nationale Mythen.
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Sabine Hartmannshenn erzählt in ihrer Bielefelder Inszenierung
von Giuseppe Verdis „Giovanna d’Arco“, wie eine einfache Frau
für einen kurzen Moment ihre Träume realisiert – und für eine
Ewigkeit  in  eine  Rolle  gepresst  wird.  Das  ist  so
holzschnittartig  und  schlagkräftig  wie  Verdis  Musik  und
Temistocle Soleras Libretto.

Mit diesem anregend gelungenen Versuch, Verdis siebte Oper
endlich wieder einmal szenisch ernst zu nehmen, positioniert
sich  das  Theater  Bielefeld  nicht  nur  günstig  in  der
Spitzengruppe kreativer Häuser zum Verdi-Jubiläum, sondern es
kann auch nachweisen, dass in Verdis mittleren Opern mehr
steckt als gemeinhin angenommen.

Sabine Hartmannshenn verkürzt, fokussiert und spitzt zu. Das
ist gutes Recht einer Regie, die sich im Falle der Jungfrau
von Orléans auch noch an der immens vielfältigen Rezeption
dieses Stoffes abarbeiten muss. Die Regisseurin konzentriert
ihre Arbeit, wie sie selbst sagt, auf die Frage: Wie werden
Stars gemacht? Man könnte sie erweitern: Wie werden Heilige
gemacht? Identifikationsfiguren? National-Heroen?

Die  szenische  Exposition  in  Bielefeld  verfährt  genauso
drastisch wie Verdis Musik. Stefan Heinrichs hat die Bühne mit
einem  düsteren  Käfig  zugebaut.  Brutalität,  Verschleppung,
Vergewaltigung, Tod – das sind die herrschenden Kräfte. Das
gilt heute wie im Frankreich des 15. Jahrhunderts, in dem das
Wirken  der  historischen  Jeanne  d’Arc  seinen  Anfang  nahm.
Berufung  hat  für  Hartmannshenns  viel  mit  Imitation  und
Projektion zu tun: Giovanna trägt eine Marienstatue bei sich,
stilisiert  sich  –  am  Ort  der  Erscheinungen,  Geister  und
Dämonen – zur zweiten Jungfrau, steht da, in goldenes Licht
getaucht, wie eine Vorwegnahme ihrer späteren Mystifizierung.



Stefan  Heinrichs  hat  die
Bühne  mit  einem  düsteren
Käfig zugebaut: Ein Bild für
Gewalt  und  Tod.  Foto:
Bettina  Stöß

Bei Verdi und Solera wird der Widerstreit der bösen Geister
und  der  Engel  in  den  Chören  ausführlich  exponiert;  in
Bielefeld bleiben davon leider nur ein paar hohle Töne aus
Lautsprechern übrig. Das hat Auswirkungen auf die Figur des
Vaters, Giacomo, eigentlich eine treibende Kraft des Dramas.
Seine  Anklage,  Johanna  habe  sich  dem  Bösen  –  und  der
„niedrigen irdischen Liebe“ – verschrieben, wird er auf dem
Höhepunkt des Geschehens formulieren, in dem Moment, in dem
der König Johanna gegen ihren Willen zur Patronin des Landes
und zur Heiligen hochstilisiert, ihr sogar eine Kirche weihen
will.

Kitsch fürs Volk: Giovanna,
zur  Heiligen  stilisiert.
Foto:  Bettina  Stöß
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Doch der Konflikt zwischen der visionären Energie, die Johanna
leitet, und dem in seinem begrenzten Horizont die Tochter
grandios  missverstehenden  Vater  interessiert  Hartmannshenn
weniger. Sie knüpft an der verstiegen-exaltierten Hybris des
Königs an. Carlo VII. will – zum Entsetzen Giovannas – aus ihr
eine  lebende  Heilige  machen,  die  beinahe  gottgleich  zu
verehren  wäre;  ein  Thema,  das  Verdi  schon  im  „Nabucco“
interessiert  hat,  in  dem  sich  der  König  selbst  zum  Gott
erklärt und Anbetung fordert.

Von da an beginnt der Prozess, in dem Giovanna sich selbst
verliert  und  zur  Ikone  stilisiert  wird:  Dafür  steht  ein
Ausschnitt aus dem berühmten Jeanne d’Arc-Gemälde von Jean-
Auguste-Dominique Ingres. Wie ein Emblem vervielfältigt füllt
es  die  Bühne.  Giovanna  wird  diesem  Ideal  angeglichen:
Purpurrock, Rüstung, Standarte, Schwert. Am Ende steht sie auf
dem  Altar  mit  der  Lilienfahne,  erstarrt  zur  Statue  ihrer
selbst,  freigegeben  zur  Verehrung.  Eine  bunt  glitzernde
Leuchtschrift  senkt  sich  herab:  „Santa  Giovanna“.  Die
Stilisierung  mündet  im  Kitsch:  Ein  genau  getroffenes  Bild
einer degenerierten Heiligenverehrung.

