Verdis , Macbeth” in Essen:
Das Drama der lebenden Toten
verlauft sich in Bildern

geschrieben von Werner HauBner | 21. Oktober 2013

Gun-Brit Barkmin
als Lady Macbeth in
Essen. Foto:
Matthias Jung

Ein kleiner Erdhiigel zu den glasernen punktierten
ZweiunddreiBigsteln des Vorspiels von Verdis ,Macbeth”. Ein
Grab. Zwei Menschen nahern sich ihm, Lilien in den Handen. Der
Fortissimo-Sturm der scharf akzentuierten Blaser bricht los.
Unter der Biihne kracht und knallt es; ein riesiger Baum reifRt
sich los, kampft sich hinauf in den dunklen Himmel, als starte
ein monstroses Raumschiff. Die Wurzeln triefen zu Boden -
dorthin, wo sich ein kreisrunder Schlund geoffnet hat.

Mit einem spektakularen Bild werden die Zuschauer im Essener
Aalto-Theater von Buhnenbildner Christof Hetzer in Verdis
abgrundige Tragddie hineingestoBen. Baum und Grab — Symbole
fur Leben und Tod — bilden die zentralen Motive der Buhne;
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Abgrund und Brucke treten dazu: Hetzer baut uUber den manchmal
schwarz starrenden, manchmal trub beleuchteten Krater einen
Steg wie aus einem jener schwarzweifen, gruseligen Gothic-
Krimis, in denen sich das Abgrundig-Menschliche und das
Unheimlich-Ubernatiirliche auf geheimnisvolle Weise verbinden.

Herbstblatter bedecken die weite Flache der Buhne. Ein
riesiger Raum, in dem die Figuren oft verloren wirken — wie
hinausgeworfen in eine Welt in Dunkelheit oder Zwielicht, in
der sie keine Orientierung finden. Nur die Graber sind
Bezugspunkte: ein erdiges Kindergrab und ein alter Sarkophag
aus rissig-moosigem Stein. Dorthin werden die Toten gekippt.
Dort stirbt Macbeth, noch lebend schon im Grabe, mit seinen
letzten Worten die Krone von sich werfend.

Kinderlosigkeit 10st den
blutigen Machttrieb aus:
Tommi Hakala am Grab. Ein
gestorbenes oder nie
geborenes Kind? Foto:
Matthias Jung

Das Motiv der lebenden Toten ist auch fur David Hermann in
seiner Inszenierung ein entscheidendes: Wenn der Konig die
Schotten flur jenes fatale Fest versammelt, auf dem ihn der
Geist des ermordeten Banco in Angst und Wut entrickt, scheint
er langst selbst zum Totenreich zu gehdren: Er spricht mit den
Ermordeten, die wie lebensgroBe Marionetten auf dem Sarkophag
hocken, 1lasst sie wie Handpuppen sprechen und nicken,



echauffiert sich, als eine der Gestalten zusammenklappt. Ein
grotesk-makabres Theater, von dem die Menschen um ihn herum
keine Notiz nehmen. Wie bei einem Picknick in Glyndebourne
sitzen sie im Herbstlaub, speisen aus geflochtenen Korben,
lassen sich von Macbeth ohne Reaktion die Weinflasche
wegnehmen. Mit der realen Welt hat das mdrderische Koénigspaar
nichts mehr zu tun — es ist langst in seine eigene Horrorwelt
hineingestorben.

Das ist alles sehr klug, sehr konsequent und sehr detailreich
erfunden — und lasst dennoch auf seltsame Weise unberuhrt.
Vielleicht, weil uns diese Wiederganger-Geschichte nicht
interessiert. Weil die Spannung zwischen der Welt der Lebenden
und der Toten im allumfassend leblosen Raum aufgeldost wird.
Weil der humane und der politische Aspekt des Stucks
wegsymbolisiert, wegpsychologisiert wird. Oder auch, formal
argumentiert, dem spektakularen Baumstart zu Beginn szenisch
nicht mehr viel folgt.

Ein riesiger Baum
reift sich los,
kampft sich hinauf
in den dunklen
Himmel. Foto
Matthias Jung



Die Hexenchore schallen aus der unbestimmten Dunkelheit; die
Erscheinungen im dritten Akt sind ein beziehungsreicher, aber
szenisch lappisch geloster Aufmarsch schwangerer Frauen. Das
Bild des leidenden Volkes zu Beginn des vierten Aktes — der
Chor schiebt sich durch den Zuschauerraum nach vorne — bleibt
stumpf; die blutigen Kinderleichen um den Sarkophag auf der
Buhne wirken dazu wie ein zu billig geratener Schockeffekt.
Auch die zwei Zeit-Ebenen, durch Hetzers Kostlme
gekennzeichnet, helfen nicht wirklich weiter.

So spitzt sich das Drama nicht zu, sondern verlauft sich eher
in den Bildern. Ein Grund mag sein, dass Hermann mehr auf die
sorgfaltig gesetzten symbolischen Gesten setzt als auf eine
sprechende Personenfuhrung. Der glanzende Handschuh, den
Macbeth vom Arm des toten Duncan streift — ist es ,la man
rapace”, die ,rauberische Hand”, die er gegen seine erklarte
Absicht dann doch erhebt? Wenn Macbeth den toten Banco mit
einer Lilie peitscht — ist es eine Chiffre fur den
verzweifelten Hass auf den Mann, der Kinder hat? Kleine Jungs
in Anzugen plagen den Konig — sind es die drohenden Nachkommen
Bancos?

Die Videos von Martin Eidenberger, projiziert auf den massiven
Mauerwurfel, der sich einige Male uber die Szene senkt,
schaffen in der Hexenszene des dritten Akts eine deutende
Bild-Ebene, sind aber an anderer Stelle aber banal: eine rote
Hand etwa, oder kaleidoskopartige Muster. Wir sehen eine
Inszenierung, die das Stuck nicht verschenkt, die viel
Reflexion und Dramaturgen-Subtext integriert, aber als Theater
die Spannung nicht halt, die Aufmerksamkeit nicht durchgehend
fesseln kann. Kein missgluckter, aber auch kein rundum
Uberzeugender Auftakt der neuen Ara am Aalto-Theater.



Einstand mit ,Macbeth”:
Tomas Netopil, der neue
Chefdirigent der Essener
Philharmoniker. Foto: TUP

Mit Spannung erwartet wurde den Einstand des neuen GMD Tomas
Netopil in der Oper: Kurz gesagt, war es ein gluckliches
Debut. Netopil bewies, was sich bereits in Verdis ,Missa da
Requiem” im Sinfoniekonzert angekindigt hatte: Er hat die
Sensibilitat fur Verdis musikalisch-dramatische
Orchestersprache, fur den Kklugen Aufbau dynamischer
GroBstrukturen, fur das behutsam ausgeformte Detail, fur die
rhythmische Pragnanz und den erfullten Duktus der Melodie. Dem
Finale des Ersten Akts etwa gibt er den agogisch gestalteten,
inneren rhythmischen Drang, der sich 1in der sicher
angesteuerten Entladung befreit.

Die Philharmoniker lassen kaum etwas zu wiunschen ubrig, sind
auf dem Punkt, wenn es um die Einfarbung des Klangs durch
gekonnte Balance der Instrumente geht, um die Scharfe
punktierter Rhythmen oder den wuchtigen Tutti-Zugriff,
gestutzt von prachtvollen Blechblasern. Was sich noch
entwickeln muss, sind die Finessen des Ausdrucks: Die ,tinta“,
die Verdi haben will, jene im Falle des ,Macbeth” dunkel
verschattete Orchesterfarbe, die fahlen Klange, die
erstickten, halb unterdrickten Laute, die unwirklichen,
atmospharisch entrickten Momente, bleiben bei Netopil noch zu
neutral. Und im Vorspiel schlittert er aus einer zu stark
angezogenen Bewegung in ein nicht unheimlich-majestatisches,
sondern schleppend langsames Tempo. Auch die kruden Striche
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waren uberflissig und argerlich: So etwas sollte sich Netopil
gleich gar nicht angewohnen.

Eine reife Leistung darf man Alexander Eberles Chor
attestieren: Tonten die Hexenchore anfangs zu lyrisch-brav aus
dem Off, entwickelte sich der Klang ab dem Sextett mit Chor zu
prachtvoller GroBRe. Die Solisten geben dagegen nicht nur
Anlass zum Glucklichsein. Gun-Brit Barkmin als Lady wird mit
den Anforderungen ihrer Riesenpartie in punkto Beweglichkeit
und psychologischer Differenzierung anstandslos fertig. Aber
die Stimmfarbe ist sehr hell und schwer zu verschatten. Ihre
Piano-Skala lasst sich weit auffachern, aber das hohe b, mit
dem sie im Sextett Uber den Chor kommt, klingt gellend und
scharf. AuBerdem neigt Barkmin dazu, in die Sprechstimme zu
wechseln, nahert sich veristischen Ausdrucksmitteln, die sie
auch in 1ihrer Wahnsinnsszene einsetzt, statt mit der
Stimmfarbe zu spielen.

Auch der Macbeth des finnischen Baritons Tommi Hakala flattert
unzureichend gestutzt, wird immer wieder in der HOhe eng,
verliert den Kern des Klanges. Doch in der finalen Szene, als
Macbeth allen Sinns verlustig mit seiner Krone auch sein Leben
wegwirft, lauft Hakala zu groBer Form auf: Diesem
unterdruckten, stammelnden Absterben des Tones, das Verdi in
seinem hochst expressiven Schluss des ,Macbeth”-
Ursprungsfassung von 1847 fordert, entspricht der Sanger voll
und ganz. Hatte er nur fur die kantablen Szenen dieselbe
Soliditat. Aber dort, wo sichere Technik gefragt ist, kommt
Hakala ins Schwimmen.

FiUr Alexey Sayapin, neues Ensemblemitglied, als Macduff gilt
das nicht. Er demonstriert in seiner Arie eine versierte
Beherrschung seines Tenors — die ihm in den dinn gequakten
Tonen des Finales wieder fehlt. Was Sayapin nicht hat, ist der
flutende, freie Klang, der den traditionell geschulten, heute
selten gewordenen italienischen Tenor auszeichnet. Die Stimme
sitzt zu fest, der Klang wird nicht entspannt gebildet.



Ein Gewinn fur Essen ist der Bass Liang Li: Eine voluminoOse,
aber beherrschte Stimme, reich an Farben und fahig, sie auch
flexibel einzusetzen; ein meist kontrolliertes Vibrato und
eine schmelzende Legato-Linie. Ein mustergultiger Banco.
Marie-Helen Joél bewdhrt sich erneut erfreulich als Kammerfrau
der Lady, die von Macbeth ebenso gemeuchelt wird, ebenso wie
der in seinen wenigen Satzen schonstimmige Arzt (Baurzhan
Anderzhanov). Abdellah Lasri kann als Malcolm problemlos
Tenor-Paroli bieten. Die erste Premiere unter Intendant Hein
Mulders ist mehr als ein Versprechen, noch nicht ganz eine
Erfadllung, signalisiert aber den Elan, mit dem sich das neue
Team am Aalto die Zukunft erobern will. Nur zu!

Operette am Rande: Eindriicke
von eilner vernachlassigten
Gattung aus Hagen und
Wuppertal

geschrieben von Werner HauBner | 21. Oktober 2013
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Mondan: Banu BoOke
als Rosalinde 1in
der Wuppertaler
»Fledermaus”. Foto
Uwe Stratmann

Operette — einst die Brot- und Butter-Gattung deutscher
Stadttheater, ist an vielen Hausern weit in den Hintergrund
getreten. Operetten-Ensembles mit ihren Diven, Liebhabern und
Komikern gibt es nicht mehr. Das Repertoire, so man iiberhaupt
noch davon sprechen kann, ist auf ein paar Titel
zusammengeschrumpft. Dramaturgen-Fantasie glanzt meist durch
Abwesenheit.

Man misste nur bei Volker Klotz nachsehen — doch trotz dessen
flammenden Pladoyers fur die Gattung bleibt es bei diversen
Fledermausen, Lustigen Witwen und Csardasfirstinnen. Dazu hin
und wieder missverstandener Offenbach oder eine Galoppade des
weillen Ross’l.

Wer etwas anderes kennenlernen will, muss etwa nach Gera
fahren, wo bald wieder die Operette des Kubaners Moises Simons
,Du bist ich” als exotische Ausgrabung gezeigt wird. Oder nach
Ulm, wo sich jemand erinnert hat, dass Franz Lehar nicht nur
,Das Land des Lachelns” musikalisch bereist, sondern auch eine
Goethe-Operette namens ,Friederike” hinterlassen hat. In der
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Rhein-Ruhr-Region dagegen sieht es (nicht nur) in dieser
Spielzeit blasslich aus. Lediglich Aachen zeigt mit Offenbachs
,Die Banditen®” ab 8. Juni 2014 eine witzig-spritzige Raritat;
auch Munster besinnt sich mit den ,Piraten von Penzance” ab
29. Marz 2014 auf das komische Potenzial des judischen
Franzosen aus Koln.

Wahrend etwa in Essen seit geraumer Zeit Fehlanzeige zu melden
ist, kimmern sich kleine und klein gesparte Hauser noch um die
Sparte der unterhaltsamen musikalischen Lustbarkeiten. Deren
Renaissance steht dennoch keineswegs an, auch wenn sich ein
Barrie Kosky an der Komischen Oper intensiver um das leichte
Metier kummern will. In Hagen hatte Paul Burkhards zwischen
,Silberner” Operette und Singspiel stehende Spatblute ,Das
Feuerwerk” Premiere. In Wuppertal setzt Intendant Johannes
Weigand auf den alluberall totinszenierten Klassiker ,Die
Fledermaus“: Eine Auswahl, die sicher nicht fur die
kinstlerische Auffrischung einer vernachlassigten Gattung
steht.

»Fledermaus” in Wuppertal: Sichere Pointen ohne Brechstangen-
Lustigkeit

Dabei ist Weigand alles andere als die bequeme Bedienung eines
brasigen Publikums vorzuwerfen: In der letzten Spielzeit etwa
landete Wuppertal mit Wolfgang Fortners ,Bluthochzeit” eine
der besten Opernproduktionen in Nordrhein-Westfalen. Und aus
Eduard Kunnekes ,Glucklicher Reise” zauberte Weigand eine
leichthandige, mit lassigem Sentiment gewlrzte Petitesse — ein
Glucksfall fur die Operette. Die neue ,Fledermaus” nimmt er
leicht, aber nicht 1leichtfertig: eine konzentrierte
Personenfuhrung, pointensicher, aber nicht kalauernd, heiter,
aber ohne die peinliche Brechstangen-Lustigkeit, die dem
musikalischen Flattertier oft szenisch Flugel machen soll.
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»Champagner hat's
verschuldet”: Szene aus der
Wuppertaler ,Fledermaus”.
Foto Uwe Stratmann

Der Buhne von Moritz Nitsche merkt man das Krisenprodukt an.
Zwar funktioniert die Idee: Die beschrankte, scheinmondan
tapezierte Enge von Eisensteins Salon wird in der Kellerkammer
des ,fidelen Gefangnisses” von Etablissementsdirektor Frank
wieder aufgegriffen. Aber dem Fest der Prinzen Orlofsky, das
im Freien im barock gestutzten Park eines Palais’ stattfindet,
fehlt groBzugiger Luxus, wie ihn der Hausherr zu leben
vorgibt. Der ist einmal kein anamischer Jungling, sondern ein
blonder, fetter Wohlstandsrusse, dreist, aber ohne
Melancholie. Joslyn Rechter uUbertreibt’s mit dem Akzent, singt
aber mit sicherem Wohllaut.

Dramolett im Hause

Eisenstein: Rosalinde (Banu
Boke), Alfred (Christian
Sturm) und das ungluckliche



Stubenmadl Adele (Elena
Fink). Foto Uwe Stratmann

Zwischen Klavier und Kanapee baut sich das Dramolett auf, als
der fruhere (und vielleicht eigentliche?) Liebhaber der jetzo
verehelichten Frau von Eisenstein (Christian Sturm)
arienschmetternd wieder auftaucht. Banu Boke als Rosalinde
steckt ihm geschickt durchs offene Fenster die dienlichen
Hinweise auf das bevorstehende Einsitzen des Gatten. Wie wir
wissen, ist es ein Abschied auf Zeit.

Man trifft sich wieder auf dem Feste: Kay Stiefermann als
schwerstimmiger, grisettengieriger Eisenstein, nicht mit dem
eleganten Konversationston alten Adels, sondern dem
schmierigen Imitat des Emporkdommlings; Banu Bodke als
ungarische Grafin in einer grandiosen roten Robe Judith
Fischers, leider in ihrem ,,Csardas” nicht frei und ohne Anflug
von malizioser Doppelbodigkeit. Und Adele — Elena Fink — mit
leicht getrallerten Couplets ohne den nur an einer Stelle
passenden stubenmadeltypischen Quietscher, obwohl sie mit
ihrer ,Schwester Ida“ (Annika Boos) als erst ,angehende”
Kinstlerin firmiert. Als solche muss sie sich stimmlich
keineswegs verstecken, und nicht nur Olaf Haye als Frank
findet Gefallen an dem feschen Geschopf.

Fir den flotten Fluss der Ohrwirmer sorgen die Wuppertaler
Sinfoniker unter Florian Frannek, der schon die OQOuvertiure
leicht und plastisch ausformt, manchmal aber vergisst, dass in
Wien das Metrum etwas lasziver schwingt als im Rest der Welt.
Gregor Henze versucht als Frosch erst gar nicht, die schwer
erreichbaren Wiener Originale wie Josef Meinrad, Otto Schenk
oder Helmut Lohner zu imitieren. Er macht aus der Rolle einen
bohmischen ,Froschek®” und durchbricht mit schrag-trockenem
Humor die Phalanx der alten Kalauer. — Eine sauber inszenierte
»Fledermaus”, gestaltet mit solidem Regie-Handwerk, das heute
nicht mehr selbstverstandlich ist.

,Das Feuerwerk” in Hagen: Dosierte Komik im SpieBer-Heim



Auch Nicola Gluck bringt fur ihre Hagener ,Feuerwerk®-
Inszenierung ein gluckliches Handchen fir Tempo und dosierte
Buhnen-Komik mit. Denn die Verwandtschaft, die da in ein ach
so trautes Heim einbricht, um dem 60. Geburtstag des
Patriarchen beizuwohnen, verfihrt schnell zum Uberzeichnen:
Onkel Fritz (Christoph Scheeben) und Tante Berta (Verena
Grammel) babbeln irgendwie frankisch-bayrisch-provinziell;
Onkel Gustav (Richard van Gemert) und Tante Paula (Marilyn
Bennett) kampfen seit den Verlobungsklssen bereits mit einem
pranatal angelegten Hustenreiz des Gatten. Und der an Lange
wie Breite gewaltige Onkel Heinrich (Orlando Mason) geniel3t
mit seiner aufgeputzten Lisa (Veronika Haller) sichtbar die
Genlusse des entstehenden Wirtschaftswunderlandes.
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Onkel wund Tante .. Die
Versammlung der Spiefer ist
bereit fur die
Geburtstagsfeier. Foto:

Stefan Kuhle

Pia Oertel hat sich fur einen liebevollen Kostum-Rluckblick
entschieden, der schon in der Entstehungszeit des Stucks 1950
nostalgisch gewirkt hatte: Wir befinden uns ja in einem
Haushalt, in dem die Uhren seit der Kaiserzeit offenbar nur
noch stark verlangsamt ticken. Auch die Maske unter Ronald
Bomius hat Erkleckliches geleistet, um die Illusion zu
perfektionieren.

Paul Burkhards liebenswirdiges Singspiel lebt nicht nur vom



unverganglichen Schlager ,0 mein Papa“. Schon der Auftritt der
resoluten Kochin hat komodiantische Qualitaten. Kristine
Larissa Funkhauser, einmal nicht die dicke drollige, sondern
eine knackig kecke Kichenoberaufseherin, bringt ihn mit Lust
uber die Rampe. Die sentimentale Verwandtschaftshymne ,Ja, an
so nem Tag“ ist so genlusslich verlogen, dass sich sogar der
Jubilar (Werner Hahn) irgendwann nur noch mit Spiefen aus dem
Kase-Igel ruhig stellen kann. Und Onkel Gustavs Husten-
Ballade, von Richard van Gemert mit leidenden Anfallen
vorgetragen, sorgt endgultig fur heitere Laune beim Publikum.

Aufbruch in eine selbstbestimmte Welt

Das Ganze konnte man als gefallige, angestaubte Harmlosigkeit
beiseitelegen, ginge es nur um ein wenig Slapstick und die
sentimentale Story von den zwei jungen Leuten, denen die Alten
mit ihren erstarrten Traditionen wieder einmal im Weg stehen.
Paul Burkhard findet gefuhlvolle Leichtigkeit in seinem
Schlager fur Anna. Maria Klier auf der Schaukel singt ,Heut’
hab‘ ich Flugel..” und wirkt dabei ganz entzlckend: ein Kind an
der Schwelle zum Teenie-Madchen der funfziger Jahre. Und
Gartner Robert (Benjamin Hoffmann) ist der passende nette
Junge fur die gemeinsamen Traume vom lebenslangen Verliebtsein
— so lange, bis das schwarze Schaf der Familie die Feier
sprengt und mit dem Duft der Manege eine fremde, faszinierende
Welt in die pastellfarbene Spielligkeit einbrechen lasst.

Dem Charme Idunas erlegen:
Die Onkelriege wund die



Artistin (Ruth Ohlmann).
Foto: Stefan Kuhle

Pia Oertels sanft uUberstilisierte Arena burgerlicher
Zickereien verwandelt sich mit ein paar Lichtgirlanden zum
Zirkus — und nicht nur die kleine Anna erliegt dem Charme der
Manege und ihres charismatischen Direktors Alexander Obolski
(Rolf A. Scheider). Der hat mit der franzdsischen Artistin
Iduna (Ruth Ohlmann) eine faszinierende Frau und liebende
Gattin mitgebracht. Ihre Ausstrahlung bringt die dinne Kruste
wohlanstandiger Gesittung — zumindest bei den drei Onkels -
widerstandslos zum Brechen. Zum Entsetzen der darin
beharrlicheren Damen, die in der Zirkusluft zu krallenbewehrt
fauchenden Bestien mutieren.

Zauber der Manege:
Carola Casselly in

einer
atemberaubenden
Nummer. Foto:

Stefan Kiuhle

Erik Charell, der alte Fuchs des Berliner
Unterhaltungstheaters, hat in seinem Plot noch etwas mehr
verborgen. Es ist nicht nur der Show-Effekt des Zirkusrunds,



den die Hagener Inszenierung mit Artisten vom Zirkus Jonny
Casselly vergnuglich ausbreitet. Die glitzernde Welt stellt
die Selbstverstandlichkeit des biederen Burgerhaushalts auf
die Probe. FuUr Anna ein Grund, endlich einmal nicht mehr
yvernunftig” zu sein und den Aufbruch in eine selbstbestimmte
Zukunft zu wagen. Dass sie den Weg letztendlich nicht geht,
ist kein zagender Rickzug in die Welt ihrer Eltern, sondern
einer Erkenntnis geschuldet: Iduna o0ffnet dem Madchen den
Blick darauf, wie bruchig der Glanz, wie einsam das Leben in
der Zirkusluft sein kann. Und ermoéglicht ihr damit, sich zu
entscheiden, statt aus dem Impuls der Bezauberung zu handeln.

Dieser Prozess einer Selbstvergewisserung macht das Stuck
heute noch auffihrenswert — abgesehen von der Fulle charmanter
Musik, die Paul Burkhard fur das ,Feuerwerk” eingefallen ist.
Steffen Muller-Gabriel lasst die Hagener Orchestermusiker oft
zu dick auftragen, da hilft auch die misslungene Verstarkung
nicht, die etwa Dagmar Hesses (Mutter) Stimme verzerrt,
Scheiders Obolski mit polterndem Vibrato dominieren lasst und
der Iduna Ruth Ohlmanns ein altlich-heiseres Vibrato
aufdruckt. So bleibt der musikalische Eindruck dieser
sympathischen Produktion am Stadttheater Hagen leider unnédtig
getrubt.

Verzichtbar: Giuseppe Verdis
sLa Traviata’, aufgewarmt in
Duisburg

geschrieben von Werner HauBner | 21. Oktober 2013
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Strahlend schdon und elend
einsam: Violetta (Brigitta
Kele) in Andreas Homokis
,Traviata“ in Duisburg. Foto
Hans Jorg Michel

Ist das Hauptstadtoper? Ist das die Deutsche Oper am Rhein,
einst ein viel gepriesenes und beachtetes Institut, das iiber
Deutschland hinaus kiinstlerische Akzente gesetzt hat? Nach der
Premiere einer nun zum dritten Mal aufgewarmten ,La Traviata“
am Opernhaus Duisburg stellen sich solche Fragen noch
drangender als sonst.

Ein Blick auf den Premierenplan der Deutschen Oper am Rhein:
oLuisa Miller” in Dusseldorf — eine Inszenierung aus der
vergangenen Saison. ,La Traviata“ als zweiter, denkbar
unorigineller Beitrag zum Verdi-Jahr 2013 — eine Inszenierung
aus dem letzten Jahrhundert von Andreas Homoki, seit 1996 in
Leipzig im Repertoire, 2006 und wieder im Fruhjahr 2013 in
Bonn gezeigt. Die ,Csardasfirstin“ — ebenfalls aus der letzten
Spielzeit. ,Die Zauberflote” — ein Import aus Berlin. Und so
heillt die erste kreative Neu-Tat ,Lohengrin“ — im Januar 2014!
Im Klartext: Die erste Halfte der Spielzeit am Institut des
bis 2019 verlangerten Intendanten Christoph Meyer bringt keine
einzige tatsachliche Neuproduktion. Und die Auswahl der
gezeigten Opern konnte biederer nicht sein.

Der wirkliche ,Skandal” ist nicht der missgluckte , Tannhauser”
im Mai, denn Risiken gehdren zum Theater und Flops auch. Es
ist die schleichende Entkernung eines einst wegweisenden



Hauses, das sich offenbar davon verabschiedet, Opernkunst mit
einem eigenen, klar konturierten Profil anbieten zu wollen und
sich auf ein massen- und kassenkompatibles Repertoire
zurlickzieht. Waren da nicht die drei Wiederaufnahmen der
hochkaratigen Britten-Inszenierungen von Immo Karaman im
Oktober/November, der Spielplan konnte nicht austauschbarer
sein.

Schnell verbluht: Kamelien
umgeben Violetta (Brigitta
Kele) auf Frank Philipp
SchloBmanns Buhne 2zu ,La

Traviata®”. Drohend im
Hintergrund: der alte
Germont (Laimonas
Pautienius). Foto: Hans Jorg
Michel

Uber Andreas Homokis Inszenierung ist in den letzten beiden
Jahrzehnten genug gesagt worden; sie zeigt sich in ihrer
konzeptionellen Stringenz ungebrochen. Konzentriert auf eine
Traviata, die eher eine ,vom Weg gestoRene” als eine ,vom Weg
abgekommene” Frau ist, von der Masse bedroht und ausgespuckt
in die Einsamkeit einer kalten, spiegelglatten,
blauschimmernden Flache.

Frank Philipp SchldéBmanns Buhne, sinnig ausgeleuchtet von
Volker Weinhart, lasst alles weg, was von den Menschen
ablenken konnte, die ihre Beziehungen auf immer zerstoren.



Nicht nur diejenige zwischen Violetta, dem gesellschaftlichen
Geschopf des cholerischen Barons Douphol, und dem linkischen,
aufgeregten Burschchen aus der Provinz. Sondern auch zwischen
dem mit seinen Ehrbegriffen gepanzerten Germont und seinem
Sohn. Der Blick, den Alfredo uber die tote Violetta hinweg
seinem Vater zuwirft, lasst fur die Zukunft dieser Familie
nichts mehr hoffen.

Mit solchen Momenten hat Co-Regisseur Mark Daniel Hirsch die
alte Homoki-Inszenierung merklich aufgefrischt. Er kann auf
das prazise Spiel der Protagonisten setzen, das bis in die
kleinen, dennoch wichtigen Rollen hinein tragt: Auf Cornel
Frey, der dem Gastone etwas von einem schmierigen Varieté-
Conferencier gibt. Auf die Flora Sarah Feredes, die leuchtend
singt, sich aber dem hilfesuchenden Arm ihrer Freundin
Violetta wie alle anderen entzieht. Oder auf Bruno Balmelli
als Douphol, der Violetta schon Scheine ins Decolleté stopft,
bevor Alfredo seinen schichternen Auftritt hat. Dass der Baron
im zweiten Akt wie ein Duisburger Vorstadtschlager gebandigt
werden muss, verzeichnet den latenten Zynismus dieser Figur
ins Grobe: Ein Mann wie Douphol wirde sich wegen einer
Kurtisane nie die Hande schmutzig machen.

Gesungen wird — und das steht symptomatisch fur die Verdi-
Interpretation heute — weder technisch noch stilistisch
einwandfrei. Da mag der Beifall noch so herzlich rauschen:
Auch Laimonas Pautienius, der Publikumsliebling des Abends,
hat als bedrohlich als schwarzer Schatten auftauchender Vater
Germont nicht den rund und ausgeglichen geformten Bariton, den
diese Partie fordert. Zwar singt er sich im Lauf des Abends
von seinen verfarbten Mundhohlen-Tonen frei, aber die Stimme
schwingt nicht ebenmalig, klingt nicht natdrlich: ein
angespannt-flackriger Ton, keine schmiegsame Phrasierung. ,Di
Provenza ..”, die belcantistische Nagelprobe fur jeden Verdi-
Bariton, klingt unstet, im Vibrato manchmal holprig, auch

nicht elegisch abgetodnt.



»Als Zeugen rufe ich euch -
hier habe ich sie bezahlt!“
Jussi Myllys (Alfredo) und
Brigitta Kele (Violetta).
Foto: Hans Jdrg Michel

Der Alfredo des Abends, der Finne Jussi Myllys, kampft sich
durch die Partie, dass man Erbarmen haben mdochte. Schon im
ersten Duett mit Violetta wird der dinne, jammernde Klang
seines Tenors abgeschlagen. In ,De‘ miei bollenti spriti“ zu
Beginn des zweiten Akts zwingt er die Phrasen vergeblich auf
den Atem, verliert an den heiklen hohen Stellen den Kontakt
mit der Stutze und bildet fragil-heisere Tone. Fur Verdi hat
diese Stimme keine Fulle, keinen Kern, keine expansive Kraft
und keine Reserve — von Farben oder stilistischen Finessen
ganz zu schweigen. Wer 1ist fur eine solche Besetzung
verantwortlich?

Und Brigitta Kele ist vor allem eine Besetzung fur’s Auge.
Eine glanzvolle Erscheinung, wie sie im Vorspiel schlank,
hochgewachsen und schon, in der edlen weillen Robe der
Kostumbildnerin Gabriele Jaenecke alleine mit ihren Juwelen
auf der Buhne wartet. Nervositat beim DebuUt in einer so
prominenten Rolle ist naturlich; so muss nicht jeder Ton auf
der Goldwaage gewichtet werden. Aber wenn in der groflen Szene
,E strano ...“ die Stimme immer wieder nach hinten rutscht,
wenn die Koloraturen mit aufgerissener, gerade noch erreichter
Hohe unschon erzwungen werden, die Tone merklich gezwungen
klingen, muss doch ein Fragezeichen gesetzt werden.



Der zweite und dritte Akt kommen Kele merklich entgegen; im
Duett mit dem fordernd, fast aggressiv auftretenden Germont
kann sie mit damenhafter Noblesse, aber auch todesbewusster
Resignation Uuberzeugen. Nur wenn sie im dritten Akt immer
wieder gaumige ToOne produziert, zeigt sich, dass an der Partie
technisch noch einiges zu arbeiten ware. Vom Chor der
Deutschen Oper am Rhein hort man zuverlassige Soliditat, von
den Duisburger Philharmonikern viel Willen zur Gestaltung und
zur Formung expressiver Details, aber auch unschon schrille
Violinen und grob-lautstarke Momente.

Lukas Beikircher sucht nicht nur die atherische Schonheit der
Verdi’schen Kantilenen und die sanfte Pianissimo-Verzauberung,
sondern will die Musik am dramatischen Geschehen orientieren
und folgt damit Verdis Intentionen. Das Legato bekommt bei ihm
Gewicht, die Phrasierung wird beredt. Das Tempo unterstreicht
die untergrundige Spannung, das Getriebensein der Menschen auf
der Buhne. Auch wenn der Dirigent damit manchmal den grofRen
Bogen opfert: sein Konzept hat gute Argumente fur sich. Das
alles andert nichts daran, dass diese ,Traviata“ als Beitrag
zum Verdi-Gedenkjahr und als Erganzung des Rheinopern-
Repertoires verzichtbar ist.

Phanomen an der Orgel:
Giampaolo di Rosas
meisterliches Konzert 1im
Essener Dom

geschrieben von Werner Haullner | 21. Oktober 2013
Es gibt viele vorziigliche Organisten, aber dieser Mann ist ein
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Phanomen: Giampaolo di Rosa, Titularorganist der
portugiesischen Nationalkirche S. Antonio in Rom, weltweit als
Organisator von Orgelfestivals, musikalischer Berater, Lehrer
und Inspirator unterwegs. Di Rosa beschloss mit einem Konzert
den 10. Internationalen Orgelzyklus am Essener Donm:
Schlusspunkt unter einer Reihe von Auftritten weltbekannter
Virtuosen an der ,Koénigin der Instrumente”.

Zu nennen sind unter den funf Gasten etwa die Londonerin Jane
Parker-Smith, wegen ihrer atemberaubenden Virtuositat und
ihres unstillbaren Temperaments die ,Martha Argerich der
Orgel” genannt. Oder Hans Fagius aus Kopenhagen, der fur die
traditionsreiche skandinavische Orgelkunst steht. Das
Eroffnungskonzert spielte Jorg Josef Schwab. Der seit 2008
amtierende Domorganist verantwortete den Internationalen
Orgelzyklus zum letzten Mal: Er verlasst Essen und tritt schon
im Oktober eine neue Stelle als Minsterorganist in Freiburg
an. Wie weit die Nachfolge fur Schwab gediehen ist, war trotz
mehrmaliger Nachfrage bei der Bischoflichen Pressestelle nicht
zu erfahren.

Di Rosa ist in der Region kein Unbekannter: In Wuppertal
spielte er im Mai an der Sauer-0rgel der historischen
Stadthalle Liszts B-A-C-H-Fantasie, dazu Guilmant und Widor.
Bei den 33. Bochumer Orgeltagen im April war er in St. Marien
in Witten zu Gast — mit demselben Programm, das er jetzt in
Essen spielte. Auch bei den Orgelwelten Ratingen lieR sich der
Schuler des legendaren Jean Gouillou horen.

Ob die Wahl der von ihm selbst fir Orgel bearbeiteten
,Pathétique” von Ludwig van Beethoven eine gliickliche sei, ist
trotz der ambitionierten Gestaltung di Rosas in Frage zu
stellen: Beethovens Klaviersonate verandert sich zu einer
Uppigen romantischen Piece, die ohne Ecken und Kanten durch
die Werke flielt. Die Register der Orgel geben Farbe, die
spieltechnische Brillanz des Organisten verbindet sich mit
seinem Formgefuhl. Der sangliche zweite Satz stromt erlesen
dahin. Aber Konturen verschwimmen; Beethovens harsche



Kontraste, sein Widerstand gegen allzu glatte Verlaufe geht
verloren. Vom Standpunkt Beethovens misslungen — vom
Standpunkt des Orgelvirtuosen ein gluckliches Experiment!

Anders bei Julius Reubkes 94. Psalm. Im monumentalen Werk des
schon mit 24 Jahren verstorbenen Liszt-Schilers nutzt
Giampaolo di Rosa die exquisite Farbpalette der Rieger-0Orgel
aus. Die dichten Akkorde leuchten; die leisen Momente geben
dem Organisten Gelegenheit zu reizvollen Pianissimo-Finessen.
Und Uber das Eingangsthema des Kirchenlieds ,Ave Maria zart,
du edler Rosengart” improvisiert di Rosa fern jeder
konventionellen Entwicklung bis zur Apotheose des Themas in
einem rhythmisch hinreifenden Parforceritts. Der Beifall des
Publikums war begeistert und lie8 di Rosa noch einmal an die
Orgelbank zurickkehren - zu einer weiteren Kkurzen
Improvisation uber Marc-Antoine Charpentiers bekanntes ,Te
Deum*.

