Blitz aus heiterem Himmel:
Der Papst tritt zuriick

geschrieben von Werner Haullner | 11. Februar 2013

Zuerst lag es nahe, an einen Faschingsscherz zu denken, als
gegen Mittag die Meldung verbreitet wurde: Der Papst tritt
zuriuck!

Inzwischen sind die Quellen abgesichert, die Ansprache von
Benedikt XVI. vor den Kardinalen heute, am Vormittag des
Rosenmontags, liegt im Wortlaut vor: ,Nachdem ich wiederholt
mein Gewissen vor Gott gepruft habe, bin ich zur Gewissheit
gelangt, dass meine Krafte infolge des vorgeriuckten Alters
nicht mehr geeignet sind, um 1in angemessener Weise den
Petrusdienst auszuuben.”“ Ab 28. Februar, 20 Uhr — so der Papst
— sei der Bischofssitz von Rom, der Stuhl des heiligen Petrus,
vakant.

Der Rucktritt kommt Uberraschend, wie ein ,Blitz aus heiterem
Himmel”, wie Kardinal Angelo Sodano kommentierte. Offenbar hat
sich der Papst schon langere Zeit mit dem Gedanken an einen
Rucktritt befasst, aber im Vatikan hochstens mit wenigen
Vertrauten dariber gesprochen. In den vergangenen Monaten habe
er gespurt, dass in ihm die Kraft des Korpers und des Geistes
abgenommen habe, bekennt der Papst. Und zwar derart, dass ,ich
mein Unvermogen erkennen muss, den mir anvertrauten Dienst
weiter gut auszufuhren”.

Eine ernste Entscheidung. Ob sie auf eine fortschreitende
Erkrankung des 85-jahrigen oder auf das Gefuhl zunehmender
Schwache im Alter hinweist, durfte in den nachsten Tagen
reichlich Stoff fur Spekulationen geben. Bisher hat es in der
Geschichte der Kirche nur wenige Rucktritte von Papsten
gegeben: Einer war Colestin V., der 1294 - zerrieben vom
Streit des romischen Adels — auf das Amt verzichtete. In den
Wirren des Spatmittelalters mit seinen Gegenpapsten gab es
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mehrere erzwungene Rucktritte. Benedikt durfte der erste Papst
sein, der tatsachlich in voller Freiheit auf das Amt des
Bischofs von Rom verzichtet.

Lange Zeit war kirchenrechtlich umstritten, ob ein Papst
uberhaupt zurucktreten konne. Der neue ,Codex Iuris Canonici”
von 1983 legt fest, der Rucktritt musse lediglich frei
geschehen und hinreichend kundgemacht werden. In diesem Fall
beginnt - wie beim Tod eines Papstes — die sogenannte
Sedisvakanz. In dieser Zeit tragt der ,Camerlengo” — der
Kardinal-Kammerer der Katholischen Kirche — die ,Sorge um die
zeitlichen Guter und Rechte des Heiligen Stuhls”. Die
papstlichen Vollmachten verwaltet das Kardinalskollegium. Der
Papst selbst wird nach seinem Rucktritt den Status eines
emeritierten Bischofs haben.

Die Wahl des neuen Papstes — wahlbar ist theoretisch jeder
getaufte, vernunftbegabte, rechtglaubige Katholik — geschieht
durch das Konklave, die Wahlversammlung der derzeit 118
wahlberechtigten Kardinale. Es beginnt frihestens am 15.,
spatestens am 20. Tag nach dem Rucktritt und muss in der
Sixtinischen Kapelle abgehalten werden. Das Wort ,Konklave“
kommt aus dem Lateinischen und bedeutet so viel wie
,verschlossener Raum“. Wahrend der Wahl sind die Kardinale von
der AuBenwelt abgeschirmt und zu strengster Geheimhaltung
verpflichtet. Bis Ostern durfte ein neuer Papst die
Katholische Kirche leiten.

Papst Benedikt XVI. ist der 265. Papst der Kirche. Er wurde am
19. April 2005 in einem der kurzesten Konklaves der
Kirchengeschichte gewahlt. Seine erste Auslandsreise fuhrte
ihn im August 2005 zum Weltjugendtag nach Koln. In der
Offentlichkeit fiihrte die erste Wahl eines Deutschen seit dem
1523 gestorbenen Hadrian VI. zu breiter Zustimmung (,Wir sind
Papst”), wahrend in kirchlichen Kreisen die Meinungen geteilt
waren: Die einen schatzten den Prafekten der
Glaubenskongregation und engen Mitarbeiter Papst Johannes
Pauls II. als hochkaratigen Theologen mit tiefer



Spiritualitat, die anderen sahen in ihm einen zu strengen,
erzkonservativen Kirchenmann und unterstellten ihm die
Tendenz, die Errungenschaften des Zweiten Vatikanischen
Konzils zurucknehmen zu wollen.

Tatsachlich kam es im Pontifikat Benedikts XVI. immer wieder
zu Entscheidungen, die von konservativen Kreisen in der
Katholischen Kirche bejubelt, von den Skeptikern aber als
Bestatigung ihrer Bedenken aufgefasst wurden. Dazu gehdrt etwa
sein versohnlicher Kurs gegenuber den Traditionalisten der
Bewegung ,Priesterbruderschaft Pius X.“, wahrend er
andererseits Thesen des lateinamerikanischen
Befreiungstheologen Jon Sobrino verurteilen liel8. Dazu zahlt
auch die Aufwertung des vorkonziliaren Ritus der Messfeier.
Und obwohl der Papst jeder Form des Antisemitismus eine
scharfe Absage erteilte, verstorte 2008 die Reform der
Karfreitagsbitte fur die Juden.

In der internationalen Offentlichkeit genieRt Benedikt XVI.
groBes Ansehen wegen seines kompromisslosen Eintretens fur
Frieden, Menschenrechte und Religionsfreiheit. Dass er als
Papst sein theologisches Werk — parallel zu seinem Amt und
seinen offiziellen Erklarungen und Enzykliken — fortgesetzt
hat, 1ist einzigartig: 2007 erschien der erste Band eines
umfassenden Werks zu ,Jesus von Nazareth”; der dritte,
abschliellende, folgte im Advent 2012. Wegweisende papstliche
Rundschreiben wie die Sozialenzyklika ,Caritas in veritate“
(2009) erzielten nicht die verdiente Beachtung. Das lag wohl
auch an den Missbrauchsskandalen, die seit 2009 die Kirche
erschitterten und in vielen Landern ein bis dahin nicht fur
moglich gehaltenes Ausmall erreichten. Immer wieder aullerte
sich Benedikt XVI. auch missverstandlich, so etwa 1in
Regensburg in einer viel kritisierten Redepassage zu den
Muslimen oder bei seinem letzten Deutschlandbesuch im
September 2011 mit dem Begriff der ,Entweltlichung” der
Kirche.

Benedikt XVI. hat in den knapp acht Jahren seines Pontifikats



— seiner Linie treu — versucht, die wesentlichen Positionen
des christlichen Glaubens vernunftgemal zu erklaren und zu
begrunden. Dass er damit ausgerechnet in der Katholischen
Kirche seines Heimatlands viele Glaubige nicht erreicht hat;
dass sich seit 2005 der Graben zwischen Kirche und moderner
Welt eher noch weiter gedffnet hat; dass die kritische Haltung
gegen bestimmte kirchliche Lehren inzwischen auch den inneren
Kern der Kirchenmitglieder erreicht hat, gehort zur
personlichen Tragik dieses 1intellektuell und theologisch
hochstehenden, personlich integren Papstes. Dass er in klarer
Einsicht in seine persodonliche Situation auf sein Amt
verzichtet, ist ein entschlossener Schritt, der
bewundernswerten Mut zeigt. Schliellich ist der Rucktritt auch
ein Zeichen der Demut, mit dem der Papst sein Amt verwaltet
hat. Denn Machtgeluste waren Joseph Ratzinger fremd — da waren
sich Insider bis auf wenige Ausnahmen immer einig.

Inzwischen wurde bekannt, der Papst werde nach Ende seiner
Amtszeit zunachst in Castel Gandolfo wohnen und dann in das
bisherige Karmel-Kloster innerhalb der Mauern des Vatikan
ziehen, um dort ein ,Leben in Gebet und Meditation” zu fuhren.
Die ersten Reaktionen auf den Rucktritt sind gepragt von
Uberraschung und von Respekt fir die Lebensleistung Benedikts
XVI.

,WeiBe Rose” 1n Detmold:
Musiktheater wider die
Spaligesellschaft

geschrieben von Werner Haullner | 11. Februar 2013
Fast siebzig Jahre ist es her, dass Sophie und Hans Scholl am
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18. Februar 1943 in der Universitat Miinchen verhaftet und
wenige Tage spater hingerichtet wurden. Und nach wie vor
bleiben Mut, Entschlossenheit und Charaktertiefe der
christlich motivierten Jugendlichen aus der ,Weifen Rose” ein
Stachel im Fleisch einer saturierten Gesellschaft.

Der Film ,Sophie Scholl — die letzten Tage®” von Marc Rothemund
hatte 2005 diese uns so fernen Menschen wieder einmal nahe
geruckt: Ihre philosophisch reflektierte, vom Glauben gepragte
Lebenseinstellung, die sich in der letzten Konsequenz des
Todes bewahrt, steht quer zu pragmatischen und hedonistischen
Lebensmodellen, stellt unserer Spall- und Karrieregesellschaft
unbequeme Fragen.

,Weille Rose” in Detmold: die
Eroffnungsszene. Foto:
Landestheater/Klein

Schon lange vor dem Film hat sich der Dresdner Komponist Udo
Zimmermann mit der Widerstandsbewegung ,Weilen Rose“
beschaftigt und ein dokumentarisches Stuck Musiktheater
geschaffen, das er 1986 fur eine Hamburger Auffidhrung
grundlegend umarbeitete. In dieser Form ist ,Weille Rose“ uber
viele deutsche Musiktheaterbuhnen gegangen — jetzt wieder
einmal in einer Premiere am Landestheater Detmold.

Zimmermanns etwa 75-mindtiges Stuck fur zwei Sanger und
funfzehn Musiker auf ein Libretto von Wolfgang Willaschek
verzichtet fast ganz auf historische Konkretion. Hans und
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Sophie Scholl stehen fur Menschen, die ihren gewaltsamen Tod
vor Augen sehen. Willaschek hat Zitate aus Briefen und
Tagebuchern der Geschwister, aber auch Texte anderer Autoren
wie Dietrich Bonhoeffer zu Szenen zusammengefasst, die in
ihrer distanzierten Lyrik manchmal zu a&asthetisch, beinahe
abgehoben wirken. Es ist das Verdienst des 29-jahrigen
Regisseurs Sebastian Gruner, die abstrakte Konstellation an
den historischen 0Ort riuckgebunden zu haben, ohne eines der
ublichen Nazi-Zeitstucke zu liefern.

Zu Beginn, als harte Akkordschlage im Orchester einen eisernen
Rhythmus vorgeben, lasst Gruner auf der Buhne des Detmolder
Sommertheaters zwei blutrote Hakenkreuzfahnen von oben
herabrauschen. Vier Jugendliche marschieren mit an HJ- und
BDM-Uniformen angelehnten Kostumen auf, heben die Hand zum
Hitlergrull. Die unheimliche Zeit wird dramatisch
vergegenwartigt. Dann wankt Sophie Scholl und bricht zusammen.

Die Buhne von Hans-Gunther Sabel — er ist Leiter des Malsaals
am Landestheater — bildet zu der konkreten politisch-
zeitgeschichtlichen Exposition einen abstrakten Rahmen, der im
Lauf des Stucks bestimmend werden soll. Hans und Sophie
wechseln die Kleider: Mit schlichten blaue Kombinationen hebt
Tatiana Tarwitz — die Leiterin der Kostumabteilung zeichnet
verantwortlich — den zeitgeschichtlichen Bezug auf, erinnert
an Gefangenenkleidung, ohne sie zu aufdringlich historisch zu
verorten. Das entspricht dem Stiuck, das ins Allgemeine ausholt
und die menschliche Situation der Angst, gesteigert bis zur
Panik Sophies, einholt.

Gruner arbeitet mit Mitteln der Distanzierung und Metaphorik,
indem er etwa ein Karussellpferd einfuhrt, oder einen Clown,
der sich zur Todesfigur wandelt, konzentriert sich aber
vornehmlich auf die Psychologie der Personen. Darin folgen ihm
seine Darsteller Sarah Davidovic (Sophie) und Kai-Ingo Rudolph
mit engagiertem Einsatz von Korpersprache und Mimik. An der
szenischen Ubersetzung der bildhaften oder kommentierenden
musikalischen Chiffren Udo Zimmermanns erkennt man Gruners
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sichere Hand fur die Erfordernisse des Musiktheaters.

Unbeschwerte Jugend
als Kontrast zur

Panik der
Todesangst. Foto:
Landestheater/Klein

Um den Kontrast zu steigern, baut er eine kurze Szene ein, in
der Hans und Sophie in Abendkleidung ausgelassen zu einem
Schlager der Grammophonzeit tanzen — abrupt herausgerissen von
den knallenden Akkorden von Zimmermanns Musik. Eine Szene, die
bestlirzend verdeutlicht, wie der Stahltritt der Stiefel die
unbeschwerte Jugend von Millionen Menschen zertreten hat.

Auch die Motivation der Scholls aus ihrem christlichen Glauben
wird szenisch angesprochen, wenn Sophie mit der Bibel in der
Hand an die Rampe tritt: ,Mein Gott, ich kann nichts anderes
als stammeln ..“. Das Ende fuhrt Gruner wieder 1in die
Konkretion zuruck: Die weill bespannten Wandelemente des
Buhnenbilds bilden zwei Einzelzellen, 1in denen die
Todeskandidaten letzte Gedanken fassen, bevor sie brutal
abgefuhrt werden. ,Freiheit” ist das letzte Wort des Abends —
ubertragen aus einem Lautsprecher wie ein Vermachtnis. ,Es
lebe die Freiheit” war der Abschiedsruf Hans Scholls auf dem
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Schafott.

Musikalisch kann sich die Detmolder Premiere der ,WeiBRen Rose“
horen lassen: Matthias Wegele leitet das Kammerorchester im
Bihnenhintergrund, von der Handlungsebene durch eine Gazewand
getrennt, die erst am dramatischen Wendepunkt des Stucks
durchscheinend wird. Zimmermann verlangt viel Solistisches,
behutsame Klangmischungen in vielfaltigen Piano-
Schattierungen, aber auch schneidende Staccato-Akzente. Die
Detmolder Musiker sind stets auf der HOhe der Partitur.

Kai-Ingo Rudolph setzt einen passend jugendlichen, manchmal in
der Stutze gefahrdeten, aber stets locker gehaltenen lyrischen
Tenor ein und artikuliert ausgezeichnet. Die junge Sangerin
Sarah Davidovic, Mitglied des Opernstudios Detmold, passt von
der Erscheinung her ideal zum Bild der historischen Sophie
Scholl. Ihr Sopran ist klangvoll und kraftig, aber ihre
unfreie Tonproduktion fuhrt zwangslaufig zu erheblichen
Problemen mit der Bildung der Konsonanten und der Farbung der
Vokale.

Viel Beifall fur eine packende Produktion, die Udo Zimmermanns
.Weille Rose” wieder einmal als ein fast schon klassisch
gewordenes Stuck gegenwartiges Musiktheater ins Bewusstsein
hebt.

Wagner-Jahr 2013: ,Parsifal”
im Dortmunder Konzerthaus -
zuriick zur Mystifizierung?

geschrieben von Werner Haullner | 11. Februar 2013
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Angela Denoke und Simon
O’Neill in ,Parsifal” im
Dortmunder Konzerthaus.
Foto: Petra Coddington

Wagner und die Religion: In keinem anderen Werk kristallisiert
sich dieses Verhaltnis so heraus wie im ,Parsifal”, der die
,Weihe” schon in seiner Bezeichnung tragt.

Spatestens seit der tempophilen Aufnahme mit Pierre Boulez
gehort es zum gangigen 1ideologischen Repertoire moderner
Deutungen, vom ,Blihnenweihfestspiel” den Weihrauch
wegzublasen. Schluss mit der Mystifizierung, weg mit den
erhabenen Templi vergangener Tage — und das mit Unterstiutzung
durch Wagner-Zitate, etwa der Klage, seine Musik werde doch
stets viel zu langsam gespielt.

Nun ist die Frage nach dem Religiosen in Wagners Philosophie —
die sich ja nicht auf die Musik beschrankt — ein Irrgarten mit
vielen Ausgangen. Und Inszenierungen der letzten Jahre (von
Schlingensief in Bayreuth bis Bieito in Stuttgart) haben sich
dem Thema sehr unterschiedlich genahert. Einig waren sie nur
in einem: Mit der ,Kunstreligion” alter Pragung wollten sie
nichts mehr zu tun haben.

Genau jene holt nun Thomas Hengelbrock wieder in den
Konzertsaal. So sehr er musikalisch fur den Weg zurick zu den
Klangvorstellungen der Zeit Wagners als Schritt vorwarts
wirbt, so konservativ wiunscht er historisch gewordenes
Verhalten: Bei der Auffidhrung des ,Parsifal” auf Instrumenten
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der Wagner-Zeit im Konzerthaus in Dortmund fordert er auf,
nach dem ersten Aufzug nicht zu applaudieren, bringt erste
Klatscher mit einer Geste zum Schweigen. Sind wir wieder in
der Kunstkirche Richards des Allergrofiten? Was soll die Retro-
Mystifizierung der Grals-Enthullung zum Pseudo-Gottesdienst?

Dass Hengelbrock ansonsten musikalisch nichts ,heilig” ist,
steht dazu in einem auffalligen Gegensatz: Denn der Dirigent,
der seit Jahren fir frischen Wind in der Szene der ,historisch
informierten” Auffuhrungspraxis gesorgt hat, hinterfragt auch
im Falle Wagners konsequent die bisherigen Gepflogenheiten.
Bach, Handel, Mendelssohn auf Darmsaiten? Keine Frage! Aber
Wagner auf organischem Material? Das war fur viele Musiker,
obwohl historisch unhinterfragbar, bisher kein Thema. Kritisch
sieht Hengelbrock auch den Klang moderner Holzblasinstrumente.
Flote, Oboe, Englischhorn: In seinem Balthasar-Neumann-
Ensemble, mit dem er in Dortmund - und bald in Essen und
Madrid — den ,Parsifal” konzertant auffuhrt, spielen nicht
moderne Weiterentwicklungen, sondern sorgfaltig durch Quellen
und Studien abgesicherte Instrumente, wie sie sich Wagner wohl
gewunscht oder wie er sie gehort hat.