In „Giovanna d’Arco“ experimentiert Verdi mit musikalischen
Mitteln,  die  er  später  perfektioniert.  Vor  allem  die
Holzbläser werden prominent eingesetzt, um dem Orchesterklang
Farbe, der Bühne Atmosphäre zu geben. Die gellenden Flöten und
das  tiefe  Holz  werden  schon  ähnlich  charakteristisch
eingesetzt wie im zwei Jahre später entstehenden „Macbeth“.
Der Rhythmus ist exzessiv, manchmal grob und krude zupackend.

Aber Verdi greift auf die Konventionen seiner Zeit zurück, um
seine musikalische Charakterisierungskunst weiterzuentwickeln.
„Giovanna  d’Arco“  ist  ein  Werk  mitten  in  einem  Prozess
stürmischer  Entwicklung,  doch  darob  ist  ihre  Musik  nicht
weniger gültig und authentisch. Alexander Kalajdzic animiert
die Bielefelder Philharmoniker dazu, gerade die innovativen
Momente deutlich auszuspielen. Das gelingt meist eindrucksvoll
modelliert,  manchmal  aber  auch  zu  lärmend  und  zu  spröde



geschliffen.

Von den Sängern wird viel verlangt: Die Partie der Giovanna
ist  eher  lyrisch  grundiert,  braucht  die  fein  gesponnenen
Piano-Linien für den Ausdruck des Visionären. Aber sie kennt
auch die Momente kraftvoller Expansion des Tons. Netta Or gibt
den Momenten des Träumerischen gefasstes Leuchten, aber wenig
Farbe. Im Forte neigt die Stimme zu harter Brillanz, überzeugt
aber mit sicherer Höhe.

Evgueniy  Alexiev  hat  als  Vater  Giacomo  einen  fabelhaft
timbrierten, gut geführten Bariton, neigt nur hin und wieder
in der Höhe zum Forcieren und zeigt damit, dass die Kontrolle
des Atems noch nicht zu hundert Prozent glücken will. Aber die
verblendeten wie die tragischen Seiten dieses komplexen Verdi-
Charakters stellt er überzeugend dar. Paul O’Neill ist in der
Klage des Königs im vierten Akt präsenter und glaubwürdiger
als in seinem Auftritt zu Beginn, in dem er die Stimme in ihre
Position quetscht. Für den König bedeutet Giovanna einen Halt
im Leben, den er selbst durch seine Schwäche aufs Spiel setzt.
Zum Schluss flüchtet er sich in Projektionen des Weiblichen,
wie  sie  die  Marienstatue  am  Bühnenrand  symbolisiert:  ein
Objekt der Entfremdung, kein Subjekt der Selbstfindung.

Nach dieser Arbeit mit einer Oper Verdis, die dem Regisseur
nicht  entgegenkommt,  darf  man  gespannt  sein,  wie  Sabine
Hartmannshenn im Januar 2014 an der Deutschen Oper am Rhein in
Düsseldorf Wagners „Lohengrin“ erarbeiten wird: Wie Giovanna
scheitert der Schwanenritter mit seinem göttlichen Auftrag an
einer Welt und einem Menschen, die ihre Begrenztheit nicht
überschreiten können.



Richard  Wagners  Steinway-
Flügel  „gastiert“  in
Düsseldorf
geschrieben von Werner Häußner | 31. März 2014
Richard  Wagners  Steinway-Flügel  kommt  nach  Düsseldorf.  Aus
Anlass  des  200.  Geburtstags  Wagners,  und  weil  die  Villa
Wahnfried in Bayreuth derzeit grundsaniert wird, „tourt“ der
Steinway von 1876 durch die fünf Häuser des weltbekannten
Klavierbauers in Deutschland. Vom 4. bis 9. November steht das
reich verzierte Instrument aus braunem Holz im Steinway-Haus
in der Immermannstr. 14-16. Wer einen Termin vereinbart (E-
Mail:  wagner@steinway.de),  darf  ihn  auch  spielen:
„Interessierte  können  den  Flügel  im  Dreißig-Minuten-Takt
ausprobieren“, kündigt Verkaufsleiter Wolfgang Kaczmarek an.

Der Flügel mit der Opus-Nummer 34304 war ein Geschenk der
Firma Steinway & Sons New York zur Eröffnung der Bayreuther
Festspiele  1876.  Über  dem  Manual  trägt  er  die  Inschrift
„Festgruß aus Steinway Hall“. Damals repräsentierte der Flügel
technisch den neuesten Stand; er war das erste Modell mit
einem aus Metall gegossenem Rahmen. So konnten die Saiten
stärker gespannt und ein kraftvolleres Klangvolumen erreicht
werden.

Richard Wagner, aber auch Franz Liszt und vielleicht noch
mancher Wahnfried-Gast haben den Flügel gespielt, der in der
Rotunde des Saals der Villa stand. Nach Wagners Tod wurde er
wie eine Devotionalie behandelt. Durch den Bombentreffer 1945
kaum beschädigt, kam er erst in den neunziger Jahren zu einer
behutsamen Restaurierung in die Steinway-Fabrik nach Hamburg.
Seither wurde er regelmäßig für Solo- und Kammerkonzerte im
Saal von Wahnfried benutzt.
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Die  Villa  Wahnfried,
aufgenommen  im  Juli  2009.
Foto: Werner Häußner

Der Flügel war bisher in München, Hamburg und Berlin zu sehen
und geht nach seiner Station in Düsseldorf noch nach Frankfurt
(11.  bis  17.  November),  bevor  er  bis  zum  Abschluss  der
Sanierung  der  Villa  Wahnfried,  der  Neugestaltung  des  1976
eröffneten Richard-Wagner-Museums und des Erweiterungsbaus –
voraussichtlich 2014 – in Hamburg verbleiben wird.