Seltenes zum Verdi-Jahr:
Fesselnder ,Stiffelio” 1n
Krefeld-Monchengladbach

geschrieben von Werner Haullner | 21. Oktober 2013

Fiir einen Augenblick sieht es so aus, als wiirde er es
schaffen, der Papierflieger. Aber dann schmiert er jammerlich
ab. Ein schiichternes Zeichen von Hoffnung stiirzt. In der
Gesellschaft, in der Lina und Raffaele versuchen, zueinander
zu kommen, haben ihre Traume keine Chance. Helen Malkowsky
exponiert ihre Version der Verdi-Oper ,Stiffelio” mit diesem
Verweis auf eine unlebbare Vision. Sie endet im grellen Licht
der Hoffnungslosigkeit.
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Schuld und Rache: Izabela
Matula (Lina) und Michael
Wade Lee (Stiffelio) 1in
Verdis gleichnamiger Oper am
Theater Krefeld-
Monchengladbach. Foto:
Matthias Stutte

Zum Verdi-Jahr 2013 entschied sich das Theater Krefeld-
Monchengladbach gegen den ublichen Reigen aus Rigoletto -
Traviata — Troubadour und setzte Verdis bedeutende, aber kaum
bekannte Oper ,Stiffelio“ auf den Spielplan. Eine MaBnahme,
die dem Theater am Niederrhein ahnlich viel Aufmerksamkeit
garantiert wie im Fruhjahr ein neuer szenischer ,Rienzi“ zum
Wagner-Jubilaum. Mit Recht, denn unter den deutschen
Musiktheatern halt sich die Spielplan-Kreativitat in Sachen
Verdi sehr in Grenzen.

Das 1850 entstandene Werk ist in mehrfacher Hinsicht ein
Sonderfall. Schon die Urauffiuhrung in Triest war von massiven
Problemen Uuberschattet. Eine protestantische Sekte, ein
verheirateter Pastor, eine Predigt und eine Beichte auf
offener Szene waren fur die Zensur inakzeptabel. Von den
wenigen Inszenierungen ging nur eine — 1852 im liberalen
Venedig — in der ursprunglich vorgesehenen Form uber die
Blhne. Verdi zog das Werk zurlck und verarbeitete die Musik in
seiner heute ebenfalls unbekannten Kreuzfahrer-Oper ,Aroldo”.
Die Mittelalter-Camouflage diente dazu, die Zensur
kaltzustellen.
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Eine Raritat trotz unverkennbarer Qualitaten

,Stiffelio” war verschollen und wurde erst 1968 Jahren wieder
entdeckt. In Koln gab es 1972 einen ersten Versuch 1in
Deutschland, sich der Oper zu nahern. Doch erst als 1993 eine
kritische Edition auf der Basis der in Verdis Villa S. Agata
aufbewahrten Autographteile wvorlag, waren gultige
Inszenierungen von ,Stiffelio” moéglich. Auf die deutsche
Opern-Szene hatte das keinen Einfluss. Trotz seiner
unverkennbaren Qualitaten bliebt ,Stiffelio” eine Raritat. Man
arbeitet sich lieber zum hundertsten Mal am unmittelbar danach
entstandenen ,Rigoletto” ab.

Beide Werke haben in der Tat einiges gemeinsam: Verdi ruckt
einen unkonventionellen Helden ins Zentrum; die
Liebesgeschichte tritt in ihrer dramatischen Brisanz zuruck.
Verdi sah, das hat er spater noch deutlich angemerkt, im
,Stiffelio” einen der neuen, leidenschaftlichen Stoffe, die er
sich so sehnlich gewlnscht hatte. Das Libretto Francesco Maria
Piaves — Grundlage ist ein allerdings kaum mehr erkennbares
franzosisches Boulevardstick — inspirierte ihn zu frel
angelegten Szenen, zu einer subtilen musikalischen
Charakterisierung zu diffizilen instrumentalen Details, aber
auch zum Vermeiden gassenhauerischer Melodiebildung - aus
Sicht der Rezeptionsgeschichte zweifellos ein Hindernis.

Was gilt Gottes Wort
wirklich? Lina (Izabela
Matula), Stiffelio (Michael



Wade Lee) wund Stankar
(Johannes Schwarsky) in
Verdis ,Stiffelio”. Foto:
Matthias Stutte

,Stiffelio” ist zweifellos Verdis ,theologischste” Oper — und
ein Unikum unter den zeitgenossischen Werken. Die Titelfigur,
ein protestantischer Pastor mit einer Frau an seiner Seite,
war fur das italienische Publikum ebenso exotisch wie ein
Libretto, das die Fragen nach Schuld und Versohnung, nach
authentischer Liebe und ehelicher Treue im Kontext des
Evangeliums stellt. Doch was damals befremdlich wirkte, konnte
heute eine Chance sein. Denn ,Stiffelio” gibt uns nicht nur
einen tiefen Einblick in die Religionsgeschichte des 19.
Jahrhunderts, sondern lasst auch gewisse Schlusse auf Verdis
eigene Religiositat und seine Stellung zum Christentum zu. Und
trotz der philosophischen Fragen agieren auf der Buhne, wie
immer bei Verdi, lebendige, leidenschaftliche Menschen aus
Fleisch und Blut.

Die Vaterfigur spielt eine entscheidende Rolle

Es mag sein, dass die Story von der evangelischen Pfarrersfrau
Lina, die wahrend der langen Abwesenheit ihres Gatten dem
Werben eines jungen Mannes nachgibt, Verdi besonders beruhrt
hat: Er lebte jahrelang mit seiner spateren Frau Giuseppina
Strepponi zusammen, ohne verheiratet zu sein, und hat die
moralische Missbilligung in seiner Heimat schmerzlich
erfahren. In Verdis Oper werden aber auch zentrale ethische
Themen verhandelt: Es geht um ,Reinheit”, um ,Ehre“, um Rache.

Wie in vielen Verdi-Opern, auch im ,Rigoletto”, spielt eine
Vaterfigur eine entscheidende Rolle: Der alte Stankar, Linas
Vater, 1ist ein Offizier (man denke an den Vater Luisa
Millers), dem die Ehre Uuber alles geht. Mit allen Mitteln
versucht er, den Ehebruch seiner Tochter zu kaschieren. Der
Patriarch witet im Namen der Ehre gegen jede barmherzige
Losung, kennt nur eine Konsequenz: die Rache, die er



schlielSlich mOorderisch an Linas Verfihrer Raffaele vollzieht.
Der wiederum ist einer der schwachen Verdi’schen Liebhaber,
eine Person ohne Profil. Lina dagegen tritt uns als starke
Frau entgegen, die nicht bereit ist, sich vom Druck der
Gesellschaft und der Manner um sie herum entwlrdigen zu
lassen. Sie ist sich ihrer Schuld bewusst und verleugnet sie
nicht, steht aber dazu, eine ,Sunderin® zu sein.

Zahn um Zahn - oder Barmherzigkeit und Vergebung

Der zerrissene Held, Stiffelio: ein von seiner Mission
durchdrungener Prediger und Seelsorger, aber auch ein
eifersuchtiger Ehemann. Herausgefordert von der versdhnlichen
Botschaft des Evangeliums und der barmherzigen Gestalt Jesu,
aber auch erfullt von rasender Rachgier. Das Programmheft hat
den Konflikt auf den Punkt gebracht: Alttestamentliche
Vorstellungen von Vergeltung (,,Zahn um Zahn“), die Verdi in
der Institution und der unerbittlichen Morallehre der Kirche
seiner Zeit erkannt haben mag — stehen der neutestamentlichen
Botschaft des Verzeihens und der Barmherzigkeit gegenuber. In
Stiffelios Bekehrung im Finale der Oper mag sich Verdis eigene
Glaubenssehnsucht wiedergefunden haben: Heilung statt
Rigorismus. Stiffelio schlagt das Johannes-Evangelium auf und
liest die Stelle, in der Jesus der Ehebrecherin vergibt: ,Wer
ohne Schuld ist, werfe den ersten Stein.”

Dustere Gesellschaft vor
trugerischer Alpen-Idylle im
Biuhnenbild Hartmut



Schorghofers in Verdis
,Stiffelio”. Foto: Matthias
Stutte

Helen Malkowksy zeigt in ihrer Inszenierung eine Gesellschaft,
die in ihren Tugendbegriffen gefangen ist wie in den
buhnenhohen Mauern von Hartmut Schorghofer. Die Rituale — als
Chiffren dienen Tucher — wirken entleert. Immer wieder geht
die Gemeinde — der Chor ist von Ursula Stigloher bestens
prapariert — wie in einer Front auf Konfrontation; sie
distanziert sich, sie grenzt aus. Lina im spielRig adretten
blauen Kleidchen ist verdammt zur Existenz eines
,Blaustrumpfs®: demutig sollen solche Frauen sein, sich
unterordnen, keine eigenen Wiunsche verfolgen. Izabela Matula
gibt der von Schuldkomplexen schwer beladenen Frau, die es
sich nicht nehmen 1lasst, zu sich selbst zu stehen, ein
gesanglich bewegendes Profil, dem auch die bisweilen schrillen
und engen Tone nichts nehmen.

Der auBere Schein zahlt

Eine fesselnde Studie eines zwischen seinen
patriarchalistischen Blockaden und seiner inneren
Traumatisierung zerriebenen Charakters bietet Johannes
Schwarsky als Oberst Stankar. Schwarsky setzt einen
machtvollen, aber nicht immer gut fokussierten Bass ein. Mit
bewegender Intensitat bewaltigt er sein Solo zu Beginn des
dritten Akts, das man zu den grolBBen psychologisch
durchdrungenen und musikalisch avancierten Szenen Verdis
zahlen darf.

Stankars verkruppelte linke Hand steht als Zeichen fur seinen
deformierten Charakter: Er 1ist der Reprasentant einer
Gesellschaft, fur die der aullere Schein alles zahlt, in der
die dunklen Seiten unter den Tisch gekehrt werden: Die Leiche
des im rachenden Rausch erstochenen Raffaele wird hastig unter
dem Altartisch versteckt; Stankar zieht noch das Tuch
ordentlich gerade. An dem Alten lasst sich vielleicht auch



ablesen, auf welche Weise Verdi Exponenten des katholischen
Glaubens erfahren hat: Unter der Kruste einer nur selektiv
akzeptierten christlichen Ethik brodeln atavistische
Leidenschaften.

Auch Stiffelio ist von diesen Impulsen geschittelt: Eben noch
von Gute und Nachsicht durchdrungen, packt ihn das Begehren
nach Rache, als er erfahrt, wer der Verfuhrer seiner Frau ist.
Erst der Gesang der Gemeinde aus der Ferne — wie eine innere
Eingebung wirkend — bringt ihn zur Besinnung. Michael Wade Lee
kann in diesem Moment klar machen, wie schwer es Stiffelio
fallt, dem Vorbild des vom Kreuz herab noch verzeihenden Jesus
zu folgen. Die Figur macht klar, dass Verdi der Anspruch
ehrlich gelebten Christentums bewusst ist, wie er ihn selbst
als Mallstab in seinem Urteil anlegt. Nicht durchgehend hat
Michael Wade Lee so eindrucksvolle Momente als Sanger und
Darsteller: Gerne neigt er dazu, seine kraftvolle Stimme
auszustellen, statt sich der Palette der von Verdi
vorgegebenen psychologischen Grundierungen zu stellen. Michael
Siemon als Raffaele bewegt sich klug im Bereich des Lyrischen;
Hayk Deinyan als Gemeindevorsteher Jorg scheint am
Premierenabend nicht gesund gewesen zu sein: Er uberzeugt als
Darsteller, aber seine wenigen Satze klingen heiser.

Wie stets klug konzipierend, gelingt es der Regisseurin Helen
Malkowksy, die philosophisch-theologischen Fragen mit
psychologisch glaubwlirdigen, auch im Detail uberzeugend
gestalteten Personen zu verbinden. Sie will sich der
verzeihenden Predigt Stiffelios nicht als Happy End nahern: Ob
die Botschaft auf fruchtbaren Boden fallt, bleibt offen.
Stiffelio will nicht nur Verzeihen, sondern auch Wahrheit:
Wahrend des Gottesdienstes wird das Licht entlarvend hell;
schlieBlich reillt Stiffelio selbst das Altartuch vom Tisch und
lasst der schockierten Menge die Leiche Raffaeles sehen. Und
im Hintergrund leuchtet kalt und weiB ein Gitter aus
Leuchtrohren auf: Werden sich die Menschen aus ihren inneren
Gefangnissen befreien?



Mit Mihkel Kutson hat Verdi einen Anwalt am Pult der
Niederrheinischen Sinfoniker, der auf differenzierende
Detailarbeit Wert legt. Verdi hat den Blasern viele dankbare
charakterisierende Aufgaben gestellt, denen sich die Solisten
im Theater in Rheydt gewachsen zeigen. Aber er fordert auch
von den Streichern ein Hochstmall an aufmerksamer Arbeit am
expressiven Moment. Dem stellen sich die Sinfoniker anfangs
noch etwas wackelig, spater mit betrachtlichem Erfolg. Wieder
einmal hat das Theater Krefeld-Monchengladbach unter seinem
Generalintendanten Michael Grosse gezeigt, wie anspruchsvolle
Theaterarbeit abseits der Aufmerksamkeit heischenden Zentren
aussieht. Gut, dass es solche Hauser gibt!

Gala zu 25 Jahren Aalto-
Theater: Norbert Lammerts
Pladoyer fur die Oper

geschrieben von Werner HauBner | 21. Oktober 2013

-

Wird 25 Jahre alt: Das
Essener Aalto-Theater. Foto:
Werner HauRner
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,Wacht auf“! Der Chor aus Richard Wagners ,Meistersinger von
Nirnberg” hatte durchaus an den Schluss der Rede von Norbert
Lammert gepasst. Nicht, weil dieser Appell an die Zuhodrer beil
der Gala zum 25-jahrigen Bestehen des Essener Aalto-Theaters
ndtig gewesen ware: Der Bundestagsprasident hielt sein
Publikum gekonnt bei der Stange. Sondern well sein
leidenschaftliches, argumentativ brillantes Pladoyer fiir die
Oper endlich einmal zum Aufwachen fiihren sollte.

Zum Aufwachen bei seinen Kolleginnen und Kollegen in der
Kulturpolitik, die dem Musiktheater seit Jahren eine Krise
nach der anderen einbrocken. Davon war bei der festlichen Gala
im Aalto-Theater nichts zu horen. Verstandlich: Man feiert zu
Recht das Bestehende, freut sich am Gegebenen. Es muss nicht
Krisen-Geraune uber jedem Anlass zur Freude liegen.

Einer der schonsten
Theaterbauten Europas: Das
Aalto-Theater. Foto: Haulner

Und ein Grund zum Feiern ist das Jubilaum in der Tat: Essen
besitzt mit dem Bau des finnischen Architekten einen der
schonsten Theaterbauten Europas, wenn nicht sogar weltweit.
Das betonte Oberburgermeister Reinhard Pall zu Recht. Wohl kaum
ein Essener Burger wird vergessen, neben der Zeche Zollverein
,das Aalto” als kulturellen Leuchtpunkt der Stadt zu nennen.
Die Festschrift zum Jubilaum, nach der Veranstaltung kostenlos
verteilt, lasst zwischen blau-silbernen Buchdeckeln 25 Jahre



Erfolgsgeschichte Revue passieren: Von der Eroffnungspremiere
— natudrlich ,Die Meistersinger von Nurnberg“ — uUber die damals
provokante erste von 18 Regiearbeiten Dietrich Hilsdorfs (,Don
Carlos”) bis hin zum Abschied von Stefan Soltesz mit Joachim
Schlomers verstiegenem ,Parsifal”.

Das Aalto hatte in diesen 25 Jahren drei Intendanten, drei
Generalmusikdirektoren, drei Chordirektoren, drei Ballettchefs
und drei Geschaftsfiuhrer: ein Zeichen von Soliditat und
kontinuierlicher Arbeit. Das Niveau in diesen Jahren 1ist
unbestritten; die Auszeichnung ,Opernhaus des Jahres” 2008 ist
nur ein Zeichen dafur, wie sehr das Aalto-Theater als eine der
fuhrenden deutschen Buhnen geschatzt wird.

Auch Nordrhein-Westfalen ist Theater-Krisenland

Aber: Man muss nicht nach Sachsen-Anhalt blicken, wo gerade
eine von allen guten Geistern verlassene Landesregierung die
Theaterlandschaft irreparabel zu schadigen plant und die
Zukunftsinvestitionen Bildung und Kultur zusammenstreichen
will. Auch Nordrhein-Westfalen ist ein Theater-Krisenland; da
mogen sich die Kulturhauptstadt-Nachklange noch so sirenenhaft
entfalten: Die KOlner Opernkrise ist nach dem peinlichen Spiel
um die Intendanz Uwe-Eric Laufenbergs muhevoll auf einem
Niveau abgewendet, auf dem kiunstlerische Wagnisse kaum mehr
finanzierbar sind. Die Oper Bonn muss unter ihrem neuen
Intendanten Bernhard Helmich mit drei Millionen Euro weniger
auskommen.

An der Deutschen Oper am Rhein herrscht Ruhe, so lange, bis
die nachste Krisenrunde in Duisburg ansteht. In Gelsenkirchen
wird in dem wunderbaren Bau von Werner Ruhnau dank des
ungebrochenen Willens zur Kultur noch produktives Musiktheater
gespielt — allerdings im Vergleich zu fridher mit einem
Rumpfprogramm, das zu unterschreiten serids nicht mehr moglich
ist. Hagen kampft verzweifelt ums Uberleben — und das schon
seit Jahren.



Und in Wuppertal ist die — von politischer Seite sogar als
mutig bezeichnete — SchlielBung des Schauspielhauses bittere
Realitat: Die Schauspieltruppe ist auf einen Zehn-Personen-
Rest geschrumpft und auch die Oper wird unter ihrem neuen
Intendanten Toshiyuki Kamioka, dem bisherigen Chefdirigent der
Wuppertaler Sinfoniker, auf ein Niveau gekurzt, auf dem
vielleicht noch ein Betrieb, aber kaum mehr kunstlerische
Herausforderungen bewaltigt werden konnen.

Wuppertal steht exemplarisch fur ein weithin beobachtbares
Phanomen, das innere Aushohlen kultureller Einrichtungen. Das
liegt ja auch in Essen nicht fern: Auch das Aalto-Theater litt
unter Kurzungsrunden. Ein Haus dieser GroBe musste sich
eigentlich mehr als funf Opernpremieren pro Spielzeit leisten
konnen, von der fast verschwundenen Operette ganz zu
schweigen. Aber das wagt kaum jemand mehr zu sagen — es konnte
ja als undankbar gelten: Seien wir froh, dass wir noch so gut
dastehen. Und wer weifl, wann die Theater und Philharmonie
Essen (TuP) angesichts des Wetterleuchtens fur den Essener
Haushalt 2014 erneut mit dem falschen, aber dennoch wirksamen
Totschlagargument konfrontiert wird, dass in Krisenzeiten
,alle” sparen mussten.

Harte Argumente fiir die Oper

Aufwachen also! Aber wie? Fur die von Nothaushalten
gebeutelten Stadte, denen vor allem der Bund viele Kosten
aufgeblrdet, aber keine Entlastungen gewahrt hat, ist diese
Frage Kkaum zu 16sen. Norbert Lammert 1ist als
Bundestagsprasident weit weg von der kommunalen Kleinarbeit,
aber nahe dran an denen, die grofRe Linien vorgeben. Die
Situation drangt nach der Frage: Wann kommt der Rettungsschirm
fur die Kultur? Die Kommunen alleine sind langst uberfordert.



Gala zum 25jahrigen Bestehen
des Aalto-Theaters Essen:
Norbert Lammert tritt for
die Oper ein. Foto: Matthias
Jung

Norbert Lammert hat sein Eintreten fur die Oper mit harten
Argumenten untermauert: Die Kunst- und Kulturlandschaft gehort
zu den Pfunden, mit denen das Ruhrgebiet wuchern kann. ,Die
Ausgaben fiur Kunst und Kultur flieBen mit bemerkenswerter
Prazision in die heimische Wirtschaft zuruck”, fasste er das
Ergebnis vieler Studien der letzten Jahrzehnte zusammen. Es
sind also nicht allein schongeistige Argumente, die fur die
Oper sprechen. Die werden zwar hochstens von Kampfern gegen
die ,elitare” Kultur angezweifelt — wie jungst in Bonn u.a.
von den ,Piraten” —, aber angesichts von Haushaltszwangen und
Verteilungskampfen dennoch gerne 1in die zweite Reihe
abgeschoben.

Lammert wusste auch solchen Einwanden Uberzeugend zu kontern:
Wer die angeblich elitare Hochkultur nicht ausreichend

offentlich foérdert, ,verscharft den sozialen Ausschluss
hochinteressierter, in der Regel aber nicht hochverdienender
Kunstfreunde“. Und weiter: ,Wer Kulturausgaben Kkurzt,

gefahrdet nicht Salzburg, sondern Hagen und Gelsenkirchen.“
Daflur war ihm der Beifall des Auditoriums sicher.

Kein Haushalt wird durch Kultur-Kiirzungen solider

Auch was Lammert zu den finanziellen Belastungen durch



Kulturausgaben erwahnte, ist langst bekannt, wird aber in den
Debatten regelmalig verdrangt: Zehn Milliarden jahrlich geben
Bund, Lander und Gemeinden jahrlich fur Kunst und
Kulturforderung aus. Eine Menge Geld, aber ganzlich
ungeeignet, um Haushalte zu konsolidieren. Der Anteil an den
Gesamtausgaben liegt namlich bei lediglich 1,7 Prozent — zu
gering, um selbst bei drastischem Kirzen messbare Ergebnisse
fur 6ffentliche Haushalte zu erbringen. Fur die Kultur dagegen
ist die Bedeutung dieser Ausgaben immens — und man muss dazu
erganzen: lebensnotwendig. Lammert raumte auch mit der Sage
auf, die staatliche Finanzierung konnte durch privates
Sponsoring ersetzt werden: Gerade einmal ein Prozent der
Theaterfinanzierung kommt aus privaten Mitteln - und die
flieBen meist in prestigetrachtige Projekte.

FUur die Theater und Orchester in Deutschland mit ihrer
beeindruckenden Bilanz - 35 Millionen Besucher jahrlich,
105.000 Theaterauffuhrungen, 84 Musiktheater mit mehr als
9.300 kunstlerische Beschaftigten und 6.000 Opernauffuhrungen
jahrlich — werden gerade einmal 0,2 Prozent der offentlichen
Ausgaben aufgewendet. ,Das miussen wir uns leisten, wenigstens
dann, wenn wir eine Kulturnation bleiben wollen.” Es ware zu
wlinschen, dass — um bei Wagners ,Meistersingern” zu bleiben -
Lammerts ,Stimm‘ durchdringet Berg und Tal“, auf dass in der
Welt der Kultur ,die rotbrinstige Morgenrot’ her durch die
truben Wolken geht“. Schade, wurden diese Worte bei den
Tausenden wohlmeinender, aber folgenloser Sonntagsreden zur
Kultur abgeheftet.

GroBRbiirgerlich erhaben: Jubel mit Wagner



- _!_'..
Hein Mulders, neuer
Intendant. Foto: Matthias
Jung

Dass der Rickblick auch mit Aufbruch verbunden ist, machte die
BegruBBung durch den neuen Intendanten Hein Mulders deutlich:
Spannendes Musiktheater und mitreiende Ballettabende
versprach er fur die Zukunft. Im kunstlerischen Programm der
Gala war davon noch nichts zu spuren. Fruher hatte man fur
einen solchen Anlass unter Umstanden eine neue Komposition in
Auftrag gegeben; heute greift man auf Wagner zuriuck: Erhaben
muss es sein, wenn groBburgerliche Weihe- und
Jubelveranstaltungen zu untermalen sind. Dass der ,Einzug der
Gaste” aus dem ,Tannhauser” eine ziemlich verkniffene
Gesellschaft schildert, wen kummert’s? Es schmettert und
marschiert so schén! Tomas Netopil, der ,Neue” am Pult der
Essener Philharmoniker, hat den Uberblick und das H&ndchen
flurs Rhythmische, kam mit Schwung und Prazision auf den Punkt,
auch dank der kernigen Stimmen in Alexander Eberles Chor.

Der neue GMD Tomas Netopil



mit den Essener
Philharmonikern. Foto:
Matthias Jung

In ,Wachet auf” aus den ,Meistersingern” Uberzeugte der Aufbau
der Dynamik. Doch an die ,Walkure®” wird sich Netopil noch
gewohnen miussen: FlieBend-transparenter Orchesterklang, aber
ohne dramatische Gestaltung. Jeffrey Dowd, bewahrtes
Jurgestein” im Aalto-Ensemble, sang einen lyrischen Siegmund;
Anja Kampe holte sich als fein artikulierende Sieglinde
herzlichen Beifall. Zum bunten Abschluss gab das Orchester Ben
van Cauwenberghs ,Bolero“-Choreographie das strikte Gerist.
Auch das ein Zeichen: Im Ballett regiert die Kulinarik des
AnstolBfreien, die smarte Verfuhrung durch das Gangige. In
diesem Sinne bewegten sich auch die Tanzer im fantastischen
Bihnenbild Dmitrij Simkins. So wird es wohl bleiben, so lange
Cauwenbergh alle die bedient, die nach der Auffiuhrung vor
allem ,,schon“ zu stohnen belieben.

Die
Festschrift.
Foto: TuP

Anlasslich des 25-jahrigen Jubildums hat das Aalto-Theater eine
Festschrift und einen Dokumentarfilm verdffentlicht. Buch und DVD sind ab
sofort im TicketCenter der TUP sowie an den Kassen des Aalto-Theaters und
der Philharmonie Essen erhdltlich. Der Preis betragt jeweils finf Euro.

Die 224-seitige Festschrift ladt ein zu einer Reise in die Vergangenheit



des Opernhauses. Sie bietet eine umfangreiche Riuckschau auf alle im
Aalto-Theater gezeigten Inszenierungen, dazu enthalt das Buch unter
anderem viele Szenenfotos, Kurzportrdts der Intendanten und
Geschaftsfihrer, die am Haus gewirkt haben. Die 35-minlutige Dokumentation
des amerikanischen Filmemachers Sam Shirakawa auf der DVD widmet sich —
unter anderem anhand von Archivmaterial und Interviews — der Geschichte
und der Architektur des Hauses, aber auch dem Alltag im Theater.

Expressive Eleganz: Neuer
Essener GMD Netopil dirigiert
in Dresden Halévys ,Die
Judin*

geschrieben von Werner HauBner | 21. Oktober 2013

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

Jacques Fromental Halévys groBe historische Oper ,Die Jiidin“
(,La Juive”) ist, was den Dirigenten betrifft, ein echtes
»Chefstiick“: Wer sich diesem Meilenstein der franzosischen
Oper widmen will, muss einen untriiglichen Sinn fiir
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musikalische Kontraste mitbringen.

Halévy setzt das gesamte musikdramatische Arsenal seiner Zeit
ein: Pompose Aufmarsche, von denen Wagner profitierte
(,,Rienzi”). Brillantes Koloraturfeuerwerk und verinnerlichte
Lyrismen. Geradliniges Pathos und existenzielle Gebrochenheit.
Halévy versteht das Handwerk des Musik-Magiers, kann
satztechnisch dicht und mitreifend populistisch schreiben,
kann in Melodie schwelgen oder mit exquisiten Harmonien
frappieren.

Dresden: Halevys ,La Juive”:
Der Tenor Ragon Gilles 1in
der Rolle des Juden Eléazar.
Foto Matthias Creutziger

Fir Tomas Netopil war ,Die Jidin“ an der Sachsischen
Staatsoper Dresden also keine leichte Fingerubung. Der neue
Essener Generalmusikdirektor, der in diesen Wochen in der
Philharmonie und am Aalto-Theater durchstartet, hatte im Juni
die Premiere geleitet und stand jetzt in der Wiederaufnahme am
Pult. Was ihm herzlichen Beifall, aber auch einige deutliche
Buhs einbrachte. Netopils Zugang zur Musik des Franzosen
judischer Herkunft mit familiaren Wurzeln in Furth in Bayern
war horbar nicht unumstritten.

Die Suche nach dem Grund flr das Missfallen ist nicht einfach:
Denn der Dirigent aus Tschechien hat nichts falsch gemacht.
Zugig und elegant fuhrte er die Sachsische Staatskapelle;



tadellos signalisierte er Einsatze, trug er die Sanger mit,
unterstutzte er den prachtigen Chor der Semperoper. Zwischen
den groB angelegten Szenen und der von Phrase zu Phrase
changierenden Ausdruckswelt der Musik Halévys fand er die
richtige Balance: Lekture der Partitur mit Augenmall, kein
Verzetteln in reizvollen Details, aber auch kein grolzigiges
Ubersehen charakteristischer Momente. Die Bléser des
Orchesters klangen so, als fuhlten sie sich mit dieser Leitung
pudelwohl. Die Streicher zeigten nicht nur ihre gerihmte
samtige Dunkelheit, sondern auch 1lichte Brillanz,
geschmeidiges Reagieren auf die Wechsel der ,Beleuchtung” in
der Musik.

Netopil ist ja mit 38 Jahren auch kein Newcomer mehr, sondern
ein erfahrener Opern-Dirigent. In Prag, seiner bisherigen
kinstlerischen Heimat, hat er viel Mozart dirigiert: ,Don
Giovanni“, ,Die Entfihrung aus dem Serail”, aber auch
,ldomeneo” und ,La finta giardiniera” (,Die Gartnerin aus
Liebe”). In Dresden gastiert er bereits seit 2008, u. a. mit
»,Don Giovanni“ und ,Le Nozze di Figaro“. Da hat man ihn nur zu
gerne fur eine neue ,Rusalka” geholt — ihn, der zu Hause nicht
nur Janaceks ,Katja Kabanova” dirigierte, sondern auch die im
Westen zu Unrecht unbekannten Werke Dvoraks und Smetanas:
»Jakobin“ oder ,Libuse”. Und es gab in Antwerpen Camille
Saint-Saéns ,Samson et Dalila”“ (2009) oder Offenbachs
yHoffmanns Erzahlungen” in Paris (2012) — und im Fruhjahr, in
Amsterdam, Prokofjews ,Die Liebe zu den drei Orangen®”.

Seit 2008 gastiert Netopil



in Dresden an der
Semperoper, einem Haus mit
grofBer Tradition. Foto:
Matthias Creutziger

Was fehlte also dem Dresdner Publikum? Der geliebte Christian
Thielemann am Pult? Der wird wohl lieber bei seinen Leisten
bleiben. Vielleicht war es Netopils relativ kuhle Sicht auf
das Werk, die zum Unmut fuhrte: Sattfarbige Schwelgereien sind
offenbar nicht sein ,Ding“; auch hitet er sich, Halévy allzu
nahe an die koloristische Pracht und die wehmutigen Legati der
Italiener zu ricken. Bei aller differenzierten Kunst der
musikalischen Charakterisierung: Halévy steht dem agilen
Esprit eines Auber und dem marmornen Klassizismus seines
Lehrers Cherubini naher als der Herzensglut Bellinis oder
Donizettis. Netopil hat das beriucksichtigt; ob es seine
Kritiker so sehen, lassen die Dresdner Missfallenskundgebungen
bezweifeln — so sie denn keine anderen als musikalische Grunde
hatten.

Nach dieser beeindruckenden ,La Julve” kann Essen mit
doppelter Spannung die erste Premiere Netopils am Aalto-
Theater erwarten: ,Macbeth” von Giuseppe Verdi am 19. Oktober.

Ein Versprechen fiur die
Zukunft: Der Einstand des
neuen Essener GMD Tomas
Netopil

geschrieben von Werner Haullner | 21. Oktober 2013
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Vor einer Woche kassierte Tomas Netopil fiir sein Dirigat von
Jacques Fromental Halévys ,La Juive” (,Die Jiidin“) in Dresden
einige kraftige Buhs. Nichts dergleichen beim Antrittskonzert
des neuer Generalmusikdirektor des Aalto Theaters und der
Philharmonie Essen: Nach Mahlers Erster Symphonie gab es Jubel
und herzlichen Beifall. Aber im Foyer waren auch skeptische
Stimmen zu horen: Der Schatten von Stefan Soltesz liegt iiber
diesem Neuanfang. Es ist nicht einfach, sich gegen einen
Vorganger durchzusetzen, der sechzehn Jahre lang den Geschmack
eines Publikums gepragt und die Kultur eines Orchesters in
einsame Hohen gefiihrt hatte.

Tomas Netopil
dirigiert zum ersten
Mal als neuer GMD
ein Abo-Konzert der
Essener
Philharmoniker.
Foto: Saad Hamza

Die ,Buhs® fur Netopil in Dresden waren nicht gerechtfertigt;
offenbar gibt es dort eine wenig tolerante Thielemann-Fraktion
oder einige Musikenthusiasten, die ganz genau zu wissen
glauben, wie grolBe franzosische Oper zu klingen hat. Und wie
steht es mit dem Jubel in Essen? Unter der energischen,
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bewegungsreichen, aber nie zur Show abgleitenden Stabfuhrung
des 38 Jahre alten Tschechen war ein Mahler zu horen, dessen
Klasse auBer Frage steht: Netopil punktet mit seiner prazisen
Schlagtechnik vor allem, wenn es um komplexe Strukturen geht —
etwa im dramatischen Kampf der Motive und Themen im vierten
Satz.

Netopil Uberlasst den suffigen Klang, den symphonischen
Hexenkessel mit seinen aufsteigenden und wieder in den Trubel
zuruckgerissenen Materialfetzen nicht sich selbst, fuhrt
sicher durch alle Wallungen hin zum majestatisch gefestigten
Hohepunkt der sechs Horner. Auch das Charakterisieren gelingt
ihm: das unwirsche Bratschenmotiv, die gellenden
Blasereinwlirfe, die krachenden Blitze der Schlaginstrumente,
aber auch das falsche Gift eines kriechenden Piano-Klangs.
Noch haben die Finalausbriuche dieses Erstlings etwas
Bestatigendes — das wird bei Mahler noch anders werden!

Der Unterschied zu Soltesz’ Interpretation — er hat die Erste
2008 dirigiert — 1ist evident. Soltesz nahm Mahler mit
strahlendem, aber stets gerundetem Klang, mit einer auf
vollendete Asthetik gerichteten Kontrolle. Auch Netopil behalt
die Facon, aber er bringt den klanglichen Zug ins Herbe
deutlich ins Spiel, verschliellt sich den existenziellen
Kampfen Mahlers nicht.

Das ist viel, aber fur Mahler noch nicht genug. Die
Souveranitat, auch das Zerkluftete, Zerrissene in dieser Musik
zu entdecken, bringt der neue GMD noch nicht mit. Vielleicht
spielt auch die Befangenheit des Neuanfangs mit, wenn zwar die
Klangflache des Beginns in den Streichern unheimlich gebrochen
wirkt (Netopil hat selbst Violine studiert), aber die Einwidrfe
der Blaser, die absichtslos, quasi zufallig wirken sollten, zu
entschieden und zu kalkuliert gesetzt sind. Wie dann die Celli
den Impuls der Klarinette aufnehmen und weiterfihren, zeugt
wieder von einer anfechtungsfreien Kunst, Ubergénge zu
gestalten.



Wenn uns Pauke und Triangel dann zum ersten dynamischen
Aufrollen der Mahler’schen Klangwellen geleiten, mindet das
klug kalkulierte Crescendieren in dumpfem Tutti. Vielleicht
muss sich Netopil mit dem Raum noch anfreunden: Die
Transparenz des Orchesterklangs konnte an diesem Abend nicht
uberzeugen. Und was mit zum Schwersten gehdrt, was ein Mahler-
Dirigent in klingende Expression zu bringen hat, bleibt bei
Netopil auch noch eher im Bereich des Versprechens: Fur das
Uneigentliche, die Ironie, die Galligkeit, den Schmerz der
wirklichen und der angeblichen Zitate in dieser Musik fehlen
die Farbe, die Gebrochenheit, die drastische oder groteske
Zuspitzung. Denn Mahler treibt kein nettes Spielchen mit
augenzwinkernd gesetzten Reminiszenzen, die dann der Zuhorer
zu seiner Freude entschlisselt — das ware eher eine Idee von
Haydn. Sondern er schlagt dem fassungslosen Zuhorer den
Tonfall, den Melodiefetzen, den er zu kennen glaubt, mit
bitterem Sarkasmus um die Ohren. Das zu horen, war in der
Essener Philharmonie nicht vergonnt.

Dennoch: Mahlers Erste war ein Versprechen, und der neue GMD
wird, das war zu horen, sich mit einem technisch
hochklassigen, sehr kooperativ wirkenden Orchester und dem
eigentlich entgegenkommenden Raum sicher noch 1intensiv
anfreunden. Das Potenzial ist da — im Essener Neubeginn knospt
der Zauber.



Jan Vaclav Hugo
Vorisek. Lithografie
von Adolph Friedrich
Kunike

Ein Versprechen war auch der Einstieg 1in das erste
Sinfoniekonzert der Saison mit einem unbekannten Werk aus
Netopils Heimat, Jan Vaclav Hugo Voriseks D-Dur-Sinfonie. Wenn
das kein Signal ist: Netopil bekennt sich zu dem reichen, aber
bei uns langst nicht ausreichend bekannten Kulturraum des
ostlichen Mitteleuropa, zu seiner Heimat und Herkunft und zu
einem Komponist und Werk, das nicht auf jeder gangigen
Orchester-Agenda zu finden ist. Das ist nach den Mainstream-
Programmen, die Soltesz bevorzugte, ein willkommener
programmatischer Akzent.