Das Ergebnis ist in vielerlei Hinsicht erhellend: Ein
schlanker, lichter Streicherklang, der durchaus die Substanz
fur das Uberwaltigende Crescendo mitbringt; flexible,
farbenreiche Holzblaser, die eigenstandig neben die Streicher
treten, statt wie in ,konventionellen” Auffuhrungen oft
lediglich als Farbakzent im Mischklang wahrnehmbar zu sein.
Auch das markante Blech bringt ein Spiel voller Nuancen und
koloristischer Finessen mit ein. Selten waren die Blaser zu
Beginn des Klingsor-Aktes so rau zu horen wie in Dortmund: Das
Bose grinst aus ihrem Spiel.

Kein Zweifel: Das Erlebnis des Klangs wird vielfaltiger,
detailreicher. Schwerer herzustellen sind freilich jene
geheimnisvollen, unverortbaren, sensualistischen Mischungen,
die — auch ohne Pladoyer fur den Weihrauch in der Musik — die
Faszination des ,Parsifal“-Klangbilds ausmachen. Wagner war,
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glaubt man seinen eigenen Beschreibungen, von diesem mystisch
angehauchten, aus weiter, weiter Ferne schwebenden Ton
fasziniert und berthrt. Und er steht fur viele ,Parsifal”-
Anhanger ja auch fir jene zeitlose Mystik, die dem Werk
innewohnt. Um ihn zu schatzen, muss man keine mystische
Vernebelung betreiben; aber vielleicht gilt es anzuerkennen,
dass ein ,Parsifal” ohne Transzendenz, wie er einer
materialistischen Deutung vorschwebt, dem Werk und den
Intentionen seines Schopfers nicht gerecht wird.

Die Problematik der Hengelbrock’schen Deutung sehe ich eher im
Tempo und in der Phrasierung. Schon im Vorspiel lasst er keine
Zeit, den Ton ausschwingen zu lassen, schneidet die Phrasen
allzu korrekt zurecht. Sein Karfreitag mutet eher an wie die
Prozession einer preuBBischen Militarmusik. Hengelbrock meidet
vor allem in rein instrumentalen Teilen eine atmende,
organische Phrasierung — die er den Sangern ohne weiteres
zugesteht. Das macht die ,Parsifal“-Musik manchmal steif und
im schlimmsten Falle belanglos: ein Manko, das seinem
Bayreuther ,Tannhauser” 2011 in Teilen des Feuilletons und des
Publikums zu Recht viel Kritik eintrug.

So fehlt dann auch die Zeit fur den Klang, sich einzuschwingen
— ein Phanomen, das durch den historisch fragwurdigen Verzicht
auf jegliches durchgehendes Vibrato noch verstarkt wird.
Dennoch: Hengelbrocks Experiment wirft auf den ,Parsifal” und
auf das Muhen um einen historisch verantworteten und
musikalisch tragfahigen Klang fur Wagner ein aufschlussreiches
Licht. Er hat mit seinem ,Parsifal” nicht der Weisheit letzten
Schluss vorgelegt, aber einen Meilenstein gesetzt. Anderen ist
es aufgegeben, diesen Weg weiterzugehen.



Frank van Hove als Gurnemanz
in Dortmund. Foto: Petra
Coddington

Unter den Sangern der Dortmunder Auffidhrung darf Angela Denoke
an erster Stelle genannt werden: Ihre Kundry war begluckend
entspannt, geistig durchreflektiert und mit stimmlichen
Mitteln bewegend gestaltet. Die Sangerin hat einen langen und
bisweilen dornigen Weg der stimmlichen Entwicklung hinter
sich; das Ergebnis ist rundum Uberzeugend. Auch Johannes
Martin KranzlesKlingsor erschopft sich nicht in einer schonen,
wohlgeformten Stimme, sondern bringt mit Hilfe einer reifen
Technik zum Ausdruck, was in dieser komplexen Figur steckt:
Die aus Verletzungen und Traumata erwachsende Bosheit hat
selten ein Sanger so Uberzeugend in vokale Farben getaucht.

Der Gurnemanz wurde erst kurzfristig mit dem Bass Frank van
Hove besetzt: eine klare, nicht sehr grofe, geradlinige
Stimme, ausgezeichnet artikulierend und sorgfaltig den Text
ausdeutend, freilich auch ohne die Sonoritat und Fulle einer
klassischen Wagner-Stimme. Diesem Ideal kommt eher Victor von
Halem als Titurel entgegen; allerdings muss man bei ihm auch
die kehlige Farbung der Tone in Kauf nehmen. Simon O0’Neills
Parsifal war trotz seines gestalterischen Engagements keine
Offenbarung: zu klein, beengt in der Emission, knodelig
quakend im Ton. Nur im zweiten Aufzug gelang es ihm, sich zu
befreien, seinen Tenor hin und wieder stromen zu lassen statt
ihm eine grelle Tonproduktion aufzudrangen.
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Mit groBBen Erwartungen befrachtet, enttauschte Matthias
Goernes Auftritt als Amfortas. Es ist vor allem das gedeckte,
unfreie Timbre, das den Klang eindimensional werden 1lasst,
dazu kommen guttural klingende Vokale und begrenzte
Expansionsfahigkeit. Seine Textausdeutung dagegen ist tadellos
und verrat die Erfahrung des Liedsangers. Der Balthasar-
Neumann-Chor und die Knaben der Chorakademie am Konzerthaus
Dortmund beschworen eher Palestrina — mit dem sich Wagner
eingehend befasst hatte — als den fullig-sensiblen Klang, der
aus den mystischen Hohen Bayreuths herabstromt. Am 26. Januar
ist der Hengelbrock’sche ,Parsifal” in der Philharmonie Essen
zu erleben.

Ivo Pogorelich in Essen: In
den Kluften des Klangs

geschrieben von Werner Haullner | 11. Februar 2013

Musik ist eine Kunst, die wie kaum eine andere der Zeit
unterworfen ist: Ohne Zeit keine Melodie, kein Rhythmus, kein
Verlauf. Musiker ohne Zeitgefiihl koénnten ihren Job an den
Nagel hangen. Der Pianist Ivo Pogorelich ist so umstritten,
weil er so exzentrisch mit der Zeit umgeht.

Die Zeiten des ,jungen Wilden“ sind vorbei: Pogorelich geht
gemessenen, fast ein wenig gebrochenen Schritts zum Flugel,
lasst sich Zeit, sich niederzulassen, lauscht, noch bevor ein
Ton erklungen ist. Und was dann kommt, wirkt wie ein ganz
personlicher Kampf mit der Zeit: Pogorelich scheint ihre
Herrschaft nicht anerkennen zu wollen. Chopins wuchtige
Akkorde zur Eroffnung der b-Moll-Sonate op. 35 — der mit dem
allbekannten Trauermarsch — will er gar nicht enden lassen,
lasst sie aus dem Flugel drohnen, als gehe es darum, ein fur
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Millionen Jahre unbewegliches Klanggebirge aufzutlirmen.

Und dann das Gegenteil: Pogorelich rast durch die Laufe, als
wolle er selbst den schnellsten Puls der Zeit hinter sich
lassen. Er kennt keine Oberstimme mehr, keine Kontur, keine
Phrase. Alles ist purer Rausch. Nur nicht innehalten, nur
nichts ausformen. Weiter, immer weiter, raketenschnell, den
Schall als trage verhohnt.

Aber im Scherzo der Sonate findet Pogorelich auf einmal mitten
im Hochdruck zur MuBe. Da sinnt er einer Melodie nach, flicht
sie zu einem intensiven Band von Tonen, die er am liebsten
nicht aus seinen Handen lassen wilrde. Denkt uUber einzelne
Anschlage nach, formt das Cantabile mit unendlicher
Zartlichkeit aus. Dazwischen der Trauermarsch, ernuchternd
konventionell.

Franz Liszts Mephisto-Walzer Nr. 1 hat er schon gespielt, als
ihn das Klavier-Festival Ruhr 2009 ins Dortmunder Konzerthaus
lockte. Donner und Rausch rumoren in wunmittelbarer
Nachbarschaft von zaher, in sich versinkender Dauer. Und
Chopins c-Moll-Nocturne op. 48/1? Eine Klanglandschaft wie ein
romantischer Stich, der die Natur monumentalisiert und ihre
wilde GroBe erregend steigert.

Die h-Moll-Sonate Franz Liszts als Kronung des Konzerts war
gleichzeitig die extremste Ausformung des fur Pogorelich
typischen Subjektivismus: Das Thema zerfallt in eine Folge
statischer Klang-Ereignisse, zwischen denen Pogorelich sich
und dem aufmerksam lauschenden Publikum Meditationen uber
Liszt'sche Notenwerte zumutet. Verlaufe und Entwicklungen —
fur die Sonatenform unverzichtbar — verflieBen in den Kluften
des Klangs zur Unkenntlichkeit. Matter Beifall: Das Publikum
notigte zum Verzicht auf eine Zugabe.



Schurke und Biedermann:
Ausstellung zum 100.
Geburtstag des Schauspielers
Gert Frobe

geschrieben von Werner Haullner | 11. Februar 2013

Gert Frobe in ,Es geschah
am hellichten Tag“. Foto:
Filmmuseum Dusseldorf

Den irren Blick wird so schnell niemand vergessen. Dieses
gehetzte Angesicht, gezeichnet von Gier und Angst zugleich.
Brutal und erbarmungswiirdig, boshaft und hilflos. Die Studie
iiber einen Kinderschander wurde zu Legende: ,Es geschah am
hellichten Tag“ mit Heinz Rithmann als Kommissar, 1958
erschienen, war einer der viel beachteten deutschsprachigen
Filme der Fiinfziger Jahre.

Die Rolle des Morders ubernahm ein Schauspieler, der damals
schon seit zehn Jahren aus dem deutschen Film nicht mehr
wegzudenken war: Gert Frobe. Ihm schien die Rolle der
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Bosewichter auf den fulligen Leib geschneidert zu sein. In dem
Skandalfilm ,Das Madchen Rosemarie” (1958) hatte er den
Generaldirektor Bruster verkdrpert, einen skrupellosen
Wirtschaftskapitan der Nachkriegszeit. Und schon 1957 war er
als menschenverachtender Mr. Gillis im prominent besetzten
Film ,Robinson soll nicht sterben” (mit Horst Buchholz und
Romy Schneider) aufgetaucht.

Aus Anlass des 100. Geburtstags des gewichtigen Sachsen
(genaues Datum: 25. Februar 1913) zeigt das Filmmuseum
Disseldorf noch bis 28. Februar eine Studio-Ausstellung. Sie
entstand gemeinsam mit dem Sammler Markus Grieb aus Dortmund.
Zu sehen sind zahlreiche, wenig bekannte Fotos aus Frodbes
Jugend und von seinen Buhnenauftritten. Prasentiert werden
auch Original-Drehbidcher, etwa von ,Goldfinger” — Frobes
groBter internationaler Erfolg - und von ,Es geschah am
hellichten Tag“; auBerdem sind Briefe und Reproduktionen von
Gemalden des Hobbymalers zu sehen.

Kaum bekannt ist, dass Frobe 1937 seine Schauspielerkarriere
am Stadttheater in Wuppertal begonnen hat. Zuvor hatte er sich
1933 bis 1935 als Buhnenmaler in Dresden ausbilden lassen und
Schauspielunterricht bei Erich Ponto, Paul Gunther und Lothar
Muthel in Berlin genommen. Nach Wuppertal folgten Engagements
in Frankfurt und Wien. Er selbst sagt zu dieser Zeit: ,Ich
habe mehr als zwanzig Jahre Theater gespielt. Habe in der
Provinz angefangen — was viele Kollegen heute als unwirdig
bezeichnen. Es muss eben nicht gleich Minchen oder Berlin sein
. Als Schauspieler muss man sowas wie eine Personlichkeit
werden. Wenn man auf die Buhne kommt, missen die Leute sagen:
Ah da kommt jemand! — Dazu muss aber in einem etwas gewachsen
sein. Und dazu tragt alles bei: die Liebe, die Trauer, der
Schmerz, die Hoffnung und auch das Unglicklichsein. Das alles
tragt dazu bei, die Personlichkeit zu formen, von der man
eines Tages sagen kann: das war ein vernunftiger
Schauspieler.”

Frobe hat sich schon in jungen Jahren als Kinstler, wenn auch



nicht unbedingt als Filmschauspieler gesehen. Geboren und
aufgewachsen ist er in Zwickau-Planitz. Mit der Welt des
Theaters kam er im Stadttheater seiner Heimat in Beruhrung, wo
er kleine Handlangerdienste leistete. Nebenbei verdiente er
sich als Stehgeiger sein Geld. Der 1,85 Meter grolle Mann war
damals noch spindeldirr und wurde wegen seines rotlichen
Haares ,Der rote Geiger® genannt.

Frobe liebte es, Anekdoten aus seinem Leben zu erzahlen. Seine
Rezitationsabende waren legendar; von Kleinkunst fuhlte er
sich ein Leben lang angezogen. Bei seinen Besuchen in der DDR
gab er heimlich Vorleseabende. Aber er galt auch als der ,Mann
mit den tausend Gesichtern” — fur einen Schauspieler durchaus
ein Kompliment. Seine darstellerischen Facetten reichten vom
abgrundig Bosen (,Via Mala“, 1961) uber banal brutale Typen
und Kriminelle bis hin zu gemutvollen Knallchargen ¢(,Die
tollkdhnen Manner in ihren fliegenden Kisten® 1965 oder ,Der
Raub der Sabinerinnen® 1982). Frobe konnte auch auf der Seite
des Gesetzes mit seiner Charakterkunst brillieren, so als
Kommissar in drei Dr. Mabuse-Filmen anfangs der sechziger
Jahre.

Frobe noch
spindeldirr in
seinem Debutfilm
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,Berliner Ballade”
als sprichwortlich
gewordener Otto
Normalverbraucher.
Foto: Filmmuseum
Disseldorf

Eine seiner Rollen sollte sprichwortlich werden: Als ,0tto
Normalverbraucher” begrundete Frobe seine Filmkarriere in
,Berliner Ballade” von 1948. Vier Jahre spater tauchte er als
deutscher Offizier in dem Kriegsfilm ,Entscheidung vor
Morgengrauen” auf. Unter den vielen Tagesproduktionen der
folgenden Jahre fallt seine Rolle als Detektiv in ,Herr Satan
personlich” auf. Und kurz vor dem Aufsehen erregenden
Kindsmorder-Drama von 1958 war er ebenfalls mit Heinz Ruhmann
in der Halbstarken-Moralgeschichte ,Der Pauker” als geistig
einfach gestrickter Catcher mit goldenem Herzen zu erleben.
FUr seine Darstellung des kleinen Gauners Paul Wittkowski, der
sich als falscher Pfarrer ausgibt, erhielt Frobe 1961 den
Ernst-Lubitsch-Preis fur die beste komodiantische Leistung im
deutschen Film. ,Der Gauner und der liebe Gott“ zeigt ihn von
einer liebenswert durchtriebenen Seite. Zahlreiche weitere
Auszeichnungen folgten.

~ES geschah am hellichten Tag“, dessen Drehbuch Friedrich
Durrenmatt erstellt hatte, war fur Frobe ein entscheidender
Meilenstein, der ihm die wohl groBte Rolle seiner
Schauspielerkarriere bescherte: In ,James Bond 007 -
Goldfinger” (1964) besetzte Regisseur Guy Hamilton den
Widersacher Bonds, Auric Goldfinger, mit dem deutschen Mimen.
Bond-Darsteller Sean Connery soll spater Frobe als seinen
einzigen echten Gegenspieler gewurdigt haben. Wie vielseitig
dieser Mann war, zeigt ein Film wie ,Der Rauber Hotzenplotz“
(1974). Frobe einmal nicht als finsterer, damonischer Typ,
sondern als verschmitzter Kinderliebling.

Am Ende seiner Karriere fand er zur Kleinkunst zuruck, zu der



ihn einst kein Geringerer als Karl Valentin ermutigt hatte.
Dass sein Abschied im Fernsehen stattfand, dass seine letzten
Auftritte in den Serien ,Der Kkleine Vampir“ und ,Die
Schwarzwaldklinik” stattfanden, war so nicht geplant: Frodbe
starb am 5. September 1988 unerwartet an einem Herzinfarkt. In
einem Nachruf fasst der ,Spiegel” die Lebensleistung des
Schauspielers zusammen: ,Kein Zweifel, Frobe hatte Format. Er
fullte Buhne und Leinwand, in jeder Hinsicht. Aber noch
wichtiger ist: Er hatte die schauspielerische Intelligenz,
dieses Format, diese raumgreifende Fulle in Frage stellen zu
konnen. Er spielte nie so ganz sich selbst, sondern
kommentierte mit Skepsis und Schlauheit menschliche Ungetume.
Vielleicht blieb deshalb die Sympathie auf seiner Seite.”

Essener Philharmoniker: Neues
Vergniigen an Tschaikowsky

geschrieben von Werner Haullner | 11. Februar 2013

Ur- und Erstauffiilhrungen sind selten in den auf reibungslosen
Genuss ausgerichteten Sinfoniekonzerten der Essener
Philharmoniker.

So ist das funf Jahre alte Schlagzeugkonzert des 54jahrigen
Englanders Simon Holt eine exotische Wahl. Obwohl das etwa
halbstundige Werk mit dem Titel ,A table of noises” eher durch
die virtuosen Partien fir den Solisten Colin Currie als durch
entschlossene NeutOnerei auffallt, war der Beifall am Ende
matt und ratlos. Tapfer horte man sich die luftigen Xylophon-
Soli an, die aparten Klangfarben der Bassklarinette bei ihrem
,Treffen” mit dem Schlagzeug, die fein strukturierten Dialoge
mit dem sparsam eingesetzten Orchester. Man spurt, dass Holts
Liebe der Kammermusik gilt.
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Aber auch der Dirigent Thierry Fischer pflegt einen bewusst
auf Transparenz ausgerichteten Ansatz. Das kommt dem Zugstuck
dieses funften Sinfoniekonzerts der Saison, Tschaikowskys
unverwistlicher Funfter, zugute. Kein luxuriOses Schaustuck
wird herauspoliert; keine ,russische Seele” tobt sich in
prallem Fortissimo und saftig ausgepinselten Harmonien aus. Wo
andere ihre Orchester schon beim ersten Aufbeghren auf
Hochspannung treiben, herrscht bei dem Schweizer Dirigenten
noch achtsames Mezzoforte. So hat er den Raum, dynamische
Spannungen wirklich auszunutzen, HOhepunkte wie den ersten
Blecheinsatz im ersten Satz auszukosten.