Der  Steinway  war  Richard  Wagners  modernster  Flügel.  In
Wahnfried steht noch ein Instrument von Breitkopf & Härtel,
das Wagner 1843 zum ersten Mal erwähnt. Außerdem besaß Wagner
u. a. einen Érard-Flügel, zwei Flügel und ein Komponierklavier
aus dem Haus Bechstein sowie zwei Ibach-Instrumente, die er in
Italien spielte.

Am Donnerstag, 7. November, 20 Uhr, spricht Sven Friedrich,
Direktor  des  Richard-Wagner-Museums  mit  Nationalarchiv  und
Forschungsstätte  der  Richard-Wagner-Stiftung  Bayreuth,  über
den  Wagner-Flügel  und  die  umfassende  Sanierung  von  Haus
Wahnfried. Dabei wird das Instrument auch gespielt.

 



Für  die  Ruhmeshalle  der
Opernregie:  Hilsdorfs
überwältigender  „Eugen
Onegin“ in Köln
geschrieben von Werner Häußner | 31. März 2014
Es war einer jener Opernabende, die – wie es Zerbinetta in
Strauß‘ „Ariadne auf Naxos“ sagt – hingegeben stumm machen.
Bei dem man den Eindruck hat, noch so gewählte Worten blieben
schmerzhaft ungenügend hinter der Tiefe des Erlebten zurück.
Bei dem jede Beschreibung vergeblich ist, die versucht, dem
unmittelbaren Eindruck einen Begriff zu geben. Bei dem es dem
Rezensenten  schwer  fällt,  die  professionelle  Distanz  zu
wahren.

Geschafft hat das kein „neuer Gott“, sondern ein erfahrener
Regisseur, in Einklang mit einem wunderbaren Team: Dietrich
Hilsdorf hat in Köln im Zeltbau am Hauptbahnhof einen „Eugen
Onegin“ erarbeitet, der es zumindest auf einen Spitzenplatz
bei den diversen Umfragen zur besten Inszenierung der Saison
schaffen müsste.
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Olesya  Golovneva
(Tatjana)  und
Andrei  Bondarenko
(Onegin)  in  der
Kölner Inszenierung
von  Tschaikowskys
„Lyrischen Szenen“.
Foto:  Paul
Leclaire/Oper Köln

Das schier unglaubliche Maß des Gelingens ist zuallererst dem
Menschenbeobachter  Hilsdorf  zu  verdanken.  Tschaikowskys
„Lyrische Szenen“ eignen sich ja nicht für den Aktionismus,
mit dem andere Regieführer sie aufzupeppen suchen. Aus dem
Zusammentreffen eines in das fiktive Leben und Lieben seiner
Romane versponnenen Mädchens mit einem jungen Mann, der schon
(zu) viel erlebt haben dürfte, sind kaum szenischen Funken zu
schlagen. Es sei denn, man heißt Dietrich Hilsdorf und hat
einen ausnehmend scharfen Blick für die menschliche Psyche.

Die anderen Ursachen für das Kölner Opernwunder heißen Marc
Piollet  und  das  Gürzenich-Orchester.  Sie  treiben  die
Verfeinerung  der  ohnehin  in  ausgesuchtem  Raffinement
schwelgenden Partitur auf die Spitze. Das liegt nicht nur an
der  stets  lockeren,  gelassenen  Phrasierung,  der  sanften
Brechung  der  Orchesterfarben,  der  dynamischen  Delikatesse.
Piollet  versteht  es,  die  milde  Wehmut  und  den  zitternden
Enthusiasmus in noblen Klang zu kleiden; das Orchester ist in
den  neblig-depressiven  Momenten  des  zweiten  Akts  ebenso
sensibel bei der Sache wie in der auffahrenden Aggressivität
der Polonaise oder der nervösen Rastlosigkeit des Finales. Und
der  intensiven  Glut  der  emotional  hochfahrenden  Musik
Tschaikowskys,  die  ja  nicht  nur  lyrische  Verinnerlichung
kennt, folgt Piollet nicht mit vordergründiger Brillanz oder
saftigem  Ausspielen,  sondern  mit  einem  gebändigten,
untergründigen  Drängen.



Was „macht“ Hilsdorf mit den „lyrischen Szenen“, dass sie so
eindringlich wahrhaft wirken? Dass die Kunstfiguren der Oper
an die tragischen Charaktere aus einem Tschechow- oder Gorki-
Drama erinnern? Die Antwort: Eigentlich nichts. Er beobachtet
nur genau, was in ihnen vorgeht, und weiß mit sicherer Hand
seine Darsteller zu animieren, jeden Moment auf der Bühne zu
leben.  Dieser  „Eugen  Onegin“  ist  ein  Abend  subtiler
Interaktion, erschlossen mit minimalen Gesten, mit sprechender
Mimik, mit genau austarierten szenischen Reaktionen auf die
Musik. Hilsdorf ist einer der Regisseure, die auf die Musik
achten – auch wenn er aus dem Schauspiel kommt, hat er selbst
in seinen provozierendsten Arbeiten nie den Blick auf die
Musik vergessen.