Vorisek wurde geboren, als Mozart dahinschied: 1791. Er starb,
als Beethovens Ruhm kulminierte und ein junger, unbekannter
Wiener Komponist namens Schubert sich anschickte, Beethovens
musikalischen Modellen Paroli zu bieten: 1825. In VorisSeks
bewegter, schroffer, dann wieder klangsinnig eleganter
Musiksprache hort man die HOhe seiner Zeit: Mozart grufSt, aber
noch mehr die erhabene Dramatik Christoph Willibald Glucks,
der theatralische Sensus Antonio Salieris, das neue Pathos
etwa eines Peter von Winter. Wer aus diesen 1820er Jahren
immer nur Beethoven vor Augen hat, leidet unter verzerrter



Wahrnehmung. Netopils Verdienst 1ist, einen anregenden
AuBBenseiter zu Gehor gebracht zu haben, der dennoch mittendrin
in dieser lebendigen musikalischen Welt steht. Mehr davon ware
ungemein anregend!

Kunstszene am Rheiln
prasentiert sich: 50 Galerien
beim ,DC Open”“ ab 6.
September

geschrieben von Werner Haullner | 21. Oktober 2013

Ein feines Kunst-Event, vor allem fiir Freunde zeitgendssischer
Kunst, findet in diesem Jahr zum fiinften Mal statt: Zum ,,DC
Open” schlieBen sich 50 Galerien aus Diisseldorf und Koln
zusammen, um die Saison mit einem Wochenende zu ero6ffnen. Der
Ausstellungs-Parcours soll die kiinstlerisch spannende Region
vorstellen und kniipft an die Sammler- und Sammlungstradition
im Rheinland an. Die Galerierundgdnge, erleichtert durch einen
Shuttle-Service zwischen den beiden Stadten, beginnen am
Freitag, 6. September, 18 Uhr.

Nach einem erfolgreichen Start im letzten Jahr bietet DC Open
auch in diesem Jahr wieder ein breit angelegtes Programm an
Kuratoren- und Sammlerfuhrungen. Eingeladen sind 2013 die
Museumsvereine der Umgebung, dazu Ausstellungsmacher,
Kunsthistoriker und Sammler schwerpunktmallig aus Warschau und
Istanbul. Geplant ist der Besuch von Galerien, Kiunstler-
Prasentationen und Privatsammlungen. Somit ist DC Open nicht
nur ein Wochenende fur Kunstinteressierte, sondern auch ein
internationaler Treffpunkt fur Profis aus der Kunstszene.
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Einige Beispiele: Die Galerie Kaune, Posnik, Spohr in der
Albertusstralle in Koln zeigt unter dem Titel ,Excerpts from
Silver Meadows” Fotos des Amerikaners Todd Hido. Die Bilder,
die bis 29. November zu sehen sind, beziehen sich auf eine
reale Strale in Kent in Ohio, wo der Kinstler seine Kindheit
verbrachte.

Benedikt Hipp: ,1In
der folgenden
Betrachtung wird
vorausgesetzt der

Korper seil

eindimensional®.

Bild: Courtesy

Galerie Kadel

Willborn

Hido halt jedoch nicht die — nicht mehr existierende -

Vorstadtwelt der siebziger und achtziger Jahre fest, sondern
fotografiert Orte, die ihn an diese nicht mehr betretbare
Kindheitswelt erinnern. Entstanden sind sinnlich-expressive
Bilder, geheimnisvolle Landschaften, ambivalente Portrats
junger Frauen. Hido ist 1968 geboren, studierte an der ,Boston
School of the Museum of Fine Arts“ und der Tufts University.
Seine Arbeiten werden weltweit gezeigt; der Kiunstler lebt in


http://www.gallery-kps.com/
http://www.toddhido.com/

der San Francisco Bay Area.

In Dusseldorf zeigt Kadel Willborn an seinem Sitz in der
BirkenstraBe bis 12. Oktober Arbeiten von Benedikt Hipp: neue
kleinformatige Gemalde in hellen Farbtonen und Zeichnungen mit
Collagen-Einsprengseln sowie installative Arrangements aus
Elementen wie Plastiken, Readymades und objets trouvés. Der
1977 in Munchen geborene Kiunstler konnte sich seit 2004 in
mehreren Einzelausstellungen vorstellen, ist aber fur die
Rhein-Ruhr-Region ein ,Newcomer“.

Bei conrads in der Dusseldorfer LindenstraBe ist Kunst mit
differenzierten Bezugen zu Politik, Kunst-, Architektur- und
Mentalitatsgeschichte zu erleben: ,Great Nature®“ zeigt
Arbeiten von Blaise Drummond — etwa das Bild ,When the
Cathedrals were White”. Im Titel greift er eine Schrift des
Architekten Le Corbusier auf, im Bild interpretiert er Camille
Corots Gemalde ,Chartres Cathedral“. Drummonds Bilder
oszillieren — so die Galerie in ihrer Mitteilung — zwischen
dem Scheitern der Ideale und dem Wunsch nach einem Neubeginn.
Der Architektur stehe in den Bildern die Natur gegenuber — in
einer fragmentarischen Reprasentation und auch als Element des
Konflikts und des Widerspruchs. Die Ausstellung ist bis 19.
Oktober zu sehen.

Matthias Danberg,


http://www.galerieconrads.de/home/

Zahnrad, C-Print,
2013, courtesy
Galerie Voss,
Disseldorf

Die Galerie Voss, Miuhlengasse, Dusseldorf, lasst sich mit
Arbeiten von Matthias Danberg auf einen Kinstler ein, der vor
allem am Computer arbeitet. Danberg zielt auf Schichten
historisch-kultureller Entwicklung, verarbeitet sie in einer
narrativen, metaphorischen Bildsprache. ,Seine kunstlerische
Strategie changiert dabei zwischen der kalten
Simulationsasthetik des Virtuellen auf der einen Seite und der
subjektivindividuellen Gestaltungskraft eines tendenziell
anachronistischen und damit widerstandigen
Kunstlerverstandnisses auf der anderen”, heillt es in der
Pressemitteilung der Galerie. Danberg hat in Dortmund und
Minster Philosophie und Kunst studiert. Er lebt in Dusseldorf.

Finf neue abstrakte Skulpturen des Mexikaners José Davila
zeigt die Galerie Figge von Rosen in der Aachener Stralle in
Koln unter dem Titel ,Das muss der Ort sein”. Gezeigt werden
auch einige seiner ,cut-outs”, Fotodrucke, in die weilRe
Leerstellen geschnitten sind. Déavila, 1974 in Guadalajara
geboren, hatte zahlreiche Einzelausstellungen weltweit. Schon
2011 zeigte die Galerie Figge von Rosen Arbeiten von ihm unter
dem Titel ,Nowhere Can Be Now Here”.

Jeff Cowens fotografisches Werk bewegt sich zwischen
abstrakten, malerischen Kompositionen, Motivcollagen und
subtil verfremdeter Portratfotografie. Der 1966 in New York
geborene Kinstler wurde bereits 2012 vom Kunsthandel Michael
Werner prasentiert. Zum DC Open sind nun neueste Arbeiten
Cowens in der Kolner GertrudenstraBe ausgestellt. Zu der Schau
erscheint ein Katalog. Bis 26. Oktober sind die Werke zu
sehen, die das weite Feld bildnerischen Arbeitens in der
Fotografie ausmessen.

Ganz ,klassisch” dagegen prasentiert sich die Galerie
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Boisserée in der Kdélner Drususgasse: Sie zeigt bis 2. November
Skulpturen, Radierungen, Lithografien und Arbeiten auf Papier
des in Bruhl geborenen Max Ernst (1891 bis 1976). Zu dieser
Ausstellung erscheint ein 160seitiger Katalog mit einem Text
von Jurgen Pech, wissenschaftlicher Leiter des Max Ernst
Museums Bruhl. Er ist zum Preis von 20 Euro auch per
Postversand von der Galerie erhaltlich.

Die DC Open 2013 findet vom 6. bis 8. September statt. Die
beteiligten Galerien sind am Freitag, 6. September, ab 18 bis
22 Uhr geoffnet, am Samstag von 12 bis 20 Uhr, am Sonntag von
12 bis 18 Uhr. Am Samstag, 7. September verkehrt ein Shuttle-
Bus zwischen Koéln (Rudolfplatz/Barcelo Hotel) und Diisseldorf
(Grabbeplatz/Hermannplatz). Er verlasst Koln um 13, 16, 19 Uhr
und Diisseldorf um 12, 15, 18 Uhr. Information: www.dc-open.de

Oper Frankfurt: Verdi-Herbst
mit ,Les Vépres Siciliennes”
glanzvoll eroffnet

geschrieben von Werner HauBner | 21. Oktober 2013

Ein Schuss peitscht durch die Stille, noch vor der Ouvertiire.
Ein junger Mann fallt und wird hastig weggeschleppt. Die Musik
setzt ein, diister timbriert, mit einem unheilvoll dumpfen
Doppelschlag. Er wird in der Oper immer wieder aufklingen, bis
Schiisse und ein jaher, knapper Orchesterschlag das Drama
beenden.

Die Oper Frankfurt hat ihre Spielzeit — und den Verdi-Herbst
dieses Jubilaumsjahres — mit der Wiederaufnahme von ,Les
Vépres Siciliennes” eroffnet. Ein selten gespieltes Werk, mit
dem Verdi 1855 wahrend der Pariser Weltausstellung an der
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Opéra in Konkurrenz zu den ,Klassikern“ der Grand Opéra trat.
En Werk, dessen Dimensionen und Anspriuche einer breiten
Rezeption im Wege standen. Aber in seiner psychologischen
Differenzierungskunst steht Verdi in der ,Sizilianischen
Vesper” auf der Hohe, die er mit ,Rigoletto” und ,La Traviata“
erreicht und mit dem vier Jahre spater entstehenden ,Ballo in
maschera” perfektioniert hat.

Der Despot und der
Revoluzzer: Quinn
Kelsey und Alfred

Kim in ,Die
sizilianische
Vesper” in
Frankfurt. Foto:
Thilo Beu

In Frankfurt hat Jens-Daniel Herzog inszeniert. Er lasst sich
nicht auf Schauplatz und Zeit ein — Sizilien 1282, wahrend der
Gewaltherrschaft von Charles d’Anjou —, sondern arbeitet die
Grundkonflikte des Stucks heraus, die mit den historischen
Ablaufen sowieso kaum etwas zu tun haben: Eine traumatische
Vater-Sohn-Beziehung, eine Liebe im Spannungsfeld von
politischer Kumpanei und zartlicher Verinnerlichung, eine
Auseinandersetzung von gesellschaftlichen Gruppen, getrieben



von einem machtbewussten Regenten und einem fanatischen
Freiheitskampfer.

Den Schauplatz definiert Mathis Neidhardt mit seiner Buhne,
dominiert von einem Hochhaus im Stil der sechziger Jahre. Der
schwarzpolierte Stein des Erdgeschosses, der goldene Beschlag
der Eingangstir erinnern an den aufwandigen, dennoch billig
wirkenden Protz sozialistischer Reprasentationsbauten, aber
auch den stillosen Aufwand der Wirtschaftswunderland-
Architektur. Vor dem Haus wird im kalten Schein einer
Neonlampe der Mord veriubt. In der OQuvertire huschen Menschen
vorbei, stellen mit gehetztem Blick nach links und rechts ein
Grablicht auf, legen Blumen ab, kleben das Bild des Ermordeten
an den Marmor. Eine alte Frau wir vorbeigefuhrt, verharrt
erschuttert vor dem Bild. Eine Moment, der uns an ahnliche
Szenen aus den Burgerkriegen dieser Welt denken lasst, ob
Kosovo oder Afghanistan.

Herzog lasst in seiner Inszenierung, die zu seinen genauesten
und scharfsichtigsten gehort, konkrete historische Andeutungen
weg. Die Herren, die in geschmacksarm modischen Anzigen das
Serviermadchen belastigen, konnten ihren Espresso im Sizilien
der sechziger Jahre oder am Rand der franzosischen
Studentenrevolte nippen. Ihre Gegner, dunkel und einfach
gekleidete Menschen, stellen sich mit ihren Fahrradern in
einer Front auf. Herzog versteht es, die lauernde
Konfrontation in einem kraftvollen Bild einzufangen.

Jens-Daniel Herzog erschlieBt die komplexen Charaktere

Die Inszenierung des Dortmunder Opern-Intendanten 1ist kein
vordergrundiges Polittheater: Herzog erschlieft die komplexen
Charaktere von Verdis Figuren in szenisch auBerordentlich
dichten Konstellationen. Guy de Montfort ist der Gouverneur
des besetzten Landes, ein Machtmensch, rasch 1in der
Entscheidung, knallhart in der Umsetzung. Seine klar
strukturierte Welt beginnt zu brockeln, als er in einem Brief
erfahrt, dass der kleine Revoluzzer Henri sein Sohn 1ist,



geboren von einer von ihm vergewaltigten Sizilianerin. Von
diesem Moment an spurt Montfort die innere Leere; er lasst
seine verdrangte Sehnsucht nach Zuneigung zu — die Suche nach
einem ,Menschen”, die Verdi zwolf Jahre spater in Konig
Philipp im ,Don Carlo” so bewegend darstellen sollte.

Quinn Kelsey macht mit den Farben seines ausgewogenen, sicher
gefuhrten Baritons die innere Welt Montforts deutlich: Er ist,
wie die anderen Hauptfiguren dieses Verdi-Dramas, kein
einschichtiger Charakter. Er leidet an der Einsamkeit des
Herrschenden und kann sie nicht uberwinden: Im vierten Akt
erzwingt er von seinem Sohn mit seinen vertrauten Machtmitteln
das Ooffentliche Bekenntnis zu ihm als Vater. Verdi gibt ihm
einen Zug ins Tragische: Montfort ist, innerlich angerudhrt und
,bekehrt”, bereit zur gesellschaftlichen Versohnung.

Doch die verhindert ein Anderer, der sich zunehmend verhartet:
Jean de Procida, aus dem Exil zuruckgekehrt, besingt in seinem
Auftritt innig und voll Pathos seine Heimat. In der Bass-Arie,
einer der schonsten Verdis, nimmt man ihm eine ehrliche, tief
empfundene Verbundenheit mit seinem Land ab. Spater mutiert er
zu dem, was Verdi als ,gewdhnlichen VerschwOrer .. mit dem
Dolch in der Hand” beschreibt.

Unversohnliche Fronten:
Jens-Daniel Herzogs kluge
Inszenierung von Verdis
,S51izilianischer Vesper® 1in
Frankfurt. Foto: Thilo Beu



Procida spitzt den Konflikt zu, schurt die Gewaltbereitschaft,
opfert jede menschliche Regung seiner politischen Mission. Wer
personliche Gefuhle zulasst, ist Verrater: Henri, weil er sich
auBerstande sieht, seinen Vater einem Mordkomplott zu opfern.
Hélene, weil ihre Hochzeit mit Henri nicht als politisches
Kalkil sieht und mit ihrem Ja nicht das Stichwort fir eine
blutige Erhebung geben will. Kihwan Sim gestaltet diesen Weg
ins Unmenschliche mit einer sonoren Stimme, deren schneidende
Harte gut zum Charakter Procidas passt. Doch Sim vergisst
nicht, dass Verdi den Typ des ,basso cantante” vor Augen hatte
— anders als Raymond Aceto in der Premierenserie des ,Vépres
Siciliennes” im Juni, der zu wenig auf Linie sang, zu rau
intonierte.

Verdi hat die Entwicklung der grofen historischen Oper in
Paris genau beobachtet und ihre musikalischen und
dramaturgischen Errungenschaften fiur sich zu nutzen gewusst.
Aber er blieb bei seinem Interesse an den Leidenschaften und
seelischen Konflikten und hat unter diesem Aspekt das Libretto
Eugene Scribes mehrfach kritisiert. Henri und Hélene wirken in
der klugen Sichtweise Herzogs nicht als Liebespaar, sondern
zunachst als Verblundete in der Opposition. Ein Liebesduett
gibt es nicht, doch Verdi gibt vor allem Henri den
musikalischen Raum zu verzweifelter Leidenschaft und spitzt
damit den dritten und vierten Akt ungeheuer spannungsreich zu:
ein idealistischer Junge, zerrissen zwischen den vaterlichen
Ansprichen, der Liebe zu Hélene und der patriotischen Pflicht,
seine Heimat zu befreien.

Burkhard Fritz lasst diese ausweglosen Konflikte mitfuhlen: Er
gibt der Figur bis ins mimische Detail hinein Konturen, setzt
einen kraftvollen, technisch versierten Tenor ein, der in der
schwierigen Partie die gestalterische Herausforderung
meistert. Vor ihm hat Alfred Kim den Henri gesungen, mit mehr
italienischem Schmelz, Legato-Leidenschaft und hinreifender
Attacke. Fritz hat nicht die satte, schmeichelnde Hdhe seines
Vorgangers, wird beim Aufstieg in die obere Lage gerne



schneidend spitz, kann aber mit seiner Uberzeugenden
psychologischen Durchdringung der Figur alles wieder
wettmachen.

Elza van den Heever (Hélene)
und Quinn Kelsey (Guy de
Montfort). Foto: Thilo Beu

Mit Elza van den Heever kann Frankfurt die hybride Rolle der
Hélene mit einer weltweit gefragten Sopranistin besetzen. Die
Sudafrikanerin gehdrte bis Ende vergangener Spielzeit dem
Ensemble an und ist jetzt - nach ihrem Debut an der
Metropolitan Opera New York — freischaffend tatig. Hélene ist
keine der duldenden Heroinen Verdis, tragt eher die Zuge
starker ,Macherinnen” wie Abigaille oder Odabella. Ihre
solistischen Selbstaulerungen sind merkwirdig distanziert.
Weder das gleichnishafte Revolutionslied des ersten noch der
schillernde Boléro des finften Akts sprechen {liber sie selbst.
Traumatisiert vom Mord an ihrem Bruder dringt sie erst im
funften Akt, zerrissen von der Liebe zu Henri und der
Solidaritat mit ihren Kampfgefahrten, zu ihrer seelischen
Mitte vor. Zu spat: Im losbrechenden Aufruhr verlieren die
Liebenden ihr Leben.

Van den Heever durchmisst ihre technisch anspruchsvolle Partie
mit Bravour, die sie von einer lodernd-aggressiven Cabaletta
uber psychologisch feinnervige Ensembles zum
Koloraturfeuerwerk des bertihmten ,Boléro”“ fihrt, ein
Schaustuck vokaler Gelaufigkeit, das eher der Sphare des



kapriziosen Oscar aus dem ,Ballo in maschera”“ nahesteht.
Beispielhafte Verdi-Inszenierungen

Frankfurt wahlte die kaum gespielte flunfaktige franzosische
Originalfassung, allerdings ohne die melodienreiche, fast
halbstindige Ballettmusik, und setzte damit wieder einmal
MaBstabe in der deutschen Opernlandschaft. Das war auch dem
engagierten Orchester zu verdanken, dem Pablo Heras-Casado
genau die atmende Phrasierung, differenzierte Dynamik und
melodische Intensitat abverlangte, die Verdis Musik spannend
und vielfarbig machen.

Der 35jahrige Spanier hat sich mit diesem Frankfurter Debut
nachhaltig als Verdi-Dirigent empfohlen, dem man gerne
wiederbegegnen mochte. Die derzeit laufende Vorstellungsserie
dirigiert Giuliano Carella, nicht ganz so differenziert im
Detail und flexibel im Tempo, aber ebenso mit Gespur fur
Verdis orchestrale Farben und gluhende Expression. Dem Chor,
fur seine umfangreiche Aufgabe von Matthias Kohler bestens
prapariert, wurden deutliche Zeichen vom Pult her gut tun:
Verdis rhythmisch kantig geschnittene Einsatze sotto voce und
a cappella gelangen nicht Uberzeugend.

Mit ,Les Vépres Siciliennes” hat Frankfurt neben einem immer
wieder bewegenden ,Don Carlo“ in David McVicars Regie und
einem szenisch wie musikalisch hochkaratigen ,Ballo 1in
maschera“ von Claus Guth eine beispielhafte Verdi-Inszenierung
im Repertoire; ein Nachwelis der Leistungsfahigkeit des Hauses,
das unter seinem Intendanten Bernd Loebe in die europaische
Spitzengruppe aufgeruckt 1ist. Dass ein solches
Erfolgsunternehmen mit Kurzungen bedroht wird, ist ein
weiterer Beweis fur die desolate Kulturpolitik in Deutschland,
das von Rostock bis Halle, von Dessau bis Wuppertal derzeit
drauf und dran ist, sein kulturelles Kapital im Bereich des
Theaters zu verspielen. Das ist kein Krisen-Management, das
ist die pure Leichtfertigkeit.



Festspiel-Passagen VI:
Opernromantik unterm
Sternenzelt - Verona feiert
100 Jahre Oper in der Arena

geschrieben von Werner Haullner | 21. Oktober 2013
Der Inbegriff der Opernromantik: Ein samtblauer,

sterniibersater Himmel spannt sich aus, ein sanfter, linder
Wind erfrischt die Warme des Abends, ein agyptischer Tempel
hebt sich aus dem Dunkel, warm beleuchtet, als wiirden ihn
Tausende Kerzen illuminieren. Und eine Frau singt sehnsiichtig
zur weichen, leisen Riesenharfe eines Orchesters: ,,Ah, komm,
mein Geliebter, berausche mich, begliicke mein Herz!*“

Vor der Vorstellung: Arena-
Besucher starken sich in der
Bars und Restaurants der
Piazza Bra. Foto: HauBner
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FUr solche Momente bezaubernder Stimmung ist die Arena von
Verona weltberuhmt. Wenn sich Amneris in Giuseppe Verdis Oper
»Aida"” mit einem schmeichelnden Melodiebogen nach dem fernen
Radames sehnt, der die agyptischen Heerscharen an der Grenze
zu Athiopien zum Siege fiihrt, bleibt den Zuschauern der Atem
stehen. Ganz still wird es dann unter den Funfzehntausend, die
das Rund der romischen Arena fullen. Nur aus weiter Ferne
wehen ein paar Stimmfetzen von der Piazza Bra bis zu den
,gradinate” des Monumentalbaus — den narbigen Steinstufen, auf
denen vor 2000 Jahren die romischen Veroneser Gladiatoren und
Tierhetzer anfeuerten.

So still 1ist es nicht immer: Italien tragt ein
temperamentvolles Volk auf seiner Erde, und auch die zahllosen
Touristen, von denen die Opern-Festspiele in der Arena di
Verona leben, lassen sich zu gerne vom sudlichen Feuer
entzunden. ,Brava Violeta“ schreit ein stimmgewaltiger Mann
von oben, kaum dass der letzte Ton verklungen 1ist: ein
Claqueur oder jemand, der sein eigenes 0Organ ebenso gerne hort
wie das der Sangerin. Aber er steckt an: Menschen jubeln,
klatschen, schreien. Die Oper, das alte ,Kraftwerk der
Gefuhle”, drangt die innere Bewegung zum auBeren Ausdruck.

Am Beifall splurt der langjahrige Opernganger in Italien aber
den Unterschied zum friheren Publikum: Da haben die ,tifosi“
nicht geklatscht, sondern getobt. Da war auf der Buhne der
Wettkampf der Stimmen zu erleben — eine Arena der vokalen
Exhibition, die nicht selten um des Effektes willen die
Grenzen des Geschmacks und des stilistisch sauberen Singens
hinter sich lieB. Haudegen wie Mario del Monaco oder Franco
Bonisolli haben mit elektrisierenden Spitzentdonen den
kollektiven Aufschrei provoziert wie ein Siegestreffer in der
Arena von Schalke 04. Und die Schlachtriosser des Sopranfachs —
erinnert sei zum Beispiel an Ghena Dimitrova — haben 1in
sTurandot” oder ,La Gioconda“ Expression und Opulenz auf die
Spitze getrieben.


http://www.arena.it
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Blick in die Arena: 15 000
Zuschauer erwarten den
Beginn der Oper. Ennevi
Foto, per gentile
concessione della Fondazione
Arena di Verona

Daneben gab es Sanger, die mit den riesigen Dimensionen der
Arena ,gespielt” haben, ohne die Musik an die Show zu
verraten: Mit Wehmut ist an Fiorenza Cossotto zu denken, eine
bestrickende Amneris 1in zahllosen ,Aida“-Auffidhrungen.
Gelingen ihnen die ,Schlager” ihrer Rolle, werden die
Protagonisten auch heute hin und wieder noch mit ,bis“-Rufen
aufgefordert, ihre Arie zu wiederholen — und stellen sich,
wenn der Maestro am Pult mitspielt, nur zu gerne der Ehre, ein
vokales Schaustuck noch einmal zum Besten zu geben. Auf der
anderen Seite waren auch schmahliche Schiffbriuche zu erleben:
Wer seine schonen Stellen versiebte, durfte nur mit Gnade
rechnen, wenn das Rund gerade mehrheitlich mit angereisten
Deutschen oder Amerikanern besetzt war. Ansonsten gab es
schmerzliches Zischen, hamische Bemerkungen oder Rufe wie ,vail
a casa“ (,Geh’ nach Hause“).

Das Publikum — ein Raubtier

In solchen Momenten blitzt das antike Erbe der Arena auf: der
Wettkampf, die emotionale Erregung, der mdrderische Sport.
Dann sind nicht nur die Akustik und die immensen Entfernungen
zwischen Dirigent, Orchester, Chor und Solisten der Feind des
Sangers, sondern auch die lauernden Raubtiere auf den Rangen:



bereit, nach jedem glucklichen Spitzenton zu schnappen, bereit
auch, jede Unaufmerksamkeit mit Angriff zu vergelten. Mit dem
gesitteten Publikum unserer Stadttheater ist diese Atmosphare
nicht zu vergleichen. Aber mit dem Verlust des Malstabs flr
gutes Singen, der in Italien noch schmerzlicher als anderswo
zu spuren 1ist, versinken solche Konfrontationen 1in
Vergangenheit: Heute genugt zum Jubel, dass die Partie
irgendwie geschafft wird. MalBstabe fur gutes Singen werden fur
subjektiv gehalten, offene Kritik oder gar Unmut sind dann
nicht mehr angebracht.

Oper in Verona — das hat wenig mit dem zu tun, was uber die
Kunstform reflektierend gesagt und geschrieben wird. Oper in
Verona bedeutet Spektakel, Befriedigung der Schaulust,
Ergotzen an der monumentalen Dimension, Unterhaltung und, ja,
Romantik, im sentimentalen Sinne des Wortes: eine warme
Sommernacht, die blitzenden Sterne, die tausend kleinen
Flammchen der ,candelini” zu Beginn der Vorstellung, das
lustvolle Auskosten der schonen Melodie, die unmittelbare
Freude am faszinierenden Klang, an der Monumentalfilm-Kulisse,
an den Klischees groBer Geflhle.

Rekonstruiert: ,Aida“ 1in
Kulissen und Kostumen von
1913. Foto Ennevi, per
gentile concessione della
Fondazione Arena di Verona

Wer sich der Oper mit dem scharfen Messer des Verstands, mit



dem Skalpell der Analyse nahert, wird sein Instrument auf dem
Stein der ,gradinate” schnell abstumpfen. Verona ist nichts
furs Konzept- oder Regietheater. Hier hat die Dekoration das
Sagen. Es gab Versuche, auch in der Arena Oper anders zu
machen als 1913. Sie sind resonanzlos gescheitert. Nicht
umsonst hat man 1982 die ,Aida“-Auffdhrung von vor 100 Jahren
rekonstruiert. Sie gehort zu den beliebten Schaustucken — und
in diesem Jahr, zum Arena-Jubilaum konnte der Besucher sogar
wahlen: zwischen einem bunten Alt-Agypten, wie man es sich zu
Verdis Zeit vorgestellt hat wund dem postmodernen
Schnickschnack, wie 1hn das spanische Dekorations-
GroBunternehmen La Fura dels Baus derzeit UuUber die
Opernzentren der Welt ausbreitet. Gewonnen hat, so war auch
aus den Kritiken zu entnehmen, die Postkarten-Belle-Epoque der
historisierenden Inszenierung Gianfranco de Bosios.

Alt-Agypten in der Fantasie
der Belle Epoque: Violeta
Urmana als Amneris. Foto

Ennevi, per gentile
concessione della Fondazione
Arena di Verona

Und da schreiten sie, die agyptischen Scharen, von hinten nach
vorne, von links nach rechts uber die riesige Buhne, zwischen
bunt bemalten Saulen durch, die in ihrer Massivitat mit Luxor
oder Abu Simbel konkurrieren kdnnen. Erhaben gewandet,
luxurios geschmuckt. Amneris und der Konig in Gold und Weil3,
Aida im agyptisierenden Modellkleid, alles andere als eine



,ria schiava“, eine anonyme kriegsgefangene Sklavin. Gut,
Elefanten sind nicht von der Partie, aber beim Triumphmarsch,
dem Hohepunkt der spektakularen Aufzige, reiten Pferde ein.
Radames, der Sieger, wird auf einem riesigen Thron
hereingefahren. Kostbare Stoffe, edle Metalle, Federn: Vor
diesem Altagypten verldre jede Mode-Boutique im Paris der
Belle Epoque vor Neid und Scham ihre Farbe.

Dekorative Asthetik von
heute in der ,Aida“ von La
Fura dels Baus. Foto Ennevi,
per gentile concessione
della Fondazione Arena di
Verona

Dagegen kann das stilisierte Sonnenkraftwerk von La Fura dels
Baus nicht punkten. Ebenso wenig Uberzeugt das Planschbecken
mit echtem Wasser und Plastik-Krokodil-Masken flur platschernde
Statisten im Nilakt. Die ,alte” Inszenierung setzt dagegen auf
stimmungsvolle Lichtregie, wenn die Saulen eines Tempels im
dunstigen Mondlicht am Fluss sich gewaltig und duster uber
kleine Menschen erheben. Solche Momente waren durchaus in
einer spannungsvollen, glaubhaften Regie mit dramatischem
Leben zu erfullen, ware da nicht eine grenzenlos
banalisierende Personenregie am Werk. Zwischen Rampengesang
und Ausfallschritt, zeremoniellem Schreiten und vorhersehbaren
Arrangements konnte ein Hauch von Psychologie, von
wahrhaftigem menschlichem Verhalten Wunder wirken.



Das ist bei einem Tenor wie Marco Berti nicht zu erwarten, der
mit robustem Ton durch seine Partie pflugt und es offenbar dem
Zufall uberlasst, ob eine Phrase mal stimmig ausgesungen, mal
einfach nur mit Kraft geschmettert wird. Der Mann hat die
vokalen Fertigkeiten fiir einen Uberzeugenden Radames, aber
weder das stilistische Bewusstsein noch das psychologische
Feingefuhl. Die Aida von Fiorenza Cedolins tut sich bei der
Gestaltung von Angst, Ausweglosigkeit, Resignation, aber auch
im Moment des Aufbegehrens gegen Amneris und im abgeklarten
Einverstandnis mit dem Sterben im Finale leichter. Aber ihr
Timbre klingt 0lig, ihr Vibrato verbraucht — da hilft auch
nicht, dass sie die Hohe in der Nil-Arie sicher erreicht.

Der Tenor Marco Berti als
Radames. Foto Ennevi, per
gentile concessione della
Fondazione Arena di Verona

Violeta Urmana war als Amneris die Uberzeugendste Sangerin des
Ensembles: In der Szene, in der Radames von den Priestern
verhort und verurteilt wird, breitet sie das Psychogramm einer
stolzen, starken Frau aus, die an die Grenzen ihrer seelischen
Leidensfahigkeit gefiihrt wird. Uberzeugend auch ihre stimmlich
beglaubigte Doppelzingigkeit am Anfang, in der Konfrontation
mit Aida, als sich der Verdacht erhartet, die Sklavin konne
ihre erfolgreiche Konkurrentin um die Liebe Radames’ sein. Nur
die schmeichlerischen Legati in der ersten Szene des zweiten
Aktes gelingen ihr nicht ganz: Der Stimme fehlen Samt und
schwarmerischer Ton.



Die mannlichen Protagonisten bleiben auf mittlerem Niveau:
Anbrogio Maestri imponiert in Statur und Stimmgewalt, singt
den Amonasro aber wenig differenziert und mit vielen engen
Tonen. Orlin Anastassov bleibt als Ramfis ebenso rau und
stilistisch grob wie Carlo Gigni als Konig. Daniel Oren
liefert ein routiniertes Dirigat ab, ohne auf die Finessen der
Partitur intensivere Blicke zu richten.

Uber 600 ,Aida“-Vorstellungen in 100 Jahren

Arena und Aida — das sind beinahe schon Synonyme geworden: Mit
uber 600 Vorstellungen steht die Oper Verdis an der Spitze der
Auffuhrungsstatistik. Vor 100 Jahren verwirklichte der Tenor
Giovanni Zenatello zusammen mit dem Impresario Ottone Rovato
die Idee, zu Ehren des Komponisten im damals frisch
restaurierten romischen Monument ,Aida“ aufzufuhren. Das
Experiment von 1913 — damals noch ohne elektrisches Licht! —
gelang, die Arena etablierte sich als sommerliche Spielstatte.
1914 folgte Bizets ,Carmen”, dann unterbrach der Erste
Weltkrieg bis die junge Tradition, die aber bereits 1919
wiederbelebt wurde. Und zwar, was heute undenkbar ist, mit
einer relativ neuen Oper Amilcare Ponchiellis, ,Il Figliuol
Prodigo“ (,Der verlorene Sohn") von 1880. In den Folgejahren
gab es zwar wieder ,Aida“, aber auch modernere Stucke: ,Il
piccolo Marat” von Pietro Mascagni (1921), ,Nerone“ von Arrigo
Boito (1926) oder die erst drei Jahre zuvor uraufgefuhrte
»Turandot” Giacomo Puccinis 1928.



Gab den AnstolB fur
die Arena-
Opernfestspiele: Der
Tenor Giovanni
Zenatello.

Archivfoto Bain
Collection

Ein letztes solches Experiment wagte die Arena 1952 mit Italo
Montemezzis ,L’'Incantesimo” (,Der Zauber”). In den zwanziger
Jahren spielte man sogar Wagner in der Arena — nicht einmal
das traut sich das Opernunternehmen in seinem und Wagners
Jubildumsjahr: ,Lohengrin“ erklang 1922, noch einmal in den
Jahren 1933 und 1949 und zum letzten Mal 1963 — eine kluge
Wahl fur die szenischen Moglichkeiten der Arena. Selbst
,Parsifal” (1924) und ,Die Meistersinger von Nurnberg“ (1931)
standen je einmal auf dem Spielplan.

Die Grunder der Operntradition in der Arena hatten ein
treffendes Gespur fur die Auswahl der Werke. Camille Saint-
Saéns’ ,Samson et Dalila“, 1921 gezeigt, erfullt die
Bedingungen ideal: grofle Tableaus und Chorszenen, monumentale
Schauplatze, historisierender Stoff, wirksame Musik. Man fragt
sich, warum dieses Stuck 1974 zum letzten Mal in der Arena zu
erleben war. Eine Erklarung: Die Auffuhrungen in Verona mussen
massenkompatibel sein. Abend fur Abend zwischen Juni und



September sind 15 000 Platze zu verkaufen. Und in Zeiten, 1in
denen italienische Politiker die Oper nicht mehr far
finanzierungswirdig halten, weil sie den Staat nicht in der
Pflicht sehen, ,Musikshows” zu unterstutzen, gibt es wohl
keinen Spielraum fir kunstlerische Entscheidungen. So
kristallisiert sich seit den neunziger Jahren ein Kern von
einem Dutzend Opern heraus, die immer wieder aufgefihrt
werden, unterbrochen von nur wenigen ,Ausreiflern” wie ,La
Gioconda” (2005) oder dem ersten Mozart in der Arena, ,Don
Giovanni® (2012).

Doch diese Entwicklung ist nicht nur ein Indiz finanzieller
Risikovermeidung, sondern auch ein Zeichen fiur die sterile
Erstarrung der Oper als Kunstform: Verona schwimmt an der
Spitze des internationalen Mainstreams. Ideen wie etwa die
Inszenierung einer Meyerbeer-Oper — wie sie in den dreifiger
Jahren stattgefunden haben, weil sich die Grand Opéra
hervorragend fur den Raum eignen wirde — sind daher selbst im
150. Todesjahr Meyerbeers 2014 utopisch. Der Spielplan flur das
nachste Jahr beinhaltet also wieder beide ,Aida“-
Inszenierungen, dazu Verdis ,Maskenball” sowie ,Madama
Butterfly” und ,Turandot” von Giacomo Puccini, erganzt durch
»Carmen” und Charles Gounods ,Roméo et Juliette” - eine
Konzession an Veronas zweiten Touristen-Mythos.

Gelackte Landschaften: Sven
Drihl in Wuppertal

geschrieben von Werner HauBner | 21. Oktober 2013

Die Beachtung fiir den Kiinstler wachst, und die neue
Ausstellung in der Wuppertaler Von der Heydt-Kunsthalle wird
dazu beitragen: Ab 8. September werden dort Werke des in
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Berlin lebenden Malers und Lichtkiinstlers Sven Driihl gezeigt.