Und selten hdort man eine so kluge Disposition von Lautstarke
und Klang wie von den dusteren Piano-Abgrinden des Beginns bis
zur leidenschaftlichen Bestatigung des beruhmten
»Schicksalsmotivs®. Auch die Philharmoniker koénnen so — etwa
in den Horn- und Klarinettensoli — ihre Fahigkeit zeigen,
Klang zu schattieren, zu differenzieren, allmahlich zu
steigern. Die lyrischen Qualitaten, die auch Orchesterchef
Stefan Soltesz immer wieder abfordert, werden durch Fischers
Dirigat aufs Schonste entfaltet. So begegnet man selbst der
abgegriffenen Tschaikowsky-Sinfonie mit Vergnugen und neuem
Interesse.

Abschied vom Meisterwerk nach
21 Jahren: Axel Cortis ,lLa
Traviata“ letztmals in
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Frankfurt

geschrieben von Werner Haullner | 11. Februar 2013

Nach 21 Jahren ist Frankfurts ,La Traviata”“ immer noch eiln
Publikumsrenner, doch nun heiBt es Abschied nehmen von der
Inszenierung Axel Cortis: Intendant Bernd Loebe teilt mit, die
Oper werde einen Schnitt machen und Cortis viel geriihmte
Arbeit aus dem Repertoire nehmen. Die Begriindung iiberzeugt
nicht: Ein Haus wie Frankfurt sollte nicht nach Platzproblemen
entscheiden, und dass in bestehenden Inszenierungen neue
Darsteller eingesetzt werden, ist an grofen Hausern gang und
gabe und muss nicht zwangslaufig zu Qualitatsabfall fiihren.

Im Falle der tiefsinnigen Bildwelt Bert Kistners (Buhne) und
Gaby Freys (Kostume) ist die kunstlerische Halbwertszeit noch
lange nicht erreicht: So mancher Zeitgeist-Schnickschnack ist
nach wenigen Jahren nur noch mit Mihe zu erdulden. Axel Cortis
,Traviata” dagegen bewegt und beriuhrt immer noch, selbst wenn
ein Tenor den Alfredo gibt, der nur sein romanisches Gesten-
Repertoire einzubringen hat. Die Inszenierung 1ist eine
derjenigen, die man als ,zeitlos” bezeichnen kann — vielleicht
widerstrebt aber genau das manchem Dramaturgenkopf, der
glaubt, auf der Buhne sollten stets die Schlagzeilen von
gestern ,reflektiert” werden. Jammerschade: Frankfurts
sTraviata“ hatte das Zeug gehabt, als Klassiker zu Uberleben.

So fullt sich der mondane Salon Bert Kistners mit seiner
zentralen, geschwungenen Treppe zum letzten Mal mit
Halbweltdamen, Kollaborateuren und Nazi-Offizieren - denn
Corti, Jahrgang 1933, hatte Alexandre Dumas’ Drama in das
besetzte Paris des Zweiten Weltkriegs verlegt, eine Zeit, die
er als Kind noch erlebt hatte. Noch einmal ziehen sich
Violetta und Alfredo in das blaugraue Haus am Meer zurick, vor
dem der Sandstrand Weite, der Horizont Unendlichkeit verheifRt,
aber eine rot-weile Markierungslinie bis in den Himmel hinein
eine Grenze zieht. Noch einmal tanzen wunter den
apokalyptischen Gespenstern eines O0Otto Dix unter einem
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Zirkuszelt franzosische Mariannen und preuBische Pickelhauben
das Spiel von Aufruhr und Freiheit (Choreografie: David Kern).
Und noch einmal nimmt Violetta im Wartesaal eines Bahnhofs
Abschied von der Welt, von ihrem Leben, ihren Illusionen und
Hoffnungen.

Corti zeigt auf einzigartige Weise das individuelle Schicksal,
die personliche Tragddie der ,Traviata“, das Scheitern zweier
junger Menschen an Zwangen und Verstrickungen, verbunden mit
der unheilvollen Atmosphare einer Zeit, die uns naher liegt
als die Sphare der eleganten Kurtisanen der Epoche Verdis und
Dumas’. Immer noch schockierend, wenn vor der Chorstretta des
ersten Akts die Luftschutzsirenen jaulen, Violetta die
Leuchten loscht, durch die Fenster die Lichtfinger der Flak im
Dunst der Nacht sichtbar werden. Sie suchen den Himmel ab,
wahrend die allein gelassene Violetta (,E strano“) die Spur
des Himmels in sich selbst zu erahnen beginnt. Selten wurden
Bedrohung und Einsamkeit der ,bevdolkerten Wiste“ der
Riesenstadt in so abgrindige und gleichzeitig asthetische
Bilder gefasst. Wie uberhaupt Kistners Buhne nicht hoch genug
zu ruhmen 1ist: Das Flair der Zeit, die Schodnheit der
Impression, aber auch der Ausgriff ins Symbolische und
Mythische sind glucklich verbunden.

Ort des Abschieds:
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Violetta (Cristina-
Antoaneta Pasaroiu)
im letzten Akt von
Verdis »La
Traviata“ an der
Oper Frankfurt.
Fotos: Wolfgang
Runkel

Exemplarisch ist das im dritten Akt zu erleben: Der Bahnhof
als mythischer Ort der Moderne, Symbol der unerbittlich
verflieBenden Zeit (die Bahnhofsuhr), der wunsichtbaren
Geister, die entscheiden, wann ein Zug ankommt, steht oder
abfahrt (die Rot oder Grun zeigenden Signale), sakularisierte
Kathedrale der Technik und des Fortschritts (die riesigen
Eisenkonstruktionen im Hintergrund) und gleichzeitig Ort des
Abschieds, der Entscheidung, der Fremde und Unbehaustheit.

Corti stellt Violettas Sterben in den Kontext eines grolsen,
unmenschlichen, entpersdnlichten Sterbens: Wahrend sich die
jungen Menschen voll trugerischer Hoffnung ein letztes Mal in
die Arme sinken, den Traum vom Leben anderswo (,Parigi, o
cara, noi lascieremo..”) besingen, kontrollieren
Wehrmachtssoldaten mit Hund die Papiere der anderen Wartenden
und fuhren zwei alte Manner ab.

Trauer, Schmerz, Ohnmacht werden individuell und politisch-
gesellschaftlich konnotiert, ohne dass Corti versucht, das
eine gegen das andere auszuspielen. Er stellt den Zusammenhang
zwischen der Existenz des Einzelnen und dem Raum der
Gesellschaft her, ohne dem Leid seine Wirde, der Angst ihre
Gewalt zu nehmen. Solche machtvollen Bilder wirken auch, wenn
sich die Darsteller nicht vollkommen in das Regiekonzept
einfinden — obwohl diese letzte Wiederaufnahme von Tobias
Heyder ohne die Zusatzmatzchen manch friuherer Einstudierer
auskommt. Vielleicht hatte Bernd Loebe mal unter den
zahlreichen Fans dieser Inszenierung fragen sollen: Einige



hatten ihm nach Jahren noch aussagestarke Details aus der
Inszenierung aus der Erinnerung referieren konnen — auch ohne
Regiebuch.

Wenn allerdings ein Tenor wie Francesco Demuro auftritt,
stehen die Signale fir Personenregie generell auf Rot. Der
»international gefeierte” Sanger (so die Homepage der
Frankfurter Oper) stellt den Alfredo aus, wie er sich von
Seattle bis Santiago in jede verbrauchte ,Traviata“-Routine
einpassen konnte. Wenn denn nun wenigstens die Stimme etwas
von der fehlenden Faszination der Blhnenerscheinung
zuruckbrachte! Aber Demuro wird, nach beachtlich energischem
Start, im Kern immer dinner, im Schmelz immer ranziger, im
Vibrato klirrender. Die Stimme 16st sich von der Verankerung
im Korper und hat im dritten Akt nur mehr markierte Piani und
angestrengt-diunne HOohe zu bieten. Wie ein Sanger mit schonem
Potenzial, aber so unausgereifter Technik ,international
gefeiert” sein kann, 1ist eines der Ratsel der Opernwelt,
dessen Erklarung man lieber nicht wissen mochte.
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Trigerisches Asyl: Cristina-
Antoaneta Pasaroiu
(Violetta) und Jean-Francois
Lapointe (Germont) im
zweiten Akt der Inszenierung
Axel Cortis.

Anders entwickelt sich im Lauf des Abends der Germont von
Jean-Francois Lapointe. Der kanadische Bariton beginnt gedeckt
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und mit einem knodelig-angestrengten Timbre, kann sich aber im
Duett frei singen und zeigt dann eine versierte Beherrschung
der Technik wund des ausdrucksvollen Singens. Ein
beeindruckendes Debut eines Sangers, der am Ende viel Jubel
erntet.

Fur den erkrankten polnischen Sopran Aleksandra Kurzak singt
Cristina-Antoaneta Pasaroiu die Violetta: Die Rolle liegt ihr
im Lyrischen ausgezeichnet; vor allem im Dritten Akt lasst sie
intensiv miterleben, wie mit ihrem Korper ihre Seelenkraft
verfallt, wie die letzten Funken der Hoffnung das muhevolle
Aufbegehren noch einmal nahren, um dann im Wissen um das
unausweichliche Ende zu verloschen. Fir die differenzierten
emotionalen Aspekte der Arie im ersten Akt und die weiten,
dramatischen Bogen des zweiten fehlt der Sangerin das freie,
weite Volumen, die Expansions- und Steigerungsfahigkeit.
Vielleicht kommt die — oft unterschatzte — Rolle doch noch
etwas zu fruah?

Frankfurts Ensemble ist schon oft geruhmt worden; Anlass dazu
gibt auch die Besetzung der Nebenrollen in dieser ,Traviata”:
Nina Tarandek lasst hinter der zugespitzten Eleganz ihrer
Roben das warme Herz der Flora spuren; mit Elizabeth Reiter
ist Annina einmal nicht mit einem Schlachtross aus dem
Gnadenbrot-Stall besetzt, sondern mit einer klug gestaltenden,
stimmlich niveauvollen Sangerin; Franz Mayer gibt als Douphol
einen kaltherzigen Generalissimus, der die standigen Storungen
durch private Verwicklungen als lastig empfindet.

In der musikalischen Leitung der Wiederaufnahme debutiert der
israelische Jungstar Omer Meir Wellber an der Frankfurter
Oper; einer der zahlreichen Assistenten Daniel Barenboims, die
Karriere machen. Er nahert sich Verdis empfindlicher Partitur
ohne profilierten Blick. Das Orchester spielt prasent, mit
weich geformten Piano-Momenten, trefflich koordiniert. Aber
dort, wo die formende Hand des Dirigenten spurbar sein sollte,
fehlt die Kontur: Meir Wellber atmet wenig mit den Sangern,
achtet kaum auf die musikalische Rhetorik, trivialisiert



manches schnelle Tempo und arbeitet dicht gesetzte
Orchesterstellen und Tutti nicht ausreichend plastisch aus. -
Die Vorstellungsserie ist so gut wie ausverkauft, lediglich am
1. Januar gibt es noch ausreichend freie Platze, um eine
Inszenierung zu erleben, die ahnlich wie der Frankfurter
Berghaus-Ring zur Legende werden durfte.

Birgerliches Trauerspiel und
symbolistisches Drama:
Debussys ,Pélleas et
Mélisande” 1in Essen und
Frankfurt

geschrieben von Werner HauBner | 11. Februar 2013

Mit ,Pelléas et Mélisande” bewegen wir uns im Spannungsfeld
zwischen einem biirgerlichen Familiendrama, das an Ibsen
erinnert, und einem symbolistischen Mysterium, das sich in
bildmachtige poetische Seelenlandschaften vertieft. Die beiden
profilierten Neuinszenierungen der vergangenen Wochen in Essen
und in Frankfurt nahern sich Claude Debussys ratselvoller
musikalischer Fassung des Dramas von Maurice Maeterlinck mit
unterschiedlicher Perspektive.


https://www.revierpassagen.de/14127/burgerliches-trauerspiel-und-symbolistisches-drama-pelleas-et-melisande-in-essen-und-frankfurt/20121126_2312
https://www.revierpassagen.de/14127/burgerliches-trauerspiel-und-symbolistisches-drama-pelleas-et-melisande-in-essen-und-frankfurt/20121126_2312
https://www.revierpassagen.de/14127/burgerliches-trauerspiel-und-symbolistisches-drama-pelleas-et-melisande-in-essen-und-frankfurt/20121126_2312
https://www.revierpassagen.de/14127/burgerliches-trauerspiel-und-symbolistisches-drama-pelleas-et-melisande-in-essen-und-frankfurt/20121126_2312
https://www.revierpassagen.de/14127/burgerliches-trauerspiel-und-symbolistisches-drama-pelleas-et-melisande-in-essen-und-frankfurt/20121126_2312

In den magischen
Licht-Raumen
Raimund Bauers und

Olaf Freeses:
Mélisande (Michaela
Selinger) und
Pelléas (Jacques
Imbrailo). Foto:
Baus, Aalto-Theater
Essen.

Nikolaus Lehnhoff in Essen rickt die traumverwobene Atmosphare
in den Vordergrund. Die Figuren scheinen kaum aus sich heraus
zu agieren, wirken oft statisch und wie gebremst vom lahmenden
Gespinst bedeutungsvoller Zeichen und Zusammenhange. Claus
Guth in Frankfurt dagegen schaut auf die Psychologie der
Personen, gibt ihren Aktionen und Reaktionen etwas Welthaftes,
Eindeutiges mit. Er negiert den symbolistischen Hintergrund
der Oper nicht, aber er zieht sich nicht auf den Topos des
Unerklarbaren zurick, sondern bindet dessen Chiffren ein in
die Entwicklung des Geschehens, das zu Tod und innerem
Zusammenbruch fuhrt.
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Verloschen im Dunkel:
Christiane Karg (Mélisande)
und Christian Gerhaher
(Pelléas) in Frankfurt.
Foto: Monika Rittershaus.

Fir Guth ist Mélisande kein geheimnisvolles Undinen-Wesen aus
dem Irgendwo, sondern eine offenbar traumatisierte junge Frau,
die zitternd versucht, sich eine Zigarette anzustecken, als
sie in den Lichtkegel der Biuhne tritt. Ihre Vorgeschichte
bleibt im Dunkel, ihre psychische Verfassung ist es nicht. In
Zuge des Dramas verdichten sich die psychologischen Motive,
fir die Guth die symbolistischen Zuge des Dramas einsichtig
verengt: Er will nicht das wabernde Ungefahr des Ahnungsvollen
bebildern, sondern die Menschen in den elegant eingerichteten
Raumen des zweistockigen Hauses auf der Buhne Christian
Schmidts stringent entwickeln — allerdings ohne die komplexen
und ratselvollen Seiten ihrer Psyche eilfertig wegzuerklaren.
Warum sich die Lichtkreise Golauds und Mélisandes schon bei
ihrer ersten Begegnung nicht berihren, warum sich Pelléas und
die junge Frau finden und in der undurchdringlichen Schwarze
des Raums in ihren Lichtauren verbinden, bleibt letztlich ein
Geheimnis.
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Wie ein Puppenhaus:
Christian Schmidts elegante
Interieurs in Frankfurt.
Foto: Monika Rittershaus

Auf der anderen Seite entwickelt Guth im Spiel prazise und
faszinierend die Brennpunkte, in denen die Personen des Dramas
interagieren: Der Dialog zwischen dem resignativen Pelléas,
der im Selbstgesprach nur punktuell zum ,Du“ durchdringt, und
dem nahezu perfekt verdrangenden Patriarchen Arkel ist groRes,
reflektiert durchdrungenes Schauspiel. Ebenso die genau
beobachtete Szene, in der Golaud versucht, mit Hilfe des
Kindes Yniold die Beziehung zwischen Pelléas und Mélisande zu
ergrunden.

Guth achtet scharfsichtig auf versteckte Motive, deutet zum
Beispiel die Szene, in der Pelléas vom Haar Mélisandes 1in
Ekstase versetzt wird, als inneren Vorgang des 1in sich
verschlossenen Mannes, dem die Frau tiefere Schichten seines
Begehrens erschlielen hilft. In Christian Gerhaher hat Guth
den idealen Darsteller depressiv-verschlossener Innenwelten,
dessen hoher Bariton zu unendlichen Schattierungen des
Ausdrucks fahig ist. Die Mélisande Christiane Kargs erschopft
sich nicht im zerbrechlich-passiven Opfer, sondern ist eine
Frau, die sehr wohl versucht, im Beziehungsgeflecht von Haus
Allemonde ihre Position zu finden.
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Christian Gerhaher als
Pelléas in Frankfurt. Foto:
Monika Rittershaus.

Die muhsam unterdrickte Aggressivitat, mit der Paul Gay den
Golaud zeichnet, bricht sich in einem ungeschont inszenierten
Ausbruch von Gewalt freie Bahn - einer Brutalitat, die
Mélisande wie Golaud selbst zu Opfern macht. Arkel schaut weg:
Alfred Reiter gelingt trotz eines wabernd-gedeckten Basses
eine beklemmende Studie von Verdrangung und uneingestandener
Einsicht. Zutiefst verunsichert durch Mélisandes
geschichtslose Reinheit, erinnert Golaud an den Major 1in
Strindbergs ,Vater”, gefangen im Wahntrauma der Patriarchen
von der ,verbotenen” Liebe, dem uneinnehmbaren Rest weiblicher
Souveranitat.

Friedemann Layer und das Frankfurter Opernorchester bestatigen
den auch musikalisch fuhrenden Rang der Rhein-Main-Oper unter
den deutschen Musiktheatern. Layer ist ein Sachwalter von
Debussys Modernitat, entdeckt nicht nur die Raffinesse der
Klange, sondern auch ihre Reibungen, ihre herbe Wurze. Doch er
zwingt ihnen Kkeine Spaltklang-Sprodigkeit auf, wie sie
Propagandisten eines neuen Debussy-Bildes vertreten.

Layer stutzt in den wundervoll modellierten Akkordsaulen und
den filigranen Ruckungen 1im Klangverlauf die Statik wvon
Debussys musikalischer Architektur und entdeckt 1ihre
dramatische Funktion, die geschichtslosen Zustande der Bilder
auf der Blhne abzusichern. Dass Guth dazu immer wieder eine
Uhr ticken 1lasst und damit die verflieBende Zeit als
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spannungsreiches, drangendes Element einfuhrt, gehort zu den
aussagestarken Details dieser — aus der Perspektive des
birgerlichen Dramas — modellhaft gelungenen Deutung, an der
Layer mit seinen scharfsinnig beleuchteten Korrespondenzen
zwischen Musik und Buhne erheblich Anteil nimmt.