Präzise szenische Darstellung innerer Zustände

Wie präzis Hilsdorf innere Zustände szenisch zu repräsentieren
versteht,  erweist  zum  Beispiel  die  entscheidende  Begegnung
zwischen Tatjana und Onegin: Wie den jungen Andrei Bondarenko
bei der Lektüre des Briefes der Überschwang des Bekenntnisses
nervt,  wie  er  um  pubertäre  Gefühlslagen  wissend  grausam
gerecht urteilt, mit einer Mischung von wissender Anteilnahme
und der eisigen Klugheit seiner abgebrühten Erfahrungen. Auch
Onegin ist ein mehrdimensionaler Charakter – und Bondarenko
macht  das  im  Spiel  und  im  Tonfall  seines  schlanken,
gestaltungswilligen  Baritons  deutlich.

Ein  Buch  der  Gefühle  ist  das  Antlitz  Tatjanas:  Olesya
Golovneva, die in Köln in so einigen großen Rollen brillierte,
lebt diese Rolle geradezu: Wie sich vorausschauender Schmerz
mit vager Hoffnung paart, wie sie die Tränen zurückhält, unter
den Worten Onegins immer mehr die Fassung verliert, wie sie
die Fäuste im Schoß ballt und die stumme Bitte formuliert, es
möge vielleicht doch glücklich ausgehen – alles das ist große
Menschendarstellung.  Und  durch  den  manchmal  etwas  schwer
schwingenden, aber tadellos geführten und zum enthusiastischen
Aufschwingen  ebenso  wie  zu  lyrischer  Verinnerlichung  und
traumatischer Blässe fähigen Sopran Golovnevas erfüllt sich



die szenische Intensität auch musikalisch aufs Wahrhaftigste.

Hilsdorf verliert mit der Konzentration auf Schlüsselszenen
nicht den Blick auf die Figuren, die scheinbar am Rand stehen,
tatsächlich aber dem Drama unersetzlich Akzente mitgeben: Da
ist  Dalia  Schaechter  als  Larina,  eine  ernüchterte  Frau,
pragmatisch,  durch  das  Schicksal  hart  geworden.  Tatjanas
Bücherverliebtheit akzeptiert sie nur mühevoll und mit einer
Spur scharfen Hohns. Eine Frau, die dem Chaos der Welt ein
beherrschtes System gesellschaftlich kontrollierten Verhaltens
entgegensetzt,  das  durch  Onegins  und  Lenskis  Ausbruch
zusammenbricht. So geht es auch ihr: Teilnahmslos sitzt sie
zuletzt im Rollstuhl, vom Schlaganfall gelähmt.

Raum und Licht stützen Hilsdorfs Menschenstudien

Schaechter,  eine  großartige  Darstellerin,  bringt  mit  Anna
Maria Dur als Filipjewna das Quartett mit Tatjana und Olga in
der ersten Szene musikalisch so wunderbar auf den Punkt, wie
man es selten zu hören bekommt. Der „Njanja“, ebenfalls vom
Leben gezeichnet, gibt Dur mütterlich-verständnisvolle Züge,
ausgedrückt  in  kleinen  Gesten  und  Zwischentönen.  Adriana
Bastidas Gamboa ist die attraktive Olga, die sich eigentlich
nur langweilt, während Lenski seine Liebesschwüre vorträgt,
als würde er eine Lesung seiner eigenen Gedichte veranstalten.
Sie steht auf der „realistischen“ Seite und wäre die geeignete
Nachfolgerin der Hausherrin im System Larina. Dass sie sich –
wie in der Vorlage Puschkins – schnell mit einem Soldaten
tröstet,  zeigt  Hilsdorf  in  einem  Streiflicht  während  der
Polonaise des dritten Akts, die eher Züge einer Totenzugs als
eines Festes trägt.

Die Schärfe der Analyse lässt nur in der Episode mit dem
Fürsten  Gremin  nach.  Das  mag  an  Robert  Holl  liegen,  der
szenisch  eher  neutral  einherschreitet,  leider  auch  in  den
Höhen ins Schwimmen gerät und den Schmelz für die Legati nicht
mitbringt. Auch Matthias Klink erfüllt die Rolle des Lenski
nicht ganz glücklich. Bei aller darstellerischen Sensibilität,



die  sich  mit  musikalischem  Verstehen  eint,  fehlt  ihm  der
freie, gelöste Ton.

Alexander  Fedin  macht  aus  Monsieur  Triquet  eine  bitter-
komische Variante des Hoffmann’schen Kapellmeisters Kreisler:
Er ist für ein bisschen Unterhaltung gut, aber verstehen wird
ihn in dieser rustikalen Ballgesellschaft niemand. Dass er die
letzte Strophe seines Couplets der geduldigen Filipjewna im
allgemeinen Trubel unbeirrt vorträgt, trägt die Züge einer
Groteske. Auch Stefan Kohnke als Hauptmann, Luke Stroker als
Saretzkij  und  Rolf  Schorn  als  Guillot  machen  aus  ihren
marginalen  Figuren  große,  weil  im  Detail  durchgestaltete
Rollen.  Nicht  zu  vergessen:  Der  Chor  gibt  –  dank  Andrew
Ollivant  –  nicht  nur  musikalisch,  sondern  auch  in  seiner
präzisen Bühnenaktion sein Bestes.