Driahl, 1968 in Nassau/Lahn geboren, setzt sich vornehmlich mit
Landschaften auseinander, malt aber auch Architekturdetails
oder Einsichten in Industrie- oder Technikbauteile. Immer
wieder kreiert er auch Installationen aus Neonrohren.

Sven Druhl: E.T.C.,
2012, Sammlung Zeebs,
Berlin, Copyright: VG
Bild-Kunst 2013

In der Region ist Druhl nicht unbekannt: Von 1991 bis 1996
studierte er in Essen Kunst und Mathematik; bis 1999 hatte er
einen Lehrauftrag an der Gesamthochschule Essen inne. Im
Museum Morsbroich in Leverkusen und im Museum am Ostwall in
Dortmund fanden 2002 seine ersten Einzelausstellungen mit dem
Titel ,Die Aufregung” statt; in Gruppenausstellungen wurden
bereits 1999 Werke Druhls in Recklinghausen und Essen gezeigt.

Auch danach blieb er in der Kunstszene in NRW prasent: Zuletzt
widmete die Galerie der Stadt Remscheid 2008 dem Kinstler eine
Einzelschau. AuBerdem war Druhl 2012 in der Ausstellung ,Kalte
Rinden — Seltene Erden” im Markischen Museum Witten zu sehen,
die sich der Landschaft in der Gegenwartskunst widmete.


http://www.svendruehl.de/

In Wuppertal werden nun Arbeiten aus den letzten 12 Jahren
seit 2001 ausgestellt. So will die Kunsthalle mit der Schau
sunterschiedliche Werkserien und Motivlinien” deutlich machen.

Kennzeichnend fur Druhls Arbeiten 1ist das Arrangieren,
Zitieren oder Dekonstruieren vorgefundenen Materials, das er
aus den Werken anderer Kiunstler nimmt: Caspar David Friedrich
oder Ferdinand Hodler kommen ebenso vor wie Zeitgenossen, etwa
Wolfgang Tillmans. In seinen Gemalden verwendet Drihl Olfarbe,
Lack und Silikon wund schafft mit diesem Materialmix
Verfremdung und Vertrautheit, gibt ihnen den — ironisch
geladenen — Charakter des Dekorativen und gleichzeitig eine
unbehaglich sterile Enthobenheit.

Eines der neuesten von
Driuhls Neon-Bildern: F.H.
von 2013. Copyright: VG
Bild-Kunst 2013

Die Ausstellung ,Sven Druhl. Werke 2001 bis 2013“ ist bis 14.
Januar 2014 zu sehen. Die Von der Heydt-Kunsthalle 1in
Wuppertal-Barmen ist von Dienstag bis Sonntag von 11 bis 18
Uhr gedffnet; der Eintritt kostet drei, ermafigt zwei Euro. Am
10. November, 15 Uhr, findet ein Kinstlergesprach mit Sven
Driahl statt. Zur Ausstellung erscheint ein Katalog mit Texten
von Gerhard Finckh, Peter Forster und Loop Moss. Das
l44seitige Werk kostet 15 Euro.



Festspiel-Passagen V: Die
unertragliche Provokation -
Castorfs , Ring” in Bayreuth

geschrieben von Werner HauBner | 21. Oktober 2013

Die Festspiele sind aus. Glanzlos gingen sie voriiber in diesem
Jubilaumsjahr, sagen die einen. Kiihn waren sie, meinen andere.
Bayreuth wurde seinem Ruf gerecht, ist im 200. Geburtsjahr des
,Meisters” eine Werkstatt geblieben.

Noch unverhullt: Das
Bayreuther Festspielhaus
2012. Foto: HauBner

Der ,Ring“ des Berliner Alt-Enfant-Terrible Frank Castorf:
eine Provokation mit Buh-Sturmen nach bester Bayreuther
Manier. Der ,Tannhauser“ Sebastian Baumgartens:
dekonstruierende Installation eines postmodernen
Konstrukteurs. ,Lohengrin®” von Hans Neuenfels: die putzigen
Ratten des einstigen Provokateurs, der inzwischen als
paltersmilde” gilt, als Trost fur Regie-Zumutungen. Da fallt
der ,Hollander” Jan Philipp Glogers gar nicht mehr auf. Auch
das mag man als Zeichen fur den andauernden Werkstatt-


https://www.revierpassagen.de/19759/festspiel-passagen-iii-die-unertragliche-provokation-castorfs-ring-in-bayreuth/20130831_1502
https://www.revierpassagen.de/19759/festspiel-passagen-iii-die-unertragliche-provokation-castorfs-ring-in-bayreuth/20130831_1502
https://www.revierpassagen.de/19759/festspiel-passagen-iii-die-unertragliche-provokation-castorfs-ring-in-bayreuth/20130831_1502

Charakter Bayreuths werten: Solide erarbeitetes Musiktheater
punktet nicht in der Aufmerksamkeits-Skala. Man nimmt es zur
Kenntnis, die Kritik makelt, dann wendet man sich wieder den
Aufregern zu.

Werkstatt war 2013 aber auch anders: Das Festspielhaus so
sauberlich camoufliert, dass man die Ziegelwerk-Fassade auf
den Handy-Fotos fur echt halten kann. Villa Wahnfried — eine
Baustelle. Wer weils, ob Wagner diese Zeichen des Vorlaufigen
nicht sogar gefallen hatten. Zu schaffen, nicht zu schauen,
ist er selbst ja nach Bayreuth gekommen. Was allerdings an
Neuem aus den Baugruben wachsen, hinter den Gerusten
vorscheinen wird, bleibt noch zu erwarten. Die Besucher
trosteten sich mit den bunten Wagner-Mannchen des Kiunstlers
Ottmar HOrl. Wagner allgegenwartig — als ironischer Plastik-
Nippes. Auch das vielleicht ein Zeichen der Zeit.

Nicht mehr gegen den Strich gebiirstet

Mit den Zeichen der Zeit wohl vertraut gibt sich ,Ring*-
Regisseur Frank Castorf. Zweite oder dritte Wahl war der
Berliner, dort seit 1992 Leiter der Volksbuhne, nachdem Wim
Wenders abgesagt hatte. Castorfs Berliner Sticke mdgen nach
wie vor lustvoll und wild, schrill und aggressiv sein. Aber
sie sind langst nicht mehr gegen den Strich gebirstet, weil
die Borsten der Regie nicht einmal mehr an der Oberflache
kratzen. ,Wirre, mude, vor allem lange Abende” schrieb die
,Zeit" Uber die Castorf’schen Elaborate. Und welches Publikum
wird noch erreicht, 1lasst sich noch einfangen von den
theatralischen Exkursionen des freundlichen Sauriers aus der
Vorregietheaterara?

In Bayreuth hatte er — endlich? — wieder einmal eine
Offentlichkeit, die diesen Begriff tatsachlich verdient: Wie
Castorf die Reaktionen genossen hat, ist hinlanglich berichtet
worden. ,Das fur Bayreuth wirklich Neue fand vor dem Vorhang,
beim Applaus statt”, schrieb der Festspiel-Kenner Peter P.
Pachl in der ,Neuen Musikzeitung“. Castorf liel8 den Buh-Sturm,
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das Crescendo der Trillerpfeifen-Attacken, das Wutgeschrei und
den aggressiven Tumult nach der Premiere der ,Gotterdammerung“
uber sich hereinbrechen, setzte sich dem Affront offen und
offenbar Ulustvoll aus, hielt stand und reagierte mit
provozierenden Gesten. So ungeniert hat wohl noch niemand in
Bayreuth auf Konfrontation gesetzt.

Patchwork-Satze und Bilder-Triimmer

Es war nicht anders zu erwarten. Castorfs Theater-Ansatz
vertragt sich nicht mit den Erwartungen: Nicht mit denen der
alten Wagnerianer, die unverdrossen glauben, des Meisters
Regieanweisungen seien geschriebenes Gesetz. Nicht mit denen,
die sich vom Musiktheater die grofle, schlussige, emotional
ergreifende Erzahlung erhoffen. Nicht mit denen, die sich nach
der asthetischen Illustration sehnen, egal, ob in den
abstrahierenden Stilisierungen der funfziger Jahre, der
vorsichtigen Bild-Moderne der achtziger oder dem kuhl-kihnen
Glamour der Neunziger.

Aber Castorfs Theater-Erfindung hat auch wenig zu tun mit den
bespielten Installationen, wie sie Sebastian Baumgarten mit
einem ambitionierten Buhnenklinstler wie Joep van Lieshout fur
»Tannhauser” geschaffen hat. Dabei ist auch der ,Ring“ 2013
visuell dominiert: Aleksandar Denic¢s ,Route 66“-Nostalgie,
seine schmuddelige B-Movie-Asthetik, die Dreckswelt der
Olféorderzentren im Kaukasus (oder anderswo auf der Welt), die
ideologische Maskerade der Mount-Rushmore-Karikatur im
»Siegfried”, der Coup mit verhilltem Reichstag und New Yorker
Borse in der ,Gotterdammerung” oder die triste DDR-Alltags-
Asthetik erfuhren in der Kritik viel Lob. Eine konsequente
Entwicklung in einer Welt, in der das Visuelle immer mehr
dominiert, der aullere Schein, die perfekte Gestaltung, die mit
dem Auge erfassbare Asthetik ausschlaggebend wird fir
Anerkennung und Erfolg, bis hinein in die Intimsphare des
Menschen, den Kult des makellosen Korpers.

Geschichten erzahlen? Zusammenhange deuten? Subtext aufhellen?



Bedeutung klaren oder konstruieren? Das ist alles nichts fur
Castorf. Selbst im Interview nicht. Vor der Kamera von 3sat
spricht er in Patchwork-Satzen, nestelt sich durch
Gedankenfaden, springt von Buna, Kaukasus und Stock Exchange
zu Wagner als Nicht-Romantiker wund zum Bakuninschen
Weltenbrand. Irgendwie hangt das alles 1in Castorfs
Gedankenwelt zusammen, aber er kann nicht aussprechen, wie.

Die ,anarchistischen Situationen”, die er in Wagners ,Ring“
entdeckt, spiegeln sich im assoziativen Lauf seiner Rede. Aber
auch das scheint konsequent: Was Castorf interessiert, sind
die ,logischen Widersprichen, die man nicht erklaren kann”,
die verschiedenen Welten, die zusammentreffen. Einmal wird
Castorf in diesem aufschlussreichen Interview sehr deutlich.
Da regt er sich sogar ein wenig auf: Er wolle Kkein
»50ziologisches Besserwissertheater” sehen, wo ihm jemand die
Welt erklare, die nicht mehr zu erklaren ist.

Bedeutungsebenen — nicht kontrollierbar

Vielleicht trifft Castorf hier den Punkt, von dem aus sein
»Ring“ betrachtet werden kann, ohne als bloBe Provokation, als
~Apotheose der Sinnlosigkeit” oder auch als lustvoll-
bedeutungsloses Bildertheater durchgewunken zu werden. Die
Frage, ob hier bloll ein Scharlatan am Werke sei, der ein
ernsthaft strebendes Publikum mit hinterhaltig erfundenem
Nonsens in die Irre fuhren wolle, stellt sich bei Castorf
ebenso wenig wie etwa in der bildenden Kunst bei Joseph Beuys.
Denn selbst die perfide Scharlatanerie, so sie denn mit der
schillernden Intelligenz des Diabolischen erfunden sein
sollte, reillt Bedeutungsebenen auf, die sie selbst nicht mehr
kontrollieren kann. So ist eben zeitgenossische Kunst: Was der
Betrachter mit ihr, aus ihr ,macht”, hat sie selbst nicht mehr
unter Kontrolle.

Castorf uberschuttet den Zuschauer im ,Ring“ mit einem Wust
aus Zitaten, Klischees, Gags, Bildfetzen aus biographischer
oder kollektiver Erinnerung, medialen Chiffren, politischen



Zeichen und symbolbehafteten Schauplatzen. Doch die Suche nach
dem fugenden ,grofen Gedanken”, nach dem Zusammenhang, nach
der ,Idee” geht ins Leere. Die Frage nach der ,Interpretation“
stellt sich nicht, auch wenn der Regisseur irgendetwas von der
Bedeutung des Ols vorabgeraunt hatte. Das klassische
Regietheater-Konzept will nicht mehr greifen.

Unerklarbar gewordene Welt

Es gibt nicht einmal mehr die privatistische Ideologie, wie
sie zum Beispiel Ruth Berghaus meisterhaft Uber einige ihrer
Inszenierungen gestulpt hat. Es gibt nur mehr Material, bunt
verspielt ausgekippt und lustvoll verruhrt. Und den Zuschauer,
der auf sich alleine zurickgeworfen ist. Flgt sich ihm ein
Bild, mag er zu den wenigen Bravo-Rufern gehOren, die sich
tapfer gegen die kollektive EmpOrung im Festspielhaus gestemmt
haben. Flugt sich ihm keines, kann er wahlen, wie er damit
umgehen will: hedonistisch, gleichgultig, ironisch-abwertend,
resigniert, sauer oder witend.

Jede dieser Reaktionen — das wird Castorf aus seinem
Kunstbegriff heraus nicht bestreiten durfen - 1ist
gerechtfertigt. Er hat das Spiel-Feld eroffnet, Uberschreiten
werden es andere. So gesehen ist es fur ihn folgerichtig, sich
dem Ansturm der Reaktionen zu stellen. Was Castorfs ,Ring“ in
Bayreuth geleistet hat, ist zweierlei: Er hat Wagner in einen
Kontext geholt, den wir aus der zeitgendssischen bildenden
Kunst sehr gut kennen, der aber im Opernhaus — vielleicht zum
Glick — (noch) nicht angekommen ist. Und er mag einen Finger
in eine Wunde gelegt haben, die schwart und brennt, ohne dass
wir uns grofl darum kummern: die einer unerklarbar gewordenen
Welt, die uns, wenn wir sie dann doch als solche erleben
mussen, unertraglich provoziert.



Festspiel-Passagen IV:
Salzburg — Fanatische
Kampferin, zerbrechliches
Opfer

geschrieben von Werner Haullner | 21. Oktober 2013

Anna Netrebko:
umschwarmter Star
in »,Giovanna
d"Arco” in
Salzburg. Foto:
Silvia Lelli

Die Jungfrau von Orléans, die heilige Johanna, die
kriegerische Maid: Hexe und Heilige, Symbol der Nation,
Identifikationsfigur 1in Zeiten der Unterdriickung,
selbstbewusst-selbstandige Frau, keusche Verkérperung eines
Reinheitsideals, amazonenhafte Kriegerin, radikale Kampferin,
Bild des Edel-Erhabenen, verehrt und verspottet, unantastbar
und unverstanden. Die Ikone der 1431 auf dem Scheiterhaufen
hingerichteten und 1920 heiliggesprochenen Bauerntochter
Johanna aus dem lothringischen Domrémy ist immer wieder neu
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gemalt und ubermalt worden.

Voltaires Spottgedicht ,La Pucelle d’'Orleans” zieht den
Johanna-Mythos ins Ordinare, diffamiert das Religidse durch
das Obszone. Friedrich Schiller wehrt sich in seiner ,Jungfrau
von Orléans” vehement gegen die abschatzige Dekonstruktion.
Temistocle Solera erkennt als Librettist Giuseppe Verdis fur
die Oper ,Giovanna d’Arco” einen wichtigen Aspekt der
historischen Rolle der Johanna, die im spaten Mittelalter
Euphorie und Rohheit der Masse gleichermallen ausgelost hat.
Und in Walter Braunfels®’ ,Jeanne d’Arc“ — 1939 bis 1943 in der
inneren Emigration entstanden - spiegelt sich die
existenzielle Unsicherheit der Zeit, der Verlust aller
kultureller Gewissheit und eine entschiedene Zuwendung zum
Transzendentalen, das alleine im alle Werte vernichtenden
Feuerbrand Bestehen verheilft: Das Herz der Jungfrau bleibt von
der Glut des Scheiterhaufens unversehrt.

Die Salzburger Festspiele haben sich mit den beiden Werken des
Musiktheaters und mit Schillers ,romantischer Tragddie”
einigen Aspekten des Johanna-Mythos genahert. Natlrlich hatten
noch andere dazu treten konnen: Arthur Honeggers mystisches
Gleichnisspiel ,Jeanne d’Arc au Bucher” hatte dazu gepasst;
Tschaikowskys heroische Tragddie ,Die Jungfrau von Orléans”
auch. Aber bedauerlicher ist, dass beide Opern nur konzertant
zu erleben waren: Die Chance, den Johanna-Mythos szenisch
unterschiedlich auszudeuten, blieb so ungenutzt.




Das Landestheater Salzburg:
Hier wird Michael
Thalheimers Version von
Schillers ,Jungfrau von
Orléans” gespielt. Foto:
HauBner

Michael Thalheimer will uns die Schiller’sche Heldin in ihrer
anachronistischen Mischung aus nationaler Entflammung,
dualistischem Reinheitswahn und mystischer Entriuckung nicht
nahe rucken. In seiner Inszenierung, die ab September am
Deutschen Theater in Berlin zu erleben ist, steht Johanna von
Anfang an isoliert: Buhnenbildner Olaf Altmann richtet einen
einzigen, grellweiBen Lichtspot auf sie, einen Strahl aus dem
Jenseits, der diese einsame Gestalt im weilRen Hemd mit dem
Schwert in der Hand erleuchtet. Kathleen Morgeneyer spricht
die so zerbrechlich wie verhartet wirkende Figur mit
dréhnendem Uberzeugungston, jenseits menschlicher Realitat.
Sie gehort zu den Reinen, die nicht fuhlen, die nicht weinen.
Alexander Khuon kotzt als sterbender Montgomery sein Leben
blutig uber die ungerudhrte Johanna aus. Liebe, Mitleid, Schuld
— das sind Regungen, die im Dienst einer hdheren Macht nicht
zahlen.

Kathleen Morgeneyer als
Johanna: Die Jungfrau im
Licht. Foto: Arno Declair

SchlieBlich weint sie doch, die Unberuhrbare, getroffen vom



Blick Lionels — und damit ist ihre Mission gebrochen: Sobald
die ungeheuerliche Gotteskriegerin ihre morderische Isolation
verliert, einen Kontakt mit Menschen aufbaut, der ihr Subjekt
fordert, ist die Magie dahin, die Kraft gebrochen. Thalheimer
lasst die Figur in ihrer Ambivalenz unberuhrt, erklart nichts
weg von ihrer Problematik: weder ihren gluhenden Nationalismus
noch ihre geradezu antichristliche Umdeutung Marias von der
barmherzigen Mutter 2zu einer blutgierigen Gottin der
Schlachten. Am Ende l6st das fahl aufdammernde Licht (Robert
Grauel) die Buhne aus der Schwarze. Sichtbar wird eine
gewaltige Wolbung, eine Kirche, ein Mausoleum, eine dustere
Himmelskuppel. Von der Jungfrau von Orléans bleibt ein
verletzliches Madchen, das einen riesigen Schatten wirft.

Thalheimers auf zweieinviertel Stunden und 14 Rollen
konzentrierte Version der Tragodie funktioniert nur, weil er
hervorragende Sprecher in seinem Ensemble hat: Den
eindimensional auf den heiser bellenden Krieger festgelegten
Andreas Dohler als Dunois. Die Agnes Sorel der Meike Droste,
die in einer starken Personlichkeit die Ideale der Johanna
teilt, aber mit menschlichen Regungen verbindet. Den markant
charakterisierenden Michael Gerber als Thibaud. Und Christoph
Franken als Konig, der sich von praktischer Vernunft,
politischer Resignation und einer halb wehleidigen, halb
hedonistischen Vision privaten Lebens leiten 1lasst: ein
Schlappschwanz, dessen winselnde Ohnmacht eine gewisse innere
GrolBe nicht abzusprechen ist.



Expressive
Theatersprache:
Almut Zilcher als
Isabeau. Foto: Arno
Declair

Das ausgefeilteste Rollenportrat spricht allerdings Almut
Zilcher als Koniginmutter Isabeau: Sie stochert als dlrres
Gespenst in High Heels uber die Buhne, jedes Wort in eine
andere Klangfarbe kleidend, jeden Satz nachkomponierend. So
wunscht man sich Theatersprache.

Das Sprachliche, in diesem Fall in Verdis beredte Musik
gekleidet, dominiert auch die konzertante Auffudhrung von
»Giovanna d’Arco“ in der Felsenreitschule. Vor dem Eingang ein
Defilee der Kartensuchenden: Anna Netrebko und Placido Domingo
sind eine Besetzung, fur die Melomanen wie Adabeis einiges
springen lassen.

Die Oper von 1845 gehdrt nicht zu den bevorzugten Werken aus
Verdis mittlerer Schaffensperiode. Zu Unrecht, wie sie
herausstellt. Denn Verdi experimentiert mit musikalischen
Mitteln, die er spater perfektioniert: Die grellen Floten, die
fahlen Farben des tiefen Holzes und die exzessive Rhythmik fur
das Diabolische fudhren zu ,Macbeth”, die atherischen Momente
zu ,Don Carlo” und ,Aida”“. Die Emphase der grof angelegten



Chore weisen von Rossinis Finali zu Meyerbeers Tableaux.
Daneben gibt es das ausgesponnene Legato Bellinis und die
lyrische Intensitat der Bariton-Romanzen Donizettis. Doch
Verdi setzt diese musikalischen Elemente seiner Gegenwart
nicht, wie die altere Kritik abwertend behauptete, aus
kreativer Verlegenheit und Zeitmangel ein. Sondern er
verwendet Ausdrucksmittel der Tradition bewusst, um Figuren
musikalisch zu profilieren.

Die Reinheit der fragilen Heldin

Temistocle Soleras Libretto nahert sich eher dem Oratorium und
der groBen Oper an — ein italienischer Reflex auf die neuen
Entwicklungen der Pariser Buhne. Giovanna ist bei ihm eher ein
junges Madchen, das demutig eine uberirdische Botschaft
empfangt und ausfuhrt, als eine fanatisierte Kriegerin. Im
ersten Auftritt traumt sie von einer politischen Rolle, von
RUstung und Schwert; spater imaginiert sie sich aus dem Fest
im Konigspalast zuruck in ihre landliche Heimat. Ihre Schwache
ist die unmoégliche Liebe, die in diesem Fall nicht ein
Englander, sondern der Konig selbst von ihr begehrt. Ihre
Apotheose gleicht einer Entruckung: Der Himmel entzieht die
Jungfrau dem irdischen Treiben und bestatigt ihre Unschuld.

Die Reinheit Johannas ist bei Solera nicht sexuell, sondern
transzendental gepragt: Schon im Prolog wird der Widerstreit
der bodsen Geister und der Engel in den Choren ausfuhrlich
exponiert. ,Giovanna d’Arco“ verbindet dieses Motiv mit dem
Vater Johannas, Giacomo, der sich als treibende Kraft des
Dramas entpuppt: Sein Anklage, Johanna habe sich den bodsen
Geistern — und der ,niedrigen irdischen Liebe“ — verschrieben,
formuliert er auf dem Hohepunkt des Geschehens, in dem Moment,
in dem der Konig Johanna gegen ihren Willen zur Patronin des
Landes und zur Heiligen hochstilisiert, ihr sogar eine Kirche
weihen will.

Die Hybris wie die Verleumdung kommen von auBerhalb: Johanna
ist das Opfer dieser Machte, die sie in ihrem Inneren nicht



beruhren. Sie gehort zu den fragilen Madchen und Frauen der
italienischen Oper, denen vom Druck ihrer Umgebung der vitale
Lebensatem ausgepresst wird. Mag sein, dass Verdi — wie Roger
Parker im Programmheft erklart — durch die sanfte Lyrik der
Stimme der Urauffihrungssangerin Erminia Frezzolini zu dieser
Losung angestollen wurde. Auf jeden Fall flgt sie den Deutungen
des Jeanne d’Arc — Stoffes eine originelle Facette hinzu.

Far Anna Netrebko ist die Partie der Einstieg in das
dramatischere italienische Fach, der sich bereits mit
Donizettis ,Anna Bolena“ angekindigt hatte. Die Leonora in
Verdis ,Trovatore” und die Lady in ,Macbeth” werden in der
kommenden Spielzeit folgen. Punktlich zur Premiere der
,Giovanna d’'Arco” wurde in Salzburg auch die neue Netrebko-CD
vorgestellt, auf der das zu erobernde Terrain bereits
vorweggenommen ist.

Die dunkler gewordene Stimme der Sangerin hat in der Tat
klangliche Fulle gewonnen, ist im Zentrum dunkelgolden Uuppig,
entfaltet sich in der Hohe mit Substanz und Glanz. Dabei ist
die gleichmallige Tonproduktion ebenso bewahrt wie die lyrische
Finesse. Im Rezitativ ihrer Auftritts-Kavatina zieht Netrebko
den schonen Ton der ausdrucksvollen Gestaltung vor; die
traumerische Wehmut der Giovanna, ihre kindlich anmutende
Sehnsucht nach einer Rolle im Freiheitskampf wirkt mehr
vorgetragen als empfunden. Doch im Duett mit dem Konig im
ersten Akt spielt sie die gestalterischen Trumpfe voll aus:
Eine der seltenen Sternstunden technisch sicheren und
dramatisch erfullten Singens, zu dem der Tenor Francesco Meli
einen gleichrangigen Part beitragt.

Mit Meli steht — endlich — wieder einmal ein Sanger auf dem
Podium, bei dem man nicht das eine oder andere Ohr zudrucken
muss, um ihn in die Traditionslinie uberzeugender Verdi-
Stimmen einzuordnen. Er hat nicht ganz die Flexibilitat und
den strahlenden Schmelz eines Carlo Bergonzi, kommt ihm aber
sehr, sehr nahe. Druckfrei gebildete HOhe und natudrlich
anmutendes Legato zeichnen sein Singen aus. Dass manches Piano



mit viel Kopfstimme gebildet wird und ein Crescendo nicht
bruchlos gelingen kann, ist noch ein Manko. Aber Meli kann
sich als Carlo VII. erfreulich positionieren. Bisher hat er
vor allem das Repertoire zwischen Nemorino (,Der Liebestrank”)
und Alfredo (,La Traviata“) gesungen — die Partie in ,Giovanna
d’Arco” bedeutet also auch fur ihn, einen Schritt weiter.

Tendenz zum Spielen, auch
auf dem Konzertpodium:
Placido Domingo als Vater
Giacomo in Verdis ,Giovanna
d’Arco”. Foto: Silivia Lelli

Mit Jubel wurde der erst im Juli von einer Lungenembolie
genesene Placido Domingo begruft: Er hatte mit der Rolle des
Giacomo eine Partie, die sich wurdig in die Reihe der
markanten Vatergestalten Verdis einreiht. Verdi baut die Rolle
aus, gibt ihr Gewicht und tragische Konturen: dieser Giacomo
wirft seiner Tochter vorurteilsbeladen den Pakt mit
teuflischen Kraften vor, muss seinen tragischen Irrtum
erkennen und tief bereuen.

Domingo hat von seiner gestalterischen Kraft nichts eingebul3t,
die sich auch immer wieder in einem unmittelbaren Bedurfnis
nach korperlicher Rollendarstellung Bahn bricht. Seine Stimme
tendiert eher zum Silber des Tenors als zur warmen Bronze
eines echten Baritons. Aber diesen Jahrhundertsanger so
prasent, mit dem Hintergrund seiner Erfahrung zu erleben, ist
ein Geschenk. Nicht zu vergessen ist Roberto Tagliavini als



Talbot, der nur im ersten Akt einige rhythmisch scharf
geschnittene Satze zu singen hat — diese allerdings mit
schlankem, gut fundiertem Bass.

Mit der ambivalenten musikalischen Leitung Paolo Carignanis
sich anzufreunden fallt nicht 1leicht: Da herrscht ein
schlanker, nerviger Klang im Muanchner Rundfunkorchester,
pragnante Kontraste in der Ouverture zwischen den robusten
Tutti und den atherischen Fl6ten-Fiorituren und Holzblaser-
Kantilenen. Die Musiker des Orchesters treffen auch die
unheimliche Sphare beim Auftritt Giacomos, das geisterhafte
Gelachter der Flote, den spitzen, bewusst banalen Rhythmus fur
die Damonenspriuche des glanzvoll disponierten Philharmonia
Chores Wien (Walter Zeh).

Carignani lasst auch den Donizetti-Rhyhmus ,abspringen”, den
Verdi der Arie Giacomos (,Franco son 10“) im ersten Akt
unterlegt. Aber er halt den Takt immer wieder unflexibel und
steif, gibt zu wenig Freiheit, kann so zum Beispiel den
Kontrast der Damonen- und der Engelschdore im Finale des
Prologs nicht ausformen. Das Cantabile Verdis bleibt dann
flach, eingespannt in eine missverstandene Prazision, die
Verdis Musik genau das unterstellt, was tunlichst zu vermeiden
ist: den Leierkasten-Rhythmus der dorflichen Banda. Mit der
Frage nach einer idiomatisch zutreffenden Verdi-Interpretation
jenseits von preullischer Akkuratesse und traditionalistischer
Schlamperei wird man sich — auch nach diesem Verdi-Jahr — noch
zu befassen haben.

50 Jahre Bundesliga: Die
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personliche Geschichte einer
Nicht-Liebe

geschrieben von Werner Haullner | 21. Oktober 2013

Heute geht’s wieder los: 9. August 2013, 20.30 Uhr, Miinchen.
Der FC Bayern tritt an gegen Borussia Monchengladbach. Und am
Sonntag wird die neue Bundesliga-Saison fiir das Ruhrgebiet in
Gelsenkirchen eroffnet: FC Schalke 04 gegen den Hamburger SV.
50 Jahre alt wird die hochste deutsche Spielklasse: Am 24.
August 1963 startete der erste Spieltag der neuen Bundesliga.

Von Anfang an mischten Revier-Vereine kraftig mit: Dortmund,
der Meidericher SV und Schalke gehdren zu den sechzehn
Grundungs-Clubs. Das erste Tor der FuBballgeschichte gehdrt
mittlerweile fast schon zum Allgemeinwissen: Der Dortmunder
Timo Konietzka schoss es nach nur 58 Sekunden. Auch der erste
Tabellenfuhrer kam aus dem Pott: Der Meidericher SV hatte sich
mit einem 4:1 in Karlsruhe den ersten Platz gesichert.

Das Ziel: Die Meisterschale.
Wo wird sie in der
Jubilaums-Saison bleiben?
Foto: DFL

50 Jahre Bundesliga: Fur viele durfte das Jubilaum ein Anlass
sein, sich zuruckzuerinnern, an glanzvolle Siege und bittere
Niederlagen, an persodonliche FuBball-Erlebnisse, Begegnungen,
AdrenalinstoBe in Stadien oder vor dem Fernseher, im Kreis von
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Fans und Freunden. So auch fur den Autor dieser Zeilen - der
sich freimutig zur Geschichte einer Nicht-Liebe bekennt ..

Die wilden Griinderjahre: Das Ritual am Rundfunk

50 Jahre Bundesliga — das ist fur mich, ich gestehe es, die
Geschichte einer Nicht-Liebe. Das FuBballfieber hat mich
hochstens als temporare Temperaturerhohung gestreift, nie mit
heftigen Zwei-Mal-Funfundvierzig-Minuten-Schuben in anhaltende
Hitze versetzt. Trotzdem habe ich mir das ,Kicker®-Sonderheft
»50 Jahre Bundesliga” gekauft. Aber warum?

Als die ,wilden Grunderjahre“ begannen, war ich gerade mal
zehn. Bundesliga bekam ich mit dank vaterlichen Horens der
Live-Spielberichte am Samstagnachmittag: die aufgeregt sich
uberschlagenden Stimmen der Kommentatoren, das rhythmisch Auf
und Ab des Gebrulls der Zuschauer. Bei uns in Wurzburg, in der
FuBballprovinz, war Bundesliga eine Sache ferner Orte:
Nurnberg war der nachste — und der ordentliche Franke war
Anhanger vom ,Glubb“: Dieser, der 1. FC Nurnberg, trat mir in
der Schule in Gestalt eines Mitschulers leibhaftig entgegen.
Winfried war ein echter Fan. Hatte der Club gewonnen, ertodnte
am Montag Jubelgeschrei. Hatte er verloren, hing mein Kumpel
apathisch in der Bank. Manchmal gab’s sogar Tranen.

Emma und die Rote Erde

Und wie sich der erbluhende Jungmann ein Weib wahlen soll,
spurte der Knabe am Gymnasium den sozialen Druck der Pflicht,
einen Lieblingsverein zu kuren. Ich hatte keine Ahnung und
wahlte einfach Borussia Dortmund. Vielleicht, weil der Name
des Stadions einen Hauch von Exotik verbreitete. Kampfbahn
,Rote Erde”, das erzeugte Bilder von tapferen Recken, die im
sonnendurchglihten roten Staub in gewaltigen Turnieren
streiten. Vielleicht war es auch die Ferne: Der Nurnberger
Club war wie das sommersprossige Nachbarsmadchen mit Zopfen.
In das verliebt man sich nicht. Aber die ferne,
geheimnisvolle, unerreichbare Schonheit, die fesselt die



schwarmerische Zuneigung. Vielleicht kamen auch die
FuBballbildchen dazu, die es damals zum Sammeln gab. Ich
erinnere mich genau: Ich besal ein Bild von Lothar Emmerich.
»Emma“ war einer der Dortmunder Superstars der sechziger
Jahre, Torschutzenkonig 65/66 und 66/67.

Impressionen am
Dortmunder Stadion,
dem grofBten in
Deutschland. Wie
andere Stadien auch
ist es nach einem
Finanzier benannt.
Foto: HaulBner

Dann gab es noch die Munchner ,Lowen” — und wir Kinder konnten
mitsingen, wenn Torwart Petar ,Radi” Radenkovic, der mit
seinem TSV 1860 Minchen die Meisterschaft 65/66 gewann, 1in
einem Schlager bekannte: ,Bin i1 Radi, bin i Kodnig, alles
and’'re stort mich wenig ..”. FuBballerschicksale sind manchmal
grausam: Spater hat wohl der Torwart des konkurrierenden FC
Bayern selbst den Hit umgedichtet zu: ,Bin i Radi, bin i Depp,
Konig ist der Maier Sepp”“.

Das war in den unruhigen Jahren 1968/69: Der Newcomer Bayern



Midnchen war zum ersten Mal Meister, der junge Franz
Beckenbauer FuBballer des Jahres und Gerd Muller mit
sagenhaften 38 Treffern auf Platz eins der Torjagerliste. Und
Nirnberg, der Meister von 1968, musste schmahlich absteigen.
Nicht nur Winfried tat das weh: Irgendwie war der Franke ins
Herz getroffen, als den ,Glubb” der erste seiner zahlreichen
Schicksalsschlage traf. Als 13-jahriger zeigt man so etwas
nicht, sondern lasst seinen kleineren Bruder, dem die
Verwandtschaft die Nurnberg-Begeisterung eingepflanzt hatte,
Hame und Spott spluren. Naja, zugegeben, Dortmund hatte sich
auf Platz 16 auch nur gerade so retten kodnnen ..

Uwe Seeler in Schwarz-WeiR

Inzwischen war auch der Schwarz-WeiR-Fernseher in den Haushalt
eingezogen und die 1966er-Weltmeisterschaft war das erste
mediale FuBball-Ereignis: Uwe Seeler kickte sozusagen direkt
im Wohnzimmer. Aber so langsam setzte bei mir die
Distanzierung ein. Brot und Spiele fur die Massen — das war
nichts fur den Heranwachsenden, der sich gerne intellektuell
gab. Die Aufmerksamkeit verlagerte sich; das Dortmunder
Schicksal — der Abstieg 1971/72 — besiegelte mein Interesse am
FuBball ebenso wie der erste Geld-Skandal 1971. Denn damals
wurde auch klar: Bundesliga, das ist das grolle Geschaft. Funf
Jahre spater wurde fur Roger van Gool die erste Ablose-Million
gezahlt, aus heutiger Vierzig-Millionen-Perspektive ein
,Peanut”. Die Zeiten, in denen der Lauterer Torwart nebenbei
die Vereinswirtschaft betrieb, die gingen zu Ende. Die
Professionalisierung war unvermeidbar, die
Begleiterscheinungen traurig.

Eine zaghafte Ruckkehr zum FuBball — wann kam die? Vielleicht
2001, als Schalke die Schale schon sicher in Handen wahnte —
und dann ,brutal aus seinem Meisterjubel gerissen wurde und
ins Tal der Tranen sturzte”. Das war so ein Moment, der zeigt:
FuBball ist doch nicht nur das kalte Geschaft, sind nicht nur
die Spielermarionetten, die von PR-Abteilungen mit fertig
vorgestanzten Satzen programmiert werden. FuBball hat doch



etwas mit groBen und tiefen Emotionen zu tun. Mit
Zugehorigkeit. Mit Schicksal. Manche fuBballskeptischen
Freunde meinen, ich sei altersmilde geworden. Kann sein. Aber
vielleicht eben auch altersweise.

m

Wallfahrtsort fur Schalke-
Fans — muss man nicht weiter
vorstellen .. Foto: Haulner

Seither hege ich eine solidarische Sympathie fur die
Gelsenkirchener. Und habe meine alten Dortmunder
wiederentdeckt - nicht erst seit dem glanzvollen
Meisterschaft-Doppel 2011/12. Geht gar nicht, sagen meine
Freunde im Ruhrgebiet: Man kann nicht gleichzeitig fur die
Blau-Weillen und fur die Schwarz-Gelben sein. Ist mir wurscht,
sage ich als an der Ruhr gastierender Franke. Als solcher ist
mir — und damit ist meine personliche FuBball-Trias komplett —
auch der ,,Club” nicht ganz egal. Immerhin habe ich in Nurnberg
mein erstes Bundesligaspiel live erlebt. Warten wir die Jahre
ab: Wer weill, wie sich die FuBball-Fieberkurve noch
entwickelt. Wenn ich doch den Anfall kriege, weils ich schon
das Gegenmittel: Ich kauf’ mir ein Ticket, am besten, wenn der
Club auf Schalke spielt — oder in Dortmund..