In Essen sind die Perspektiven anders, aber nicht minder
uberzeugend. Denn Stefan Soltesz im Graben macht mit den
Essener Philharmonikern schon in den einleitenden Akkorden, in
den mysterids eingefarbten Pianissimi der tiefen Streicher und
den ersten, fahlen Holzblaserklangen seine asthetische
Position klar: Das soll ein Debussy der adulersten
Verfeinerung, des raffinierten Details, der subtilen
Klangmischungen werden. Die VerheiBung wird glanzend erfiullt;
der orchestrale Zauber entfaltet sich dank der vorzuglich auf
ihren Dirigenten reagierenden Musiker mit aller Nuancierung in
Farbe und Dynamik.

Magie des Raums: Das Licht
spielt eine entscheidende
Rolle. Foto: Aalto-Theater
Essen

Ahnlich sensibel fiir atmosphdrische Riickungen agiert Lehnhoff
in seiner Inszenierung. Der hohe, kuhl-dunkle Raum von Raimund
Bauer, immer wieder neu ausgedeutet vom Licht Olaf Freeses,
lasst naturalistische Anmutung bald hinter sich: Aus der
hohen, dunklen Vertafelung eines Saals mit der erdruckenden
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Noblesse der Villa Hugel wird ein Seelenraum, ein innerliches
Gefangnis, aus dem Mélisande tastend, aber vergeblich einen
Ausweg sucht, den sich nur das visionare Licht, nicht aber die
schwere Materialitat der Korper o6ffnen kann. Das achte Bild
mit seinen riesigen, nach unten fuhrenden Treppen gemahnt an
die Gefangnisse des Piranesi, tiefenpsychologisch
radikalisiert wund in eine schaurige Raumvision eines
existenziellen Abgrunds verwandelt.

Auch Lehnhoff wirft einen Blick auf das burgerliche Drama,
inszeniert es aber weniger fest umrissen als sein Kollege
Claus Guth in Frankfurt. Seine Annaherung an die
symbolistischen Verdichtungen Maeterlincks bleibt allerdings
oft unbestimmt — oder verliert sich, wie im siebten Bild die
langen Haare Mélisandes, in zu konkret realisierten Bildern.
So bleibt Michaela Selinger in der Hauptrolle ein verlorenes
Wesen zwischen moglichen Konzepten, passiv und konturlos den
Ereignissen ausgeliefert. Mit Vincent le Texier hat Essen
einen kraftvollen, manchmal leider arg vordergrundig bellenden
Golaud, der seine Figur am Ende immer mehr in die Richtung des
Gesellschaftsdramas entwickelt.

Konkretisierte
Symbole: Die Haare
der Mélisande 1in
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der Bildidee der
Essener
Inszenierung. Foto:
Aalto-Theater
Essen.

Auch der schonstimmige Jacques Imbrailo bleibt als Pelléas
eher ein passives Wesen, unheilvoll verstrickt in die lastende
Atmosphare des Hauses. Wolfgang Schone als Arkel und die mit
grandios gereifter Stimme singende Doris Soffel als Genevieve
sind die erstarrten, untoten Bewohner dieses unheilvollen
Raumes; ihre Rolle wird sinnfallig unterstidtzt durch die
Kostume von Andrea Schmidt-Futterer, die sich im
historisierenden und in einem zeitlos eleganten Arsenal von
Ausdruckswerten bedienen. Getragen von wunderbar geatmeten
Linien, von den bis zum Verldoschen gedampften Piano-
Schattierungen der Musik und der gestalterischen Raffinesse
des Dirigenten konnen sich die Sanger drucklos frei entfalten.
Und staunend ob dieses asthetischen Wunders gewinnt der Satz
Arkels noch eine Bedeutung Uber das Drama hinaus: ,Man bedarf
der Schonheit, wenn der Tod neben einem steht.”

Musiktheater Zur Shoah:
Essener Jidin steht im
Mittelpunkt

geschrieben von Werner Haullner | 11. Februar 2013
Als das Unheil begann, Gestalt anzunehmen, wohnte Perl

Margulies in Essen. Mit ihrem Mann Benzion (oder eingedeutscht
Benno) fiihrte sie ein Geschaft. Eine ganz normale Hausfrau aus
der biirgerlichen Mittelschicht wird 2012 zur Protagonistin
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einer Oper. ,Refidim Junction“ heiBt das Werk des Jerusalemer
Komponistin Magret Wolf. Uraufgefiihrt wurde das Musiktheater
nun in einer beispielhaften Zusammenarbeit von Musikhochschule
und Theater Wiirzburg. Und die Essener Jiidin spielt darin eine
Hauptrolle. Sie war eines von Millionen Opfern des
nationalsozialistischen Rassenwahns.

Friuhes Opfer des
Rassenwahns: Perl Margulies
lebte bis 1933 in Essen.
Foto: privat

In ,Refidim Junction” stellt Magret Wolf Briefe zweier
judischer Frauen gegenuber, der Wiurzburger Dichterin Marianne
Rein und der Essenerin Perl Margulies. Beide werden Opfer der
Verfolgung: Die junge Lyrikerin wird 1941 nach Riga
deportiert, wo sich ihre Spur verliert: Sie ist vermutlich
verhungert oder erfroren. Perl Margulies taucht in Mannheim
bei Verwandten unter, nachdem ihr Mann schon 1933 aus
Deutschland geflohen ist. Ein qualendes Jahr lang muss sie auf
das Visum warten, das ihr und ihren Kindern die Ausreise nach
England ermoglicht. ,Wir erreichten London am Sonntag, den 12.
Mai 1934“, schreibt Perls Tochter, Alice Shalvi, 1im
Programmheft.

Die Zeit dazwischen spiegelt sich in rund einhundert Briefen,
aus denen Magret Wolf fur ihre ,szenisch-dokumentarischen
Aktion"” Zitate ausgewahlt hat. Es sind keine Briefe Uber den
Holocaust, aber sie lassen in all ihren alltaglichen
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Bemerkungen, in den beilaufigen Bemerkungen, aber auch 1in
manch verborgenem, bitterem Sarkasmus das Bose mitschleichen.
Die allgegenwartige Bedrohung, die Verfinsterung der
Atmosphare wird greifbar.

,Wir hatten ein sehr kultiviertes Haus“, erinnert sich Tochter
Alice. ,Ein Grammophon, Aufnahmen mit Beniamino Gigli, Jan
Kiepura, beruhmte Kantoren, Oper, Kino, Theater.“ Schon 1932
war der antijudische Reflex — nicht nur in Essen — greifbar:
»Eine Auffuhrung des ,Kaufmann von Venedig‘’ weckte so viel
antisemitisches Gift im Publikum, dass meine Eltern aus Angst
aus dem Theater flohen”, berichtet Alice Shalvi. Im Juni 1933
durchsuchte die Gestapo die Essener Wohnung der Familie
Margulies — in deren Abwesenheit. Benzion Margulies floh nach
London.

Die Mutter versuchte, das Geschaft abzuwickeln, litt unter dem
alltaglichen Terror der kleinen Nadelstiche. Als polnische
Judin — geboren 1893 in Galizien — hatte Perl Margulies bis
dahin ein Aufenthaltsrecht. Noch 1933 erfolgte die Ausweisung
und der Wettlauf mit der Zeit begann. Die Familie tauchte in
Mannheim unter; die Verwandten dort behandeln sie verachtlich;
der Schmerz schlagt sich in vielen Berichten Uber verletzende
AuBerungen und abwertendes Verhalten nieder. Fir Perl
Margulies war die Zeit bis zur Ausreise elend und trostlos,
gepragt vom schrecklichen Warten und zehrender Ungewissheit.

Zweli Jahre hat Wolf an ihrer ,szenisch-dokumentarischen
Aktion“ gearbeitet; der Eindruck der Urauffuhrung war
uberwaltigend: Das liegt sicher auch am Thema, und zwar
jenseits politisch korrekter Betroffenheitskultur. Es liegt
aber auch an der fordernden Verbindung einer formal
ausgereiften, klangstarken Musik mit einem Libretto, das sich
vom Erzahlen fernhalt, das Dokumente sprechen lasst, das den
unbeschreiblichen Terror der eiskalt funktionierenden Nazi-
Vernichtungsindustrie aus erheblicher Distanz und gleichzeitig
tiefster Betroffenheit kinstlerisch gegenwartig setzt.



Szene aus ,Refidim Junction®“
in Wdrzburg. Foto: Nico
Manger

Das 1ist ein erhebliches Risiko, denn nach Adornos
apodiktischer Verweigerung eines asthetisch-kunstlerischen
Zugangs zum Ungeheuerlichen (nach Auschwitz ein Gedicht zu
schreiben, sei barbarisch) hat es lange gedauert, bis sich die
Kunst an das Thema wagte. Das Tabu nutzte denen, die am
liebsten alles vergessen und auf sich beruhen lassen wirden:
Verfemte Komponisten und Werke etwa blieben weiterhin
unaufgefuhrt. Es half aber auch nicht bei dem, zu dem sich
Kunst berufen fuhlen kann: das Unsagbare, die tiefste Schicht
des Entsetzens, aber auch der Scham, der Schuld, des Versagens
zu ,verdichten” und damit, wenn auch nicht begreifbar zu
machen, so doch wenigstens eine Anndherung zu erméglichen.
Zwar schlieft die zwangslaufige ,Asthetisierung des Grauens“,
die Dramaturg Christoph Blitt zu Recht im Programmheft
befurchtet und untersucht, die Gefahr ein, Bosheit, Terror und
Leid in ihrer unmittelbaren Wucht zu verkleinern (was 1im
Ubrigen schon jede ,Erzdhlung” tut).

Jedoch ist eine kunstlerische Bewaltigung in der Lage, dem
Unbegreiflichen einen Begriff zu geben und es damit in seiner
Tragweite, Komplexitat wund furchtbaren Unmittelbarkeit
gegenwartig und kommunizierbar zu machen. Und ein Medium wie
das Musiktheater, das alle Sinne des Menschen anspricht und
seine emotionalen Tiefenschichten erreicht, kann unter
Umstanden eine tiefere Wirkung erzielen als eine nlchtern-
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kihle, auf den Verstand zielende, scheinbar objektive
Dokumentation.

Magret Wolf hat das Dokumentarische und das Theatralische —
sie nennt es ,Aktion“ —miteinander verbunden und damit
gegenseitig erhoht: Die Briefe der judischen Frauen sind
private Dokumente, in denen die Schrecken der Zeit meist nur
in Andeutungen vorkommen, die sich um Alltag und Familie, um
Liebe, Zweifel, Angst und Not drehen. Aber wie in diesen oft
einfachen Satzen das BOose mitschleicht, das der einen der
Frauen das Leben, der anderen Heimat und Existenz kostet, ist
wegen seiner nicht greifbaren, aber allgegenwartigen Drohung
verstorend.

Wolf zieht in das Stuck drei Ebenen ein: Die unmittelbarste
ist die der beiden Frauen, verkorpert durch je eine Sangerin
und eine Schauspielerin. Katja Beer (Sopran) und Charlotte
Sieglin (Sprechrolle) sind Marianne — dunkelblonde, 1lange
Haare, hochgewachsene Figur, vermutlich blaue Augen: das
,deutsche Madel” des Rassenwahns nicht nur der Nazis. Die
Sangerin Judith BeifuB und die Schauspielerin Britta Scheerer
ubernehmen die Rolle der Perl: dunkelhaarig, braunaugig,
weiche Formen.

Britta Scheerer
(Links) und Judith
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Beifuls als ,Perl”
in ,Refidim
Junction®. Foto:
Nico Manger

Fur das Quartett bedeutet der Abend pausenlose
Hochkonzentration. Kaum ein Moment bleibt ihnen, aus der
Prasenz auf der Spielflache auszubrechen. Schreien, Flehen,
Protestieren; Einsamkeit, Angst, Resignation; verhaltene
Nachdenklichkeit, flammende Wut, Verletzung und Sehnsucht nach
Nahe: die Gefuhlslagen der Briefzitate konnten unterschiedlich
nicht sein. Aber selbst in der banalsten Bemerkung -
Wollsocken anziehen, Unterwasche suchen - schwingt die
Bedruckung der Zeit mit, wird am einzelnen Schicksal greifbar,
was es bedeutete, in dieser Zeit zu den Opfern zu gehoOren.

Die Ebene, die Menschen zu Opfern macht, ist in einer Video-
Installation prasent. Sandra Dehlers Buhne meidet jede Form
von plakativer Unmittelbarkeit. Es rollen einfach die
Bestimmungen ab, die zwischen 1933 und 1942 erlassen wurden,
um den Juden das Leben erst einzuschranken, dann praktisch
unmoglich zu machen und schlieBlich zu nehmen. Es 1ist zu
lesen, wie furchtbares juristisches Handwerk Zug um Zug
Willkir in Gesetzesform gieRt — bis schlieBlich die Zlge
fahren, nach Riga, nach Stutthof, nach Auschwitz und wie die
Orte des Grauens alle heifen. Schreiendes Unrecht wird zu
positivem Recht formuliert, hinter dem sich die Tater
jahrzehntelang verstecken konnten. Die burokratisch perfekte
Machart lasst einen KloB im Hals wachsen. An alles war
gedacht, selbst an die — untersagte — Tatigkeit judischer
Schaufensterdekorateure.

Mit dieser Ebene korrespondiert, wie eine Reaktion, ein
Gebetstext von Rywka Kwiatkowski aus dem Ghetto tédz: ,Ich
habe keine Gebete mehr“. Der Chor zieht eine Zwischenebene
ein: Er liest die Namen der 202 Wirzburger, die auf der
Deportationsliste der Gestapo am 27. November 1941 standen.



Schicksale werden benannt, Opfer bekommen einen Namen,
Marianne und Perl reihen sich ein in ihren unendlichen Zug.

Das Orchester, das Ulrich Pakusch mit souverdner Ubersicht
leitet, besteht aus Studierenden der Hochschule. Die ubliche
Besetzung 1ist angereichert mit achtfach besetzter Perkussion
und Harfe. Cembalo und zwei Akkordeone spielen eine
charakterisierende, auf die handelnden Personen bezogene
Rolle. Magret Wolf, die in Wien Judaistik und Vergleichende
Musikwissenschaft studiert hat, verwendet ,patterns”, also
motivisch-melodische Bausteine, die sich permanent wandeln;
eine zunachst repetitiv anmutende Musik, deren klangliche
Variabilitat und formale Flexibilitat schnell einsichtig wird.
Das Orchester agiert hinter dem Projektionsvorhang, der zu
Beginn des Stucks einen friedlichen Wald zeigt: eine
Naturidylle mit dem Hauch eines Friedhofs, trugerisch und
unheilkindend.

Die Inszenierung von Kai Christian Moritz — langjahriges
Mitglied des Schauspielensembles des Wirzburger
Mainfrankentheaters — setzt auf die Spannung von strenger,
ritualisierter Bewegung und genau beobachtetem, emotional
geladenem Spiel. An ihm liegt es nicht, dass vor allem zum
Ende des ersten Teils hin die Spannung zur Anspannung wird und
zu reiBen droht. Der Versuchung, zu viel in das Stuck zu
packen, ist Magret Wolf nicht entkommen: Der Zuschauer erlebt
das Wachsen des Drucks gleichsam korperlich mit. Doch die
Gefahr der Uberreizung durch das Trommelfeuer der Emotion ist
konkret. Es ist auch Moritz‘ Regie zu verdanken, dass es nicht
zum Ubersprung von extrem herausgeforderter Betroffenheit zu
innerlicher Abstumpfung kommt.

Dem Stuck waren weitere Auffuhrungen zu wiunschen; das Thema
ist auch 67 Jahre nach dem Ende der Shoah bedruckend aktuell.
Und Wolfs Musiktheater ist ein Teil der Erinnerungskultur, die
dem Vergessen um der Opfer und der Zukunft willen
entgegenwirkt.



Perl Margulies hat Essen nicht mehr wiedergesehen. Vermutlich
wollte sie das auch nicht mehr. Sie starb am 21. November 1962
in Jerusalenm.

Noch zwei Auffuhrungen sind in Wurzburg geplant am 22. und 24.
November. Tickets: (0931) 39 08 124.

Edler Ton: Der Geiger Daniel
Hope mit Elgars Violinkonzert
in Essen

geschrieben von Werner HauBner | 11. Februar 2013

Entfesselung, Verklarung, Apotheose? Ja, schon. Aber Alexander
Skriabin, der kiihne Eigenbrotler unter den russischen
Komponisten, wollte sein ,Poeme de 1’extase” nicht nur
schongeistig aufgefasst wissen.

Anspannen, aufheizen, explosives Entladen: Skriabin fasste das
in eine vor hundert Jahren als extrem, verruckt und manchmal
auch zu offensichtlich korperlich-erotisch eingeschatzte
Musik. Noch heute weckt das musikalisch frei dem Klang und dem
Rausch huldigende Werk von 1908 Bewunderung. In der
Philharmonie Essen wurde es als Kronung des Konzerts des
russischen Nationalorchesters mit Bravorufen quittiert.

Dabei war kaum Anlass flur Jubel. Denn der Orchestergrinder und
Dirigent Mikhail Pletnev, einst ein hoffnungsvoller Pianist,
fahrt die Ekstase zwar mit grandiosem Fortissimo auf. Aber er
bereitet sie nicht vor. Aus dem lyrisch-entspannten Beginn des
Werks fuhrt keine drangende Energie, kein unausweichlicher
Bewegungsimpuls zur unvermeidlichen Entladung, sondern eine
Abfolge sauber gestaffelter Zustande. Das selige Verstrodmen
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hin zum triumphal aufwachsenden Schluss legt die Vermutung
nahe, dass sich Pletnev im Lyrischen mehr zu Hause fuhlt als
im Ekstatischen.

Rachmaninows ,Toteninsel” bestatigt das im Ruckblick: Sinnig
formt Pletnev den wiegenden Rhythmus, die allmahliche
Steigerung, den gelassenen Gesang der Violine und Oboe. Aber
untergrundige Spannung will nicht aufkommen; dramatische
Zuspitzung bleibt flach. Auch das Orchester hat seine
Schwachen: Der distere HOhepunkt mit dem Eintritt der Pauken
bleibt klanglich ungefasst und sprode.

Mit Daniel Hope, dem britischen Geiger, brachten die Russen
einen Trumpf mit: Sein verhaltener, nie zu brillant nach aulien
gekehrter Ton veredelte Edward Elgars Violinkonzert mit schier
unendlichen, schmerzhaft schon erfillten Linien. Die raschen
Momente geraten Hope manchmal zu hastig — so, als wolle er
schnell zur nachsten innerlichen Versenkung forteilen. Die
russischen Orchestermusiker erfiullten mit dunkel-gerundeten
Holzblasern und dezenten Streichern ihre sensible Partnerrolle
mit Bravour. So geriet der Auftakt schon zum HOhepunkt dieses
Gastspiels. Seine Zugabe, Ravels ,Kaddisch”, widmete Hope dem
vor kurzem verstorbenen Hans Werner Henze.