Dieter Richter hat für Hilsdorfs Menschenstudie eine im besten
Sinne unspektakuläre Bühne gebaut: Einen Salon, wie man ihn in
russischen Herrenhäusern heute noch finden kann, lichtvoll,
dezent  in  Pastellfarben,  mit  zurückhaltender  florealer
Dekoration. Das elektrische Licht ist nachträglich eingebaut;
die Leitungen führen in schwarzen Röhren zu altertümlichen
Bakelit-Schaltern. Liebe zum Detail verbindet diesen Raum, der
sich  zur  Halle  erweitern  lässt,  mit  Renate  Schmitzers
Kostümen, die sich stilistisch zwischen der Zeit Tschaikowskys
und  den  fünfziger  Jahren  bedienen.  Dass  Raum  und  Licht
(Andreas  Grüter)  die  Inszenierung  kongenial  stützen,  trägt
dazu bei, für diesen Kölner „Eugen Onegin“ schon mal einen
Platz in der Hall of Fame der Opernregie zu reservieren.



Dualismus und Erlösung: Vera
Nemirovas  „Tannhäuser“-
Inszenierung in Frankfurt
geschrieben von Werner Häußner | 31. März 2014
Iso-Matten, Rucksäcke, bunte Käppis: Die Truppe sieht aus, als
komme sie gerade vom Weltjugendtag. Zum frommen Klang der
Pilgerchor-Melodie lässt man sich nieder. Viele beten, manche
denken in sich versunken nach. Eine Gruppe zieht ein, schleppt
ein riesiges Kreuz mit sich. Alle scharen sich darum. Dann
übermannt der Schlaf das Völkchen.

So  lange,  bis  die  ersten  Tremoli  der  Venusberg-Musik
aufzüngeln: Jung und Alt werfen sich in die Arme, bald fliegen
die Klamotten. Die fröhlichen Nackten ziehen einem weiß-blauen
Himmel entgegen. Doch das venerische Treiben geht nicht lange
gut: In Richard Wagners Orchester setzen sich die Pilgerchor-
Motive wieder durch. Zuckende Leiber kriechen mit Gesten des
Entsetzens  und  der  Reue  zum  Kreuz.  Klagende  Gebärden  zur
triumphal vom Blech intonierten erhabenen Melodie.

Szene aus der Ouvertüre zu
„Tannhäuser“  in  der
Inszenierung  von  Vera
Nemirova in Frankfurt. Foto
von 2007: Monika Rittershaus
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Inszenierte  Ouvertüren  sind  manchmal  nur  der  Angst  des
Regisseurs vor der reinen Musik geschuldet. Doch im Falle des
Frankfurter „Tannhäuser“ erschließt Vera Nemirova damit die
Sinnrichtung des Stücks. Sie stellt den prägenden Dualismus
zwischen  Venus  und  Maria,  zwischen  sexuell-sinnlicher
Entfesselung  und  keusch-vergeistigt  Liebe  in  einer  präzis
entwickelten Szene auf die Bühne. Und sie behauptet so, dass
der Dualismus nicht allein eine Angelegenheit des 19. und
des vergangenen 20. Jahrhunderts sei.

Der  „Tannhäuser“,  eine  wichtige  theatrale  Station  auf  dem
lebenslangen  Weg  Wagners  zur  Bewältigung  seiner  Konflikte
zwischen Reinheit und Trieb, wurzelt in einem christlichen
Menschenbild, das aber mit den ideologischen Brillen des 19.
Jahrhunderts  kaum  erkennbar  war.  Die  Verbindung  von
körperlich-sexueller  und  seelisch-spiritueller  Liebe  hätte
durch Tannhäuser und Elisabeth erreicht werden können: Hier
der Mann mit den Erfahrungen des Venusbergs, der weiß, dass
der sterbliche Mensch auch durch Götter nicht zum Gott gemacht
wird; der erfahren hat, dass der schrankenlose, ungetrübte
Genuss sinnlicher Reize nur zum Überdruss führt. Dort eine
starke Frau, die eine widerstandsfähige Liebe bewahrt, die
nach ganzheitlicher Erfüllung strebt, die das „Rätsel ihres
Herzens“ zu lösen hofft.

Vera  Nemirova.  Foto:  Thilo
Beu

Vera Nemirova behauptet in ihrer Inszenierung eindrucksvoll,



dass diese Liebe scheitern muss: Die Ideologie der Wartburg,
im Wettstreit der Sänger zweifelsfrei zum Ausdruck gebracht,
lässt nur den dualistischen Bruch zu. Hier der „Liebe reinstes
Wesen“, das Wolfram von Eschenbach nicht „mit frevlem Mut“
berühren  will.  Dort  der  Tannhäuser  mit  seinem  faustischen
Vornamen Heinrich, der „im Genuss nur Liebe“ kennt, der in
Venus  „die  Quelle  alles  Schönen“  propagiert.  In  diesem
Konflikt  weist  selbst  der  Papst  keinen  Ausweg,  und  die
Barmherzigkeit ist eine Tugend, die in dieser Welt nicht reift
und von oben kommen muss.