Festspiel-Passagen III:
Salzburg — Jeanne d’Arc oder
der Sieg im Scheitern

geschrieben von Werner HauBner | 21. Oktober 2013

Alexander Pereira - noch
Intendant der Salzburger
Festspiele. Foto: Luigi
Caputo

Ware das in diesem Jahr iiberprasente Verdi-Wagner-Thema die
einzige inhaltliche Leitlinie der Salzburger Festspiele 2013,
man konnte gelangweilt zur Tagesordnung iibergehen.

Aber Alexander Pereira hat die sommerlichen Festtage wieder
einmal mit einem fein gesponnenen Netz von Beziehungslinien
uberzogen: Die beiden zum Heiteren neigenden Meisterwerke der
Jubilare - ,Falstaff“ und ,Die Meistersinger von Nirnberg“
sind freilich programmatisch eher unspektakular, auch wenn
Pereira mit Stefan Herheim einen der profiliertesten
Opernregisseure der Gegenwart fur Wagner gewonnen hat.

Spannender ist da schon die Konzentration auf verschiedene
Aspekte der Geschichte der Jeanne d’Arc, einer Heiligen, die
wie selten zwischen groBer Politik und scheinbar naiver
Frommigkeit, pragmatischem Realismus und kuhner Vision steht.
Ein Fanal fur unerschitterlichen Glauben an Gott, an das
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Wunder in der Geschichte und an die eigene Berufung; ein
Beispiel, wie eine einfach Frau des spaten Mittelalters gegen
ihre Umwelt ihre Personlichkeit behauptet.

Jeanne d’Arc bietet Stoff fur viele Interpretationen. Pereira
hat drei ausgewahlt: Den Anfang machten Walter Braunfels’
.Szenen aus dem Leben der heiligen Johanna” und Friedrich
Schillers ,Jungfrau von Orleans”. Folgen wird noch Giuseppe
Verdis selten gespielte ,Giovanna d’'Arco”, eines der
geschmahten Werke der ,Galeerenjahre” des Komponisten, das
heute wieder starker in den Fokus ruckt.

Wagners Schatten wird iliberwunden

Walter Braunfels, 1882 im Jahr der Urauffuhrung des ,Parsifal”
geboren, gehort zu einer Generation, die darum ringen musste,
aus Wagners ubermachtigem Schatten herauszutreten. In seiner
Musik blitzen die Spuren seines Lehrers Ludwig Thuille auf —
etwa 1in den farbigen Blasersoli wund der subtilen
Orchesterbehandlung. Aber sie tragt auch Zuge des von ihm
verehrten Hans Pfitzner, so in der rezitativischen Prosa des
ersten Teils. Die Ruckgriffe auf Musik der Renaissance, die
archaisch anmutenden Anklange an Gregorianik und italienische
Monodie entsprechen teils dem Zeitgeist — man mag an Igor
Strawinsky oder Ottorino Respighi erinnert sein —, sind aber
eigenstandig entwickelt und wollen das Werk atmospharisch
verorten.
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Die
Felsenreitschule,
Aufflihrungsort von
Braunfels’ ,Jeanne
d'Arc“. Foto:
Silvia Lelli

Mit der Salzburger Auffuhrung — leider nur konzertant — wird
Walter Braunfels auch an diesem Ort die gerechte Beachtung
gezollt, die er langst verdient hat. Denn der von den
Nationalsozialisten zum Schweigen gebrachte Komponist gehodrte
zu den erfolgreichsten Protagonisten des musikalischen Lebens
in den zwanziger Jahren.

Mit seiner Oper ,Die Vodgel” hatte er 1920 den Grundstein
seiner Popularitat gelegt, war als Grundungsrektor der Kolner
Musikhochschule auch in der Ausbildung junger Leute eine
malBgebliche GroBe. Die Nazis enthoben den ,Halbjuden® 1933
seiner Amter, belegten ihn mit Berufsverbot. Konrad Adenauer
setzte den Verfemten schon im Oktober 1945 wieder auf der
fruheren Kolner Stelle ein, holte ihn vom Bodensee zuruck, wo
er im inneren Exil Werke fur die Schublade schuf — unter
anderem seine ,Jeanne d’'Arc“.

Bis zu seinem Tod 1954 schrieb Braunfels unermudlich weiter,
zuletzt ein ,Spiel von der Auferstehung des Herrn®. Danach hat



sich dichtes Vergessen zwischen ihn und das Jetzt gesenkt, das
erst seit etwa funfzehn Jahren aufreift. Braunfels’ Weg war in
der bundesrepublikanischen Nachkriegsgeschichte fatal
folgerichtig: Wie anderen Nazi-Opfern ist es ihm nicht
gelungen, an die Zeit vor 1933 anzuknupfen. Das Musikleben
bestimmten Leute wie Carl Orff oder Werner Egk, die nach den
alten Machthabern nun die junge Demokratie bedienten.

Nach 1950 — die braune Vergangenheit war mittlerweile auch fur
den offentlichen Dienst kein Hindernis mehr — hatten Musiker
wie Braunfels in den sich dogmatisch verhartenden Richtungen
der zeitgendssischen Musik ihren Ruf als gestrig und uberholt
weg. Und man vermied es allzu gerne, sich den Aufbruch ins
Neue durch die Erinnerung an Geschehenes vermiesen zu lassen.
Zudem durften Braunfels’ Konservatismus und seine Ablehnung
der musikalischen Avantgarde seine Isolation noch verstarkt
haben. Auch sein kunstlerisches Ethos — er wollte die
»Christliche Oper” vollenden — war wohl nicht geeignet, ihm
das Interesse der Nachwelt zu erhalten. Das andert sich nun,
und es 1ist zu wunschen, dass der erneuerte Blick auf Menschen
wie Walter Braunfels nachhaltig bliebe.

Manfred Honeck als kundiger Sachwalter von Braunfels‘ Musik

,Jeanne d’'Arc“ war schon als ,Wiederentdeckung des Jahres
2008“ bei ihrer szenischen Urauffdhrung an der Deutschen Oper
ein grandioser kunstlerischer Erfolg, nicht zuletzt, weil
Christoph Schlingensief ein Mysterienspiel in wuchernden
Bildern entwickelte. In Salzburg dirigierte Manfred Honeck —
wie bei der auf CD dokumentierten konzertanten Urauffuhrung
2001.



Manfred Honeck
(Musikalische
Leitung), Johan
Reuter (Gilles de
Rais). Foto: Silvia
Lelli

Nicht immer gelang es, dem ORF Radio-Symphonieorchester Wien
die Impulse fur einen konturenreichen Klang zu vermitteln: Im
ersten Teil standen die Klangkomplexe wie Blocke da; auch die
von einem ariosen Rezitativstil & la Pfitzner gepragten Szenen
waren atmospharisch eher beilaufig gestutzt. Das anderte sich
immer, wenn die vorziuglich einstudierten Chore (Bachchor
Salzburg, Chor und Kinderchor der Festspiele und des Theaters)
zum Einsatz kamen. Alois Glassner und Wolfgang GOtz haben, was
Chorklang und Pragnanz der Artikulation betrifft, ganze Arbeit
geleistet!

Mit der gesteigerten hymnischen Emphase des Finales des ersten
Teils war das Orchester dann bei Braunfels angekommen: Die
Musik zwischen vergeistigtem Oratorium und farbenfroher Oper
fordert illustrative Details, theatralische
Kommentierungsfreude, den Ton des Erhabenen wie des Burlesken
— so etwa im ,Zwischenspiel”, einer Solo-Szene des Herzogs von
La Trémouille, in der Ruben Drole eine komddiantische
Charakterisierungskunst zeigen konnte, wie wir sie etwa in



Liedern von Hugo Wolf oder Ludwig Thuille wiederfinden.

An Juliane Banse, Protagonistin der Aufnahme von 2009, einem
Mitschnitt der Urauffihrung 2001, sind die Jahre nicht spurlos
vorubergegangen: Das als engelsgleich geruhmte Timbre klingt
vor allem in der Hohe hohl, die Stutze bemiht. Aber Banse
wirft dafur ihre Erfahrung in die Waagschale: So gelingen ihr
die Szenen im Gefangnis, ihr selbstbewusster Auftritt vor dem
Gericht, ihre gereifte Ergebung in den Willen Gottes
eindrucklicher als der Aufbruch des optimistischen jungen
Madchens.

Fedora Wesseler bezeichnet im Programmheft den ,Schrei nach
Gewissheit” als ein zentrales Thema der Oper, das sich in der
Figur des Gilles de Rais manifestiert. Johan Reuter bringt fir
diese zweifelnde, zuletzt resignierende Figur eine markante
Stimme mit: Der Munchner Wotan — 2014 wieder zu erleben -
tragt reflektierende Momente (,HeiBt das, dass Nacht nun sein
soll..”) durch ein erlesenes Mezzoforte, gestaltet die
Entwicklung zum auf ein Wunder hoffenden Pessimisten, der im
Scheiterhaufen Johannas den Sieg Satans sieht.

Das diabolische Element des rechtsbeugenden Richters fuhrt
Michael Laurenz als Cauchon mit einem glanzend fokussierten
Charaktertenor ein: Gellend preist er sein ,System”, mit dem
er die Seelen in die Richtung hetzt, die er fur sein Urteil
braucht. Vor dem Hintergrund der Entstehungszeit der Oper mag
es nicht abwegig sein, an die giftigen Tiraden eines Roland
Freisler zu denken.

Eine grolBartige Szene hat auch Pavol Breslik als von
Selbstzweifeln geschuttelter Karl von Valois. Doch der
gefeierte Tenor vergibt die Chance, Uber strahlende Tone und
glanzvollen ,Squillo“ hinaus subtilere Nuancen der
Charakterisierung zu zeigen. ,Ein neuer Morgen, und immer noch
die gleiche Nacht” wirkt wie ein Vortrag aus den Noten, nicht
wie die tief empfundene seelische Verunsicherung eines Konigs,
die mit der grolBen Szene des Philipp in Verdis ,Don Carlo“



konkurrieren konnte.

Licht und Schatten gibt es in der Besetzung der Kklrzeren
Partien: Norbert Ernst gibt Colin, dem Jugendgefahrten
Jeannes, rhetorischen Pfiff, Tobias Kehrer kleidet die
mahnenden und die trauernden vaterlichen Worte des Jacobus von
Arc in einen schlanken, substanzvollen Bass. Martin Gantner
erweist sich als Ritter Baudricourt wieder einmal als
zuverlassiger, stets sinnig gestaltender Sanger; an seiner
Seite Wiebke Lehmkuhl mit feinem Ton als Lison.

Mit Siobhan Stagg und Sofiya Almazova gaben zwei Damen aus dem
»Young Singers Projekt” eine sympathische Kostprobe schoner
Stimme; fur Johannes Dunz (Herzog von Alencon) heit es noch,
an der Stutze zu arbeiten. Auch Thomas E. Bauer kann sich als
Erzbischof von Reims nicht freisingen. Und Brian Hymel stellt
mit ziemlich festgefahrenem Tenor und unfrei-knddeligem Timbre
die Frage des Heiligen Michael: ,Wer ist wie Gott?"“ — eine
Frage, die 1943, als Braunfels seine Oper vollendete, auf
unheimliche Weise aktuell gewesen ist. Dass sie heute, unter
ganz anderen Vorzeichen, nichts an Brisanz verloren hat, wird
der Beobachter der Zeitlaufte unschwer bestatigen kdnnen.

Informationen zu den Salzburger Festspielen:
http://www.salzburgerfestspiele.at

Eine Ara gepragt: Der
Dirigent Stefan Soltesz nimmt
Abschied von Essen

geschrieben von Werner Haullner | 21. Oktober 2013
Der Mann wirft einen priifenden Blick ins Parkett des Aalto-
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Theaters, dreht sich um, schaut scharf in die Runde. Ruhe.
Jeder Atemzug scheint kontrolliert. Spannung. Erwartung. Dann
ein kurzes Anspannen der Schultern, ein Schlag - und die
ersten dunklen Akkorde von Richard Strauss‘ ,Frau ohne
Schatten” fluten den Raum: transparent, untergriindig, mit
drauendem Nachdruck.

el

Stefan Soltesz. Foto:
Matthias Jung

Stefan Soltesz beim Dirigieren: Das war stets eine Studie
wert. Zu beobachten, wie er uUber den Rand seiner Brille
eisblaue Blicke wirft. Zu verfolgen, wie der Finger
hochschnellt, einem Sanger ,L,Achtung“ signalisiert, im
Abtauchen den Einsatz markiert. Mitzufiebern, wie er bald
hundert Frauen und Manner im Orchestergraben antreibt,
mitreiBt, befeuert. Oder wie er mit unendlicher Geduld eine
Innenspannung in der Musik aufbaut, einen schwerelosen Bogen
tragt, eine Entladung vorbereitet.

Wucht und Macht: Nur sehr dosiert setzt Soltesz diese Mittel
ein. Er weilR, dass sich die Riesengebarde, der massierte Klang
schnell abnutzen. Gerade bei Richard Strauss, der so viele
Dirigenten zu knalliger Koloristik verfuhrt, setzt Soltesz auf
Transparenz, auf Prazision, auf luftiges Acryl statt auf
fettes Ol. Er hat damit einen Trend gesetzt, den andere
inzwischen auch entdeckt haben. Ahnlich arbeitet er mit
Partituren Puccinis: ,Tosca“ oder ,La Boheme” sind bei ihm
Chefstlicke. Da gibt es keine hingeschmierte Kapellmeister-
Routine, keine zuckersufle Opulenz. ,Madama Butterfly” gewinnt



bei ihm emotionale Intensitat aus einem — fast mochte man es
SO0 nennen — emotionsgedrosselten Zugang: Sehr nah am
Notentext, mit allergrofBter Sorgfalt gelesen.

Auch der iippige Orchesterzauber liegt ihm

Auf diese Weise setzte Stefan Soltesz am Aalto-Theater auch
Vincenzo Bellinis , I Puritani® mit einer suggestiven Qualitat
um, die das schnell vergebene Pradikat ,einzigartig” wirklich
einmal verdient hat. Wer weill, wie hilf- und lieblos Bellini-
Opern abgewedelt werden, musste bei Soltesz ins Schwarmen
geraten: So prazis, nuanciert, gleichzeitig auf die kantable
Entwicklung geachtet und mitgeatmet sind die scheinbar
einfachen, in Wahrheit unendlich sensiblen Notenbilder des
sizilianischen Meisters selten in klingender Musik vollendet
worden. Soltesz kennt nicht nur die Noten — er kennt auch die
Tradition, wie sie zu lesen sind. So hat er die weiten,
schwermutigen Seelenlandschaften Bellinis erschlossen,

Na gut: Auch Soltesz will sich dem Glanzvollen, dem Uppigen,
der saftigen Entfaltung orchestralen Zaubers nicht entziehen.
Sonst wlurde er Strauss nicht so lieben — obwohl er nicht als
,Strauss-Dirigent” gelten will. In der ,Frau ohne Schatten”
ist er mit solchem Streben in seinem Element: Da klingen das
Leuchtende und das Fahle, die schwelgerischen Aufschwinge und
die harten Attacken, die sorgsam ausbalancierten Mischungen
und die aggressiven Tutti. In der Wiederaufnahme im Aalto-
Theater gibt es schon nach dem ersten Aufzug Bravi, nach dem
zweiten Begeisterung, nach dem dritten eine herzliche,
enthusiastische Ovation.



Szenenfoto aus der
Inszenierung von Strauss'
,Die Frau ohne Schatten” am
Aalto-Theater Essen. Foto:
Bernd Schmidt

Das Publikum in Essen liebt den Dirigenten, jubelt ihm zu,
bereitet ihm in diesen Tagen bei seinen Abschiedsvorstellungen
einen herzlichen, von Zuneigung und Hochachtung gepragten
Empfang. Ein Flug der Herzen. Aber auch eine Ovation, die in
der Stadt merkwlrdig wenig Widerhall findet: Die Frage nach
der Form von Soltesz‘ Abschied nach sechzehn Jahren Intendanz
in Essen, die Kabale um den Titel des ,Ehrendirigenten®”:
seltsame, hinter vorgehaltenen Handen gefiuhrte Debatten. Es
scheint zur Unkultur unserer Zeit zu gehoOoren, dass man
Menschen wie Soltesz nicht mehr mit grofzugiger, freier
Anerkennung verabschieden kann.

Vielleicht hat er es seinen Partner auch nicht einfach
gemacht: ,Mal will er, mal will er nicht”, seufzte Hans
Schippmann, Aufsichtsratsvorsitzender der Theater und
Philharmonie, in der WAZ. Soltesz selbst hat seinen Abschied
aus der machtvollen und in Deutschland seltenen Kombination
des Intendanten und Generalmusikdirektors gern mit feinem
Humor leichter dargestellt, als er ihm vielleicht fallt. Es
ist nicht einfach, nach sechzehn Jahren aullerst erfolgreicher
Arbeit in der letzten Saison den komplexen Betrieb
zusammenzuhalten und bis zum letzten Tag zu motivieren.

Kampferischer Theatermensch mit eindeutigen Positionen



Sicher: Soltesz war kein einfacher Chef, kein unkomplizierter
Partner. Seine Wutausbruche sind legendar. Dass seine Musiker
auf der Stuhlkante spielen, wenn er dirigiert, ist ein offenes
Geheimnis. Es gab heftige Worte, aber im Endeffekt war allen
klar: Ohne Soltesz' wunerbittliches und manchmal auch mit
harten Bandagen durchgesetztes Regiment ware die Qualitat
nicht moglich gewesen, die Essen uber Hauser vergleichbarer
GrolBe hinaushebt. Das hat dem Aalto-Theater beispielsweise
2008 das ehrenvolle Doppel des ,Opernhauses des Jahres” und
des ,0rchesters des Jahres“ eingebracht.

Und wer den Betrieb kennt — und der ,Theatermensch” Soltesz
kennt ihn wie kaum ein zweiter - weill, dass Koordination,
Minimierung von Reibungsverlusten, aber auch der Kampf an den
Fronten von Verstiegenheit oder Schlendrian aufreibend sind:
Ein ,netter Kerl” erreicht da wenig. Dass er vor der Politik
nicht kniff, muss man ihm hoch anrechnen. In der Debatte um
die katastrophale Finanzlage der Stadte und die notwendige
Haushaltskonsolidierung bezog er eindeutig Position. Was er in
einem offenen Brief vom 7. Januar 2010 in die Diskussion warf,
ist ein ebenso schlussiges wie notorisch nichtbeachtetes
Argument:

,Die Kultur wird .. zu einem Hauptverantwortlichen flur die
finanzielle Malaise der Kommunen gestempelt. Dass die Kultur
dies nicht ist, wissen Sie genau. Selbst bei volliger
Streichung der Kulturforderung ware eine
Haushaltskonsolidierung auch nicht ansatzweise erreicht. Die
Staatsausgaben fur Kultur in Deutschland betragen uber alle
Offentlichen Haushalte hinweg 0,8 Prozent der Etats. Ich
appelliere daher dringend an Sie, das Thema Kultur weit
hintanzustellen, wenn Sie Uber Haushaltssanierung diskutieren.

Als Stefan Soltesz mit der Spielzeit 1997/98 seinen Posten
antrat, war noch nicht klar, mit welchem hingebungsvollen
Einsatz er sich kunftig seinem Stammhaus widmen wurde. War er
doch bereits ein Dirigent mit weitreichendem Aktionsfeld und
hoher Reputation: von Hamburg bis Berlin, von Minchen bis



Amsterdam. Er brachte Leitungserfahrung mit, war 1in
Braunschweig Generalmusikdirektor wund 1in Antwerpen
Chefdirigent. In Wien steht er seit seinem Debut mit Rossinis
,Barbiere di Siviglia“ 1983 regelmaBig am Pult, leitet in der
kommenden Saison erneut den ,Barbiere” und Puccinis ,Tosca“.

Entrée und Abschied mit Richard Strauss

Fir Essen wahlte er sich als Entrée ein Strauss-Werk, das
nicht haufig gespielt und gerne gering geschatzt wird:
»Arabella“. Das Publikum ging mit, erinnert sich der Dirigent,
und so kam 1998 die ,Frau ohne Schatten” in der heute noch
tragfahigen Regie von Fred Berndt heraus. Soltesz setzte auf
Strauss: 1998, im 50. Todesjahr des Komponisten, folgte noch
die Raritat ,Daphne” in einer Inszenierung Peter Konwitschnys,
spater ,Elektra“, ,Ariadne”“, dann eine ehrgeizige ,Agyptische
Helena” und ,Der Rosenkavalier®. Mehr Strauss gab es nicht
einmal in Minchen oder Dresden — und irgendwie ist es schade,
dass ausgerechnet im Strauss-Jahr 2014 diese spezielle Essener
Tradition abbricht: das sensible Alterswerk ,Capriccio” oder
die Petitesse ,Intermezzo“, von Soltesz dirigiert, waren das
Schlagobers auf dieser feinen, reichen Tafel gewesen.

Der ,Parsifal” Joachim
Schloemers in Essen. Szene
aus dem ersten Aufzug im
Buhnenbild von Jens Kilian.
Foto: Thilo Beu



Soltesz ist ein Pragmatiker: Die grolRen Stiucke des gangigen
Repertoires gehoren fur ihn zu jedem publikumsfreundlichen
Spielplan: Mozart, Verdi, Puccini, Wagner. In Essen machte
sich Soltesz 2008 an seinen allerersten ,Ring“. Seine letzte
eigene Premiere war Wagners ,Parsifal”: musikalisch kronender,
szenisch verunglickter Schlussstein der Reihe der zehn Opern
des Bayreuther Kanon, die er im Lauf der Jahre in Essen
dirigiert hat. Ausgrabungen waren seine Sache nicht — auch
wenn er sich einen Meyerbeer durchaus auf der Aalto-Buhne
hatte vorstellen konnen.

Gelegentlich 1iell er sich auf Ausfllige ein: Verdis ,Luisa
Miller”, Umberto Giordanos ,Andrea Chenier”, Alexander
Borodins ,Furst Igor“ oder Handels ,Hercules” kamen unter
seiner Intendanz heraus — und vor kurzem zum Verdi-Jahr ,I
Masnadieri® nach Schillers ,Die Rauber”. Soltesz machte sich
auch fur Aribert Reimanns ,Lear” stark und erinnerte an Hans
Werner Henzes kluge Reflexion uber das Kinstlerdasein: ,Elegie
fur junge Liebende”. Dass er sich 2008 mit Christian Josts
,Die arabische Nacht“ abplagte, zeigte, wie undankbar der
Einsatz flr Zeitgenossisches sein kann.

Alles was ist, endet, sagt Erda im ,Rheingold”“. Das ist flr
sterbliche Menschen auch gut so. Mit dem Weggang von Stefan
Soltesz geht eine lange, stabile und kunstlerisch fruchtbare
Ara am Aalto-Theater zu Ende. Seine Nachfolger werden die
Akzente anders setzen. Die Zeiten, in denen eine starke
Personlichkeit Orchester und Ensemble pragte, sind wohl auf
absehbare Zeit vorbei. Gastdirigenten kommen, neue Regisseure,
andere Schwerpunkte im Spielplan. Soltesz’ Erbe ist eine
Herausforderung: Das hohe Niveau will gehalten sein. Die
Zuversicht ist grofs, dass es gelingt.

Als Dirigent wird Soltesz dem Essener Publikum erhalten
bleiben: Am 10. November leitet er die Wiederaufnahme von
,Tristan und Isolde”; weitere Vorstellungen der ,Zauberflote”,
des ,Fliegenden Hollander®, von ,La Traviata“, ,Ariadne auf
Naxos“ und ,Madama Butterfly“ sind geplant. Seine ,riesige
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Musizierlust” kann er wieder aullerhalb Essens ausleben — bei
Gastspielen, die er zugunsten seines Stammhauses stets
zurickgestellt hat. In der kommenden Saison steht er u.a. in
Wien, Budapest (,Der Rosenkavalier” und ,Elektra®“), Warschau
(,Lohengrin“) und Hamburg (,Arabella”“) am Pult.

Die letzten Vorstellungen: Strauss, Die Frau ohne Schatten, am
21. Juli (ausverkauft); Puccini, Tosca, am 14. Juli
(Restkarten); Mahler, Sinfonie Nr. 2, am 18. und 19. Juli 1in
der Philharmonie (ausverkauft).

GleiRende Raserei in Miilheim:
Daniil Trifonov kehrt zum
Klavier-Festival zuriuck

geschrieben von Werner Haullner | 21. Oktober 2013

Daniil Trifonov. Foto: KFR

Bei seinem Klavier-Festival-Debiit 2012 hat die Rhein-Ruhr-
Presse von Daniil Trifonov noch kaum Notiz genommen: Einer
jener Newcomer eben, die einmal hochgespiilt werden, kaum Luft
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holen koéonnen auf den Schaumkronen jungen Ruhms, und schon
wieder in den Wogen des Betriebs untergehen, die im selben
Moment das nachste Wundertalent aus dem Wellental heben.

Bei Trifonovs Ruckkehr in die Stadthalle Mulheim 2013 sieht
das Echo anders aus. Jetzt hat der 22jahrige einen Namen, eine
Fama. Trifonov, so scheint es, hat es geschafft, spielt im
Kreis der Pianisten mit, die ,man“ einfach kennen muss, will
man sich fir die Kunst auf Elfenbein und Ebenholz ernstlich
interessieren.

Was der russische Nachwuchskinstler im letzten Jahr in
Diusseldorf gezeigt hat, fuhrt er in Mulheim extrem gescharft
weiter: Wucht und Kraft des Zugriffs, eine gewaltige Pranke im
Bass, gleiflende Raserei uber alle Oktaven hinweg, schwer
atmende Grenzerkundung der physischen Leistungsfahigkeit. Er
hat sich die passenden Sticke dazu ausgesucht: Franz Liszt
zuallererst, mit vier ins Damonisch-Gewaltige uUbersteigerten
Transkriptionen von Schubert-Liedern und der h-Moll-Sonate,
und nach der Pause Sergej Rachmaninows Variationen nach
Chopins Opus 22, erganzt durch ,Rachmaniana“, eine selbst
komponierte Suite als Hommage an den grollen Komponisten und
Pianisten.

Ein veritables Virtuosenprogramm also, eines, das alle Krafte
fordert, intellektuell wie physisch. Bei einem vor Energie
berstenden jungen Mann wie Trifonov muss das zu standing
ovations fuhren. Sie brachen erwartungsgemall los. Aber der
Jubel Uber so viel Kraft, pianistische Bravour und
musikalische Chuzpe lieBB nicht vergessen, dass der Abend nach
einer Seite krangt: Es bestatigt zu eilfertig das Klischee des
Tastenlowen und fegt die Aspekte der Kunst Trifonovs zur
Seite, die 2012 in Dusseldorf zeigten, dass hier mehr als ein
extrem zupackender Hochleistungssportler a la russe am Fligel
sitzt.

Dabei war vor der Pause alles im Lot: In Schubert/Liszts
»Friuhlingsglaube” sinnt Trifonov dem 1lyrisch-kantablen



Aufschwingen nach, gibt der Melodie die weiche Farbe der
Entridckung mit. Die ,Forelle” gestaltet er mit rhythmisch
sinnigen Pointen nicht nur als flieBend-sangliches Legato,
sondern als ein sich bedrohlich verdichtendes, toddliches
Drama. Und den ,Erlkdénig“ treibt er schnaufend 1in
Extremkontraste: wildes Entsetzen in den Gewittern der
Oktavtriolen, fahles, trigerisches Dammerlicht in der matten
Beruhigung. Die letzten Akkorde sind groBes Liszt-Kino: So
schlagen die Tore des Lebens zu, wenn ein Leinwanddrama 1in
Vielfach-Surround-Sound zu Ende geht.

Derart vorbereitet, knupft die h-Moll-Sonate bedeutungsschwer
an den stickig-dunklen Klangen an. Trifonov macht schnell
klar, dass er dieses Paradestlick auch als solches darstellen
will. Fille und Uberwdltigung, krasse Extreme, eruptive
Ausbriche — aber kein Larm: Trifonovs Exaltationen sind
reflektiert, Kkeine instinktiven Brutalitaten einer
entfesselten Kraftprotzerei. Er versteht es, auch 1im
Fortissimo noch so abzutonen, dass die harmonische Kihnheit
nicht im schaumenden Gebrau der Klange unhdrbar wird. Er
versteht es, zuriuckzunehmen, die dynamische Wucht des
drangenden Verlaufs abzufedern. Und er lasst nicht vergessen,
wie suggestiv Liszts 1lyrische Selbstversenkung am Klavier
wirken kann.

Ware mit dieser brillant reflektierten Deutung der h-Moll-
Sonate der Abend zu Ende gewesen, er ware mit Recht grol8 zu
nennen gewesen. Doch Trifonov wollte noch eins draufsetzen und
drosch die Rachmaninow-Variationen in den horbar erschopften
Fligel der Mulheimer Stadthalle. Noch einmal ein Gewitter,
noch einmal Anspannung bis zum AuBersten — doch selbst der
starkste Reiz stumpft ab. Und so bestatigten die silbrig
hochfahrenden Arabesken, die drdhnenden Glockenschlage des
Basses und das Fingerfeuerwerk nur noch, was man in der Liszt-
Sonate bereits musikalisch eindricklicher erfahren hatte.

Daniil Trifonov kehrt in die Region zuruck mit einem
Klavierabend in der Philharmonie Koln am Mittwoch, 2. Oktober



2013. Auf dem Programm stehen Werke von Strawinsky, Ravel,
Schonberg und Schumann. Info:
http://www.koelner-philharmonie.de

Gestochene Klarheit: Nikolail
Tokarev beim Klavier-Festival
Ruhr in Miilheim

geschrieben von Werner Haullner | 21. Oktober 2013

Umn mal gleich die Kleiderfrage zu beantworten: Beim Klavier-
Festival Ruhr in Miilheim trat Nikolai Tokarev im schwarzen
Hemd iiber nur wenig hellerer Hose an den Fliigel. Keine
Nadelstreifen, keine Chucks, und beim gut gelaunten Signieren
nach dem Konzert ein eng anliegendes, helles Shirt.

Soweit die Nebensachlichkeiten, nun kann folgen, worum es
jenseits der Styling-Masche eigentlich gehen soll: Der
Pianist, mittlerweile dreiflig Jahre alt, setzte nicht (nur)
auf Glamour und die sichere Wirkung seines bravourdésen Spiels.
Sondern nahm sich mit Beethovens Opus 111 eine der heikelsten
Sonaten der Klavierliteratur vor. Problematisch nicht so sehr
durch technische Schwierigkeiten, sondern durch eine lange
Interpretations- und eine philosophisch uUberhohte
Rezeptionsgeschichte: Was wurde nicht alles in Beethovens
letzten Beitrag zur Gattung der Klaviersonate hineingedeutet!


http://www.koelner-philharmonie.de
https://www.revierpassagen.de/18851/gestochene-klarheit-nikolai-tokarev-beim-klavier-festival-ruhr-in-mulheim/20130712_0310
https://www.revierpassagen.de/18851/gestochene-klarheit-nikolai-tokarev-beim-klavier-festival-ruhr-in-mulheim/20130712_0310
https://www.revierpassagen.de/18851/gestochene-klarheit-nikolai-tokarev-beim-klavier-festival-ruhr-in-mulheim/20130712_0310

Milheim: Die
Stadthalle im Zeichen
des Klavier-Festivals
Ruhr. Foto: HauBner

Tokarev spielt — und das zeigt der priufende Blick in die Noten
— so nah wie moglich an Beethovens Text. In der ,Maestoso“-
Einleitung fordern die ersten Takte sogleich einen Wechsel
zwischen forte und piano, dazwischen einen heftig betonten
Triller (,sforzando”) wund eine rhythmisch pointierte
Pianissimo-Kette. Tokarev uberspielt nicht mit dem ,groBen“
Ton diese differenzierten Details, sondern versucht sie
einzuholen, pflegt dafur einen unvernebelten Anschlag, der
klar macht, warum er an den Konzertanfang Bachs e-Moll-Toccata
BWV 914 gesetzt hat: Die strukturelle Transparenz im Werk des
einzigartigen Kontrapunktikers ist auch der MaBstab fir den
Zugang zu Beethoven.

Man mag sagen, diese Lesart riucke das ,brio“ und das
,appassionato” des Allegros in den Hintergrund. Doch die
gestochene Klarheit, ein volltonender, farbrauchfreier Ton,
die bestechend dynamische Differenzierung und die
sinnstiftende Beachtung des ,ritenente”, einem leichten
Nachgeben des Tempos in Ubergangen 1&sst — im Gegenteil — die
dramatische Beredsamkeit dieses Satzes noch schlussiger, noch
unmittelbarer hervortreten.



Die Arietta beginnt Tokarev mit dem erhabenen Leuchten einer
tragischen Gluck-Arie; man ist geneigt, die Winkelmann’sche
Formel von der edlen Einfalt und stillen GroRe zu zitieren,
von der Beethovens Asthetik wohl nicht unberiihrt geblieben
ist. Tokarev betont weniger das Legato als das rhythmische
Glasperlenspiel, das er — mit Igor Strawinsky im Kopf und
Friedrich Gulda vor dem inneren Ohr? — bis zum Ragtime-
Rhythmus der dritten Variation radikalisiert: Befremdlich,
aber genau gelesen.

Am Ende, in fast unertraglich langen, brillant artikulierten
Trillern, stellt er Beethovens insistierende Energie noch
einmal ungeschutzt aus, bis er das Stuck pianissimo mit mattem
Sforzando-Aufbaumen verklingen 1lasst. Die Suche nach der
musikalischen Wahrheit, die Tokarev vor funf Jahren im
Eroffnungskonzert des Klavier-Festivals mit Schubert und Liszt
demonstriert hat, die auch seine CD-Aufnahmen mit wechselndem
Erfolg belegen, die fuhrt er nun mit Beethoven auf einem
faszinierenden individuellem Weg fort.

Nikolai Tokarev. Foto: Felix
Broede

Manuelles halt ihn dabei nicht auf, auch wenn zwei, drei Mini-
Blackouts die menschlichen Grenzen von Tokarevs viel



gepriesenem, uberlegenem Klavierspiel markieren. Wenn der
Virtuose in ihm erwacht, gibt es fir die gluhende Rasanz
seiner Hande, fiur den voluminOosen Klang seines Anschlags kein
Halten mehr. Das geeignete Material stammt, zum Leitmotiv des
Klavier-Festivals passend, von Jahres-Genius Richard Wagner.

Die ,Wagneriana”“ von Tokarevs Freund Alexander Rosenblatt
sind, glaubt man den Schott-Internetseiten, sogar eine
Urauffdhrung gewesen. Das gut viertelstlindige, vor
Klangopulenz schier berstende Stuck verarbeitet Themen von
Tannhauser uUber Tristan bis zum Fliegenden Hollander. Der
russische Komponist des Jahrgangs 1956 ruft manuelle
Reminiszenzen an die alte Virtuosenliteratur auf, bezieht sich
augenzwinkernd auf Liszts raffinierte Schaustlicke. Von der
schwarmerischen Arabeske bis zur unendlich zelebrierten
Chromatik sind Bezuge zur Salonmusik unuberhorbar. Das gibt
dem Stuck den ironischen Touch, der es vor der Banalitat
rettet. Wer vor Venusrausch und Geisterquinten im Salon keine
Scheu hat, wird mit Vergnugen folgen, wer daruber nicht froh
werden kann, entwickelt rasch Uberdruss.

Tokarev widmet sich dem Werk mit der Passion, mit der er 2006
schon Goldenblatts Paganini-Variationen beim Klavier-Festival
gespielt hat — nachzuhoren auf der CD des Jahrgangs. Die
symphonischen Episoden aus Wagners ,Ring“ von Sergej
Pavtschinski (1909 bis 1976) hatte Tokarev bei seinem Klavier-
Festival-Debut 2005 in Dusseldorf schon einmal vorgestellt.
Sie beweisen ein weiteres Mal, wie aussichtslos es ist, den
Zauber von Wagners Orchesterklang auf den Flugel reduzieren zu
mussen. Es webt und klingt nichts; das durre Geriust von
Wagners Motiven, Melodien und Materialbruchstiucken verbreitet
keinen Bann.
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Festspiel-Passagen I1:
Bachfest Leipzig lasst das
Leben Jesu 1n Musik erfahren

geschrieben von Werner HauBner | 21. Oktober 2013

Festivals schmiicken sich gerne mit einem Motto. Es soll
inhaltliche Reflexion signalisieren, aber die Programme ldsen
den Anspruch oft nicht ein. Solchen Etikettenschwindel hatte
das Bachfest Leipzig nicht im Sinn: ,Vita Christi“” zog sich
als inhaltliches Leitmotiv durch die 115 Veranstaltungen,
pragte explizit die grofen Oratorienkonzerte, gab einem Zyklus
von sechzehn Kantaten inhaltlich ein Geriist. Die Fiille der
Konzerte 1itt nicht an einem iibergestiilpten dramaturgischen
Konzept, driftete aber auch nicht in reine Beliebigkeit ab.