(Der Bericht ist zuerst in der WAZ Essen erschienen)

Festival ,Now!“: Neues von
Hauschka auf Zollverein

geschrieben von Werner Haullner | 11. Februar 2013
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Hauschka. Foto:
Zollverein

Was ist das fiir ein Stil? Der ,Spiegel” hat sich Gedanken
gemacht, als das Album ,Silfra“ erschien, auf dem Hauschka
gemeinsam mit der amerikanischen Geigerin Hilary Hahn
improvisierte. Neo-Klassik? Post-Klassik? Oder spielt der
Diisseldorfer Pianist, der durch sein ,prapariertes Klavier*“
bekannt wurde, so etwas wie Indie-Rock oder Post-Rock? Fiir
Volker Bertelmann - so heift Hauschka ,biirgerlich” - sind
solche Zuordnungen egal: Er bezeichnet seine Musik als
nzeitgenossisch” und lasst es damit gut sein. Wer die Probe
aufs Exempel machen will: Am Donnerstag, 15. November, ist
Hauschka auf Zollverein zu Gast: Schacht XII, Halle 12, 20
Uhr.

Auf der Suche nach ,seiner” Musik hat Hauschka seine
zehnjahrige Klavierausbildung wiederentdeckt. Dass ein Klavier
mehr konnen musste als durch gepflegten Anschlag und
Pedalgebrauch herauszulocken sei, forderte den Musiker heraus,
als er Anfang des Jahrtausends uber neue Wege nachdachte.
Rock, Hip Hop, Singen in Bands: Das hatte er hinter sich, als
er 2005 ,The Prepared Piano“ aufnahm. Sein Klavier peppte er
dafur auf, mit Leder, Filz oder Gummi zwischen den Saiten, mit
folienumwickelnden Hammerchen oder Klammern.
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Das Ergebnis waren neue, wundersame Klange, mal gerauschhaft,
mal spharisch wie von Elektronik verfremdet. Hauschka wurde in
der Indie-Szene wahrgenommen als jemand, der das Experiment
mit dem Klang aus einem fundierten musikalischen Hintergrund
speist. ,2004, als ich mit ,Substantial‘’ meine erste Platte
herausbrachte, war ich mit Max Richter und zwei, drei anderen
einer der wenigen in der Indie-Szene mit einem ernsthaften
Musikanspruch.“ Hauschka hatte Erfolg: Acht Alben seit 2004,
Filmmusiken und das Impro-Album ,Silfra“ mit Hilary Hahn
(2012) zeugen davon.

Wie kommt Hauschka in ein Programm wie das des Festivals
JNow!“? Wo ist er verortet zwischen Luigi Nono, Helmut
Lachenmann, Gyorgy Ligeti, Gyorgy Kurtdg oder Bernd Alois
Zimmermann? Hauschka bezieht sich nicht auf klassische Musik:
,Die Beruhrung beschrankt sich auf das Instrument und
vielleicht auf ein paar Zitate. Es gibt Szenarien von Klangen,
die vielleicht mit Schostakowitsch in Verbindung gebracht
werden konnen.” Konzept oder Programm ist das nicht, auch wenn
ihn manche mit Erik Saties Klang-Experimenten oder mit der
amerikanischen Minimal Music in Beruhrung bringen. Mit Hilary
Hahn, die sich sonst von Bach bis Barber bewegt, war er sich
einig: ,Wir wollten kein Album machen, das in der Klassik
verortet ist.”

Hauschka fuhlt sich wohl im Umfeld der zeitgendssischen Musik,
wie sie das Festival ,Now!“ vorstellt. Er sieht in den letzten
Jahren einen Wandel: Die ,klassische” Szene sei viel weniger
starr als noch vor einigen Jahren; die Suche nach einer neuen
Identitat lasse friuhere Grenzen verschwimmen. Auch seine
Zuhorer sieht er auf diesem Weg: ,Mein Publikum ist auf der
Suche nach Musik uber Pop und Klassik hinaus. Es sucht ein
neues Erlebnis und hat das Gefuhl: Was ich hier mache, ist
zeitgemals.“

Dass er sich der Tonalitat verpflichtet fuhlt, konnte Vielen
eine Brucke zum Neuen sein: ,Ich glaube, das eroffnet einem
groBeren Kreis die Moéglichkeit, sich mit neuer Musik zu



i

beschaftigen.” Bei seinem Festival ,Approximation®, das er
seit 2005 in Dusseldorf veranstaltet, beobachtet er, wie sich
ein neues Publikum entwickelt: Klassik, experimentelle
Elektronik und Independent Music uberlagern sich und
erschliellen sich gegenseitig. ,Das empfinden die
Konzertbesucher als zeitgemal."“

Hauschka sieht darin auch einen Teil seiner
Erfolgsgeheimnisses: ,Klassische neue Musik mit Anspruch
bringt sich oft selbst in eine Ecke, aus der es schwer 1ist,
sich locker zu prasentieren.” Von Zuschreibungen unbelastet,
fallt ihm das leichter. Hauschka ist froh, nicht mit GrofRen
wie etwa John Cage verglichen zu werden. ,Hatte ich damals,
als ich anfing, Cage gekannt, hatte ich mich wohl nicht an das
praparierte Klavier gesetzt.”

Beim Blick in die Zukunft geht der Trend flur den
Klavierkinstler in Richtung Komposition, weniger in Richtung
neuer Experimente. ,Ich habe das Gefihl, meinen bisherigen
Klangkosmos auszutarieren.” Weiterfuhrende Entwicklungen hat
es ja schon seit 2010 gegeben: In jenem Jahr erschien das
Album ,Foreign Landscapes”, auf dem das praparierte Klavier
seine bisherige Solo-Funktion verliert. Hauschka schrieb
erstmals Musik fur ein zwolfkopfiges klassisches Ensemble
vollstandig auf. 2011 auf ,Salon des Amateurs” — mit vielen
Bezligen zu moderner Tanzmusik — Ubernimmt das Klavier die
Rolle eines Rhythmusinstruments. ,Musik definiert in ein
Notenbild zu bringen, war fur mich ein spannender Versuch. Ich
fragte mich, ob das die Magie der Musik wegnimmt.“ Hauschka
schwebt vor, ,dass sich Improvisation und Notation die Hand
geben”.

Eine neue Erfahrung war fur ihn auch, eine 18 Minuten lange
Musik fur ein klassisches Ensemble zur Inszenierung von
»Puppen” (Kevin Rittberger, Premiere Dezember 2011) fiur das
Disseldorfer Schauspielhaus zu schreiben. Am Frankfurter
Schauspiel lauft weiterhin Kleists ,Die Marquise von 0.“ mit
Hauschkas Musik, eine Koproduktion mit den Ruhrfestspielen


http://www.approximation-festival.de/index.php

Recklinghausen, ebenfalls in der Regie Rittbergers. ,Dieses
Format reizt mich“, bekennt der Musiker, ,und ich moéchte gerne
mal 45 Minuten Musik komponieren, ohne das Gefuhl zu haben,
nach zehn Minuten mit meinem Geschirr zu Ende zu sein.”

Jetzt hat Hauschka erst einmal eine neue Filmmusik
abgeschlossen: ,Schnee von gestern” heilt der israelische
Dokumentarfilm der Filmemacherin Yael Reuveny, flir den er mit
einem Streichquartett zusammengearbeitet hat. Mit Musikern aus
Kenia hat er eine neue Platte aufgenommen, die 2013 erscheinen
soll. Zwei Tourneen werden ihn in die USA fuhrten, wo er unter
anderem am Massachusetts Institut of Technology (MIT) zu einer
Lecture eingeladen ist. Ein solches Workshop hat Hauschka vor
kurzem erst an der Folkwang Hochschule der Kiunste gehalten.
Aullerdem liegen mehrere Angebote fur Filmmusiken vor. Man wird
also von Hauschka horen — nicht nur im Konzert auf Zollverein,
wo er am praparierten Klavier improvisiert.

Festival ,Now!“: zuriicknachvorn: Hauschka - Solo am
praparierten Klavier. Donnerstag, 15. November, 20 Uhr, Zeche
Zollverein, Schacht XII, Halle 12. Tickets: (0201) 81 22 200,
www.zollverein.de

Musikalischer Jugendstil:
Sophia Jaffé mit Erich 1J.
Wolffs Violinkonzert

geschrieben von Werner Haullner | 11. Februar 2013

Der Begriff des , Jugendstils” ist in der Geschichte der
bildenden Kunst nicht unproblematisch; in der Musik leistet er
wenig mehr als die Zuordnung eines Werks zu einer Zeitepoche,
die von garenden Aufbriichen und von schdénheitstrunkener
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Weltflucht, von inspirierter Moderne wie von zahem Festhalten
an alten Idealen und Traditionen gepragt war. Es war eine
Epoche, die fiir sich — auf der Suche nach einer neuen
Urspriinglichkeit - die ,Natur“ lieben lernte. In Erich J.
Wolffs Violinkonzert aus dem Jahre 1909 entdeckt der staunende
Zuhorer auBer einer stupend versierten Komponistenhand auch
jene Ranken, aufkeimenden Triebe und aus zarten Knospen
wachsenden Bliitenwunder, die den floralen Jugendstil in der
Kunst kennzeichnen.

Wolff, 1874 in armlichen judischen Verhaltnissen in Wien
geboren und 1913 in New York an den Folgen einer
Mittelohrentzindung gestorben, gehdort 2zu den grofen
Unbekannten der Epoche eines Gustav Mahler, Alexander von
Zemlinsky oder jungen Arnold Schonberg. Mit ihnen war er
freundschaftlich verbunden; Wolffs Lieder wurden damals von
vielen Sangern interpretiert.

Heute ware Wolff komplett vergessen, gabe es nicht
»Schatzgraber” wie Peter P. Pachl, der das Konzert ausfindig
gemacht und neu ediert hat. Pachl sorgte auch fir die
Ersteinspielung einer Reihe von Wolffs Liedern mit der
Sopranistin Rebecca Broberg. Das Violinkonzert wurde nun
erstmals in modernen Zeiten — wenn nicht sogar uberhaupt zum
ersten Mal — in der Reihe der Sinfoniekonzerte der Neuen
Philharmonie Westfalen in Recklinghausen, Gelsenkirchen und
Kamen aufgefuhrt.

Als treffliche Wahl erwies es sich, das Konzert der Geigerin
Sophia Jaffé anzuvertrauen, die seit finf, sechs Jahren nach
einer Reihe von Wettbewerbserfolgen ihre Karriere ohne viel
Getose aufbaut. Schon der dunkel-samige Ton des Beginns weckt
die Ohren auf: Er kindigt einen Geigenton an, der genau in die
lyrische Schwarmwelt des fin de siecle passt. Jaffé kann das
blihende Schwellen, das sanfte Ersterben des Tons, seine
zartliche Fulle und sein jubelndes Entfalten hervorrufen.

Sie findet nach einem ersten Forte zum ruhevollen Dialog mit



der Harfe, schraubt sich in melodischem Rankenwerk in ein
bemerkenswert erfulltes Piano in der HOhe, lasst die Gischt
kurzer, sanfter Staccati in filigranem Schaum zerstieben. Die
Sinnlichkeit ihres Legatos erinnert an Tschaikowsky; dazu
zittern die Orchesterviolinen wie von einem Sommerwind bewegt.
Jaffé holt die erlesen-poetische Schonheit dieser
musikalischen Linien und Ornamente ein — und 1lasst ganz
nebenher nicht spliren, welche enormen technischen Probleme
Griffe und Bogenfihrung, Lagenspiel und Tongebung der Solistin
aufgeben. In der originalen Kadenz des ersten Satzes muss sie
bis zur Dreistimmigkeit gehen und meistert auch diese Aufgabe
ohne Anflug horbarer Anstrengung.

»Jugendstil” also: Rankende Modulationen, allmahliche
Mutationen von Motiven, Verschlingungen, Aufbldhen und
Versinken, manchmal auch wuchernde Steigerung in scheinbar
endlosen Imitationen; Naturlaute in der Begleitung der
(freilich manchmal plumpen) Blaser, feine Lichtwechsel, ferne
Horn- und freundlich-sanft ersterbende Klarinettenklange — all
das erinnert an die geheimnisvollen Frauen eines Alfons Mucha,
die dem Betrachter aus Blattern und Blumen entgegenwachsen.
Dieses Konzert, bei dem man allenfalls das Fehlen dezidierter
Kontraste der Satze untereinander kritisieren konnte, verdient
es, ins Repertoire aufgenommen zu werden.

Wie bereichernd die Musik Wolffs fur uns sein kann, zeigte die
kluge Zusammenstellung des Konzertprogramms: GMD Heiko Mathias
Forster hatte es der Siebten Sinfonie Gustav Mahlers
vorangestellt. Was bei Wolff noch in ungebrochener Schonheit
bluht, verwandelt sich bei Mahler in dunkel-wehmutsvolle
Erinnerung; wo Wolff ganz bei sich ist im innigen Gefuhl,
brechen Mahlers Klange auseinander, zerreiRt das duftige
Gewebe, wird die Idylle zum Zitat. Was bei Wolff noch inneren
Zusammenhalt geniellt, fliegt bei Mahler in Fetzen vorbei.

Fir die Neue Philharmonie, die bei Wolff an einigen
Stolpersteinen nicht vorbeigekommen war, geriet die Siebte zur
Probe auf orchestrales Niveau, der sie nicht ausweichen



musste. Es gab glanzende Stellen, etwa bei den Celli, und
ungeachtet einiger Ausrutscher einen untadeligen Klang.
FOrster dirigierte mit klaren Zeichen, stets wach fur die
»Schaltstellen” der Musik. Aber die preufSische Prazision hat
auch ihren Haken: Sie 1&sst die Ubergadnge steif werden, nimmt
der Phrasierung ihre flexible Form, macht das Metrum
mechanisch.

Schon 1im ersten Akt stehen Klanggruppen unverbindlich
nebeneinander, stellt sich die Mahler’sche Zerrissenheit nicht
ein. Das Changieren zwischen Idylle und Dusternis im zweiten
Akt fangen Forster und seine Leute ein; auch die bizarren
Episoden des dritten Satzes gelingen. Doch dem letzten Satz
mit seiner verlogen-triumphalen Geste fehlt der doppelte
Boden. Da lasst Forster auftrumpfen, aber in Glanz und Gloria
fehlt das falsche GleiBen. Und damit eine entscheidende
Dimension dieses bestlrzenden Mahler-Ungetlms.

Weltklasse in Essen: Viktoria
Mullova und Pieter Wispelwey
in der Philharmonie

geschrieben von Werner Haullner | 11. Februar 2013

Wenn sich zwei so exzellente Solisten wie Viktoria Mullova und
Pieter Wispelwey zu einem exklusiven Kammermusikabend
zusammentun, verspricht das ein hochrangiges musikalisches
Ereignis. Die Prognose wurde eingeldst: In der Essener
Philharmonie ereignete sich im Scheine der Kerzen rings um das
Podium ein Konzert, das mit dem oft vorschnell vergebenen
Etikett der Weltklasse durchaus zutreffend beschrieben ist.
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Pieter Wispelwey.
Pressefoto:
www.pieterwispelwey.com

Den reinen Bach-Abend erdffnete Pieter Wispelwey, vielleicht
nicht der marktgangigste, sicher aber einer der spannendsten
Cellisten der Gegenwart. Im September ist seine mittlerweile
dritte Einspielung der sechs Cellosuiten Bachs erschienen; ein
Zeichen fur das stetige Nachdenken des mittlerweile
Fiunfzigjahrigen uber Bachs tiefgriundige Musik. Die bisherigen,
preisgekronten Aufnahmen legen die Messlatte flur das Konzert
hoch. Der erste ,Sprung” gelang noch nicht so reibungslos: Der
Beginn der G-Dur-Suite BWV 1007 wirkte fahrig; Wispelwey
neigte zu leichtgewichtiger, aber auch heterogener Tongebung
mit merkwlrdig unruhiger Phrasierung.

Zwar durften Allemande und Courante tanzerische Energie
verstrahlen, die Sarabande aber wollte der Cellist offenbar
nicht dezidiert absetzen. Bewegt und luftig dagegen die
abschliellende Gigue. Die Balance zwischen der farbigen
Betonung einzelner Noten, wie sie in der historisierenden —
pardon, historisch informierten — Musikpraxis gerne betrieben
wird, und dem Blick auf den inneren Zusammenhang wollte sich
noch nicht einstellen.

In der c-Moll-Suite BWV 1011 waren solche Anfangsprobleme kein
Thema mehr. Wispelwey entfaltet einen leichten, rauchig
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angerauten Ton, artikuliert genau bis hinein in rhythmische
Raffinessen, entwickelt ausdrucksvolle Farbungen auf einer
dunkel-weichen Grundlage. Der Elan der schnellen Satze, die
pointierte Rhythmik der Gavotten, die weltverlorene Meditation
der Sarabande: Wispelwey beseelt sein Spiel, ohne den Abstand
zu den sonor erfullten Interpretationen der alteren Meister
aufzugeben. In der D-Dur-Suite BWV 1012 spannt er so den
Kontrast auf zwischen einem verinnerlichten Nachspluren der
welit angelegten Legato-Zusammenhange und dem federnd-
nonchalanten Tanzgestus.

Viktoria Mullova.
Foto: J Henry Fair

Drei Abschnitte mit jeweils einem Cello- und einem Violinwerk,
gegliedert durch zwei Pausen — so war der dreistiundige Abend
aufgebaut. Viktoria Mullova kam zunachst mit einer Moll-Tonart
zu Wort: Die Sonate BWV 1001 lieB am Uberragenden Rang ihrer
konzentrierten Interpretationen keinen Zweifel. Bachs
Experiment einer vierstimmigen Fuge auf einem Instrument war
technisch vollkommen beherrscht und musikalisch durchdrungen:
So klar wie Mullova hat kaum jemand dieses Stuck erschlossen.
Kein Wunder, dass ihre CD der sechs Solowerke fur Violine
hymnische Kritiken erhielt und als Referenzaufnahme gilt.
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SONATAS & PARTITAS
VIKTORI
MULLOVA

Aber auch das Adagio des Beginns nimmt gefangen: Mullova
pflegt einen ruhigen, klassisch ebenmalligen Ton, leicht und
gleichmalBig, von einer zarten Sonoritat, die sich weder die
verschrammten Tone der Originalklang-Fetischisten noch den
saftigen Duktus der historisch Unbekimmerten erlaubt. Auch in
den schnellen Satzen bleibt die Artikulation deutlich, der
Ansatz rein. Mullova strahlt dabei eine Gelassenheit aus, die
vergessen lasst, welcher technische Einsatz notig ist, um
solche wie selbstverstandlich wirkende Souveranitat zu
erreichen. So sind auch die Partita E-Dur BWV 1006 und die
berihmte mit der ,Chaconne” als letztem Satz (BWV 1004)
blitzsauber modelliert bis in die Details der Verzierungen
hinein.