Nemirova  –  die  Regisseurin  des  gefeierten  Frankfurter
„Ring“ und eines neuen „Lohengrin“ in Basel – inszeniert den
„Tannhäuser“ nicht als ein Stück von gestern, dem man für
seine Schlüssigkeit heute ein neues Thema überstülpen müsste.
Und  es  genügen  ihr  im  Verein  mit  ihrem  Bühnenausstatter
Johannes Leiacker knappe Hinweise und Andeutungen, um einen
zwingenden, berührenden Opernabend zu gestalten.

Etwa die Szene mit dem Hirten: In Frankfurt ist er mit einem
Kind besetzt (Cedric Schmitt). Er singt von Frau Holda und
malt mit Kreide ein Kreuz auf den Boden – für eines jener
Hüpfspiele, mit denen sich Kinder früher auf den Straßen die
Zeit  vertrieben.  Tannhäuser,  der  Wanderer  mit  Gitarre  und
Federn am Hut, legt sich auf das Kreuz und wird von seinen Ex-
Sängerkollegen entdeckt. Der Hirte spielt am Ende dann eine
entscheidende Rolle: Das Kind, von den Konflikten unberührt,
führt Tannhäuser zu den Klängen des Erlösungschores weg.



Johannes Leiackers Szene für
den  Frankfurter
„Tannhäuser“. 2007 sang Ian
Storey die Titelrolle. Foto:
Monika Rittershaus

Leiacker genügt für die karge Bühne eine Wand mit einem weiß-
blauen Himmel, davor eine Peitschenlampe mit kaltem, trübem
Schein (Olaf Winters Licht mit entscheidendem atmosphärischem
Anteil). Dieser Himmel mag, wenn die aufgedrehten Kirchentags-
Teenies in ihm „baden“, ein Ort emotionalen Höhenflugs sein;
eine Erfüllung der menschlichen Sehnsucht ist er nimmer. Im
dritten Aufzug hat die Leinwand Löcher, wird das hölzerne
Traggerüst  sichtbar.  Eine  höchst  irdische,  vergängliche
Illusion.

Der Hirtenjunge führt den Tannhäuser zwar in Richtung des
zerfetzten  Himmelsbilds,  aber  darin  hat  sich  eine  Öffnung
gebildet, die ins Unbestimmte führt. Nemirova lässt offen,
wohin dieser Weg führt, aber keinen Zweifel, dass es sich um
einen Moment des Transzendierens handelt. Die Szene erinnert
an den Schluss von Schlingensiefs Bayreuther „Parsifal“. Eine
bedeutungsvolle  Parallele:  Beide  Regisseure  sind  nicht  mit
vorschnellen Lösungen bei der Hand, stellen die für Wagner
essenzielle  Erlösungssehnsucht  nicht  in  Frage,  lassen  aber
offen, worin die Erlösung bestehen könnte.

Sänger machen sich das Regiekonzept zu eigen

Wie wenig authentisch die Wartburg-Welt ist, zeigt Nemirova
deutlich: Der zweite Aufzug ist eine Show, die aus den Fugen
gerät.  Landgraf  Hermann,  von  Andreas  Bauer  mit  Autorität
gesungen, liest die Frage nach dem wahren Wesen der Liebe wie
eine Quizfrage vom Spickzettel ab. Die Sänger, einheitlich in
lila Rüschenhemd, liefern ihre Beiträge ab: der kleine, eitler
Walther von der Vogelweide (präsent: Jun Ho You), der nur in
der  Kategorie  des  „Kampfs“  denkende  Biterolf  (überzeugend:
Magnus Baldvinsson). Und Wolfram von Eschenbach, der Vertreter



eines Liebesbegriffs, der sich in Anbetung verzehrt, ohne das
Subjekt der Liebe je erreichen zu wollen. Daniel Schmutzhard
spielt die inneren Qualen dieses Charakters aus; sorgt mit
klug gebildeter, ebenmäßig geformter Stimme für den vokalen
Höhepunkt der Frankfurter Aufführung. Dass Wolfram im dritten
Aufzug Elisabeth erdrosselt und sie so beim Übertritt ins
Jenseits „geleitet“, ist aus der Anlage der Figur heraus nur
konsequent.

Die Neueinstudierung der Inszenierung von 2007 – aus Anlass
des Wagner-Jahres – ist auch gelungen, weil sich Lance Ryan
(Tannhäuser) und Annette Dasch (Elisabeth) das Regiekonzept zu
Eigen gemacht haben. Ryan singt anfangs mit extrem gespanntem,
beengtem Tenor; wird nach und nach freier, hat die Kraft für
die  gefürchteten  Stellen  im  zweiten  Aufzug  und  für  eine
durchdachte  Rom-Erzählung.  Aber  Schmelz  und  gelösten  Klang
erwartet man von diesem Tenor vergeblich.