Streng schaut Carl
Seffners Bach-Denkmal
uber die Besucher der
Thomaskirche hinweg.
Beim Bachfest dreht
sich (fast) alles um
den Thomaskantor.
Foto: Haulner
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Schon die Eroffnung mit dem Thomanerchor unter Thomaskantor
Georg Christoph Biller setzte mit dem ersten Teil von Handels
.Messias” in der Bearbeitung Wolfgang Amadeus Mozarts ein
Zeichen: Es geht um biblische Lebensstationen Jesu — und mehr
noch um die theologisch-musikalische Reflexion, wie sie Handel
in seinem Oratorium beispielhaft durchfihrt. Strikt dem
protestantischen ,sola scriptura“-Prinzip verpflichtet, zeigt
uns der ,Messias”“ in der Auswahl der vertonten Bibelstellen,
wie die Evangelien den Erloser in einer Mischung von
Selbstzeugnissen, Zeugenberichten aus den Gemeinden und
Bezigen zu alteren Schriftstellen interpretierend erfahren und
erkennen.

Friedrich Schleiermacher verstand den ,Messias”“ als
,compendidse Verklindung des gesamten Christentums®. Einen
ahnlichen Stellenwert genielBt er auch im Programm des
Bachfestes: Der ,Messias” ist gleichsam das zusammenfassende
Praludium, das Prinzip, unter dem die Auffudhrungen der zehn
Tage gesehen werden sollen. Dass Thomasorganist Ulrich Bdhme
das Konzert mit ,Wachet auf, ruft uns die Stimme” (BWV 140)
adventlich einleitet, macht ebenfalls Sinn: Zur Begegnung mit
dem in unsere Welt kommenden Jesus bereit zu sein, ist eine
Haltung, die fur den Christen zu den Grundkonstanten seines
Lebens gehort.

So ist es — auch wenn sich Festbesucher und sogar
Pressekommentare mokierten - nicht wunpassend, das
Weihnachtsoratorium in den Programmverlauf einzubauen: Was
Trevor Pinnock, der Tenebrae Choir und das Gewandhausorchester
auf geruhmtem Niveau prasentierten, 1ist ja Kkeine
weihnachtliche Erbauungsmusik, zu der sie erst im blrgerlichen
Konzertbetrieb des 19. Jahrhunderts degenerierte. Sondern es
ist die musikalische Verkindigung eines Ereignisses, dessen
existenzielle Bedeutung mit einer jahreszeitlichen Verortung
nichts zu tun hat.

Dass das Minguet-Quartett kurz vorher in der Michaeliskirche
Joseph Haydns bewegende ,Sieben letzte Worte unseres Erlosers



am Kreuze” spielte, hat seinen tiefen Sinn: Auch Bach hat in
seinen sechs Kantaten zur Weihnachtszeit nicht nur formal auf
die Passionen Bezug genommen, sondern den heilsgeschichtlichen
Zusammenhang von Geburt und Sterben Jesu in textlichen und
musikalischen Verweisen deutlich gemacht.

Sorgfaltige Abstimmung der Programme

Wie sorgfaltig beim Bachfest die Programme mit dem Kontext der
»Vita Christi® abgestimmt waren, mag ein Beispiel
verdeutlichen: Eine Motette in der Thomaskirche war unter das
Thema ,Lobgesang des greisen Simeon auf Christi Geburt”
gestellt. Eroffnet hat sie eine Bearbeitung von Franz Liszt,
der ,Chor der jungeren Pilger” aus Wagners ,Tannhauser® fur
Orgel: Keine obligatorische Reverenz an den Sohn der Stadt
Leipzig, dessen 200. Geburtstag heuer gefeiert wird, sondern
ein inhaltlich motiviertes Praludium: Besingen die Pilger doch
,der Gnade Wunder Heil” und das Wunder, durch das sich der
Herr ,in nachtlich heil’ger Stund’‘“ kundgetan habe.

Das Wunder der Menschwerdung des Messias, das der
gottesflirchtige Simeon erkannt hat, ist dann Thema der
bekannten Motette Felix Mendelssohn-Bartholdys: ,Herr, nun
lassest Du Deinen Diener in Frieden fahren® (op. 69,1). Auch
Johann Sebastian Bach macht das ,Nunc dimittis“ zum Thema in
seiner Kantate zum Fest der Darstellung des Herrn von 1724,
,Erfreute Zeit im Neuen Bunde” (BWV 83): Der Bass zitiert den
Lobpreis Simeons wortlich im Psalmton.

Das Gebet der Elisabeth aus dem ,Tannhauser” schlagt wieder
den Bogen zu Richard Wagner, wahrend drei Satze des estnischen
Komponisten_Cyrillus Kreek auf Worte aus den Psalmen 84 und
104 und die Vertonung von ,Freu’ Dich sehr, o meine Seele”,
die geistliche Intention aufgreifen und vertiefen: die
Sehnsucht nach einem Leben in der Gegenwart Gottes, die auch
Elisabeth anspricht, wenn sie bittet, von dieser Erde in ,dein
selig Reich” genommen zu werden.



http://de.wikipedia.org/wiki/Cyrillus_Kreek

Bachfest 2013: John Eliot
Gardiner dirigierte Bachs
»Johannes-Passion” 1in der
Thomaskirche. Foto: Gert
Mothes

Dass sich der Lauf der ,Vita Christi® musikalisch mit
Auferstehung und Himmelfahrt schlieft, liegt auf der Hand. In
zwel Chor- und Orchesterkonzerten in der Nikolaikirche
erklangen ,Die Auferstehung und Himmelfahrt Jesu“ von Carl
Philipp Emanuel Bach und Oster- und Himmelfahrtsoratorium
Johann Sebastian Bachs. Das Werk des Bach-Sohns war einst hoch
geschatzt; Carl Philipp Emanuel selbst hielt seine drei
Hamburger Oratorien fur seine ,am starksten gearbeiteten
Stucke” und hoffte, sie wurden ihm auch nach seinem Ableben
noch Ehre bringen — eine Erwartung, die sich nicht erfullt
hat.

Warum dem so ist, lasst sich heute nur noch historisch
nachvollziehen, denn musikalisch hat der Hamburger Bach nicht
wenig zu bieten: ein festlich besetztes Orchester, drei
strahlende Triumph-Chdére, dankbare Arien, eine ,moderne“
Harmonik im Geiste der Empfindsamkeit und eine gesteigerte
melodische Expressivitat.

Mag sein, dass der Text Karl Wilhelm Ramlers der Nachwelt zu
beschreibend und zu wenig biblisch verortet erschien; mag
sein, dass den orthodoxen Bachianern der Stil des Sohnes zu
wenig streng vorkam: Dass die Hamburger Oratorien ein
Nischendasein im Repertoire der groflen Chore fuhren, ist kaum



mehr zu rechtfertigen. Vielleicht andert der 300. Geburtstags
Carl Philipp Emanuel Bachs 2014 etwas; der Bach-Sohn wird auch
im Zentrum des Bachfestes des nachsten Jahres stehen.

Facetten historisch informierter Auffiihrungspraxis

In Leipzig wird der Besucher mit der Vielfalt der aktuell
gultigen musikalischen Konzepte konfrontiert. Die letzten drei
groBen Chorkonzerte — das Fest schlieft mit der h-Moll-Messe —
zeigten in drei Facetten, wie heute ,historisch informierte”
Auffuhrungspraxis verstanden wird. Bei Hermann Max, dem
unglaublich rdhrigen Entdecker vieler unbekannter Oratorien-
Schatze, klingt Carl Philipp Emanuel Bachs Musik farbenreich,
kraftig akzentuiert und expressiv befeuert.

Aber sein Orchester ,Das kleine Konzert“ spielt in den
Streichern hohenbetont bis schrill und verzichtet allzu
demonstrativ auf Vibrato: ein Klangbild, das die meisten
Ensembles inzwischen wieder hinter sich gelassen haben — und
das nicht nur aus asthetischen Griunden. Ein natirlich
anschwellender, in sich gerundeter Ton klingt eben reicher und
differenzierter als die gezogen-glasernen, eng schwingenden
Tone, wie sie vor einigen Jahren als definitive Konsequenz aus
der Quellenlage zur Interpretation im 18. Jahrhundert in Mode
waren. Auch die Artikulation und die Sauberkeit schneller
Tonketten liefen zu winschen ubrig. Glanzvoll bewaltigten die
Horner und Trompeten ihre Aufgaben; auch die Holzblaser
erweiterten den Reichtum der Orchesterfarben mit frischem und
elegantem Spiel.

Hermann Max scheint auch Stimmen vorzuziehen, die sich in der
feintonigen, aber blasslich-weifen Welt des historisch
imaginierten 18. Jahrhunderts wohl fuhlen. Im flexiblen,
prazisen Chor der ,Rheinischen Kantorei® fuhrt dieser Ansatz
zu unschon gedruckten Sopran-Hohen, deren schneidende
Intonation langst nicht mehr als aufregender neuer Akzent
einer frischen Interpretation wahrgenommen werden, sondern als
das, was sie eigentlich sind: technisch unvollkommen.



Georg Poplutz formuliert schon in seiner Arie in Johann
Sebastian Bachs einleitender Kantate ,Halt im Gedachtnis Jesum
Christ“ (BWV 67) die Sehnsucht nach dem Erscheinen des Heils
in den Sturmen der Gegenwart mit einem quakigen, nicht
durchsetzungsfahigen Tenor, wie sie exemplarisch fur diese
Form der Auffihrungstradition steht. Matthias Viewegs Bass
konnte bei freierer Emission seine abwagend geformten Tone mit
reicherem Klang gestalten. Kopfig eingesperrt wirkt Veronika
Winters Sopran; die enge HOhe hat keinen Glanz und vermittelt
im schnellen Teil ihrer Arie (,Heil mir! Du steigst vom Grab
herauf”) nichts von der beabsichtigten gluhenden
Ergriffenheit.

Sir John Eliot Gardiner.
Foto: Gert Mothes

Von dieser Praxis verabschiedet hat sich John Eliot Gardiner,
der mit Monteverdi Choir und English Baroque Soloists ein
bejubeltes Konzert in der Nikolaikirche gab: Oster- und
Himmelfahrts-Oratorium Johann Sebastian Bachs sind 1langst
nicht so bekannt wie seine Passionen. Das mag an ihrer Form
liegen, an der Verwendung alterer, zu weltlichen Anlassen
komponierter Musik oder an der undramatischen Anlage, die eher
Glaubensgeheimissen nachsinnt als eine Geschichte
reflektierend erzahlt.

Gardiners Ensembles artikulieren rhythmisch bewusst, pointiert
und schwungvoll, meiden aber flach-glasige Adagio-TOne ebenso
wie ruppig-uberspitzte Attacken. Auch der Chor klingt lebendig



und frisch, betont die festlich-triumphierende Haltung dieser
von Freude und Heilsoptimismus durchzogenen Musik, in die sich
nur ein Hauch von Sehnsucht nach dem baldigen Wiederkommen des
in den Himmel aufgefahrenen Herrn mischt. FuUr diese sulien
Schmerzen bringt Meg Bragle einen angenehm timbrierten,
beweglichen Mezzo mit; Hannah Morrisons strahlende Sopranhdhen
werden allerdings immer wieder zu spitz. Nicholas Mulroy
(Tenor) und Peter Harvey (Bass) formulieren ohne Schwere,
geben dem Wort den Vorzug vor dem Klang.

Mit dem Freiburger Barockorchester und seinem Thomanerchor
gelingt Georg Christoph Biller am Ende des Bachfestes eine
eindrucksvolle h-Moll-Messe als ,Essenz der Vita Christi®. Ein
sinnvoller Schlusspunkt, will doch die Messliturgie den
glaubigen Mitfeiernden — unter anderem — in den Nachvollzug
des Lebens Jesu rituell einbinden und ihm ihre existenzielle
Bedeutung erschlieBen. Rhythmisch sicher, in den Details
prazis, im Klang frisch und abgerundet singen die Thomaner,
Christoph Biller halt anfangs das Metrum ein wenig zu streng
fest, lasst dann im ,Credo” mehr Freiheit, modelliert
dramatische Momente heraus — etwa die Melancholie des
»Crucifixus” gegen den eruptiven Glanz der
Auferstehungsbotschaft. Der Thomaskantor findet einen
passenden Mittelweg zwischen den Extremen eines historischen
Rigorismus und einer geschichtsvergessenen Selbstgenugsamkeit
und bestatigt damit eindrucksvoll, dass die Jahrhunderte alte
Leipziger Tradition bis heute kiunstlerisch fruchtbar geblieben
ist.

Entdecker ohne Alluren: Marc-
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André Hamelin erhielt den
Preis des Klavier-Festivals
Ruhr

geschrieben von Werner HauBner | 21. Oktober 2013

Was ist an Klavier-Legenden eigentlich legendar? Sind es die
Anekdoten iiber Marotten und Grillen? Die genialische Aura oder
eine an Hexerei grenzende Virtuositat? Ihre geheimnisvoll-
damonische Ausstrahlung? Marc-André Hamelin, der Preistrager
des Klavier-Festivals Ruhr 2013, ist so besehen alles andere
als eine Klavier-Legende. Ein Super-Virtuose ohne Frack und
Faxen, so beschreibt ihn Wolfram Goertz in seiner Laudatio im
Programmheft; einer, der am Fligel aussieht wie ein
Briefmarkensammler.

Marc-André Hamelin. Foto:
Fran Kaufman

Das ist durchaus positiv gemeint: Der kanadische Pianist, der
seit 1997 regelmalig beim Klavier-Festival zu Gast 1ist,
braucht weder Alluren noch Aura. Inszenierung ist ihm fremd.
Er gibt weder den glamourdsen Sunnyboy wie Lang Lang noch das
schnaufende Emotionsbundel wie gerade eben erst Daniil
Trifonov. Marc-André Hamelin ist sympathisch unauffallig -
auBer, er spielt gerade Klavier. Dann bleibt dem Zuhoérer
bisweilen der Atem weg.
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So ganz ohne Legende scheint es freilich nicht zu gehen. Auf
eine davon spielt auch Goertz an: Wenn Hamelin die schwersten
Hirden der Klavierliteratur scheinbar spielerisch leicht
uberfliegt, als misse er seinen FuB nie auf die Erde setzen,
klingt es so, als habe dieser Mann nie arbeiten mussen. Als
ubertrage ein geniales Hirn Kaskaden von Noten wie
selbstverstandlich an die Hande. Wenn Hamelin in der Essener
Philharmonie die komplexesten Verlaufe in Nikolaj Medtners e-
Moll-Sonate op. 25,2 mit zweli unabhangig agierenden Handen 1in
Uberschalltempo nicht nur mit klarer Kontur nachzeichnet,
sondern auch noch strukturell sinnvoll gliedernd darstellt,
tauchen die alten Begriffe der Hexenmeister-Legenden
unwillkurlich wieder an die Oberflache des Denkens.

Dort, an der Oberflache, sollten sie auch bleiben. Marc-André
Hamelin stellt im Interview unmissverstandlich klar: ,Ich ube
und arbeite genau so schwer wie andere.” Vielleicht, so
schrankt er ein, sei er fahig, Probleme schneller und
effizienter zu l106sen. Aber Geschichten wie die von C(Clara
Haskil, die im Zug die Noten gelesen und am Abend das Stuck
gespielt haben soll, die trafen fur ihn nicht zu.

Hamelin konnte es sich leicht machen, mit Rachmaninow,
Skrjabin, Prokofjew oder anderen virtuos-pianistischen
Schwergewichten das Publikum zum Rasen bringen. Warum tut er
es mit Nikolaj Medtner, den niemand kennt? Und riskiert damit,
dass der Saal eben nicht ganz so voll ist wie sonst, der
Beifall nicht ganz so enthusiasmiert losprasselt? Die Antwort
kommt ohne Zdgern und eindeutig: Weil er an Medtner glaubt,
und weil diese ,Nachtwind-Sonate” ein unentdecktes Meisterwerk
der Klavierliteratur ist.

Das Chaos unter dem Sturm

So einsichtsvoll wie Hamelin diese Sonate in Essen spielt,
glaubt man ihm aufs Wort: eine weitraumig konzipierte, schwer
durchschaubare Musik mit einem poetischen Programm, das von
,rasenden Klangen“ spricht, von der Sehnsucht nach dem



Grenzenlosen und von der Angst von den Sturmen, unter denen
das Chaos wallt. Wenn sich die Musik im Presto des zweiten
Satzes in Bruchstlucke auflost, ahnt man, wie poetische Idee
und formales Konzept der Musik korrespondieren konnten.

Marc-André Hamelin ist der
16. Preistrager des Klavier-
Festivals Ruhr. Intendant
Franz Xaver Ohnesorg
uberreicht das Symbol des
Preises, die Stahlplastik
,Diapason” des Dusseldorfer
Bildhauers Friederich
Werthmann. Foto: KFR/Wieler

Marc-André Hamelin unterscheidet sich von anderen Pianisten,
weil er die Literatur erschliefft, von der andere vielleicht
noch nicht einmal gehdrt haben. FOr ihn ist das kein
Selbstzweck. Er ist kein Klavier-Archivar, der Noten aus dem
Schlummer stiller Regale hebt, damit sie, einmal gehort,
wieder zur Ruhe gebettet werden. Wenn Hamelin ein Werk spielt
oder aufnimmt - seine Diskografie 1ist die wohl
vielgestaltigste aller Pianisten —, dann nicht, weil die Musik
rar ist, sondern weil er sie fur wertvoll halt.

In seiner Sammlung — er schatzt sie auf ein Volumen von 100
Umzugskartons — hortet er zahllose Noten: ,Ich glaube, ich
habe alles von Komponisten wie Karl Czerny oder Sigismund



Thalberg zu Hause.” Dennoch habe er stets ,die Fuhler
ausgefahren“ auf der Suche nach Unentdecktem. Und heute, so
erganzt Hamelin, sei es einfach, Unbekanntes zu finden: ,Wir
haben einen riesigen Fundus von Quellen.” Und zum Gluck auch
CD-Labels wie Hyperion, fur das Hamelin viele seiner
wiederentdeckten Schatze aufnehmen konnte: ,,Mit der CD konnen
wir dunkle Ecken des Repertoires erkunden.“

Auf das Explorer-Image will sich Hamelin jedoch nicht
festlegen lassen: Im Essener Konzert spielte er die f-Moll-
Sonate op.5 von Johannes Brahms — ein nicht ganz so bekanntes,
aber fruhreifes Werk des 20-jahrigen, das Robert Schumann zum
Schwarmen brachte. Klar ausgeformt stellt Hamelin das
thematische Material vor, hymnisch steigert er die formgebende
Figur aus dem Beginn des ersten Satzes, unendlich zartlich
entwickelt die Poesie des zweiten Satzes, gebrochen durch das
untergrundig drohende Piano der Basse. Das Erinnerungs- und
Verarbeitungs-Gewebe des Finalsatzes zeichnet er mit
entschiedenen Farbungen nach. Hamelins Sicht auf Brahms ist
uber die Jahre gereift: Die Sonate habe ihn schon als Teenager
fasziniert, erzahlt er.

Hamelins Plane: Von Feldman bis Busoni

Nicht erst in letzter Zeit richtet der in Montreal
aufgewachsene Franko-Kanadier seinen Blick auch auf das
gangige Repertoire. Seine Liszt- und Schumann-Aufnahmen haben
viel Lob erfahren; auch an Haydns Sonaten und Mozart geht er
nicht vorbei. Vor kurzem erst hat er eine CD mit Haydn-
Klavierkonzerten publiziert — und mit demselben Orchester (Les
Violons du Roy) und Dirigenten (Bernard Labadie) eine Woche
vor dem Essener Konzert Beethoven-Klavierkonzerte aufgenommen.

yHaydn ist ein wahres Kraftwerk”, schwarmt Hamelin, ,er druckt
sich einfach aus, seine Form wirkt unschuldig, aber er fihrt
an ungeahnte Orte und auf dem Weg geschehen oft unerwartete
Dinge.”“ Auch Mozart hat er sich vorgenommen: Auf einer Doppel-
CD will er demnachst eine Reihe seiner Sonaten aufnehmen:
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»Jedes Mal, wenn ich die Sonaten durchgehe, entdecke ich etwas
Neues.“ Die ,Sonata facile”, als Zugabe im Essener Konzert
gewahlt, lasst ahnen, wohin die Mozart-Reise mit Hamelin gehen
mag: leuchtender Ton, noble, kuhle Formung, pratentionslose
Klarheit.

Hamelin ware nicht er selbst, hatte er nicht auch wieder
Unbekanntes auf seiner Agenda: Glucklich sei er, dass Hyperion
zugestimmt habe, eine CD mit Morton Feldmans ,For Bunita
Marcus® von 1985 mit ihm zu produzieren. Dann plant er das
Klavierquintett von Leo Ornstein und dasjenige von
Schostakowitsch gemeinsam mit dem Takacs-Quartett
einzuspielen. Aufgenommen sind bereits ein Debussy-Programm
und Schumanns Kinder- und Waldszenen, zusammen mit
Klaviersticken von LeoS Janacek. Und voraussichtlich im
November erscheint ein Album mit drei Discs mit Spatwerken von
Ferruccio Busoni, darunter einige Ersteinspielungen.

Zu hoffen ist, dass auch das Werk einmal auf CD erscheinen
wird, das Hamelin im Auftrag des Klavier-Festivals Ruhr
komponiert hat: Die ,Barcarolle” im Zentrum des Essener
Konzertprogramms wollte Hamelin ausdricklich weder am Telefon
noch im Programmheft beschreiben. Frisch und unbeeinflusst
sollten die Zuhorer die Musik aufnehmen. Das atmospharisch
reizvolle Stuck lebt aus dem weiten klanglichen Ambitus von
anfangs fernen, dunklen Bass-Glockenschlagen und scheinbar
absichtslos aufquellenden silbrigen Arabesken und Kaskaden.

Das Ende wirkt wie eine Frage, vorbereitet durch einen
klanglichen Ruckzug in den Bass und einen langsamer werdenden
metrischen Puls. Die ,Barcarolle” bemuht sich nicht um
Avantgarde-0Originalitat. Und Hamelin hat sich technisch mit
seinem eigenen Werk sicher nicht unterfordert. Aber es ware zu
kurz gegriffen, das Stuck in die Reihe selbstverliebter
EntauBerungen komponierender Virtuosen einzureihen. Daflr hort
man schon im ersten Eindruck zu viel, was neugierig auf eine
Wiederbegegnung macht.



Akzent zum Verdi-Jahr: ,Die
Rauber” (,, I Masnadieri”) am
Aalto-Theater Essen

geschrieben von Werner HauBner | 21. Oktober 2013

Was bringt eigentlich so ein Jubilaum? Im Zweifelsfalle
nichts: Auf Richard Wagners 200. Geburtsjahr trifft das zu.
Und fiir Giuseppe Verdi, dessen 200. Geburtstag im Oktober
gerade medial préapariert wird, steht Ahnliches zu befiirchten.

Schreibtischtater: Szene aus
Verdis ,Masnadieri® am
Aalto-Theater Essen: Marcel
Rosca (Maximilian), Zurab
Zurabishvili (Karl), Liana
Aleksanyan (Amalia), Rainer
Maria RoOhr (Herrmann). Foto:
Thilo Beu

Verdi hat nicht einmal die hassliche Seite aufzuweisen, die
bei Wagner von einer aufgescheuchten Kultursociety nach
jahrzehntelanger seriodoser Forschung nun 1in hippeligem
Moralismus breit getreten wurde. Verdi war kein Antisemit,
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sein Lebenswandel sperrt sich der Mythenbildung und kein
Faschist hat ihn zum Inspirator erkoren.

Hatten sich wenigstens die Operntheater von seinem Guvre
inspirieren lassen, hatte das Jubeljahr den Blick weiten
konnen. Denn Verdi hat gut doppelt so viel komponiert als das
Dutzend Werke von ,Nabucco” bis ,Falstaff“, die des
Geburtstagsklamauks nicht bedurfen, um andauernd uberall
inszeniert zu werden. Doch bisher ist — auch mit Blick auf die
Spielzeit 2013/14 — von einem Aufbruch hin zu unvertrauten
Verdi-Ufern wenig zu spuren. Ein paar hochherzige Projekte
gibt es: Krefeld-Monchengladbach erdffnet die Spielzeit mit
,Stiffelio” — einer der am straflichsten missachteten Opern
Verdis. In Bielefeld wird es ,Giovanna d’Arco” in einer der
Urfassung angenaherten Rekonstruktion geben. Und Frankfurt
lenkt schon zum Ende dieser Spielzeit den Blick endlich einmal
wieder auf Verdis groBes franzosisches Experiment ,Les Vépres
Siciliennes” — 1in einer Inszenierung des Dortmunder
Intendanten Jens-Daniel Herzog.

Als einziges der grollen deutschen Opernhauser plant Hamburg
ein Projekt, das der Bedeutung Verdis angemessen ist. Wie als
Gegenpol zur ,Trilogia popolare” (Rigoletto, La Traviata, Il
Trovatore) stellt die Staatsoper im Oktober/November drei
verschollene Verdi-Opern auf die Buhne: , I Lombardi alla prima
crociata“, ,I due Foscari® und ,La Battaglia di Legnano” -
letzteres ein Werk, das bei seiner Urauffuhrung 1849 wegen
seiner politischen StoBrichtung flr Furore sorgte, aber kaum
mehr gegeben wird, in Deutschland wohl seit Kriegsende nicht
mehr.

Bei den selten gespielten Verdi-Opern mischt Essen mit

Aber das Aalto-Theater mischt diesmal vorne mit: Stefan
Soltesz hat seinem Hang, im Zweifelsfall zu Popularem zu
greifen, nicht nachgegeben und die Essener Erstauffihrung von
Verdis , I Masnadieri®“ — nach Friedrich Schillers ,Die Rauber”
— ermoglicht. 1847 uraufgefuhrt, gehOoren die italianisierten


http://www.staatsoper-hamburg.de/index.php

»Rauber” zu den problematischen Werken Verdis: Der Komponist
war seit ,Macbeth” dabei, neu aufgestollene Wege in seinem
Musiktheater zu erforschen, die er im ,Rigoletto” endgultig
stabilisiert hat.

In der Regie setzte der Intendant auf Bewahrtes und
beauftragte Dietrich Hilsdorf mit der Erarbeitung seiner
inzwischen neunzehnten Aalto-Inszenierung. Und wieder einmal
schwankt Hilsdorf zwischen einer bravourdés aus dem Stick
entwickelten Interpretation und seiner Lust an uberdrehten
szenischen Nadelstichen. Fiur ihn sind die ,Masnadieri”
zunachst eine Familiengeschichte: ,Familienbande” steht
zweideutig auf dem Gazevorhang, auf dem vor Beginn der Oper
schon ein dunkler teutscher Tann den Zuschauer ironisch in die
Irre flhrt.

Den konservativen Spruch von der Familie als ,Keimzelle der
Gesellschaft” nimmt er beim Wort: In der prunkvoll-kalten
Eleganz eines gigantischen Buros, gestaltet vom bewahrten
Johannes Leiacker, exponiert er die Konstellation mit genau
beobachteten Gangen und Gesten. Carlo Moor ist der Traumer,
der AulBenseiter, der nach Alternativen sucht; Francesco Moor,
hinkend und missgestaltet, der eilfertige, machtlusterne
Anpasser; Amalia das begehrte Objekt zwischen den Mannern, zu
der noch Arminio gehort, Kammerherr der Familie, in Essen
umgedeutet zum geduldeten Bastard des alten Moor. Dieser Graf
Massimiliano ist eher hilfloses Opfer der Intrige als ein
entschiedener Tater; Hilsdorf wird die Figur des alten Vaters
im Lauf des Stlck bis zum Zerrbild eines patriarchalistischen
Richter-Vaters und Gottes-Ersatzes demontieren.

So weit ist die Exposition bestechend erdacht. Aber mit den
Raubern kommt Hilsdorf nicht ins Reine, weil er im Rauber-Bild
des zweiten Akts die ,Kampfzone ausweitet” und das Stuck zur
Kritik des liberalen Kapitalismus umbiegt. Da klemmen Broker
und Borsianer vor Flatscreens, flimmern Zahlen und Grafiken,
tummeln sich offenbar russische 0Oligarchen, gegen die ein paar
bunte Pussy-Riot-Vermummte blank ziehen. Hilsdorf hat



versucht, die Szenen mit den Raubern auf zwei Ebenen
anzusiedeln — der von Alexander Eberle vorzuglich praparierte
Chor singt teilweise von oben oder aus den Zuschauerraum —,
aber es wird szenisch nicht klar, was die idealen Kopfgeburten
des Carlo Moor und die Bande enthemmter Kapitalistenknechte
auf der Blhne miteinander zu tun haben sollten.

Ende im Welt-Ekel: Verdis

,Masnadieri”, von Dietrich
Hilsdorf gedeutet. Foto:
Thilo Beu

Ab hier verliert die Inszenierung ihre Schlussigkeit, auch
wenn sich am Ende abzeichnet, dass Hilsdorf auch die
Geschichte von Menschen erzahlen will, die am Lebens-Ekel
zugrunde gehen. Der von Verdi dramaturgisch genial und
musikalisch zukunftsweisend vertonte Wahnsinn der ,Kanaille“
Francesco Moor wirkt aus sich heraus; der Schluss, als Carlo
Moor einer vollig im existenziellen Nichts gestrandeten Amalia
den Rest gibt, zeigt ihn als einen an der Welt verzweifelten
Gescheiterten, ahnlich wie Corrado in Verdis wenig spater
entstandener Byron-Oper ,Il Corsaro“. Fur diesen Aspekt offnet
Hilsdorf die Augen: In der Schaffensphase um 1847/48 kreiert
Verdi Anti-Helden, gekennzeichnet von einer schwarzen Negation
jeglichen Sinns und einer damonischen Hybris: Macbeth gehort
hierher, die Gebruder Moor, der Korsar. Ein Nachfolger tritt
uns erst wieder mit dem Jago in ,Otello” entgegen.

Verdis ,Galeerenjahre” gehen zu Ende



Ahnlich ausgefeilt wie die Regie mit der Szene geht der
Dirigent Srboljub Dini¢ mit Verdis Partitur um. Dini¢ will uns
horbar machen, dass Verdis ,Galeerenjahre“ zu Ende gehen, dass
er Uber die schlagkraftigen Cabaletten hinauswachst, dass
seine Instrumentation reicher und dramaturgisch uberlegter
wird. Dass Dini¢ den zindenden Schwung und die federnd
abspringende Attacke punktierter Rhythmen dampft, muss nicht
sein: Es ist gerade der Kontrast von innovativer Sprache und
uberkommenen ,Floskeln”, die den Reiz der ,Masnadieri”
ausmachen.

Das Orchester lasst spluren, wie es die ,hohe Schule” seines
Chefs verinnerlicht hat: delikate Phrasierungen, sorgsame
Balance, kultivierte Soli sorgen fur einen veredelten Verdi-
Klang. Das Sanger-Ensemble erreicht ein solides, gemessen an
Verdis Anforderungen aber nicht immer konsistentes Niveau —
was aber auch schon bei einer gefeierten ,Masnadieri”-
Produktion im Scala-Jubilaumsjahr 1978 in Mailand
festzustellen war. Vokal am Uberzeugendsten nahert sich Aris
Argiris seiner Partie des Francesco Moor: ein solide
gestutzter, klangschon timbrierter Bariton mit sicherer Hohe
und psychologisch charakterisierend eingesetzten Nuancen im
Klang.

Zurab Zurabishvili



(Karl), Liana
Aleksanyan
(Amalia). Foto:
Thilo Beu

Anders Zurab Zurabishvili als Carlo Moor: Der Tenor hat zwar
entspannte Tone im Zentrum, zwingt seiner Stimme aber die HOhe
formlich auf und kommt so zu larmoyanter Scharfe und oft nur
ungefahr treffender Intonation. Das Fach des Verdi-Tenors, das
einst Sanger wie Carlo Bergonzi ideal verkorperten, scheint
ausgestorben. Liana Aleksanyan bringt fur die Rolle der Amalia
— fir die ,Nachtigall” Jenny Lind geschaffen — die ndtige
Leichtigkeit und einen gut anspringenden, lyrisch-hellen Ton
mit. Auch ihre Mezzavoce kann sich horen lassen. Nur in der
Attacke gelangen ihr einzelne Tone nicht ausreichend
fokussiert — womoglich eine Frage der Tagesform.

Rainer Maria ROhr und René Aguilar als Arminio (Hermann) und
Roller konnen auf AugenhOhe mithalten; sie Uberzeugen auch als
Sing-Schauspieler in knappen, pragnanten Auftritten. Marcel
Rosca ist als alter Graf Massimiliano ein die Facetten
souveran beherrschender Gestalter. — Das Aalto-Theater hat mit
dieser ehrgeizigen Produktion einen markanten Akzent in der
deutschen Opern-Landschaft gesetzt und gezeigt, dass es sich
lohnt, Krafte fur den wenig bekannten Verdi zu mobilisieren.
Wenn der neue Intendant Hein Mulders im Herbst mit , Macbeth”
die Spielzeit eroffnen lasst, wird sich zeigen, wie beide
Werke in ihrem Ringen um dramatische Wahrheit und Innovation
miteinander verwandt sind.

Weitere Auffiihrungen am Aalto-Theater Essen: 20., 23. und 29.
Juni; 3., 5., 7., 10. und 20. Juli. Kartentelefon: (0201) 81
22 200. Infos im Internet:
http://www.aalto-musiktheater.de/premieren/die-raeuber.htm



Ein Europaer aus der
bayerischen Provinz: Johann
Simon Mayr Zum 250.
Geburtstag

geschrieben von Werner Haullner | 21. Oktober 2013

Venedig, Karneval 1794: Im neuen ,Teatro La Fenice” wird die
Oper ,Saffo” aufgefiihrt. Der Komponist ist ein ,,Zugereister*
aus Bayern, der sich durch einige Oratorien einen Namen
gemacht hat: Johann Simon Mayr. Die Oper hat Erfolg, der 30-
jahrige Maestro erhalt ein Jahr spater erneut einen
Opernauftrag: ,Lodoiska”“. In den kommenden Jahren sollte Mayr
eine der fiihrenden Gestalten nicht nur des venezianischen,
sondern des italienischen Opernlebens werden.

Giovanni Simone
Mayr. Bild: Archiv
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Haullner

Bis vor wenigen Jahren teilte dieser Komponist das Schicksal
vieler seiner Kollegen, die in der Ubergangszeit zwischen der
Barockoper etwa eines Johann Adolph Hasse und der neuen
Generation eines Gioacchino Rossini wirkten. Doch das Blatt
hat sich gewendet: In Mayrs Heimat Ingolstadt bemiuht sich seit
20 Jahren eine sehr aktive Johann-Simon-Mayr-Gesellschaft um
die Wiederentdeckung seines Guvres. An der Katholischen
Universitat Eichstatt-Ingolstadt wurde eine Forschungsstelle
eingerichtet. Symposien, Editionen, Dissertationen erschlielien
Werk, Person und Umfeld des Komponisten.

Der italienische Verlag Ricordi hat eine Ausgabe in Angriff
genommen, die Zug um Zug die bisher in Archiven schlummernden
Noten aus der Hand Mayrs kritisch ediert und der musikalischen
Offentlichkeit zuganglich macht. Die Folgen sind schon
spurbar: In den letzten Jahren sind wichtige Opern Simon Mayrs
auf die Buhne zuruckgekehrt, etwa ,Fedra“ in Braunschweig
(2007/08), ,Il Ritorno d’'Ulisse” in Regensburg (2009/10) und
Mayrs wohl beruhmteste Oper, ,Medea in Corinto“, in St. Gallen
und Manchen (2010). Zum 250. Geburtstag Mayrs am 14. Juni 2013
fuhrt das Muanchner Rundfunkorchester in Ingolstadt die Oper
»Ginevra di Scozia” in einem Festkonzert auf.

Von Mendorf nach Venedig

Am 14. Juni 1763 wird dem Schullehrer und Organisten Joseph
Mayr zu Mendorf, 25 Kilometer von Ingolstadt entfernt, ein
Sohn geboren. Johann Simon, so sein Name, macht gute
Fortschritte in der Musik. Im Kloster Weltenburg, wo er zur
Schule geht, rihmt der Abt sein virtuoses Klavierspiel. Mit
zehn Jahren erhalt der begabte Sanger einen Freiplatz am
Jesuitenkolleg in Ingolstadt, wechselt 1777 an die Bayerische
Landesuniversitat und beginnt, Theologie, Philosophie und Jura
zu studieren. Nebenher verdient er sich seinen Unterhalt als
Organist. Ohne theoretischen Unterricht genossen zu haben,
veroffentlicht er 1786 ,12 Lieder, beim Klavier zu singen®.