Konzentration bis zum letzten Ton, Versenkung in Bachs
musikalischen Kosmos: Da bricht kein Jubel los, aber ein tief
herzlicher, lang dauernder Beifall. Und man geht durch die
Nacht nach Hause und kann es nicht lassen, uber diesen Abend
nachzudenken.
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Warnung fur Wagnerianer: ,Die
lustigen Nibelungen“
treiben’s bunt 1in Krefeld

geschrieben von Werner Haullner | 11. Februar 2013

Da hangen sie, die hohen und hochsten Herrschaften, die Heroen
des Geistes und der Kunst: Cosima Wagner und Wilhelm der
Zwote, bespeerter Wotan und behelmte Walkiiren. Die Bildparade
des deutschnationalen Salons vor hundert Jahren. Halt, nicht
ganz: Der Sanger Jonas Kaufmann passt da nicht ganz rein. Oder
doch? Als Verehrungsobjekt der Wagnerianer anno 20127 Hinrich
Horstkotte hat sich in seinem Biihnenbild zur Operette ,Die
lustigen Nibelungen” in Krefeld diesen Seitenhieb nicht
verkneifen koéonnen. Und damit augenzwinkernd angedeutet, dass
wir vielleicht so weit gar nicht entfernt sind von
irrationalen psychologischen Determinierungen, wie sie vor 100
Jahren unsere UrgroBvater auf den unseligen Pfad in die
Katastrophe Europas gleiten liefen.

Ein Element der wilhelminischen Gesellschaftsideologie war die
Ersatzreligion, deren Gottesdienstzeiten mit den Anfangszeiten
von Wagners Werken in den Opernhausern zusammenfielen. Ein
anderes kennen wir noch aus dem Stichwort der
+~Nibelungentreue”“. Dass es mit dieser ,Treue” in der
meuchelnden Horde der sagenhaften Urzeitanrainer des Rheins
nicht weit her war, kann jeder in den mittelalterlichen
GroBwerken der deutschen Literatur nachlesen. Die einaugige
Reduktion der Stoffe um Kriemhild, Gunther und Dietrich von
Bern, wie sie das deutsche GroBburgertum gemeinsam mit Adel
und Militar des Deutschen Kaiserreichs betrieb, 1lief einen
Herrn mit dem Pseudo-Namen ,Rideamus” — burgerlich: Fritz
Oliven — zur satirischen Feder und einen anderen Herrn namens
Oscar Straus zu Notenblattern greifen.

Heraus kam 1904 am Wiener Carl-Theater und kurz darauf in
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Berlin ein Skandal: die Operette ,Die lustigen Nibelungen“.
Nicht nur die Wagnerianer, nein, der Deutsche an sich war
emport! Die heiligsten Werte des Reiches in Schmutz und
Schande! Die kritischen Reaktionen auf das Werk haben ob ihrer
polemischen, unfreiwillig komischen Substanz heute noch
ahnlich hohen Unterhaltungswert wie die Operette. Und die kam,
mit betrachtlichem Erfolg, jetzt am Theater Krefeld zur
Auffuhrung.

Trager teutonischer Tugend:
Die "Nibelungen" in Krefeld.
Foto: Matthias Stutte

Ja, da hangen die Trager teutonischer Tugend an der Wand. Und
davor versammelt sich die illustre Gesellschaft am Hofe zu
Burgund. Konig Gunther und seine Eltern, Kriemhild, die
,minnige“ Maid und der ,grimme“ Onkel Hagen, Volker und
Giselher, die Recken. Sie sind ratlos, denn Gunther hat in
einem Anfall von Selbstuberschatzung ein Weib gefordert, das
ihm koérperlich hoffnungslos uberlegen ist: Brunhild heiflt die
isenlandische Turandot, die bisher noch jeden Freier nach
Walhall befordert hat.

Nun hat Gunther alles andere als Lust, seinen Vorgangern in
das germanische Kriegerparadies zu folgen. Man sinnt auf Hilfe
— und besinnt sich auf Siegfried aus den Niederlanden, einen
erfolgreichen Unternehmer im Drachentoten, reich, stark und
vor allem unverwundbar. Bis auf eine kleine Stelle, die einst
beim abhartenden Drachenblutbad von einem zufallig
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herabsegelndem Lindenblatt abgedeckt ward. So naht das
Verhangnis, denn: ,Von vorne, da ist er ganz von Horne“, aber
,von hinten kann man ihn uberwinden.”

Der Kampf: Gunter hat wenig
Chancen gegen die wilde
Brunhild! Foto: Matthias
Stutte

Die bitterbO6se Persiflage von Oscar Straus — gar nicht zu
verwechseln mit dem , Fledermaus“-Autor Johann Straull — wurde
von Hinrich Horstkotte 2011 am Theater Monchengladbach in
Szene gesetzt und wirkt jetzt bei ihrer Ubernahme in Krefeld
als unterhaltsame Satire auf die verlogenen Werte einer
Gesellschaft, der es im Grunde nur um Geld, Gold und
Aktienkurse geht. Nicht weit entfernt vom Heute also, das sich
von der wilhelminischen Gesellschaft insofern unterscheidet,
als man sich nicht mehr die Muhe macht, mit vorgetauschten
Werten Gier und Geldgeilheit zu ummanteln, sondern diese
ungeniert selbst zu Werten erklart.

Horstkotte bedient sich aus der Fulle kennzeichnender Chiffren
des Zeitgeistes: Fellrocke und Farbenbander, Pickelhaube und
Biertdonnchen, Wotanhelm und Walkirenbrinne. Der gleifBnerische
Zauber der Montur und der faulig schimmernde Schein
~werkgerechter” Wagner-Inszenierungen mischen sich zu einem
Mix, der ebenso skurril ist wie uns die Weltanschauung von
damals vorkommt. Auch wenn er seine Figuren manchmal zu viel
zappeln lasst: Die Wirkung ist in hochstem Male heiter.
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Dazu tritt die Musik von Oskar Straus, mit Verve und
Stilgefihl dirigiert von dem jungen Osterreicher Andreas
Fellner. Er findet die Tonlage zwischen martialischem Marsch
und suffisantem Walzer. Klar, dass die protzige Burgunder-
Hymne in der OQuverture als machtige Fuge beginnt, dann
freilich ratlos im hohlen Pathos endet, um von einem
Weber’'schen Cello-Solo abgeldost zu werden. Wir wollen ja
Gefuhl zeigen!

Straus setzt auch auf unregelmalige Perioden und Texte, die
nach Art des britischen Duos Gilbert & Sullivan komisch-
geschwatzig ins Metrum der Musik gezwungen werden. ,Lohengrin“
wird zitiert, wenn sich die Braut im Gemach fur den Gemahl
bereitet. Straus kennt die musikalischen Wagner-Epigonen
seiner Zeit genau und setzt ihre trivialpathetische Musik
scheinbar todernst ein, bevor sich wieder alles in frivole
Galopps oder Walzer aufldost. Ein musikalische SpaB, mit
leichter Feder hingezaubert, und heute noch sehr amusierlich.

Die Darsteller geben in Krefeld ihr Bestes: Markus Heinrich
erlegt als Siegfried mit den putzigen Pflegedrachenkindern
Titzel und Tatzel die muskelprotzende und stimmstarke Brunhild
(Janet Bartolova) sozusagen mit dem kleinen Finger. Mama Ute
als kauzige Mischung aus Gottin und GroBburgerdame mit Cosima-
Nase (Eva Maria Gunschmann) und Gatte Dankwart in schimmerndem
Militarflitter (Hayk Deinyan) haben ihre liebe Not mit ihrem
hasenherzigen Sohn Gunther, einer durren, weinerlichen Latte
(Rafael Bruck) von perfektem Nicht-Format.

Rochus Triebs, der Held Volker, offenbar ein alter Urning,
dreht in Flaus und Fell linkische Pirouetten; der andere
Recke, Giselher, 1ist praktischerweise gleich eine
Travestierolle. Debra Hays erzwitschert sich als Krimhild Bett
und Borse des schwerreichen Siegfried, 1lenkt die
HerzensergieBungen aber schnell um, als die Aktien des
Drachentdters fallen. Und dass ein gebratener Vogel (Gabriela
Kuhn) Insider-Tipps zum Aktienhandel gibt, macht ihn als
Maskottchen flr eine Rating-Agentur geeignet.



Matthias Wipprich ist der bassgewaltige Onkel Hagen mit wildem
Vollbart, aber vom Wuchse alles andere als ein Recke. Wem
Operetten sonst zu flach oder zu sentimental vorkommen, der
konnte an den zweieinhalb Stunden hoheren Blodsinns in Krefeld
seine helle Freude haben; wer Operette liebt, kommt mit Humor
und Hits auf seine Kosten. Nur der Wagnerianer sei gewarnt:
Respekt vor des Meisters Stoffen wird er nicht erwarten
durfen!

Tschaikowskys ,Mazeppa“ 1n
Krefeld: Triste Orte ohne
Ausweg

geschrieben von Werner Haullner | 11. Februar 2013

Diese Liebe freut sich schwarmerisch auf ihre Erfiillung. Aber
sie erreicht, wie so oft bei Tschaikowsky, ihr Ziel nicht.
Gegen sie steht nicht nur ein verbohrter Vater, sondern auch
eine politische Intrige. Und am Ende regieren Tod, Wahnsinn,
Leere. Piotr Iljitsch Tschaikowskys Thema ist immer wieder die
unkonventionelle Liebe: So ist es in ,,Eugen Onegin“, so ist es
auch in ,Mazeppa”“. Das selten aufgefiihrte Werk steht in dieser
Spielzeit in Krefeld auf dem Programm.

Eine kluge Wahl, mit der sich der neue GMD Mihkel Kutson
vorstellt und sofort Interesse weckt: Der estnische Dirigent,
der bisher GMD am Landestheater Schleswig-Holstein war, wahlt
keines der ublichen ,Chefstiicke” fir sein Entrée. Das ist
sympathisch und lasst am Niederrhein auf frischen Wind hoffen.

~Mazeppa“ ist nach ,Eugen Onegin“ und ,Pique Dame” die dritte
Puschkin-Vertonung Tschaikowskys, die am Krefeld-
Monchengladbacher Haus gezeigt wird. Die pessimistischen
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Sujets, die an der traurigen Verfassung der menschlichen Seele
keinen Zweifel lassen, kamen dem homosexuellen Komponisten,
der zeitlebens um innere Stabilitat und aulere Akzeptanz rang,
offenbar sehr entgegen. Das Biografische spielt beil
Tschaikowsky — auch in den spaten Sinfonien - eine
gewichtigere Rolle als bei anderen Komponisten.

Die Liebe zwischen der blutjungen Tochter =eines
GroBgrundbesitzers und dem wesentlich alteren Mazeppa
scheitert zunachst am Einspruch des entsetzten Vaters, der in
der ehrlichen Liebe der beiden Menschen eine Verirrung und in
dem Kosakenfuhrer einen Lustling sieht. Die beiden setzten
sich gegen Kotschubej, den Vater, durch: Maria verlasst ihre
Familie, zieht mit ihrem Geliebten weg. Doch sie will nicht
akzeptieren, dass sie hinter Mazeppas politischen Ambitionen
zuruckstehen soll.

Zum inneren Bruch kommt es, als Mazeppa ihr die Hinrichtung
ihres Vaters eroffnet: Kotschubej hatte dem Zaren Mazeppas
Plane fiur die Unabhangigkeit der Ukraine verraten, ist aber
Opfer seiner eigenen Intrige geworden. Der Machtmensch zogert
nicht, den Vater Marias seinem nationalen Ehrgeiz zu opfern.
Doch der Aufstand gegen den Zaren scheitert ..
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Unwirtliche Orte der Gewalt:
Die Buhne Kathrin-Susann
Broses thematisiert das
Gefangensein. Foto: Theater
Krefeld-Monchengladbach
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Tschaikowsky, der das Libretto weitgehend selbst erarbeitet
hat, kann an diesem Stoff alle Aspekte seiner musikalischen
Charakterisierungskunst ausleben: Sie reicht von der
wehmutsvollen Lyrik, wie wir sie von der jungen Tatjana
(,Eugen Onegin®) kennen, bis hin zu kraftvollen Eruptionen von
Wut, Enttauschung, Rache wund Aggression. In der
Instrumentation zeigt sich Tschaikowsky auf der Hohe seines
Konnens. Die ergreifenden, von russischer Kirchenmusik-
Tradition grundierten Chore (Maria Benyumova) erinnern an den
zehn Jahre vor ,Mazeppa“ uraufgefuhrten ,Boris Godunow“:
Tschaikowsky hat in seiner Oper von 1884 nicht nur einen
historischen Stoff aus der russischen Geschichte gewahlt,
sondern scheint sich auch musikalisch mit dem Vorwurf einer zu
westlich orientierten Musiksprache auseinanderzusetzen.

Kitson spornt das Orchester an, seine Klang-Konzeptionen
aufzunehmen. Die wuchtigen Momente der kriegerischen Aktion,
das Schlachtengemalde des Zwischenspiels zum Dritten Akt, die
unruhevollen ,Reiterfiguren” der Ouverture spielen die
Symphoniker mit Energie und Engagement. Wird es ruhiger und
leiser, sind Piano-Schattierungen oder Mezzoforte-Delikatesse
gefragt, poltern die Orchestergruppen oft weiter, lassen auch
den elegisch-eleganten Tschaikowsky-Tonfall vermissen. Mihkel
Kitson wird in Krefeld noch Aufbauarbeit zu leisten haben.

Mit dem Mazeppa Johannes Schwarskys steht ein kraftvoller Mann
auf der Blhne, der zu herrischer Entschlossenheit wie zu
sehnsuchtsvoller Nachdenklichkeit, zum Liebesschwur wie zum
Rachebekenntnis den richtigen Ton findet. Seine groBe
Soloszene im zweiten Akt gestaltet er emotional facettenreich.
Schwarsky erhellt mit stimmlichen Mitteln die komplexe Psyche
dieses Helden, der sich zur gescheiterten Figur entwickelt.
Anders Heik Deéinyan als Kotschubej, der trotz beeindruckender
Tiefe und manch beruhrender Stelle — vor allem im Angesicht
des Todes — seinen Bass nicht aus einer gewissen Befangenheit
befreien kann.

Freies, lockeres Singen hort man auch von Satik Tumyan als



Mutter nicht. Sie gibt der Figur der Ljuboff ein treffendes
darstellerisches Profil, zeigt 1ihren Stolz, 1ihre
Hilflosigkeit, ihre innere Not. Aber bruchlose Registerwechsel
und Flexibilitat gehen ihr ab. Mit Carsten SuB steht ein Tenor
auf der Buhne, der den dramatischen Momenten seiner Partie
durchaus gewachsen ist. Aber sein Andrej bleibt in der Hodhe
stumpf; der Ton will nicht gut gestutzt erbldhen.

Izabela Matula, neu engagiert, hat als Maria im ersten und
dritten Akt Momente, die aufhorchen lassen: madchenhaftes
lyrisches Leuchten, die selbstvergessen sich weiterspinnenden
Phrasen des Endes, das beruhrende Wiegenlied. Im zweiten Akt
geht ihr die Stimme ofter vom Atem, wird flach und unstet.
Zudem verordnet ihr die Kostumbildnerin Alexandra Tivig
strenge Frisur und Kluft einer Funktionarin, wahrend sie im
letzten Akt das aufgeloste Haar einer Lucia di Lammermoor der
russischen Steppe tragen muss. Facetten der Figur erschliel3t
das schwerlich.

Die Inszenierung ist Helen Malkowksy anvertraut, die 1in
Nirnberg einen komplexen ,Fliegenden Hollander“ und Reimanns
»Melusine” mit viel Sensibilitat auf die Buhne gestellt hat.
Seit 2010 ist sie am Theater Bielefeld unter anderem mit
Brittens ,Peter Grimes” hervorgetreten. Eine gute Wahl, denn
Malkowsky weiR die Geschichte spannend zu erzahlen, ohne auf
dieser Ebene steckenzubleiben. Ihr dominierendes Motiv ist das
Gefangensein, das sie bereits wahrend der Ouvertire
thematisiert: Kotschubej vegetiert bereits hinter Gittern; das
Geschehen entwickelt sich wie aus einer Ruckblende heraus. Der
stolze, starre Patriarch ist ein Gefangener seiner selbst,
noch bevor er zum politischen Haftling wird.

Orangefarbene Girlanden, Bander und Accessoires zitieren die
ukrainische ,orange Revolution® von 2004. Sie brechen das
dominierende Graublau auf, mit dem Kathrin-Susann Brose ihre
Bihne als einen Ort der Tristesse und des aulleren und inneren
Elends kennzeichnet. Gefangnisgitter, Kerkertiren: An diesem
Ort gibt es kein Entrinnen. Vergeblich die Traume, die Helen



Malkowsky mit dem Bild einer Sternennacht eher vorsichtig
andeutet als aufdringlich vorzeigt. Friedliche Naturbilder an
der Wand von Mazeppas Bluro wandeln sich zu gespenstisch
drohenden Erscheinungen.

Hoffnungslose Zerstorung: Der
dritte Akt von Tschaikowskys
"Mazeppa" 1in Krefeld. Foto:
Theater Krefeld-Monchengladbach

Am Ende tragt Maria in ihrem Wahnsinn das Sternenbild mit sich
— Symbol verlorener Hoffnung, eines zerstorten Traums. Mazeppa
verabschiedet sich mit den lapidaren Worten ,gehen wir“ in den
Tod durch eigene Hand. Die zunehmende Verrohung dieser
Gesellschaft zeigt Malkowsky in immer eindringlicheren
Konfrontationen, die bis zur Vergewaltigung Marias durch einen
Trupp Soldaten reichen. Der Abgrund der Hoffnungslosigkeit
reift auf; die letzten Spuren der Liebe verwehen im Wiegenlied
der Maria fur ihren sterbenden Jugendfreund Andrej.

Malkowksy gelingt es, mit ,Mazeppa” eine uUberzeitliche Parabel
uber Menschen zu erzahlen, die Opfer ihrer selbst und ihrer
Zeit werden: gefangen in sich selbst und verstrickt in ihre
Leidenschaften, die mit dem dumpfen Druck des Unausweichlichen
auf ihnen lasten und doch von ihnen selbst entfesselt werden.
Eine sehenswerte Spielzeit-Eroffnung, die fur die Premieren
von Puccinis ,Suor Angelica®“ und ,Le Villi“ im Januar und
»Rienzi®“ im Marz 2013 viel hoffen lassen. Und nicht vergessen:
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Mit Bellinis ,Norma“, inszeniert von Thomas Wunsch, der im Mai
2012 so unerwartet verstarb, wird in Monchengladbach noch eine
Produktion gezeigt, die man nicht verpassen sollte!