Annette  Dasch  genießt  zurzeit  viel  Anerkennung.  Für  das
jugendliche Strahlen der „Hallenarie“ reicht der Klangkern der
Stimme nicht, aber die lyrisch-innigen Momente gelingen mit
dem Zauber, den nur eine reflektierte Gestaltung hervorruft.
Der Frankfurter Opernchor hatte nicht seinen besten Abend; das
Orchester unter Constantin Trinks überwand die groben Momente
des Beginns und steigerte sich auf ein solides Niveau, das im
dritten Aufzug vor den Finessen einer subtilen Dynamik nicht
kapitulieren musste.

Wagner-Jahr  2013:  Die
Jugendoper „Das Liebesverbot“
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Wagner  in  Leipzig:
Das  neue  Wagner-
Denkmal  von  Stephan
Balkenhol.  Foto:
Werner  Häußner

Wagners Verdikt scheint eindeutig: „Ich irrte einst und möcht‘
es nun verbüßen. Wie mach‘ ich mich der Jugendsünde frei?“.
Die Widmung an König Ludwig II. von Bayern galt dem heiter-
sinnlichen „Liebesverbot“. Geniusworte werden gemeinhin nicht
kritisch  hinterfragt.  So  wurde  Wagners  opéra  comique  „Das
Liebesverbot“ nach seinem Tode erst 1914 wieder aufgeführt und
blieb seitdem ein nur gelegentlich beachteter Sonderling.

Kein Wunder: Wagner selbst hat sich nach der katastrophal
misslungenen einzigen Aufführung 1836 in Magdeburg vom Konzept
der opéra comique, wie es ihm im Theateralltag in den Werken
Daniel  François  Esprit  Aubers  formvollendet  entgegentrat,
gelöst und andere Wege beschritten, die ihn letztlich zurück
zur romantischen Sphäre der „Feen“ geführt haben. Und die
spätere  Wagnerianer-Literatur  konnte  mit  dem  „Liebesverbot“
überhaupt nichts anfangen: Die Überwindung des Dualismus von
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sinnlicher  Lust  und  asketischer  Geistigkeit  durch  eine
kontrollierte Balance beider Kräfte war nicht das Thema einer
Zeit, die manichäisch in den Kategorien von „schmutzig“ und
„rein“ dachte. So galt das „Liebesverbot“ als die Jugendsünde
schlechthin – ein Kapitel Wagner, das man am besten verdrängte
und vergaß.

Der Bedeutung des Werks für Wagners Œuvre wird man so freilich
nicht  gerecht:  Das  Thema  selbst  taucht,  romantisch
kategorisiert, im „Tannhäuser“ wieder auf – und die Reflexe
der „Liebesverbot“-Musik in der großen romantischen Oper sind
zu deutlich, um bloßer Zufall zu sein. Inhaltlich befasste
sich Wagner bis kurz vor seinem Tod mit dem „Weibe“, sprich,
der  Problematik  von  Sinnlichkeit,  Erotik  und  Liebe,  von
Verdrängung,  Überhöhung  und  Integration  des  Sexuell-
Körperlichen.

Der  junge  Richard  Wagner.
Zeitgenössischer Stich

Musikalisch ist die an Auber geschulte rhythmische Verve in
den Folgewerken verschwunden. Aber die schwärmerische Bellini-
Melodik begegnet uns ab dem „Fliegenden Holländer“ in allerlei
Facetten wieder, und die ausgefeilte Ensemblekunst – von Auber
und  Rossini  geprägt  –  war  wegweisend  für  das  spätere
Musikdrama.  Wer  also  das  „Liebesverbot“  aus  dem  sowieso
fragwürdigen  „Kanon“  von  Wagners  Meister-Werken  eliminiert,
wird der Entwicklung des Komponisten nicht gerecht. Und Wagner
„Genie“ zeigt sich eben auch in der Adaption von Vorbildern:
So, wie der Zwanzigjährige in den „Feen“ ein Finale schreibt,



das in der Oper von 1833 seinesgleichen sucht, so gekonnt
lässt es sich ein Jahr später auf den zündenden Überschwang
französischen Vorbilder ein. Wer Aubers Opern aus dieser Zeit
kennt, kann ermessen, mit welcher Souveränität Wagner mit dem
Meister des Genres gleich zieht.

Wagner artikuliert revolutionär-demokratische Ideen

Die wenigen Inszenierungen der letzten Jahre haben erwiesen,
dass  sich  das  „Liebesverbot“  durchaus  jenseits  einer  bloß
„museal“  verstandenen  Jubiläums-Würdigung  auf  der  Bühne
behaupten kann. Die aus Shakespeares „Maß für Maß“ entlehnte
Story hat Wagner für seine Zwecke geschärft: Ein bigotter
Statthalter  –  heute  würde  man  ihm  Kontrollzwang
diagnostizieren  –  verbietet  jede  sinnliche  Lust  bei
Todesstrafe und stolpert durch die List einer Nonne (!) und
den fröhlich-selbstbewussten Widerstand des Volkes über seine
eigenen Regeln. Jenseits der Kritik am moralischen Rigorismus
artikuliert Wagner aber auch eine revolutionär-demokratische
Idee, die ihn noch 1849 in die Nähe der Dresdner Barrikaden
führte: Das Volk ist der eigentliche Souverän des Geschehens.