Ingolstadt ist damals ein Zentrum der ,Illuminaten”, einer
aufklarerischen Geheimgesellschaft. Mayr kommt mit der nach
Freiheit, Bildung und personlicher Vervollkommnung strebenden
Bewegung in Kontakt. In dem Freiherrn Thomas von Bassus findet
er einen Forderer, der ihn als Musiklehrer auf sein Schloss
Sandersdorf holt. Als der Illuminatenorden 1785 verboten wird,
muss Bassus fliehen. Mayr folgt ihm nach Poschiavo 1in
Graubunden — und will sich endgultig der Musik verschreiben.

Wohl ermutigt und finanziert von Bassus geht Mayr 1789 nach
Bergamo, lernt bei Carlo Lenzi, dem damaligen Kapellmeister
der Kirche Santa Maria Maggiore, studiert ab 1790 in Venedig.
Dort nimmt sich der renommierte Kapellmeister an San Marco,
Ferdinando Bertoni, ein stark an Gluck orientierter Musiker,
seiner an. Die Begegnung mit dem reichen Musikleben Venedigs
und die Bekanntschaft von Komponisten wie Peter von Winter und
Nicola Piccinni regen ihn an, sich der Oper zuzuwenden.

Der Bayer eignet sich schnell die Sprache und die Gewohnheiten
seiner zweiten Heimat Venedig an, heiratet 1796 in eine
venezianische Familie ein und andert seinen Namen in ,Giovanni
Simone”. In den nachsten Jahren geht er ganz im aufreibenden
Betrieb auf. Fir vier der Opernhauser Venedigs, zunehmend aber
auch fur Mailand, schreibt er komische und ernste Werke,
typische, sogenannte ,semiseria“-Opern, die Elemente der alten
,Seria“ mit solchen aus der Welt der ,Buffa“ verbinden.

Seine einaktigen Farcen sind im Karneval erfolgreich. Sein
Ruhm dringt mit der Buffa ,Che originali!“ (,Was fur
Originale”) uber Italien hinaus. Paris, Munchen und Lissabon
spielen das Werk, das die Marotten eines musikliebenden, aber
ungebildeten Dilettanten in feinsinniger Satire verspottet. In
Italien kann es sich bis 1830 auf den Spielplanen behaupten;
in einer Ausgrabung an der Hamburger Kammeroper ist es auch
jetzt wieder auBerst erfolgreich.

Der Ubergang zur modernen italienischen Oper



Mit der Oper ,Ginevra di Scozia“, die von Triest und Wien aus
1801 einen Siegeszug antritt, hat sich Mayr endgultig als
fuhrender Komponist der Zeit etabliert. ,Ginevra“, basierend
auf einem Epos aus Ludovico Ariostos ,0Orlando furioso”, wird
als MaBstabe setzend eingeschatzt. Die Oper auf ein Libretto
Gaetano Rossis markiert den Ubergang zum ,Melodramma® des 19.
Jahrhunderts. Ein Hinweis ist schon die Stoffwahl:
aufgegriffen wird der spater so beliebte Schauplatz
Schottland. Mayr und Rossi setzen nicht mehr auf die
Intrigenhandlung, sondern den wechselnden Kontrast der
Affekte. Lokalkolorit kommt ins Spiel; musikalische
Charakterstiucke kennzeichnen Personen und Schauplatze.
Instrumentierung und Orchesterbehandlung sind
richtungsweisend. Englischhorn und Harfe zum Beispiel werden
eingesetzt, um charakteristische Farben zu erzeugen.

Einer der Biographen Mayrs, Cristoforo Scotti, meinte 1903,
keiner von Mayrs Zeitgenossen habe so viel profitiert vom
dramatischen Realismus Glucks, der poetischen Melodie Italiens
und der Fertigkeit der Instrumentation der Deutschen. Friher
sah man besonders den Einfluss Glucks, Mozarts und Haydns auf
Mayr; heute sieht die Forschung eine wichtige Quelle in der
franzosischen Revolutionsoper, die Mayr in den bisweilen engen
und druckenden Grenzen der italienischen Tradition rezipiert
hat.

Neben antiquierten Elementen, wie langen, reflektierenden
Arien findet sich zum Beispiel in seiner ,Medea“ viel
Richtungsweisendes: die Verknlpfung der begleiteten Rezitative
mit Arien, Duetten und Choren, die avancierte
Orchesterbehandlung, der ausdifferenzierte Satz, die kuhne
Instrumentierung und eine fortschrittliche, im Dienste des
charakteristischen Ausdrucks stehende Harmonik. Die
Urauffihrung vor zweihundert Jahren, am 28. November 1813, in
Neapel sah Isabella Colbran, die spatere Frau Rossinis, als
Medea und den Tenor Manuel Garcia, der spater ein beridhmter
Gesanglehrer wurde, als Egeo. Als Hauptstuck der Oper gilt die



Szene im zweiten Akt, in der Medea die Gotter der Unterwelt
beschwort, ihr bei ihrer Rache zu helfen. Sie geht weit Uuber
die ,Ombra-Szenen” der Barockoper hinaus.

Als Mayr sich nach 1815 mehr und mehr aus der Opernszene
zuruckzog, dem neu aufstrahlenden Stern Gioacchino Rossini das
Feld uUberlassend, konnte der allgemein geschatzte,
liebenswurdige Mann auf 20 Jahre Erfolg und internationalen
Ruhm zuriuckschauen - aber, mehr noch: er hatte die
musikalische Entwicklung 1in Italien entscheidend
vorangebracht. Zu den groBen Verdiensten Mayrs gehort die
Entwicklung eines modernen, sprechenden Opernorchesters.

Gebildet, giitig, generos

Der Nachwelt blieb er vor allem als Padagoge in Erinnerung,
hatte er ja einen weltberuhmten Schiler, Gaetano Donizetti.
Dieser besuchte als mittelloser Knabe von 1806 bis 1815 die
von Mayr 1in Bergamo gegrundete ,Scuole caritatevoli di
musica“. Der gebildete und belesene Mann liel8 die Schiler
nicht nur unentgeltlich im Gesang unterrichten, sondern sorgte
fur Unterweisung in Musiktheorie, Orgel, Klavier, Violine,
dazu noch in Geschichte, Geographie, Mythologie und Poesie.
Der fromme Mayr, der ein ausgepragtes Mitleidsgefuhl hatte,
errichtete 1809 noch das ,Pio Istituto Musicale”, in dem
mittellose alte Musiker, Witwen und Waisen Aufnahme fanden.
FUr seine geruhmte Gute und Freundlichkeit spricht auch, dass
er Donizetti teils auf eigene Kosten nach Bologna schickte,
damit der Hochbegabte beim damals ersten Kompositionslehrer
Italiens Unterricht bekame.

Hatte der bescheidene Komponist, statt sich ab 1802 nur noch
seiner Kapellmeisterstelle an S. Maria Maggiore in Bergamo
verpflichtet zu fuhlen, die verlockenden Angebote aus Paris,
London oder Dresden angenommen — wer weils, wie sein Nachruhm
heute erklange. Die Fama seiner guten Werke ist mit denen, an
denen er sie getan hat, gestorben. Dass sein musikalischer
Nachruhm gering ist, dafur hat er selbst gesorgt: er hat sich



dagegen gewehrt, dass seine Partituren veroffentlicht widrden.

Dass sich uber Mayr dichtes Vergessen gesenkt hat, ist nicht
mit einer sowieso fragwiurdigen musikhistorischen Auslese zu
begriunden, in der das Bessere ein Feind des Guten sei. Iris
Winkler, wissenschaftliche Betreuerin der Simon-Mayr-
Forschungsstelle Ingolstadt, sieht in Mayr einen Komponisten
von europaischem Format: ,Mayr ist in einen europaischen
Kontext einzuordnen, nicht nur wegen seiner Herkunft und
seinem Lebensweg, sondern auch wegen seinen weit uUber die
Musik hinaus greifenden Interessen und seiner musikalischen
Sprache.“

Gluhende Eruptionen: Federico
Colli debiitiert beim Klavier-
Festival Ruhr in Dortmund

geschrieben von Werner Haullner | 21. Oktober 2013

Mit Federico Colli, dem Sieger der renommierten Leeds
International Piano Competition 2012, hat Italien nach
langerer Zeit wieder einmal einen jungen Pianisten im Rennen,
der alle Chancen hat, an die groBe Tradition von Arturo
Benedetti Michelangeli iiber Maurizio Pollini und den oft
unterschatzten Bruno Canino bis Andrea Lucchesini anzukniipfen.
Colli setzte sich — offenbar in einer knappen Entscheidung -
gegen den gleichaltrigen Schweizer Louis Schwizgebel durch,
der zumindest einen Teil der Kritiker auf seiner Seite hatte
und 2013/14 Stipendiat der Dortmunder Mozart-Gesellschaft sein
wird.
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Federico Colli.
Foto: Sirio
Serugetti

Dass die Hoffnungen auf Colli nicht eitler Public-Relations-
Hochglanzschaum sind, konnte der 25jahrige aus Brescia mit
seinem Debut beim Klavier-Festival Ruhr in Dortmund fulminant
beweisen. Beethovens ,Appassionata“ op. 57 ist in ihrer
sturmischen Unentwegtheit ein geeigneteres Stuck fiur einen
jungen Pianisten, sich vorzustellen, als die philosophische
Spatsonate Opus 111, die der Franzose_Ismael Margain im
Harenberg Center gespielt hatte.

Collis zupackender Art kommt Beethovens Allegro- und Presto-
Furor ideal entgegen: Sein Sinn fur scharfe Kontraste, fur
einen spriuhenden, entschiedenen Anschlag zielen auf
Leidenschaft. Seine atemberaubende Konsequenz im Arpeggio-
Spiel und seine Aufmerksamkeit fir wechselnde Beleuchtungen
erschopfen sich nicht im virtuosen Vorzeigen, sondern dienen
der strukturellen Klarung des Werks. Wenn Colli mit Wucht und
Kraft die dynamische Skala nach oben o6ffnet, ,meiBelt” er die
Akkorde nicht heraus, um glanzvoll zu demonstrieren, was er
.drauf” hat. Sondern er trifft mit ihnen die insistierende
Haltung, das Hineinsteigern 1in die Expression, die
»furchtbaren, wilden Ausbriche”, wie sie Willibald Nagel in
seiner Analyse beschrieben hat.
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Der Unterschied zur Kraftmeierei russischer Herkunft ist
evident: Colli geht es um Erklarung, nicht um Uberwdltigung.
Zwar 1ist sein Temperament kaum domestiziert, aber er findet
den richtigen Moment, um im Sinne der musikalischen Gliederung
die Eruption zu beruhigen. Das Magma der Klange wird nicht
mehr herausgeschleudert, sondern fliellt: gluhend zwar, aber
ruhig und gelassen.

Und dann kann Colli etwa den resignativen Beginn der Sonate
leicht und verhalten formulieren, auch zu Momenten
gesanglicher Intensitat finden. Im zweiten Satz verwechselt er
das ,con moto“ mit einem Entspannungs-Verbot: Der ruhigen
Melodik des Andante ware eine fliellend kantable Haltung besser
bekommen als Collis mechanistisches Beharren auf dem Rhythmus.
Aber man registriert die Absicht: Colli will den hymnischen
Frieden als gefahrdet erweisen. Die Figurationen sind keine
freundliche Dekoration eines frommen Gesangs, sondern das
Nachbeben des 1lodernden Querfeuers, das Beethoven seinem
thematischen Material im ersten Satz entgegengejagt hat. Der
dritte Satz bringt dann wieder kompromisslose Klarheit, kaltes
Feuer, traumhaft sichere Skalen.

Das feine Gespur fur Nuancen und Atmosphare, das die englische
Presse dem Sieger von Leeds bescheinigt, liell sich in Dortmund
in Schuberts vier Impromptus op. 142 (D 935) wiederentdecken.
Ein wenig Gelassenheit fehlt dem jungen Mann mit dem kecken
Halstuch in schillerndem Turkis noch, aber das Liedhafte
verzartelt er nicht, die Kontraste nivelliert er nicht. Colli
spielt einen klaren, rhythmisch pointierten, eher
intellektuell als emotional phrasierten Schubert: Elegant der
Walzer im B-Dur-Impromptus, beeindruckend die choralartige
Steigerung am Ende. Und keine Spur vom ,heiteren Capriccio® im
~Allegro scherzando“, dem Impromptus Nr. 4 in f-Moll. Sondern
zupackender Rhythmus, scharf umgrenzte Akkorde und wilder
Staccato-Schwung in der Coda — Beethoven lasst grulien.

Keine Frage, dass Colli der musikalischen Idee von Ferruccio
Busonis Transkription von Siegfrieds Trauermarsch aus Wagners



,Gotterdammerung” gewachsen 1ist. Und den manuellen
Herausforderungen von Maurice Ravels ,Gaspard de la nuit“
ebenso. Die glaserne Prasenz der ,0ndine”“, die rhythmische
Akkuratesse und die grellen Kontraste zwischen Gewalt und
Subtilitat in ,Scarbo” lassen keinen Zweifel: Von diesem
Pianisten wird man noch hdéren. Ende Juni nimmt er seine erste
Solo-CD auf, unter anderem mit der ,Appassionata®“ und
Mussorgskys ,Bilder einer Ausstellung”; im Herbst gastiert er
in Japan. Im Dezember spielt Colli in Wien Beethovens Zweites
Klavierkonzert und am 18. November 2013 debutiert er im
Herkulessaal in Munchen: Spatestens dann, so wage ich zu
prophezeien, wird die deutsche Musikszene von Federico Colli
nachhaltig Notiz nehmen.

Offene Wege der Jugend:
Ismael Margain beim Klavier-
Festival Ruhr in Dortmund

geschrieben von Werner Haullner | 21. Oktober 2013

Miissen junge Debiitanten immer gleich nach den Sternen greifen?
Missen sie sich mit den Gipfelwerken der Klavierliteratur
Vergleichen aussetzen, die wie eine gewaltige Last aus 100
Jahren dokumentierter Rezeptionsgeschichte auf ihnen lasten?

Ismael Margain, der 20-jahrige aus einem — wie das
Programmheft extra betont — mittelalterlichen Stadtchen in der
Dordogne, hat die Frage auf seine Weise beantwortet. Er
bestritt beim Klavier-Festival Ruhr in Dortmund in der Reihe
,Die Besten der Besten” sein Debut mit Beethovens Opus 111,
einem der Prufsteine der Klaviermusik und fur Generationen von
Pianisten eine lebenslange Herausforderung.
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Ismael Margain.
Foto: KFR/Caroline
Doutre

Nun ist es, nahert man sich einem solchen abgrundigen Werk,
kein Dogma, sich gleich auch der aufgenommenen und
geschriebenen Hinterlassenschaft der Kulturgeschichte stellen
zu mussen. Denn man darf legitimerweise fragen: Ist die c-
Moll-Sonate denn tatsachlich ein , Abschiedswerk“? Muss man
Beethovens Opus 32 so lesen, wie Thomas Mann in ,Doktor
Faustus” geraunt hat: als Schicksalswerk fir die Sonate als
Gattung, historischer Abschied einer Kunstform? Miussen wir in
den sich verlaufenden Trillern und Triolen Beethovens eigene
Todesahnung erlauschen? 0Oder gar das tragische Wehen des
Weltgeistes rauschen horen, der auf seinen dialektischen Wegen
etwas GroBes, Erhabenes ins Wirbeln der Geschichte entlasst?

Im Harenberg Center kommt ein junger Franzose, von deutscher
Grubelei offensichtlich nicht angekrankelt, und spielt tapfer
gegen den Deutungsballast an. Er senkt den Kopf nicht lastend
uber das Maestoso, sondern spielt es erhobenen Auges:
kraftvoll, mit uberlegten Akzenten im Bass und sonnigem Ton.
Er nimmt das Allegro ,con brio“, wie notiert, mit drangender
Energie und formaler Clarté, nicht angekrankelt von dunklem
Pathos und drauendem Abschiedsschmerz, sondern mit dem Streben
nach Aufwarts im Blick.



So halt Margain es auch mit dem zweiten Satz. Und in diesem
anscheinend harmonisch so unkompliziertem C-Dur uberholt dann
doch die gewichtige Philosophie den jugendlichen Sprinter.
Denn wie 1liebevoll er auch die Noten modelliert: Der
Variationensatz (sehr einfach und sanglich will ihn Beethoven
haben) erschopft sich zu schnell, wenn ein Pianist dem
sEinfachen” keine Tiefe mitgibt. Insofern 1ist Beethovens
Sonate — und da trifft sie sich gemeinerweise mit seinem
Konkurrenten Rossini — ein sehr ,modernes” Werk: In den Noten
steht wenig, in den Handen des Interpreten liegt viel. Um
diesen Satz mit Sinn zu erflillen, reicht Margains Zugang
nicht, sind seine Anschlagskultur und die Variabilitat seiner
Dynamik — um es technisch zu sagen — zu begrenzt. Es war
erfrischend zu erleben, wie unbefangen er sich Beethoven
genahert hat, aber bei diesem Impuls der Bewunderung
jugendlicher Unbekimmertheit bleibt es. Transzendierung -
wohin auch immer — findet nicht statt.

In Franz Liszts Bearbeitung des Schlussgesangs aus Wagners
»Tristan und Isolde” hinterlasst Ismael Margain den Eindruck,
noch keinen Liebestod gestorben zu sein. Er steuert zielsicher
den harmonischen Kulminationspunkt an, er kann steigern und
intensivieren, aber am Schluss lasst er nicht los: Das weite
Ausschwingen der sanglichen Linie, das Ersterben des Tons
bleibt zu irdisch, zu gewollt.

Mag sein, dass der dritte Preistrager des Pariser Concours
International Long Thibaud 2012 auch hier einen anderen Ansatz
verficht, als den der gangigen und beliebten Romantik des
suffig-schmerzlichen sich Vergessens. Seine Sicht auf Franz
Schubert scheint das nahezulegen: Denn die A-Dur-Sonate (D
664) spielt er ganz auf Klarheit, unbeschwerte Eleganz,
bewegliches Tempo ausgerichtet — ein Schubert mit den Augen
von Claude Debussy oder Darius Milhaud.

Man mochte diesen sachlich-unbeschwerten Blick nicht gleich
mit dem Adjektiv ,vordergrundig“ belegen. Aber wenn sich
Margain in Wiederholungen keinen Wechsel der Beleuchtung



erlaubt, wenn er die Basse absichtslos leicht und damit
bedeutungslos behandelt, muss man keinen ,Geist” einklagen, um
schon am ,Buchstaben“ Zweifel anzumelden. Und man entscheidet
sich dann doch fur eine reifere, bedeutsamere Interpretation,
ohne die lichtvolle Frische von Margains Spiel betriben zu
wollen. Wohin die offenen Wege der Jugend fuhren, muss sich
bei ihm noch zeigen.

Das Spektrum der Romantik:
Michaela Selinger singt
Lieder 1m Aalto-Foyer

geschrieben von Werner HauBner | 21. Oktober 2013

Michaela Selinger.
Foto: Ruth Ehrmann

Wien, Paris, Glyndebourne, Hamburg: Die Sangerin Michaela
Selinger hat sich in den letzten Jahren einen internationalen
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Ruf erarbeitet. Und kehrt dennoch immer wieder gerne nach
Essen zuriick, so zuletzt mit einer Liedmatinee ins Foyer des
Aalto-Theaters.

Sie beginnt mit einem raffinierten Bogenschlag: Sie nimmt mit
Hanns Eislers ,Erinnerung an Eichendorff und Schumann“ direkt
Bezug zum zweiten Teil ihres Konzerts, dem ,Liederkreis” op.
39 Robert Schumanns auf Texte von Joseph von Eichendorff.
Dazwischen fachert sie Aspekte der Liedkunst des 20.
Jahrhunderts auf: Romantik in der Sprache Claude Debussys,
Franz Schrekers, Gustav Mahlers. Und Neu-Romantik eines
Wieners, der unter dem Namen Albin Fries feine Miniaturen
komponiert, die in ihrer melodischen und harmonischen Sprache
sich gerade noch im Kontext der Moderne von Schreker und
Mahler behaupten.

Dem klug komponierten Programm entspricht eine klug gefuhrte
Stimme. In Essen am Aalto, seit 2010 ihr Stammhaus, hat sich
Michaela Selinger groBe Rollen ihres Fachs als lyrischer
Mezzosopran erarbeitet. In der nachsten Spielzeit kommen zwei
dazu: die Charlotte in Jules Massenets ,Werther” und eine neue
Handel-Partie in ,Ariodante”. Seit sie Fotos vom Aalto-Theater
gesehen hatte, war es ihr Wunsch, an diesem Haus zu arbeiten,
bekennt die Osterreicherin im Gesprach. Erstklassiges
Orchester, gute Arbeitsbedingungen, schdne Rollen: diese
Vorzige schatzt Michaela Selinger am Aalto. Vor allem auf die
Partie der Charlotte freut sie sich, nachdem sie sich bereits
als Mélisande in Claude Debussys Oper im franzosischen Fach
p,ausprobiert” hatte.



Das Aalto-Theater,
Stammhaus von
Michaela Selinger, an
das sie immer gerne
zuruckkehrt. Foto:
Werner HauBner

Das Lied steht fur die Sangerin ganz oben in der Wunschliste:
»Ich habe im Studium das Lied fur mich entdeckt. Das war lange
vor der Oper, denn ich komme vom Oratorium her. Fur mich ist
es ein Mittel des personlichen Ausdrucks. Eine intime Form, in
der ich Freiheit des Gestaltens bis ins Kleinste habe.” Auf
der Buhne sei das nicht moéglich; der Zuschauer wirde solche
Nuancen gar nicht wahrnehmen. ,Beim Singen eines Liedes kommt
es darauf an, ob ich schnell oder langsam atme, gerauschlos
oder laut. Alles kann dem Ausdruck dienen.” Diese Moglichkeit,
genau zu modellieren, fordert Michaela Selinger heraus. Und
sie sieht den Liedgesang als ,Stimmhygiene®: ,Wenn ich viel
Oper gesungen habe, merke ich, wie gut das Lied meiner Stimme
tut.”

Die beiden Eisler-Lieder — Selinger sang noch ,Die Heimat“ auf
einen Holderlin-Text — kdnnte man psychologisch als regressiv
bezeichnen: Trauer uber das Verlorene herrscht vor, das ,Ich“
traumt sich weg, will sich im Kinderland ausruhen, sehnt sich
danach, zum zweiten Mal ein Kind zu sein: Die deutsche



Romantik als Sehnsuchtsort in einer Zeit, in der die Blaue
Blume im Exil und auf hartem, blutgetranktem Boden vergeblich
zu blihen versuchte.

Exemplarisch zeigte sich schon in dieser Exposition, was die
Matinee kennzeichnen sollte: Der Wiener Pianist Clemens
Zeilinger erwies sich als Uberlegt-luberlegen gestaltender
Poet, die Sangerin als ein aufmerksamer, fur die Nuancen sich
aufhellender oder eintribender Emotionen hellwacher Kopf. Aber
deutlich wurde auch, dass Michaela Selinger technische Grenzen
hat, die das Spiel mit den Ausdruckswerten des Singens
limitieren.

~Pelléas et
Mélisande” in
Essen: Michaela
Selinger als
Mélisande und

Jacques Imbrailo
als Pelléas. Foto:
Hermann und
Clarchen Baus

Im Einzelnen: Schon bei Eisler fallen Perioden auf, die
verschwommen artikuliert sind, in denen die Konsonanten nicht



ausreichend gebildet werden. Geht es um erfullte Bogen, fehlt
dem Mezzosopran der sicher fundierte Kern und ein weitraumiger
Klang. Wenn Selinger uns einen 0den Strand vors innere Auge
fuhrt, wenn sie Tranen und fahle Resignation besingt, ist ihr
ganz leicht rauchiges, feingliedriges Timbre genau richtig.
Auch fir Claude Debussys ,Trois Chansons de Bilitis“ bringt
sie lyrische Clarté im Zentrum mit. ,Le Tombeau de Naiades”
kleidet sie zu den charakteristischen, hell-unwirklichen
Klangen des Klaviers in einen zuruckhaltend bleichen, tonarmen
Schimmer. Aber Schrekers und Mahlers grof8 angelegte, bluhende
Entwicklungen — mit herrlichen Pointen Zeilingers auf dem
Fligel — kann sie klanglich nicht entfalten; da bleibt
Selingers Mezzo begrenzt. Manchmal klingt auch die HoOhe
erzwungen, der Ton mit einer Spur zu viel gaumigem Klang.

So kann Michaela Selinger in Schumanns Zyklus vor allem in den
verhaltenen, traurigen, ironischen, auch spukhaften Momenten
uberzeugen, wahrend Visionares oder sehnsuchtsvoll Kantables
unerfidllt bleibt. Nochmals sei Clemens Zeilinger
hervorgehoben: Er durchlebt Schumanns Gefuhlskosmos mit einer
Vielfalt von Farben und Nuancen, mit einer gestalterischen
Souveranitat, die den Zuhorer staunend und ergriffen
zurucklasst. Freudiger Beifall im Foyer, in dem noch Stuhle
zugestellt werden mussten: So schlecht scheint es um das
Liedpublikum nicht bestellt zu sein. Und man zeigte, dass man
die Gattung und ihre jugendlich-sympathische Interpretin ins
Herz geschlossen hat.

Eklat in der Philharmonie:
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Krystian Zimerman unterbricht
Konzert wegen eines Handy-
Filmers

geschrieben von Werner HauBner | 21. Oktober 2013
Der Humor war abhandengekommen: Karol Szymanowskis Schlussfuge

in seinen ,Variationen h-Moll iiber ein polnisches Thema” op.10
will nicht hymnisch-ernst, sondern mit Augenzwinkern gespielt
werden. Aber Krystian Zimerman beschloss sein Konzert beim
Klavier-Festival Ruhr mit verargertem Furor.

Krystian Zimerman 1in der
Essener Philharmonie. Foto:
KFR/Wieler

Nach traumhaft gespielten Debussy-Préludes und der geistig
einzigartig durchdrungenen fis-Moll-Sonate des jungen Johannes
Brahms war es zum Eklat gekommen: Zu Beginn der Szymanowski-
Variationen hatte Zimerman offenbar aus den Augenwinkeln
registriert, dass ein ZuhoOorer auf der Empore mit einem
Smartphone filmte. Er richtete den Blick lange und
durchdringend nach oben und forderte dann: ,Wurden Sie bitte
aufhoren damit“. Der als sensibel und anspruchsvoll bekannte
Weltklasse-Pianist spielte noch einige Takte, brach aber dann
ab und verliell den Saal.

Im Publikum: Ratlosigkeit und Betroffenheit. Kaum jemand hatte
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den Handy-Filmer bemerkt. Nach etwa zwei Minuten kam Zimerman
zuruck und wandte sich direkt an das Publikum: Er
entschuldigte sich fur seine Nervositat und erklarte, keines
der Videos auf YouTube mit 1ihm sei 1legal. Viele
Plattenprojekte seien gescheitert, weil ihm die Produzenten
sagten: ,Entschuldigung, das ist schon auf YouTube“. Die
Vernichtung von Musik durch den Clip-Kanal sei enorm, fugte er
hinzu.

Zimerman spielte dann zwar weiter, aber Konzentration und
Atmosphare waren dahin. Szymanowskis Variationen Uber ein
Thema aus der Musik der Géralen, die in der Hohen Tatra in
Sudpolen um den Wintersport- und Kunstlerort Zakopane leben,
modellierte Zimerman tadellos aus: von der entschiedenen
Grandeur der Agitato-Bewegung Uber ein hinreiflend fliellendes
,dolcissimo” bis zu dem an Mussorgskys ,Bydlo“ erinnernden
riesigen Crescendo-Decrescendo-Bogen der ,Marcia funebre®.
Demonstrativ brandete der Beifall auf, doch Zimerman zogerte,
sich noch einmal sehen zu lassen, kam dann zwar noch drei Mal
auf das Podium, gab aber keine Zugabe mehr und sagte auch den
Empfang nach dem Konzert ab.

Der Zwischenfall hat ein Konzert gestort, das in seinem ersten
Teil zu den HOhepunkten des diesjahrigen Klavier-Festivals
gezahlt werden kann: Mit Debussy zeigte Zimerman seine
hochsensible Kunst der Balance, der Nuancen, des klaren,
lockeren, wie von selbst perlenden Spiels. Der Zauber seiner
leisen Tone ist unubertroffen: ,Pagodes” beginnt wie ein aus
dem Nichts aufkeimendes Naturgerausch; ,La Soirée dans
Grenade” versetzt den Zuhdrer im Geiste in einen spanischen
Abend, in dem wie von ferne Rhythmen und Melodien
heriberwehen.

Zimerman bindet in Brahms‘ fis-Moll-Sonate op. 2 die
disparaten Satze zusammen, 1in dem er die motivischen
Verbindungen enthullt. Er kennt die schwarmerischen Arpeggien
des Beginns dieser Clara Schumann gewidmeten Sonate; er
balanciert den noblen Ausdruck des zweiten Satzes mit feinsten



Anschlagsnuancen aus. Und wenn Zimerman im Scherzo im Bass das
bestimmende Motiv aus dem ersten Satz wiederentdeckt, nimmt er
den Zuhorer mit auf seinem Weg ins Innere dieser Musik.

In sechs Nummern aus dem ersten Heft von Claude Debussys
,Préludes” lasst er dann héren, was die Kritik beim Erscheinen
seiner legendaren Referenz-Aufnahme (1994) zu
Begeisterungssturmen hingerissen hat: ein naturlich, fast
spontan wirkender locker-heller Ton, bewusst betonter
Rhythmus, geistesgegenwartige Phrasierung, die sich nicht im
verliebten Verharren im klanglichen Impressionismus gefallt.
Die transzendenten Piano-Schattierungen in ,Des pas sur la
neige” und die dunkel glihenden Akkorde in ,La Cathédrale
engloutie” beweisen wieder einmal: Zimerman gehdrt zu den
fuhrenden Pianisten der heutigen Zeit; seiner Anschlagskunst
konnen nur wenige Andere auf Augenhohe begegnen.

Dass der Abend nun auf andere Weise als durch das glanzvolle
Finale der Szymanowski-Variationen unvergesslich bleibt, macht
traurig. Ob gedankenlos oder aus dreistem Vorsatz: Wer auch
immer da illegal mitgeschnitten hat, hatte besser daran getan,
das Kunst-Ereignis auf sich wirken zu lassen als krampfhaft zu
versuchen, den schonen Augenblick medial zu bannen — und damit
zu zerstoren.

Dem ,Meister” entkommt man
nicht: Klavierduo
Tal/Groethuysen wirdigt
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Wagner

geschrieben von Werner Haullner | 21. Oktober 2013
Sympathie-Bonus fiir das Klavierduo! Yaara Tal und Andreas
Groethuysen kamen zum Klavier-Festival mit einem Programm, das
genau auf das Thema dieses Jubilaumsjahres abgestimmt war.

Yaara Tal und Andreas
Groethuysen. Foto: Uwe Arens

In der Philharmonie Essen kombinierten sie Wagner, ubertragen
auf zwei Klaviere, mit Debussy, durchleuchteten damit berihmte
Ausschnitte aus Opern des ,Meisters”, stellten ihm die ganz
andere Musik Claude Debussys zur Seite. Der Franzose ist einer
der Vielen, die sich vom Sog der Wagner’schen Musik
freischwimmen mussten und doch dem Strudel nicht ganz
entkamen.

Die Transkriptionen fur zwei Klaviere sind mehrfach erhellend:
Da uberrascht eine Bearbeitung von ,Siegfrieds Tod“ und vom
Finale der ,Gotterdammerung”“ von Alfred Pringsheim, einem
Minchner Mathematikprofessor und flammendem Wagnerianer, mit
einer Professionalitat, die sich durchaus messen kann mit der
Fassung des ,Bacchanale” aus dem ,Tannhauser” aus der Hand des
renommierten franzdésischen Komponisten Paul Dukas.
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A A (e [
Die Philharmonie Essen: Das
Klavier-Festival Ruhr ist
haufiger Gast. Foto: Werner
Haullner

Die Faden, die sich zwischen Wagner und Debussy spinnen,
werden nicht so sehr in dessen Arrangement der ,Hollander“-
OQuverture deutlich, sondern eher, wenn Tal und Groethuysen
,Siegfrieds Tod”“ mit ,,En blanc et noir“ konfrontieren. Dann
ist zu horen, dass Debussy 1915 — mitten im Ersten Weltkrieg —
den Luther-Choral von Gott als der festen Burg zitiert und das
rhythmische Todespochen zu Beginn von Siegfrieds Trauermarsch
wortlich Ubernimmt. Schwarz und WeiS — Freund und Feind? Man
darf spekulieren. Yaara Tal hat sich nicht damit begnugt,
sondern das nicht eben haufig zu hdérende Klavierstick in einer
klugen Analyse als Reaktion auf den Krieg gedeutet: ,Schwarz”
und ,WeiR* sind hier tatsachlich nicht nur die Klaviertasten,
sondern die Gegner im Kampf.

Das ,Prélude a 1l’apres-midi d’'un faune” schlieBt sich der
musikalisch-erotischen Gischt des ,Tannhauser” reibungslos an:
Die lastend-laszive Atmosphare wirkt wie eine Antwort auf die
erschopfte Beruhigung am Ende von Wagners Bacchanale. Tal und
Groethuysen lassen spuren, wie selbstverstandlich sie sich
nach mehr als 25 Jahren gemeinsamen Spiels in minimalsten
Nuancen verstandigen konnen. Sie zeigen aber auch, wie
skelettiert Wagners Kompositionen wirken, nimmt man ihnen die
Magie des Orchesterklangs. Im suBen Pianissimo von Isoldes
Liebestod aus der bearbeitenden Feder Max Regers erstirbt ein



Konzert, das Freude gemacht hat: ein intelligentes Programm,
zwel uUberzeugende Solisten.

(Der Bericht erschien in ahnlicher Form in der WAZ Essen)

Zum Nachhoren: (CDs mit Yaara Tal und Andreas Groethuysen:

Richard Wagner, Piano Transcriptions for four hands, Sony
(1997)

Gotterdammerung, Transkriptionen von Wagners berihmtesten
Opern fur zwel Pianisten, Sony (2013), Preis der deutschen
Schallplattenkritik

Der Stoff des Verderbens:
»,Gas" beli den Ruhrfestspielen
Recklinghausen

geschrieben von Werner Haullner | 21. Oktober 2013
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»Aufbruch und Utopie”
— das Motto der
Ruhrfestspiele
Recklinghausen 2013.
Foto: Werner HauBner

»,Gas“! Der Titel hatte am Ende des Ersten Weltkriegs eine
alarmierende Brisanz. In den Endkampfen an festgefahrenen
Fronten wurde zum ersten Mal Giftgas eingesetzt. Die
europaische Zivilisation stand fassungslos vor den damonischen
Ergebnissen einer Entwicklung, die - wie wir heute erfassen -
das Ende des alten Europa bedeutete. Georg Kaiser, der
produktive Dramatiker seiner Epoche, hat seinem Sinnspiel um
Macht und Vernichtung, Utopie und Humanitat, Krieg und
Klassenkampf diesen Titel gegeben.

Gas ist in den zweli Teilen dieses Endzeitstucks mehr als ein
Energietrager, als ein Schmierstoff flur die gesamte technische
Zivilisation. Es ist der universale Stoff, der das Verderben
begleitet. Das ,Gas” Georg Kaisers hat einen metaphysischen
Geruch.

Aus der Ruckschau von fast einhundert Jahren bewundert man,
wie Kaiser mit damals aktuellen Ideen umgegangen ist, aber
auch, mit welchem Instinkt er die Ursachen der Katastrophe
analysierte, die in seinem Drama geschieht. Da fliegt eine
Fabrik in die Luft — ein Sinnbild fur Untergang uUberhaupt.

Vor der drohenden und nach der eingetretenen Katastrophe lasst
Kaiser seine Figuren agieren und argumentieren: den
Milliardarssohn mit seinen ideal-sozialen Ideen von der
Beteiligung der Arbeiter und dem Verzicht auf Eigentum (Andrej
Kaminski); den Ingenieur, der vergeblich vor den Gefahren der
sich unheimlich verselbstandigenden Technik warnt (Jan
Andreesen); den Offizier (Jonas Riemer) als Reprasentant einer
Kaste, die nur noch steril die Verhaltnisse stabilisiert. Dazu
die gesichtslosen schwarzen Vertreter des Kapitals. Und die
Tochter des Milliardarssohns (Joanna Kitzl), die den groRen,



den neuen Menschen gebaren will: Nietzsche 1lasst grulSen,
eingehullt in den sozialen Humanismus Georg Kaisers.