Festival ,Now!"” in Essen: Weg
mit den Dogmen der ,Neuen
Musik”!

geschrieben von Werner Haullner | 11. Februar 2013
»Faschistoide Ziige” bescheinigt Giinter Steinke
dem ,Serialismus” der Nachkriegszeit. Dem
Professor fiir Komposition an der Essener
Folkwang Universitat der Kiinste ist
zuzustimmen: Was sich in den Fiinfziger Jahren
im Umkreis von Darmstadt und Donaueschingen
entwickelt hatte, wirkte fast drei Jahrzehnte
wie ein Dogma. Wer dem Fortschrittsbegriff und der
strukturellen Denkweise dieser musikalischen Auffassung nicht
folgte, wurde weggebissen. Damit ist Schluss. Und das Festival
»Now!“, das zum zweiten Mal zeitgenossische Musik nach Essen
bringt, will das in seinem Programm auch klingend belegen. In
seinem - erstmals erscheinenden - Programmbuch zitiert es
Peter Sloterdijk: ,Was asthetisch die Uhren geschlagen haben,
sagen nicht mehr die avantgardistischen Geschichtsdoktrinen.*

Und so erklart ,Now!“ mit dem Motto ,zurucknachvorn’, worum es
bei der zweiten Ausgabe dieses Festivals fiur Neue Musik gehen
soll: Um den Blick zurick, der neue Perspektiven eroffnet. Vom
26. Oktober bis 1. Dezember erklingen in zehn Konzerten in
Essen Werke von 28 Komponisten, die sich ausdricklich auf
musikalische Traditionen beziehen. Mit von der Partie sind zum
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ersten Mal die Essener Philharmoniker — auf eigenen Wunsch.
Die Liste der Gaste ist lang und luxurids: Das Ensemble Modern
kommt wieder, das Arditti Quartett, das WDR Sinfonieorchester
Koln und Splash — Perkussion NRW, zuletzt in Orffs
,Prometheus” bei der Ruhrtriennale zu erleben. Im Groflen Saal
der Philharmonie sind Sangerinnen wie Angelika Luz oder Sarah
Wegener zu horen. ,Wir machen mit ,Now!“ ein Projekt fur die
Region, aber wir wollen auch bundesweit wahrgenommen werden®,
so Philharmonie-Intendant Johannes Bultmann.

Das Festival ist noch jung: Im letzten Jahr gegrundet, stellte
es am Beispiel von vier Komponisten die aktuellen Richtungen
der amerikanischen klassischen Musik vor. In diesem Jahr
verweist das Motto ,zuricknachvorn“ auf das fruchtbare
Spannungsfeld zwischen Alt und Neu. Das wird auch in der
Theorie behandelt: Am Sonntag, 4. November, 15 Uhr,
diskutieren im RWE-Pavillon der Philharmonie vier Komponisten
uber dieses Thema: Helmut Lachenmann, Georg Friedrich Haas,
Brian Ferneyhough und Lars Petter Hagen — zwischen 1935 und
1975 geboren — vertreten eine Generation, die sich von den
Vorgaben einer ,Neuen”“ Musik frei gemacht hat. ,Ein Thema mit
Zundstoff*, meint Steinke.

In den Konzerten sollen Struktur- und Klangvorstellungen
heutiger Komponisten zu erleben sein. ,Inwiefern 1ist es
moglich, wieder an Melos zu denken, an Kontrapunkt oder
Tonalitat?“, umschreibt Steinke die neuen — aus dem Blick auf
die Tradition gewonnenen — kompositorischen Mdglichkeiten.
Dabei geht es weder um einen Historismus, der Musik schufe,
die wie aus fruheren Zeiten klange. Auch nicht um ein
ruckwarts gerichtetes ,Zitatewesen”. Sondern darum, wie eine
junge Generation mit einem individuellen Blick auf Traditionen
neue Musik hervorbringt.

Eroffnet wird ,Now! — zuricknachvorn® am Freitag, 26. Oktober,
19.30 Uhr, in der Philharmonie Essen: Das Ensemble Modern
spielt Werke von Lars Petter Hagen, Anders Hillborg, Sven-Ingo
Koch und Helmut Lachenmann, dessen Hauptwerk ,Das Madchen mit



den Schwefelholzern®” (1997) im September an der Deutschen Oper
Berlin — nach Hamburg, Stuttgart, Wien und Salzburg — seine
funfte Premiere erfuhr. Am Sonntag, 28. Oktober, 15 Uhr,
spielt das Ensemble ,Splash” im Salzlager der Kokerei
Zollverein. Die Namen der Komponisten reichen von dem Kolner
Dietmar Bonnen (geboren 1958), einem wagemutig-witzigen
Experimentator, bis zu einer Urauffihrung der Chinesin Ying
Wang, die u.a. in Koln bei York Holler, Michael Beil und
Rebecca Saunders studiert hat.

Am 2. November gastiert das
Ensemble musikFabrik in
Essen. Foto: Klaus Rudolph

Unter dem Titel ,.wie stille brannte das Licht” ist am 2.
November, 19.30 Uhr, in der Philharmonie das Ensemble
musikFabrik mit den Sangerinnen Sarah Wegener und Natalia
Zagorinskaja zu hdren; es erklingt Musik von Ligeti, Haas und
GyOorgy Kurtag. Am nachsten Tag um 19.30 Uhr spielen Michael
Faust (Flote) und das WDR Sinfonieorchester unter Brad Lubman
Musik von Magnus Lindberg, Gérard Pesson, Salvatore Sciarrino
und Jorg Widmann. Und am Sonntag, 4. November, 10.30 Uhr,
bringt das Arditti Quartett prominente Streichquartett-
Schéopfungen mit: , Fragmente — Stille. An Diotima“ von Luigi
Nono, das Streichquartett Nr. 6 von Brian Ferneyhough und
Helmut Lachenmanns Streichquartett Nr. 3 ,Grido“.

Der nachste Konzertblock bringt am 9. November, 20 Uhr, in der
Neuen Aula der Folkwang Universitat der Kinste in Werden ein
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,transmediales Konzert” unter dem Titel ,Fembot/Attractor”.
Geleitet wird es vom Komponisten und Medienklinstler Dietrich
Hahne. Zwei Urauffuhrungen multimedialer Werke stehen auf dem
Programm: Magnus Lindbergs ,Corrente II/Fembot® und Ludger
Brummers ,Dele/Attractor”, jeweils in einer VideoKontrafaktur
Hahnes. Der Kunstler hat 2011 das ,NOW!“-Festival mit aus der
Taufe gehoben, hat aber schon seit 2007 die Raumlichkeiten des
Weltkulturerbes Zollverein mit diversen medialen Performances
bespielt.

Am 10. November, 19.30 Uhr, geht es in der Philharmonie wieder
etwas ,konventioneller” zu. Die Essener Philharmoniker
eroffnen ihre Zusammenarbeit mit dem Festival mit einem
Konzert unter Jonathan Stockhammer und Werken des 1976
geborenen Danen Simon-Steen Andersen, Wolfgang Rihm
(,Verwandlung 2. Musik fur Orchester”), der finnischen
Komponistin Kaija Saariaho, Schilerin von Brian Ferneyhough
und Klaus Huber, sowie der in London geborenen und in Berlin
lebenden Rihm-Schilerin Rebecca Saunders.

Mit den klanglichen Moglichkeiten praparierter Klaviere hat
der Musiker und Komponist Hauschka seit seiner CD ,The
prepaired piano“ (2005) Erfolg in einer Szene, die sich
unvoreingenommen zwischen Rock, Hip-Hop und Klassik bewegt.
Der in Dusseldorf lebende Musiker kommt am 15. November, 20
Uhr, in die Halle 12 auf Zeche Zollverein/Schacht XII. Die
Folkwang Symphony kront das Festival am 22. November, 19.30
Uhr, im Alfried Krupp Saal der Philharmonie. Johannes Kalitzke
dirigiert, Angelika Luz singt. Ein neues Werk der koreanischen
Kompositionsstudentin an der Folkwang Hochschule, Yagyeong
Ryu, mit dem Titel ,Fadenlicht“ wird flankiert von zwei
,Klassikern” der Moderne: Bernd Alois Zimmermanns Konzert fur
Violoncello und Orchester (Solist: Jan-Filip Tupa) und Luigi
Nonos ,,Como una ola de fuerza y luz“.

Zu Ende ist ,Now!“ dann noch nicht: Am 1. Dezember stellen um
16 Uhr Komponisten, Studierende der Folkwang Universitat und
Schulerinnen und Schuler die Ergebnisse einer ,Expedition® in



die Bereiche neuer klassischer Musik vor: Im RWE-Pavillon wird
horbar, wie die Schiulerinnen und Schuler auf der Basis des
Orchesterwerks ,Double up“ von Simon-Steen Andersen eigene
Kompositionsversuche wunternehmen. Ein Ergebnis eines
mehrwochigen Projekts und ein sehr konkreter Bezug auf das
Motto des Festivals: Gehdrtes und Erlebtes wird zur Basis fur
Neues'!

Mit der Philharmonie agieren als Veranstalter die Folkwang
Universitat der Kiunste, der Landesmusikrat NRW und die
Stiftung Zollverein. Gefdrdert wird das Projekt von der
Kunststiftung NRW. Bultmann kindigte an, ,Now!“ werde auch von
seinem Nachfolger Hein Mulders weitergefuhrt. Langfristig
solle das Festival als Marke etabliert werden, um Publikum und
Fachleute Uber die Region hinaus anzulocken. Das Echo
jedenfalls ist positiv: Von den 130 aufgelegten ,Festival
Cards”, die zum gunstigen Preis von 28 Euro Zugang zu allen
Konzerten gewahrt, sind nur noch wenige ubrig.

Info: www.philharmonie-essen.de; Karten: (0201) 81 22 200.

Dortmund: Programm und
Programmatik - Uberlegungen
zum Jubilaum der
Philharmoniker

geschrieben von Werner Haullner | 11. Februar 2013
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Hochwertig gestaltet:
Das Spielzeitheft zur
Jubilaumssaison "125

Jahre Dortmunder
Philharmoniker". Die
Grafik schuf Holger
Drees

Der Ire Vincent Wallace hat entziickende, leichte, eingangige
Musik geschrieben. Genau richtig fiir die ,Beamten und
Philister” des Jahres 1887. Dortmund stand an der Schwelle zur
GroBstadt, die industrielle Entwicklung florierte. Gepflegte
Unterhaltung war angesagt in den Kreisen der Emporgekommenen.
Doch das schien vor 125 Jahren nicht mehr ausreichend. Mit der
Griindung des Dortmunder Orchestervereins am 6. Oktober 1887
wollte man offenbar den Anschluss an Musikzentren mit langer
Tradition erreichen.

yDortmund wollte kulturell etwas zu sagen haben”, vermutet Jac
van Steen, Generalmusikdirektor der Stadt seit 2008, zu den
Motiven der Grundung. Mit den beiden Vorganger-Orchestern 1in
der Stadt, dem des Orchestervereins und der Kapelle von Franz
Giesenkirchen, waren Programme mit anspruchsvoller
zeitgenossischer Musik nicht befriedigend aufzufuhren.

Der 26-jahrige, frisch verpflichtete Dirigent Georg Huttner
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aus Schwarzenbach am Wald/Oberfranken, bot zunachst Virtuoses
und Unterhaltsames, konzentrierte sich mit seinen rund vierzig
Musikern aber wenige Jahre spater auf damals moderne Musik.
Zeitgenossische Kritiken bescheinigen dem Ensemble, das ab
1897 ,Philharmonisches Orchester” hiell, Qualitat im
Zusammenspiel und Klangkultur.

Wenn die Dortmunder Philharmoniker nun ihr 125-jahriges
Bestehen feiern, geschieht das nicht mehr mit moderner Musik.
Ihr Anteil ist in den zehn Philharmonischen Konzerten der
Jubildumssaison gering. Eine einzige Urauffihrung steht im
Programm des funften Konzerts am 5./6. Februar 2013, die noch
dazu eher mit dem Wagner-Jahr 2013 als mit Dortmund zu tun
hat: Der Bochumer Komponist Stefan Heucke, geboren 1959,
schrieb Sinfonische Variationen Uber die Hirtenweise aus
,Tristan und Isolde”.

Dass die nachstjungeren Werke in den zehn Konzerten Benjamin
Brittens Violinkonzert von 1939 (er hat im nachsten Jahr 100.
Geburtstag) und Sergej Rachmaninows Paganini-Rhapsodie von
1934 sind, wirft ein bezeichnendes Licht auf den Mehltau, der
sich seit Anfang der funfziger Jahre uber den Geschmack des
konzertbesuchenden Burgertums gelegt hat. Ein Phanomen, das
sich gerade in kleinen und mittelgrofRen Stadten zeigt, und
gegen das so mancher Dirigent vergeblich kampft: In Dortmund
versuchten das wohl ernsthaft zuletzt Marek Janowski (1975 bis
1979) und Klaus Weise, GMD von 1985 bis 1990.

Jac van Steen. Foto: Anke
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Sundermeier

Jac van Steen hat in realistischer Voraussicht sein Publikum
in der Jubildumssaison nicht zu ,uUberfordern” versucht. Aber
er schmeichelt dem Konservatismus des Publikums nicht mit dem
ublichen Potpourri der sicheren Nummern, sondern beweist ein
unter Musikern nicht immer selbstverstandliches historisches
Bewusstsein. Es zeigt sich in einer Uberlegten Mischung von
Beliebtem und Unbekanntem. Die Programme stellen die Frage,
was 1887 denn ,moderne Musik” gewesen sei und bieten in neun
der zehn ,Philharmonischen Konzerte“ je ein Werk, das in den
Grunderjahren des Orchesters entstanden ist. Im ersten Konzert
etwa Tschaikowskys Funfte Symphonie von 1888. Der ,brillante
Fehlschlag”“ von damals gehort heute zum eisernen Repertoire
der groBen Orchester. Jac van Steen dirigierte eher mit
pathetischer Glut als mit Sinn fur die depressiven Momente.

Interessanter war 1in diesem Saison-Eroffnungskonzert die
Begegnung mit ,La Péri“, einem kaum bekannten Stick von Paul
Dukas, das mit seinem geheimnisvollen Piano-Zauber, seinen
aparten harmonischen Wendungen und seinen pikanten
Instrumentationsdetails dem GroBbiirger und Habitué von damals
den willkommenen exotischen Kitzel spuren 1lieRB. Und noch
spannender war Janine Jansen mit Karol Szymanowskis
Violinkonzert: Der sanft-intensive Ton der Geige mischte sich
exquisit in das Orchesterkolorit, das van Steen und die
Philharmoniker mit Ruhe und Beherrschung ausbreiteten.

Die Dormunder Philharmoniker
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mit i1hrem Chef Jac van
Steen. Foto: Thomas Jauk

Am 23./24. Oktober setzen die Dortmunder ihre Spielzeit fort
mit Anton Bruckners ungebrauchlicher Erstfassung der Achten
Symphonie von 1887. Auch das Konzert vom 13./14. November hat
mit Camille Saint-Saéns’ ,0rgelsinfonie” von 1885/86 ein Werk
der Grundungszeit im Programm. Der britische Dirigent Kenneth
Montgomery begleitet die Organistin Iveta Apkalna, die sich in
den letzten Jahren als Konzertsolistin einen Namen gemacht
hat. Am 22./23. Januar 2013 richtet sich der Blick auf einen
Giganten der Musikgeschichte: Johannes Brahms. Michael
Erxleben und Torleif Thedéen spielen das Konzert fir Violine,
Cello und Orchester op. 102, das 1887 entstandene letzte
Orchesterwerk des Komponisten.

Wenn am 5./6. Februar 2013 der frihere Dortmunder GMD Anton
Marik mit Auszugen aus ,Tristan und Isolde” den Jubilar Wagner
ehrt, passt auch dieses Programm in die Linie: Das
musikalische Beben, das Wagner mit seiner Oper ausgelost hat,
hatte sich zwanzig Jahre nach deren Urauffihrung noch langst
nicht beruhigt und pragte eine ganze Generation von
Tonschopfern in ihrem Ringen um neue Ausdrucksformen. Eine
Kostprobe dieses ,Wagnerismus“ ware eine sinnvolle
Programmerganzung gewesen.

Mit einer absoluten Raritat wartet das Sechste Konzert am
5./6. Marz 2013 auf: Karl Goldmarks Zweite Symphonie von 1887
ist so gut wie vergessen. Der Wiener Dirigent Michael Halasz
bringt die Musik des deutsch-judisch-ungarischen Komponisten
aus der k.u.k — Monarchie zur Auffuhrung, der 1875 mit der
Oper ,Die Konigin von Saba“ beruhmt wurde und dessen Rezeption
— wie 1in vielen anderen Fallen — mit der Nazizeit abrupt
endete.

Auch César Francks d-Moll-Sinfonie (9./10. April) ist auf den
Konzertpodien selten geworden. 1886-88 entstanden, ist sie ein
Beispiel der Ruckkehr der symphonischen Tradition in die



franzosische Musik, die deutsche und franzosische Einflusse
unter dem Zeichen der orchestralen Virtuositat eines Franz
Liszt verbindet. Und mit Nicolai Rimski-Korsakows
»Sheherazade” und Gustav Mahlers Erster Symphonie — beide von
1888 — demonstrieren die Dortmunder in ihren letzten beiden
Abo-Konzerten die Aufbriche jener Zeit, die jenseits von
Wagner und Brahms in neue Bereiche der Form, des Ausdrucks und
der spieltechnischen Anforderungen fuhrten.

Das Dortmunder
Konzerthaus: Hier
spielen die
Philharmoniker.
Foto: HauBner

Dass in den letzten 125 Jahren auch Musik in Dortmund und fur
das Dortmunder Orchester entstanden ist, riuckt in der
Jubilaumssaison zwar nicht ins Blickfeld, wird aber auch nicht
ganz untergehen: Daniel Friedrich Eduard Wilsing (1809 bis
1893), Komponist aus HoOrde, hat ein groB angelegtes Werk fur
vier vierstimmige Chore und Orchester auf den Text von Psalm
23 ,De profundis” geschrieben. Dank einer FOrderung der
Reinoldigilde soll es 2013/14 in Dortmund wieder aufgeflihrt
werden. Robert Schumann immerhin hat es als ,ein ganz
ausgezeichnetes Meisterwerk in jeder Beziehung“ beschrieben.
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Vielleicht hatte es sich gelohnt, den Blick in die Dortmunder
Musikgeschichte noch etwas zu erweitern — eine Recherche, die
etwa 2004 zum 100-jahrigen Bestehen der Oper in Dortmund
komplett versaumt wurde. Dann ware man zum Beispiel auf die
Urauffuhrung der Operette ,Zauberin Lola“ gekommen. Das Stuck
uber die Tanzerin und Geliebte Kdnig Ludwigs I. von Bayern
stammt von keinem Geringeren als von Eduard Kinneke. Die
Besinnung auf Verschollenes mag nicht immer Meisterwerke
zutage fordern, tragt aber zur Profilierung eines Klangkorpers
bei, der sich — bei aller Muhe um Reputation jenseits der
Grenzen der Region — nicht auf die internationale Konkurrenz
mit den groBen Orchestern einlassen kann.