Tuomas  Pursio  als
Statthalter  Friedrich  im
Leipziger  „Liebesverbot“.
Foto: Kirsten Nijhof

In Leipzig – und wo sonst wäre Wagners Frühwerk angebrachter –
hatte nun das „Liebesverbot“ in der Regie von Aron Stiehl



Premiere; jene Version, die im Sommer anlässlich des Wagner-
Geburtstags in Bayreuth zu sehen war. Jürgen Kirner bot in
seinem Bühnenbild den technisch beschränkten Möglichkeiten der
Oberfrankenhalle  Paroli:  Stellwände  und  beleuchtete,  rasch
verschiebbare  bühnenhohe  Kästen  ermöglichen  schnelle
Szenenwechsel und schaffen atmosphärische Räume: ein Dschungel
mit  wuchernden  Pflanzen  für  das  Reich  der  Sinne  und  der
Triebe; ein weiß leuchtendes Kreuz für den Raum des Klosters.
Statthalter  Friedrich  residiert  zwischen  riesigen,
nummerierten  Schubkästen,  Chiffren  des  Ordnungszwangs  und
Kategorisierungswahns.

Sven  Bindseils  Kostüme  schärfen  mit  leichter  Ironie  den
Gegensatz von Geistigem und Triebhaften, den Regisseur Aron
Stihl  herausarbeitet:  Das  „Volk“  –  der  Chor  Alessandro
Zuppardos  leistet  auch  szenisch  ganze  Arbeit  –  trägt  die
Flecken und Streifen wilder Tiere in einer Art von Steinzeit-
Fetzen-Look; Friedrich dagegen tritt im schwarzen Rock des
bürgerlich-klerikalen 19. Jahrhunderts auf, sein alles andere
als  überzeugter  Gefolgsmann  Brighella  in  einer  pompösen
Amtsdiener-Robe. Die Regie setzt auf Bewegung und lebhafte
Aktion:  Stiehl  versteht  es,  Personen  unspektakulär,  aber
konsequent zu führen. Wenn im Finale die Beine geschwungen
werden, ist das ein durchaus beabsichtigtes Zitat: Der Triumph
der lustvollen Ausgelassenheit führt direkt zur Sensation des
Offenbach’schen Can-Can.

Bis an die Grenzen geforderte Sänger

Musikalisch  wird  man  in  Leipzigs  Opernhaus  leider  wieder
einmal nicht glücklich: In der Ouvertüre schon bringen die
vehementen Staccati und das rhythmisch Ungestüm Wagners die
Musiker aus dem Tritt; lustlos nivelliert das Orchester die
Kontraste der Musik. Später lässt Dirigent Matthias Foremny
arg massive Lautstärke zu. Geformte Phrasen, ausgearbeitete
Details? Oft Fehlanzeige. Da haben es die Sänger schwer, die
Wagner ohnehin ständig an die Grenzen führt. Christiane Libor
muss als Isabella mal hochdramatisch auftrumpfen, mal lockeren



Singspielton anschlagen oder sich durch Ketten kurzer Noten
hangeln – was ihr mit beachtlicher stimmlicher Reserve auch
gelingt.

Olena  Tokar  hat  es  als  Mariana  einfacher:  die  Partie  der
verlassenen Ehefrau des Statthalters ist in Leipzig kurz. Und
die dritte der Frauen auf der Suche nach der ehrlichen Liebe,
Dorella,  wird  von  Magdalena  Hinterdobler  verkörpert:  In
bester,  sexistisch  anmutender  Boulevard-Manier  von  einem
Presseorgan  als  einzig  sehenswertes  Formenwunder  auf  der
Leipziger Bühne angepriesen, quält sie sich ohne zuverlässigen
Stimmsitz und ohne tragende Resonanz durch Wagners Noten.

Bis an ihre Grenzen gefordert sind Mark Adler (Luzio) und
David  Danholt  (Claudio):  beide  haben  mit  Wagners  hybriden
Anforderungen  hörbar  zu  kämpfen.  Reinhard  Dorn  orgelt  den
Brighella  nicht  als  verschlagenen  Sbirren,  sondern  als
gemütliche Charge. Der Pontio Pilato Martin Petzolds lässt
sich stimmlich nichts zuschulden kommen, bleibt aber als Figur
von der Regie merkwürdig unerklärt. Tuomas Pursio hat die
stocksteife  Figur  für  den  in  seinen  politischen  wie
psychischen  Zwängen  eingeklemmten  Friedrich,  ist  als
herrischer Bürokrat glaubwürdig, stimmlich aber oft verhärtet
und trocken: Die belcantistischen Aspekte seiner Rolle kommen
nicht zum Tragen.

Am Ende reißt der entlarvte Statthalter einen Blumenstrauß an
sich und zieht dem zurückkehrenden König entgegen, während
sich in der bunten Truppe der Karnevalisten die Feiernden wie
Domino-Steine der Reihe nach zu Fall bringen: ein angedeuteter
Zweifel  an  der  finalen  Versöhnung,  der  nicht  so  recht
überzeugen will, weil er szenisch zu unbestimmt bleibt. Eine
verdienstvolle Inszenierung: Wer den „ganzen“ Wagner verstehen
will, wer um die Wurzeln des Musikdramas wissen will, kommt am
„Liebesverbot“ nicht vorbei.