Jan Andreesen (Ingenieur)
und Andrej Kaminski
(Milliardarssohn) in Kaisers
,Gas". Foto: Reiner Kruse

Im zweiten Teil kann man ,Gas”“ fast visionare Qualitaten
zuschreiben: Der Krieg eint die von ,,oben” und die von ,unten”
im pragmatischen Ziel, den Staat zu erhalten, das Gas als
Treibstoff der Gesellschaft zu produzieren. Der GrolBingenieur
wird zum Fuhrer der Massen 1in eine neue Zeit: Triumph der
morallosen Technokraten, Sieg der scheinbaren Rationalitat der
Prozesse, die in den Untergang fuhren, besiegelt durch die
neueste Erfindung: Giftgas.

Hansgunther Heyme, Regie-Altmeister und von 1990 bis 2003
Kinstlerischer Leiter der Ruhrfestspiele, ist mit seiner
Inszenierung von Kaisers ,Gas“ — eine Koproduktion mit dem
Staatstheater Karlsruhe — nach Recklinghausen zuruckgekehrt.
Er hat noch bei Erwin Piscator gelernt, kennt also Zeitzeugen
der Epoche Kaisers.

Heyme zeigt sich sensibel gegeniber der Sprache: Kknapp,
manchmal stenografisch, dann wieder mit Pathos erfullt;
knallhart konkret, dann wieder enthoben, sinnbildhaft. Keine
leichte Kost, doch den Schauspielern gelingt es, den
anachronistischen Duktus der Satze und Satzfetzen, der



Stichworte und Ausrufe 1ins Heute zu transferieren. Im
Zeitalter des Fakal- und Fernsehsprechs bedeutet dies eine
Herausforderung, die auch den einen oder anderen im Publikum
ratlos macht.

Nahe zum Sinnspiel und zum Gleichnis

Heyme nahert sich in seinem Stil nicht so sehr dem
holzschnittartigen Expressionismus mit seinen Kkantigen
Verklrzungen. Er ruckt ,Gas” in die Nahe des Sinnspiels, fast
des Symboltheaters — eine Art zu spielen, die heute aus der
Zeit gefallen anmutet, aber gerade deshalb ihren Reiz hat:
nostalgische Erinnerung und anregender Kontrast zugleich. Das
Gleichnishafte des Stucks betont die Regie, wenn sie sein
formale Gerust, seinen symmetrischen Aufbau beachtet, etwa die
miteinander korrespondierenden Bilder mit den posierenden
Arbeitern im Zentrum der beiden Teile: Sie sprechen fur den
reduzierten Menschen, beschrankt auf einen produktiven Aspekt
seines Daseins.

Sebastian Hannak hat in das kleine Theater im Festspielhaus
eine geborstene Halle gebaut, mit auslaufenden Stahl-Galerien,
die sich wie die Arme eines ,U“ zum Zuschauerraum hin
ausstrecken. Dort klinken sich die Akteure mit
Sicherheitshaken in Fuhrungsschienen ein, als drohten sie,
jederzeit abzusturzen. Gerhard Meier leuchtet dieses Szenario
mit expressiven Wirkungen aus; Saskia Bladts Musik operiert
oft an der Grenze zum Gerauschhaften, nimmt sich zuruck, bis
sie kaum mehr horbar ist, schleicht sich so — etwa in Gestalt
eines Klarinettisten — in die Szene ein und wirkt
gespenstisch, verstdorend, unwirklich.

Das eigentlich Beklemmende an Kaisers ,Gas” ist, dass dieses
Schauspiel aus der Hoch-Zeit der Industrialisierung bis heute
seine Brisanz nicht verloren hat: Reduktion des Menschen und
der Gesellschaft auf die technisch-dkonomisch-politischen
Aspekte, Entfremdung und Selbstverlust, die geistige
Selbstverstummelung des Menschen und die Ohnmacht der humanen



Utopien sind geblieben. Die ,Menschen in Einheit und Fulle ..
entlassen aus Fron und Gewinn” lassen weiter auf sich warten.

Aktuelle Welt- und Zeitbeschreibungen

Mit seinem ambitionierten Programm zeigt Festspiel-Intendant
Frank Hoffmann, wie die Impulse aus der garend-spannenden Zeit
zwischen dem aufstrebenden deutschen Kaiserreich und dem
Absaufen der Republik in der braunen Flut bis heute aktuelle
Welt- und Zeitbeschreibungen bleiben. Das gilt fur’s grole
Schauspiel — von Ibsens ,Hedda Gabler®” bis Hauptmanns ,Rose
Bernd”, von Horvaths ,Geschichten aus dem Wienerwald” bis zu
Falladas Verzweiflungsrevue ,Kleiner Mann, was nun®, die 1in
der Regie von Michael Thalheimer ab 12. Juni die Serie
abschlielSt.

o e
Das ,EntertainTent”. Foto:
Ruhrfestspiele

Das gilt aber auch fur die anderen Spielstatten: Dass eine
Kunstgattung wie das Kabarett, dessen Blite mit dem Ende der
Zensur 1919 begann, im Programm ansprechend gewichtet wurde,
gibt den Festspielen eine passende Wurze und spannt den
unmittelbaren Draht zum Heute. Und auch Aspekte der
Unterhaltungskultur, die fur den Zeitgeist seit jeher
gescharfte Sensibilitat mitbringt, finden sich im erstmals
eingerichteten ,EntertainTent”: Schon ware gewesen, wenn die
zwischen bissiger Ironie, heiterer Resignation und zynischer
Harmlosigkeit changierenden Chansons, Songs und Schlager jener


http://www.revierpassagen.de/17598/nicht-ohne-meine-pistolen-hedda-gabler-bei-den-ruhrfestspielen/20130511_1629

Zeit zu Wort und Ton gekommen waren: Das Panorama dieser
spannenden Zeit ware noch kompletter beleuchtet worden.

Informationen und Spielplan: www.ruhrfestspiele.de

Die Liebe, ein sehnsichtiger
Wunsch: Das Hamburg Ballett
unter John Neumelier 1n Essen

geschrieben von Werner Haullner | 21. Oktober 2013

40 JAHRE

HAMBURG BALLETT
JOHN NEUMEIER

Logo: Hamburg Ballett

Das Licht verlischt, der Horizont gliitht blassblau auf.
Christoph Eschenbachs Charakterkopf und der Fliigel zeichnen
sich scharf konturiert vor dem Hintergrund ab - wie ein
Scherenschnitt des 19. Jahrhunderts. Eine Tanzerin tritt an
den Fliigel, ihr Kostiim ist einfach; reines WeiR.

Eschenbach beginnt zu spielen, leicht und vertraumt. Schumanns
,Kinderszenen” erdoffnen das Gastspiel des Hamburg Balletts in
der Essener Philharmonie. Es sind stille, in sich versunkene
Momente; die Tanzer bilden in flieBenden Ablaufen poetische
Bewegungs-Bilder.
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John Neumeier. Foto:
Steven Haberland

Eschenbachs Schumann-Interpretation, die er auch bei der
Premiere des Balletts 1974 spielte, war ein Grund fir die
Entstehung der Choreografie, bekennt John Neumeier in seinen
Lebenserinnerungen. Der Mann ist jetzt schon eine Legende:
dienstaltester Ballettdirektor der Welt, uber 140 eigene
Choreografien. Seit 1973 pragt Neumeier das Hamburg Ballett.
Im September 2013 feiert die Compagnie die 40-jahrige
Zusammenarbeit mit dem Amerikaner, der ihr ein
unverwechselbares Profil gegeben hat.

Eine Urauffiihrung fiir Essen

Pinktlich zum Jubilaum hat es die Philharmonie Essen
geschafft, Neumeiers Truppe zu einem Gastspiel an die Ruhr zu
bringen. Es gab auch ein Geburtstagsgeschenk: Damit ist nicht
die Torte gemeint, die Intendant Johannes Bultmann am Ende der
gefeierten Gala aufs Podium bringen 1liel8l. Sondern eine
Urauffdhrung: John Neumeier schuf unter dem Titel ,Um
Mitternacht” eine neue Arbeit zu den Ruckert-Liedern von
Gustav Mahler, die er 1976 schon einmal choreografiert hatte.
Vom , In Residence“-Kinstler Christoph Eschenbach mit feinsten
Nuancen begleitet, sang Matthias Goerne die ergreifend
resignativen Klagen Mahlers mit seinem dumpfen, gurgelnden



Timbre, prekarer Wortverstandlichkeit wund unklarer
Vokalisierung — stets ein neues Ratsel, warum dieser Bariton
zu den fuhrenden Liedsangern zahlen soll.

Edvin Revazov. Foto: Holger
Badekow

Neumeier deutet tragisches Scheitern von Liebessehnsucht,
Beziehungsnot und Einsamkeit eher an, als sie allzu erzahlend
auszubreiten. Wenn am Ende der grandiose Solist Edvin Revazov
sein Gesicht in die Hande einer der Welt enthobenen Frau in
gruner Gaze legt, sich die Farbe des Kleides als Licht uber
die Szene legt, wird die Entriuckung greifbar. In der ,realen”
Welt triumphiert derweil die Kalte: Anna Laudere sitzt trotzig
mit unbeteiligt gelangweiltem Blick da; Revazov legt seinen
Kopf auf ihre Knie: ,Liebe um Liebe”, wie sie das Lied ,Liebst
du um Schonheit” ertraumt, bleibt eine Vision.

Eschenbach folgt am Flugel Mahlers Anweisung, die Tempi
,aullerst langsam“ zu nehmen. Dass die Spannung halt, ist
seiner Kunst zu verdanken, die ToOone zusammenzubinden. Die
Tanzerinnen und Tanzer des Hamburg Balletts beherrschen die
konzentrierte Bewegung so virtuos, dass sie auch in der
rubatoverliebten Metrik stets mit Eschenbach zusammen auf
einen Punkt kommen.

Souverane Bewegungs-Kontrolle

Auch in den anderen Choreografien des Abends, fruhe Arbeiten
Neumeiers aus den siebziger Jahren, weckt die souverane



Kontrolle fliellender Ablaufe Bewunderung. Neumeier fordert
kaum einmal Tempo. Er lasst die Paare sensible, fast schon
skulpturenahnliche Figuren bilden: prazise Abstimmung und
dosierte Kraft sind bewundernswert. Beispielhaft sei der
Solist Alexandre Riabko genannt: In ,Vaslaw” von 1979, einer
Hommage an den Tanzer und Kinstler Vaslaw Nijinski mit Musik
Johann Sebastian Bachs, bildet er mit wunglaublicher
Korperspannung den ruhenden Gegensatz zu den ausgezirkelten
Figuren der Paare und der Solistin Patricia Tichy.

Mitgebracht hatte Neumeier auch das von ihm 2011 gegrundete
und betreute Bundesjugendballett. Begleitet von dem beherzt
zugreifenden jungen Pianisten Christopher Park tanzten drei
Paare Strawinskys ,Petruschka-Variationen®” (1976) mit Lust an
der rhythmischen Mechanik und kraftvoller Geschmeidigkeit.

Der Abend unter dem Titel ,Nirgends .. wird Welt sein als
innen” ist noch einmal zu sehen: am Samstag, 22. Juni, in
Hamburg.

(Der Beitrag ist 1in ahnlicher Form zuerst in der WAZ
erschienen).

Tiefe Gefuhle, brisante
Konflikte: Puccinis ,La
Fanciulla del West” an der
Oper Frankfurt

geschrieben von Werner HauBner | 21. Oktober 2013
Christof Loy bezieht mit seiner Inszenierung von Giacomo
Puccinis ,La Fanciulla del West“ an der Oper Frankfurt klar
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Position: , Ich finde es .. falsch, das Stiick zu aktualisieren®,
zitiert ihn das Programmheft. Falsch, weil die Naivitat der
Menschen auf der Bithne verloren gehen wiirde. Verzicht auf
Aktualisierung freilich heiBt fiir ihn nicht Verzicht auf
Stilisierung: Herbert Murauer baut keine Hollywood-Wildwest-
Kulisse. Sein Raum ist der von Loy so geliebten Kasten,
diesmal eng, niedrig, flach wie ein Bretterverschlag.

Eva-Maria Westbroek
ist die Minnie in
der Frankfurter
Inszenierung von

Puccinis »La
Fanciulla del
West“. Foto: Monika
Rittershaus

Nach drauBen fuhrt immer nur ein kleines, bedeutungsvolles
Fenster. Es lasst einen blendend hellen Schein in den Raum -
und in diesem Licht traumt Minnie, die Protagonistin: Von
einem Aufbruch ins Irgendwo? Vom Glanz einer wahren Liebe? Vom
inneren Licht der schmerzlich vermissten Bildung? Den Aufbruch
wird sie am Ende wagen — hinein in ein goldenes Leuchten
(Licht: Bernd Purkrabek), das sich auf den Gesichtern der
Goldgraber im Frankfurter Opern-Kalifornien widerspiegelt.



Loy erzdhlt in dieser Ubernahme von der Kéniglichen Oper
Stockholm — ursprunglich sollte Richard Jones diesen Puccini
inszenieren — nicht einen saftig-spannenden Western. Nur der
Schwarz-WeiB-Filmvorspann spielt an auf die goldene Zeit der
amerikanischen Filmindustrie, bedient den Primadonnen-Mythos,
der ja auch in der Oper eine Rolle spielt, evoziert die
Parallele zum Film, wenn handelnde Personen in Schwarz-WeifR
auf die Buhnenwand projiziert werden.

Immer wieder uUberhoht Loy die vermeintlich realistischen
Elemente der Erzahlung und der Buhne: Nicht nur das Fenster
ist mit seinem unwirklichen Lichteinfall eher eine Chiffre.
Wenn Murauer zwischen Minnies Garderobe und die Bar ,Polka“
eine Mauer zieht, und wenn der rasend verliebte Sheriff Jack
Rance an dieser Wand steht und spurt, er werde sie nie
uberwinden, wachst der Raum Uber sich selbst hinaus, wird zum
Gleichnisort tiefer Gefuhle und brisanter Konflikte.

Western-Helden und
Film-Primadonnen:
Christof Loy
zitiert die Mythen,
die hinter Puccinis
»Fanciulla del
West” stehen. Foto:



Monika Rittershaus

Dennoch erzahlt Loy vor allem: Er erzahlt eine Geschichte von
Melancholie, Heimweh, Einsamkeit; von Empathie und der Last
der Herkunft, von Schicksal, Gemeinheit und Edelmut. Manchmal
wirkt das etwas zu filmisch, macht es dem Zuschauer leicht,
sich in der Rolle des genieBenden Betrachters zuruckzulehnen.
Tilman Knabe hat das Konfliktpotenzial und die Tragodie in
seiner Mannheimer Inszenierung radikaler zugespitzt: Knabe
verlegt die Handlung in eine verlorene, heruntergekommene
Militarstation an der Grenze zu Mexiko, brutalisiert die
Konflikte zwischen den Goldgrabern, zeichnet Dick Johnson
nicht als den edlen Tenor-Ganoven, sondern changierend
zwischen Kriminellem und Widerstandskampfer.

Scharf beleuchtet Knabe den Agenten des Konzerns Wells Fargo,
Mr. Ashby, als Drahtzieher im Hintergrund, dessen Rolle die
naiven Goldgraber nicht durchschauen, bis das Militar
aufmarschiert — eine Lesart, die jene ausbeuterischen Zustande
kritisiert, welche die historische Folie des sonst so
malerisch empfundenen Western-Milieus sind. In Frankfurt ist
Alfred Reiter ein geschniegelter, aber sonst eher harmloser
Vertreter — was aber auch daran liegen konnte, dass die
nachstudierte Ubernahme aus Stockholm manches Profil nicht so
scharf wie ursprunglich gedacht umrissen hat.

In seiner ,Fanciulla“ — der ersten Inszenierung der Puccini-
Oper in Frankfurt seit 1958 — gleicht Loy die zuruckhaltende
konzeptionelle Zuspitzung aus, weil er seine Protagonisten
virtuos und sensibel fuhrt. Das gilt nicht nur fur die
resolute, warmherzige Minnie der Eva-Maria Westbroek mit ihrer
unbestimmten Lebenssehnsucht und ihrer tiefen Menschlichkeit,
die man ganz altmodisch als Nachstenliebe bezeichnen méchte.
Es gilt auch fur den Sheriff Jack Rance, den abgebrihten
Spieler, der unter seiner abgewiesenen Liebe zu Minnie wie ein
Hund leidet, aber auch berechnend, zuschnappend wie ein
scharfer Jager, sein kann.



Carlo Ventre als Dick Johnson ist letztendlich doch eher Tenor
als Darsteller — und nicht einmal ein besonders glanzvoller:
Sein Timbre ist stets von einem heiser-verbrauchten Beiklang
begleitet, seine Kraft ist eindimensional und fuhrt nicht zu
einem weit projizierten Stimmklang. Auch Ashley Hollands
Bassbariton ist fur den Sheriff nicht so optimal im Korper
verankert, dass er seinen Ton resonanzreich gestalten konnte —
so kommt sein psychologisch bewusstes, klug gestaltendes
Singen leider immer wieder an physische Grenzen.

Im Licht der Sehnsucht: Eva-
Maria Westbroek (Minnie) und
Carlo Ventre (Dick Johnson).
Foto Monika Rittershaus

Und Eva-Maria Westbroek, die oft gefeierte Dramatische, die
Sieglinde des Frankfurter ,Rings”, schafft es nicht, die Hohe
in die Linie einzubinden, muss vor allem forcieren, wenn sie
aus der Mittellage ins hohe Register aufsteigt. Dann wird der
Ton gequalt und prekar. Ihre warme, volle Mittellage dagegen
uberzeugt, steht ihr in allen gestalterischen Facetten zu
Gebot und fuhrt dazu, dass der zweite Akt — in dem das Keimen
der Liebe zu Dick Johnson und die entsetzliche Enttauschung
fesselnd entwickelt ist — ein atemberaubender Hohepunkt der
Frankfurter ,Fanciulla” wird.



Auch als Puccini-
Dirigent gefeiert:
Sebastian Weigle.
Foto: Monika
Rittershaus

Der Regisseur hat auch ein Auge auf die zahlreichen
Nebenrollen und die Individuen des Chores, den Matthias Kohler
musikalisch sicher prapariert hat. Dass Loy Elisabeth Hornungs
Wowkle — die indianische Bedienstete Minnies — allerdings zur
komischen Figur macht, will nicht mehr einleuchten, wenn man
in Mannheim Tilman Knabes an dieser Figur entwickelte Studie
uber den Rassismus der weillen Frau gesehen hat.

Rundweg begeisternd agiert in Frankfurt wieder einmal das
Orchester. Nun hat stellvertretender GMD Alois Seidlmeier in
Mannheim seinen Job wirklich ausgezeichnet gemacht, aber die
Vielfalt der Farben, die dynamische Finesse, den
impressionistischen Klangschmelz, aber auch die Pragnanz
rhythmischer und repetitiver Motive, die schon an Janacek
denken 1lassen, hat das Mannheimer Orchester nicht so
bezwingend umgesetzt wie seine Frankfurter Kollegen unter
Sebastian Weigle. Modern und klangsinnlich zugleich, emotional
und strukturiert: Weigles Blick auf Puccini Uberwindet alle
Vorurteile; lasst horen, wie der Komponist die Traditionen des
Belcanto und der Spatromantik transformiert in seine



unverwechselbare Klangsprache, die mehr als nur eine ferne
Ahnung von den Aufbrichen der Moderne in sich integriert. Auch
deshalb darf man der Frankfurter Oper wieder einmal fur einen
spannenden, erfullten Abend dankbar sein.

Festspiel-Passagen I:
Heilloses Spiel um Macht und
Liebe bei den Gottinger
Handel-Festspielen

geschrieben von Werner HauBner | 21. Oktober 2013

Gefangen: Yosemeh Adjei als
Siroe. Foto: Theodoro da
Silva

Irgendwann reicht es: Im dritten Akt klagt Siroe,
eingekerkerter Sohn des Konigs von Persien, die Gotter an.
Ungerecht sind sie: Der Redliche wird unterdriickt, der
Verrater erhoht. Und Siroe schlieBt sein verzweifeltes Arioso
mit der niederschmetternden Bilanz: Wenn Astraia — die Gottin
der Gerechtigkeit — die menschlichen Verdienste auf diese
Weise abwagt, dann regiert der Zufall, und Unschuld ist
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schlecht.

In Georg Friedrich Handels Oper ,Siroe, Re di Persia“, bringt
der Librettist Metastasio die Titelfigur in eine Lage, die dem
Dulder Hiob oder dem Gerechten biblischer Klagelieder
entspricht. Alles ist schief gegangen: Sein Vater Cosroe hat
den intriganten und speichelleckenden zweiten Sohn Medarse
seinem Erstgeborenen vorgezogen. Eine Kette unglucklicher
Zufalle hat Siroe ins Licht eines Verraters und Attentaters
geruckt. Er wird verfolgt von der heftigen Liebe einer Frau,
die ihm gleichgultig ist. Und seine wirkliche Geliebte Emira
trachtet seinem Vater nach dem Leben — aus Rache. Denn Cosroe
hat einst Emiras Vater nach einem Feldzug grausam
abgeschlachtet. Heillose Zustande.

Dass am Ende alles gut ausgeht, ist der Opernkonvention
geschuldet, und der Botschaft, die dem Publikum vermittelt
werden soll: Die Herrscher werden gewarnt, sich in ihrer
machtumflorten Einsamkeit vor Intrigen zu hiuten, die Stimme
der Natur zu missachten. Die Standhaften und Tugendhaften
tragen am Ende den Sieg davon. Mit Bestandigkeit erringe man
die Liebe, singt Emira am Ende, nachdem das Beispiel des
groBmitigen Siroe sie bewegt hat, ihren Hass zu begraben.

Doch derlei heroische Worte bemanteln nur, dass es in dieser
Welt nur darum geht, die eigenen Interessen um jeden Preis
durchzusetzen, sei es aus Verblendung (Cosroe),
aus unloschbarer Leidenschaft (Laodice), aus Machtgier
(Medarse), Auch die ,positiven” Figuren haben ihre dunklen
Flecken: Emira etwa, die sich als Mann tarnt, bei Hof
einschleicht, heuchlerisch das Vertrauen des alten Konigs
gewinnt, um ihn im richtigen Moment zu ermorden. Und selbst
Siroe ist keine Lichtgestalt: Auch er benutzt die Frauen im
Schachspiel der Macht.



Atmosphare. Foto: Werner
Haulner

Bei den Handel-Festspielen in GOttingen hat Immo Karaman die
heillosen Konstellationen in ein grandios durchleuchtetes
Kammerspiel gefasst. Der Regisseur lasst Uber dreieinhalb
Stunden lang kein Loch in der Spannung entstehen. Er hat weder
zu den Matzchen des Regietheaters gegriffen noch sich auf ein
dekoratives Morgenland eingelassen, wie die Geschichte aus der
persischen Fruhzeit und der ,Orient” als diesjahriges Thema
der Festspiele nahelegen konnten.

Bei ihm spielt das Drama in einer ungefahren Jetztzeit, wie
die Kostume von Okarina Peter signalisieren. Timo Dentlers
aufgerissene Villa auf der Buhne ist eine Chiffre fur den
ruindsen und verkommenen Rahmen der Gesellschaft: Die einst
noblen Raume, die sich um ein englisch anmutendes Treppenhaus
gruppieren, sind alle offen, doch der Bau auf einem drehbaren
Podest ist eine geschlossene Welt, aus der es kein Entkommen
gibt.

Der 1972 in Gelsenkirchen geborene Karaman ist ein sensibler
und aufmerksamer Menschengestalter. Das hat sich in seinen
bisherigen Regiearbeiten immer wieder gezeigt: in seinen
tiefschichtigen Britten-Opern an der Deutschen Oper am Rhein
(,Peter Grimes“, ,Billy Budd”), im gespenstischen Realismus
von ,The Turn of the Screw” in Leipzig und Dusseldorf, in ,La
Traviata” in Dortmund, seiner Gelsenkirchener ,Carmen” oder
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seiner Wiesbadener ,Aida”“. Handels 1lange Oper, mit
ausgedehnten Rezitativen und 25 Arien dramaturgisch belastet,
lasst er nie im Leerlauf kreisen, fullt die Zeit aber auch
nicht mit gezwungenem Handlungs-Beiwerk, das bei vielen
Regisseuren bedeutungsschwer daherkommt, um dann doch im Dekor
zu enden.

Karaman lasst seine Sanger die Raume besetzen, individuelle
Bihnenprasenz entwickeln. Er gibt ihnen Gange und Gesten, die
sparsam, aber bedeutungsvoll sind, stilisiert wie symbolische
Choreografien. Und die aus den Charakteren entwickelt statt
ihnen aufgesetzt sind. Die — oft allegorischen — Arien sind
bei ihm Momente der zeitenthobenen Reflexion, die rasend
schnell in den Kopfen der Menschen ablauft, wahrend sich ihre
Umgebung in Zeitlupe weiterbewegt. Zwischen den Gegnern und
den Liebenden, den Heuchlern und den Freunden spitzt Karaman
durch eine minutidse Personenfiuhrung die Situationen so zu,
dass der Zuschauer den Atem anhalt. Minimal-Regie mit
maximalem Ausdruck!

Die Sanger stellen sich auf dieses Konzept hochprofessionell
ein, lassen ihre schauspielerischen Qualitaten herauslocken.
Dass sie stimmlich ihren Partien, die fur die beruhmtesten
italienischen Sanger der 1720er-Jahre geschrieben sind,
bravourdos gewachsen sind, ist ein Plus der Auffihrung und hebt
sie uber so manche Gottinger Festspiel-Auffiuhrung der letzten
Jahre hinaus. Dabei werden weniger die virtuosen Kapazitaten
der Stimmen gefragt. Nur Aleksandra Zamojska als Laodice darf
die ,gelaufige Gurgel” demonstrieren. Sonst kommt es eher auf
emotionale Wahrheit, vielschichtige Expression, dynamische und
klangliche Farbung und die vokale Darstellung des inneren
Entwicklungsprozesses der Personen an: Fertigkeiten, die wohl
schon im 18. Jahrhundert von einem Weltklasse-Sanger erwartet
wurden — uber perfekte Rouladen, Intervallspriunge und
Spitzentdone hinaus.

So gestaltet Lisandro Abadie mit viel Fortune eine der
ergreifenden Vatergestalten der opera seria: Sein Cosroe hat
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Lear’sche Dimensionen, entwickelt sich vom selbstbewusst
energischen Vater-Herrscher zum gebrochen schlurfenden Greis,
der nur noch mit Tabletten uUberleben kann. Abadie beglaubigt
die Wandlung auch stimmlich mit seinem prasent gefihrten Bass.
Auch Yosemeh Adjei muss eine Entwicklung durchlaufen, die er
stimmlich Uberzeugend darstellt. Der athletisch gebaute
Counter drickt mit seiner Korpersprache aus, wie der Titelheld
Siroe absturzt: vom trainierenden Beau am Boxsack zum
geschundenen Gefangenen im Verlies unter der Treppe an einen
schweren HeizkOrper angekettet.

Ein Neurotiker der Macht:
Antonio Giovannini als
Medarse. Foto: Theodoro da
Silva

Sein Widerpart Medarse 1ist bei Antonio Giovannini ein
verschlagener Neurotiker, der ewige Zweite, der seine Chance
wittert. Seine schlanke, bewegliche Stimme mit einem
angenehmen, zwischen Sopran und Altus schwebenden Timbre,
klingt unforciert und ausgeglichen. Mit solchen Vorzugen ist
auch Anna Dennis als Emira ausgezeichnet: die glanzende
Artikulation und ihr locker fokussierter Sopran mit einer
reichen Farbpalette machen sie zur Ersten unter Gleichen im
Ensemble.

Arasse, die personifizierte Treue des Mannes in der zweiten
Reihe hinter den Herrschenden, wird von Ross Ramgobin mit
tragendem Bass gesungen. Dass ihm — im finalen Spiel um die



Krone — noch eine andere Rolle als (lachender?) Dritter
zwischen den rivalisierenden Sohnen zuwachsen konnte, deutet
Karaman an. ,Very British” durchzieht der Regisseur dieses
Finale mit feiner Ironie: Karaman lasst ein Hausmadchen Tee
und Torte servieren. Bettina Fritsche fullt die stumme
Tanzerinnen-Rolle — laut Programmheft ,das Volk“ — mit
unaufdringlicher Bravour, schon als sie wahrend der Ouvertulre
vor dem Spiegel ihr Aussehen priuft. Am Ende sitzt sie mit
einer Tasse Tee auf der Treppe, unbeeindruckt von den
Konflikten der Machtigen, die — wie die Schatten hinter einer
Glastlire andeuten — mit dem versOohnlichen Schlusschor wohl
nicht abgeschlossen sind.

Die Buhne Timo Dentlers:
aufgerissen und ausweglos
zugleich. Foto: Theodoro da
Silva

Dass sich der lange Abend nicht erschopfte, war nicht zuletzt
Verdienst des Festspielorchesters Gottingen. Handel hat
sparsam instrumentiert, bis auf Oboen und Fagotte keine Blaser
vorgesehen. Umso verdienstvoller ist, wie Laurence Cummings
mit seinen sorgfaltig artikulierenden und dynamisierenden
Musikern die Stimmungslagen der Musik realisiert: vom Pathos
zur Zartlichkeit, von tiefster Depression bis zum hoffartigen
Hohenflug von Zorn, Wut, Triumphgefuhl. Die schroffen Akzente
und heftigen Pointen mit dem Bogen gelingen den Streichern
meist ohne die ruppigen Unarten ,historisch informierter”
Wiedergabe. Dass mancher Bogen flach gehalten wurde, Crescendi



dinn blieben, gehaltene Akkorde mehr Substanz vertrigen, 1ist
diskussionswirdig.

,Siroe”, ein selten aufgefuhrtes Werk Handels, hat sich
musikalisch wie szenisch in Gottingen als ein packendes Stuck
Musiktheater erwiesen; trotz der Lange und einer fur heutige
Zuschauer sperrigen Dramaturgie emotional bewegend und
glaubwlrdig. Die Festspiele sind ihrem Sinn gerecht geworden:
Sie haben uns Handel nahe gebracht.

Treffsichere Musikalitat:
Joseph Moog debiitiert beim
Klavier-Festival Ruhr 1in
Moers

geschrieben von Werner Haullner | 21. Oktober 2013

Als ich Joseph Moog zum ersten Mal horte - er spielte als
l17jahriger Franz Liszts ,Totentanz“ - fiel mir die
treffsichere Musikalitat auf, die sich mit ausgereifter
Technik verband. Das war 2005 in Wiirzburg. Inzwischen ist Moog
25 Jahre alt, konzertiert auf wichtigen Podien, hat einige von
der Presse geriihmte CDs aufgenommen — und jetzt sein falliges
Debiit beim Klavier-Festival Ruhr gegeben. Und zwar mit einem
Programm, das dem Verdi-Wagner-Schwerpunkt dieses Jahres
Genuge tut, aber auch von der Lust an Ausgrabungen und
entlegenem Repertoire zeugt.
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Das Martinstift in Moers -
ein intimer Raum. Foto:
Werner Haulner

Wobei die Frage zu stellen ist, ob ausgerechnet der intime
Saal des Martinstifts in Moers ein geeigneter Ort gewesen ist.
Dort steht ein fur den Raum sowieso zu grofS dimensionierter
Steinway D. Bei der gebotenen Klangdramaturgie in den
virtuosen Konzertparaphrasen kommt die Akustik schnell an ihre
Grenzen. Bel aller Liebe zu der von vielen Pianisten
bevorzugten Flugelfabrik: Mir ware an dieser Stelle fur dieses
Programm ein Broadwood oder Erard willkommener gewesen.

Joseph Moog tat sein Bestes, um etwa Carl Tausigs hochvirtuose
Bearbeitung des Walklurenritts so zu zugeln, dass er im
klassizistischen Ambiente vor geschatzt 300 Zuhdrern noch
ertraglich blieb. Das war nur bedingt erfolgreich. Die
,Tristan“-Paraphrase von Moritz Moszkowski fordert die
fiebrigen Steigerungen des Originals, will die Erlosung des
Akkords aus drangendem Vorhalt und harmonischem ,Irrweg” mit
groBer Geste feiern. Aber statt Wagners Rausch spricht der
Raum, bildet den Hall zu direkt ab, lasst nicht zu, dass sich
Moog in die Ekstase freispielt, ohne die dieses Stuck ziemlich
flach gehalten wirkt.

Bei Haydn und Chopin, mit Grenzen auch 1in Debussys ,Images
oubliées” hort man, was in diesem Saal sinnigerweise zu
spielen ware. In Haydns D-Dur-Sonate Nr. 24 lassen sich die
Farbwechsel, mit denen der Pianist gliedert, wunderbar



verfolgen. Haydns stets geistvolles Spiel mit der
musikalischen Idee geht dem Horer klar ins Ohr. Der flotte,
trocken-entschiedene Ton Moogs liegt richtig, meidet papiernes
Stochern wie weichen romantischen Anflug. Nur im naher an ein
Andante gerucktes Adagio erlaubt er sich, empfindungsvoll zu
farben. Warum Moog allerdings Arabesken und Verzierungen
beschleunigt, ist nicht nachvollziehbar.

Auch Mozarts d-Moll-Fantasie KV 397 passt in den
Architekturrahmen. In den Beleuchtungswechseln, in den
Temponuancen spurt man, dass Moog gedankenvoll und konzeptuell
bewusst an das Werk herangeht, das so typisch nach ,einfachem”
Mozart klingt, aber hochst subtile Anforderungen stellt.

Joseph Moog. Foto:
Paul Marc Mitchell

Es offenbart jedoch ein Problem, das der junge Pianist auch in
den Opern-Paraphrasen noch nicht ganz bewaltigt hat: Moog
yatmet” nicht mit dem Metrum, gibt dem Puls der Musik zu wenig
Richtung. Das fuhrt in der ,Rigoletto“-Bearbeitung von Franz
Liszt zu einem seltsamen Hang zum Statischen: Moog schlagt die
kantigen Basse mit Bravour an, zeigt in gleiBenden Passagen
und in Silbervorhangen, gewebt aus schaumender Notengischt,
wie brillant er solche Herausforderungen meistert. Aber er



phrasiert nicht sanglich-gelassen genug: ,Bella figlia dell’
amore”, dieses unvergleichliche Quartett aus dem letzten Akt
des ,Rigoletto”, strebt nach dem vokalen Kulminationspunkt,
den Moog in der raffinierten, genau auf den Effekt berechneten
Liszt-Bearbeitung dynamisch nivelliert. War es der Raum oder
die Tagesform? Die ,Miserere”“-Paraphrase nach dem ,Trovatore”
und diejenige zu Verdis Fruhwerk ,Ernani“ gelingen
Uberzeugender: die eine als Studie uUber die expressiven
Moglichkeiten des Bassregisters, die andere als genialische
pianistische Veredelung von Verdis direkter Emotionalitat.

Noch einmal zeigen die Zugaben — Chopin, Brahms, Rachmaninow
—, was dem Saale besser frommt; vor allem Chopins op. 15/2
nimmt Moog mit eleganter Gelostheit. Man mOochte den jungen
Mann in grofBerem Rahmen wiederhdren. Er hat auf CD spannende
Entdeckungen vorgelegt — zum Beispiel Rubinsteins Viertes
Klavierkonzert -, so dass man gewissen Rundfunk-

Sinfonieorchestern gerne empfehlen wirde, solche Anregungen
mit diesem Pianisten umzusetzen statt Ather und Archiv mit der
nachsten Version von Tschaikowskys Erstem vollzustopfen.

Mehr zu Joseph Moog: http://www.josephmoog.de/

Rock als Religion: ,We will
rock you” im Colosseum Essen

geschrieben von Werner Haullner | 21. Oktober 2013

Die Kultur ist implodiert — und ,,Globalsoft” hat seine Chance
genutzt. Fiir einen Moment bekommt die Science-Fiction-
Geschichte, in die sich das Musical ,We will rock you“
kleidet, unheimliche Aktualitat: Da erklart in einer fernen
Zukunft ein Konzern jede ,handgemachte” Musik fiir ,, illegal”.
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Auf der Bluhne stehen Klone des hochgezuchteten
Einheitsgeschmacks und ,moven”“ mit automatenhaften Bewegungen.
Blonde Madels, smarte Jungs, der Quoten-Farbige. Dahinter
verpixelte Figlrchen aus irgendwelchen Teenie-Computerspielen.
Bunte Animation, unteres Ende der Primitivitats-Skala. Das ist
die Welt von ,Globalsoft”, wie sie sich im Essener Colosseum
prasentiert. Und fur einen Moment furchtet man sich vor dieser
Retorten-Welt, die gar nicht so ferne scheint wie in der Story
von Ben Elton.

Bunte, neue, heile Welt: So
stellen sich die letzten
selbstandig denkenden
Menschen auf Planet iPad
ihre Welt nicht vor. Foto:
Nilz Bohme

Das Stuck hat seit seiner Londoner Premiere im Mai 2002 einen
Siegeszug hinter sich, der — glaubt man den Statistiken im
Pressematerial — beispiellos ist. Dreizehn Millionen Besucher
weltweit, vier Millionen davon in Deutschland.

Vier Jahre lief ,We will rock you” in Koln, war in Berlin,
Basel, Wien, Zurich und Stuttgart zu sehen — und kommt nun bis
30. Juni nach Essen, lasst im Colosseum wieder einm