,Profil”: Dieses Zauberwort bemihen derzeit viele Ensembles in
Deutschland. Denn der Druck steigt: Der Esprit, der vor 125
Jahren die Blrgergesellschaft nach einem eigenen,
qualitatvollen Orchester rufen liel8, ist vielerorts verpufft.
Vor allem die Politik ist immer weniger bereit, den Wert eines
Orchesters als kulturelle Institution, als
identitatsstiftendes Merkmal eines Gemeinwesens und als
kreatives Kraftzentrum anzuerkennen. Welche Wege in Dortmund
gangbar sein konnten, schildert ein Artikel von Frank Bunte in
einem Themenheft der Zeitschrift ,Heimat Dortmund“.

Der langjahrige Chefredakteur der Westfalischen Rundschau
pladiert unter dem Titel ,Visionen® fur eine neue Rolle des
Generalmusikdirektors als ,General-Manager”, dem unter anderem
die Suche von Sponsoren und ein kreatives Marketing ein
Anliegen sein musse. Er mahnt Qualitat an und ein eigenes
starkes, auch im Licht wvon Tourneen glanzendes Profil.
Konzerte aullerhalb der etablierten Einrichtungen und
Zusammenarbeit mit der reichen Dortmunder Chor-Landschaft
sollten Blurgernahe und Vernetzung in die Stadt fordern.

Wie sehr man Uber die Effizienz solcher Malnahmen rasonieren
kann, in einem hat Bunte sicher recht: Ein Schlussel fiur die
Ausstrahlung eines Klangkorpers ist seine Qualitat. Der noch
amtierende GMD Jac van Steen hat das Orchester vorangebracht,
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wie in den letzten Konzerten — ob mit Schostakowitsch oder mit
Szymanowski — zu horen war. Dass ihm die Stadt nach nur funf
Jahren den Stuhl vor die Tur setzt, ist von daher nur schwer
zu verstehen. Der Nachfolger, Gabriel Feltz, aus Stuttgart
kommend, ist bisher erst einmal durch die Nicht-Verlangerung
der langjahrigen Dramaturgin und Marketingfrau Andrea
Knefelkamp-West aufgefallen. Solche Malnahmen schaffen kein
Vertrauen.

Was Feltz in seiner ersten Spielzeit zur Profilierung des
kinstlerischen Programms prasentieren wird, bleibt abzuwarten.
Ein Aspekt konnte sein, das beim Dortmunder Publikum seit eh
und je beliebte Feld der Unterhaltung neu und pfiffig zu
bestellen: Die Frage, ob ein Vincent Wallace mit seiner
sMaritana“ nur ein Phanomen von 1887 sei, ware von daher sogar
neu zu stellen. Die standige Wiederholung des Kanons der
anerkannten Lieblingswerke des bisherigen Publikums bindet
zwar dessen Reste, verschlieBt aber auch die Wege, um neue
Zuhorerschichten zu gewinnen. In der Oper zeigt sich das zur
Zeit in fatal zuruckgegangenen Besucherzahlen.

Eine Patentlésung kennt niemand, wohl aber einige ihrer
Elemente: Qualitat und Marketing gehoren dazu. Aber auch das
unverwechselbare Programm, das vor Unkonventionellem nicht
zuruckscheuen darf. Die kanonisierte Form des traditionellen
Sinfoniekonzerts ist kritisch zu uberprufen. Auch dazu mag der
Blick in die Vergangenheit behilflich sein: Die ,bunten”
Programme eines Herrn HlUttner waren nicht die schlechteste
Losung, den ,Event“-Charakter seiner Konzerte zu sichern. Und
zum Evente drangt, am Evente hangt doch heute alles. Das
eroffnet jenseits pessimistischer Kultur-Untergangs-Unkenrufe
auch Chancen.
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,Ruhri“ am Main: David Bosch
inszenilert in Frankfurt
Humperdincks , Konigskinder"

geschrieben von Werner Haullner | 11. Februar 2013

Engelbert Humperdinck ist einer jener Ein-Opern-Komponisten,
von dem sich nichts im Repertoire gehalten hat als das zum
Weihnachtsmarchen verniedlichte grausame Kinderschicksalsstiick
,Hansel und Gretel”. Wissenschaft und Theaterpraxis haben
seine anderen Biihnenwerke mit dem vernichtenden Satz
eingesargt, dass der Meister an seinen ,friiheren Erfolg nicht
anknipfen konnte”.

Gefahrdete kindliche Idylle:
Amanda Majewski als
Gansemagd in Humperdincks
»Konigskinder® in Frankfurt.
Foto: Wolfgang Runkel

Gottergleich fallt die Rezeptionsgeschichte das Urteil, ohne
Bewusstsein fur ihre eigenen, hochst vorlaufigen Bedingungen.
Der Regisseur Peter P. Pachl hat vor Jahren auf ,Das Mirakel“
aufmerksam gemacht, ein einst ungeheuer erfolgreiches Theater-
Experiment von Karl Gustav Vollmoeller und Max Reinhardt mit
Musik Humperdincks — leider bisher vergeblich.

Einst erfolgreich, heute eine Raritat: Das gilt auch fur
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Humperdincks zweite Oper ,Die Konigskinder®. An der Met, wo
sie 1910 uraufgefuhrt wurde, war sie einige Zeit ein sicheres
Repertoirestiuck. In den letzten Jahren gab es Versuche, ein
neues Licht auf das spannende, den magischen Realismus eines
Gerhart Hauptmann und symbolistische Stromungen der Wende zum
20. Jahrhundert aufnehmende Sujet zu werfen. In der Intendanz
von Claus Leininger in Wiesbaden hat es Alois Michael Heigl
1991 eindrucksvoll realisiert; jungst haben grolle Hauser wie
Minchen und Zidrich eine neue Runde fur die ,Konigskinder“
eroffnet.

Frankfurt zieht nun nach und verpflichtete mit David BoOsch
einen Regisseur, der in der Ruhr-Region seine ersten Arbeiten
gezeigt hat und als innovativer, origineller Theatermann in
Erinnerung bleibt: Viel geruhmt seine Shakespeare-
Inszenierungen in Essen (,Sommernachtstraum®, 2005) und Bochum
(,Romeo wund Julia®“, 2004), seine jeder Verkopfung
widerstrebende Auseinandersetzung mit zeitgendssischen
Stucken, seine preisgekronten Arbeiten wie ,Viel Larm um
Nichts“ am Thalia Theater Hamburg.

Im Musiktheater hatte David Bosch diesen Erfolg nicht:
Vivaldis ,0Orlando furioso” in Frankfurt (2010) blieb 1in
schrillem Klamauk stecken; auch sein Debut in der Oper mit
Donizettis ,L‘Elisir d’'amore” am Miunchner Nationaltheater
wurde eher kuhl aufgenommen. Mit den ,Konigskindern® machte er
sich an einen Stoff, dem die Autorin Elsa Bernstein-Porges
zwar aus Marchenmotiven heraus entwickelt, aber nicht im
Marchen verharren lasst. Was 1im ersten Akt, mit Hexe,
Gansemagd und Konigssohn, noch mit vertrauten Figuren spielt,
entwickelt sich im zweiten fast zum Sozialdrama, um im letzten
Akt zu einer symbolistisch gepragten Nicht-Erlosungs-
Geschichte zu mutieren.

Bosch und sein Team Patrick Bannwart (Buhne), Frank Keller
(Licht) und Meentje Nielsen (Kostime) nahern sich diesen
verschiedenen Ebenen, indem sich die Geschichte aus der Sicht
der beiden Heranwachsenden — der Gansemagd und des Konigssohns



— entwickeln. Der Zauberkreis des ersten Bildes entspricht der
Wahrnehmung eines Kindes: Die Gansemagd empfindet den Druck
der zweckmaBfig organisierten Erwachsenenwelt; ihre
sErzieherin® wird folglich zur ,Hexe", die sich schon in der
Einleitung wie ein schwarzer Scherenschnitt am Horizont
abzeichnet.

Das Kind spiegelt sich im Brunnen — eine symbolistisch
geladene Chiffre — und genieBt Sonne und Tiere; die Hexe
drangt auf praktische Arbeit, deren Sinn freilich fur das Kind
undurchschaubar bleibt. ,Wirst du den Kessel spulen? Ist der
Brunnen nur gut als Spiegel?” sagt die Alte: Ein Vers der
exemplarisch fur die unterschiedlichen Perspektiven steht.

Das Libretto von Elsa Bernstein-Porges, die unter dem Pseudoym
~Ernst Rosmer” geschrieben hat, bleibt jedoch nicht im
Marchenhaften oder Psychologischen stecken — und Bannwarts
Buhne zeigt das 1in Uberzeugender Bildsprache:
Kreidezeichnungen kindlicher Spiele auf dem Boden,
ausgeschnittene Ganse und Blumen rundum aufgesteckt. Das Kind
entwirft sich seine Welt selbst. Sie beginnt, bruchig zu
werden, als der Konigssohn in sie eindringt. Die Entdeckung
des ,Du“ und der Erotik entfremden die Gansemagd ihrer Welt.
Entrinnen kann sie ihr noch nicht; erst als ihr der
»Spielmann” den Weg weist, den Zauber zu zerreiBen, gelingt
der Ausbruch in neue Erfahrungsraume.

Der zweite Akt in der Hellastadt tragt noch am deutlichsten
die sozialkritischen Zige, die Bernstein-Porges im Sinn hatte:
Bosch erzahlt ihn als grimmige Parabel einer selbstgenlgsamen
Gesellschaft. Wie Maden aus einem Stuck Speck kriechen die
Biurger aus den Kanalen ihrer ,Hollastadt” — so verkundet der
Zwischenvorhang mit dem abgesturzten korrekten ,e“ den Namen.
Der Herzensadel, mit ,Lieben und Leiden” errungen, gilt ihnen
wenig, mehr noch: Sie bemerken ihn nicht einmal. Nur ihre
Kinder weinen, als sie Kdnigssohn und Gansemagd aus ihrer
satten HOlle vertreiben. Diesen sinistren Karneval dumpfer
Selbstbezogenheit inszeniert Bosch zu wortlich, stellt dralle



Opernfiguren auf die Buhne. Da helfen auch die Schweinemasken
nicht viel weiter.

Zweiter Akt der
,Konigskinder” an der Oper
Frankfurt. Foto: Wolfgang
Runkel

Fir den sozialen Kaltetod des Konigskinder-Paares halt Patrick
Bannwart seine Buhne wist und 6de. Nur nutzt BoOosch die
konzentrierende Leere nicht, um dieses Sterben zu
transzendieren und der symbolistisch angelegte Figur des
Spielmanns eine neue Dimension zu geben. Er steht nicht fur
eine Art Kunst-Erloser, aber er ist eine sinngebende Gestalt,
die dem inneren Entwicklungsweg der Kinder, aber auch ihrem
Sterben die Bedeutung jenseits des Sozialdramas gibt. Das Lied
des Spielmanns, in die Herzen gesenkt, macht die Kinder
»sehend”; die Auferstehung der Konigskinder in den Herzen gibt
die Hoffnung auf eine neue Generation, fern der inneren
Blindheit der Hollastadt und ihrer in Begierden gefangenen
Bewohner.

BoOsch verrat das Visionare dieses Finales, wenn der
vortrefflich singende und gestaltende Nikolay Borchev als
humpelnder Opern-Opa uber die Buhne hupft, die Kinder ihre
Holzschwerter ziicken und das ,Happie Antt“ auf hochgehaltenen
Tafelchen konstatieren. Abwegig erscheint der Selbstmord der
Konigskinder per Schwertstreich. Er entwertet das Brot, das
die Gansemagd im ersten Akt backen muss, zum bloll peripheren
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Requisit, wo es doch ein sinnstiftendes dramaturgisches Mittel
sein soll. Denn es ist nicht nur mit dem Todesfluch der Hexe
behaftet, sondern auch mit dem Spruch des Madchens: Der Esser
»mag das Schonste sehn, so er wunscht sich zu geschehn®. Bosch
findet kein theatrales Mittel, den symbolistisch-
transzendierenden Aspekt von Humperdincks Oper zu vertiefen.
Der dritte Akt verflacht, weil er sich zu wenig dem Sog des
Vorhergegangenen entzieht.

- 5% R\
Nur die Kinder verstehen den

Spielmann (Nikolay Borchev).
Foto: Wolfgang Runkel

Man darf annehmen, dass Frankfurts GMD Sebastian Weigle nicht
ganz unbeteiligt an der Wahl des Stuckes gewesen ist: Seine
Domane ist die deutsche Oper mit ihren Hohepunkten Wagner und
Strauss. Humperdinck ,Konigskinder” sind ein Zeugnis des
muhevollen Strebens einer ganzen Komponistengeneration, sich
aus dem riesigen Schatten Wagners heraus ins Licht neuer Ideen
zu bewegen.

Humperdincks Schuler und des Bayreuther Meisters Spross und
Erbe Siegfried Wagner ist ein anderer dieser vergessenen
Generation, der im Licht einer neuen Rezeption gepruft werden
musste. Weitere sind zu nennen, etwa der langjahrige Strauss-
Vertraute Ludwig Thuille, ambivalente Komponisten wie Max von
Schillings oder die franzosischen Vertreter des ,Wagnerisme®.
Vielleicht ware diese verdienstvolle ,Konigskinder“-Auffihrung
ein Impuls, sich dieser Epoche zuzuwenden? Der erfolgreiche
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Intendant Bernd Loebe, der Anfang des Monats seinen Vertrag
bis 2018 verlangerte, hatte die Kapazitaten seines Hauses und
das Interesse des Publikums auf seiner Seite.

Und Sebastian Weigle bringt den Sensus flur diese Art von Musik
mit. Er macht mit dem wieder einmal ausgezeichnet disponierten
Orchester der Oper deutlich, wo die Anklange an Wagner liegen,
aber auch, wo sich Humperdinck entschieden von dessen Vorbild
abwendet. Weigle arbeitet kammermusikalische Finessen heraus,
die den Techniker Humperdinck in bestem Licht erscheinen
lassen, kennt aber auch den Herzenston der aufbrechenden
Melodik, den schimmernden Zauber der Klangkombinationen. Dass
er auf dem dreistindigen Weg durch Humperdincks Partitur auch
matte Momente durchrutschen liefl, sei nicht verschwiegen.

Mit dem Konigssohn hat sich das einstige Ensemblemitglied
Daniel Behle erfolgreich eine schwierige Zwischenpartie
erobert, die ihm weniger im 1lyrisch frei ausgestalteten
Zentrum als in den noch nicht nachdricklich genug gestutzten
Hohen Grenzen setzt. Amanda Majeski uUberzeugt durch ihre
kindliche Aura und 1ihr Gespur fur die Psychologie der
Gansemagd, geht aber zu zaghaft daran, vor allem im zweiten
und dritten Akt Stimmfarben einzusetzen, die eine Entwicklung
der Figur charakterisieren konnten.

Julia Juon, von der Szene zu sehr auf Marchenhexe festgelegt,
muss den Bewelis nicht antreten, was flur eine groBartige
Sangerin sie ist. Man freut sich auf jeden Auftritt. Magnis
Baldvinsson und Martin Mitterrutzner passen als Holzhacker und
Besenbinder zu ihren Charakterpartien, die im dritten Akt
manchmal in die Nahe missverstandener Lortzing’scher Chargen
rucken. Fur vorzuglich ausgeflullte kleinere Partien mogen Nina
Tarandek und Katharina Magiera als Wirtstochter und Stallmagd
stehen. Nicht zu vergessen sind der solide Chor Matthias
Kohlers und der Kinderchor, der anspruchsvolle Aufgaben tapfer
bewaltigte. Michael Clark und Felix Lemke haben ganze Arbeit
geleistet!



Weitere Auffiihrungen: 14., 19., 25., 27. Oktober.

Vor zehn Jahren im Aalto,
jetzt in der ganzen Welt:
Martina Serafin zu Gast 1in
der Philharmonie Essen

geschrieben von Werner Haullner | 11. Februar 2013

Willkommen zuriick, Frau Serafin! Vor zehn Jahren war die
Sangerin am Aalto-Theater in groflen Rollen zu erleben wie die
Fiordiligi in ,,Cosi fan tutte” (1999), die Elsa im ,Lohengrin“
(2000) oder die Marschallin im ,Rosenkavalier”. Heute singt
die Dame in London, Mailand und Wien. Gerade erholt sie sich
von der ,Tosca” in der Arena von Verona; bald reist sie weiter
zur nachsten ,Tosca”“ nach Paris und zu Wagners ,Ring“ an die
Met. In Essen glaubt man offenbar, es brauche den Extra-
Hinweis, wer Martina Serafin sei: Eine ,weltberiihmte” Sangerin
springe ein fiir die erkrankte Anja Harteros, war auf Aushangen
im Foyer der Philharmonie zu lesen. Nun gut, jetzt wissen
wir’s.
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Martina Serafin.
Pressefoto:
Philharmonie Essen

Das Einspringen 1ist ein wundankbarer Job: Die Bochumer
Symphoniker und Dirigent Friedrich Haider mussten kurzfristig
neu disponieren, haben sogar einer Extra-Probe zugestimmt.
Dafir gab s Lob von Intendant Johannes Bultmann. Heikle Stiicke
wie das ,Lohengrin“-Vorspiel oder das ,Siegfried-Idyll” lassen
sich unter solchen Bedingungen nicht optimal erarbeiten. Das
war zu horen: kornige Schlacken in den atherischen Entruckung
des ,Lohengrin“-Vorspiels und der resignierten Piano-Schwermut
von ,La Traviata”“. Die Violinen an den hinteren Pulten mit
eher robustem Ton. Aber auch schon geformte Blasersoli in der
schwungvollen Einleitung zum dritten ,Lohengrin®-Akt.

Hatte Haider das Tempo in der Ouvertiure zu Verdis ,Nabucco”
nicht so extrem angezogen, waren die Musiker sicher praziser
und klangschoner bei der Sache gewesen. Verdis ,Macbeth”-
Ballettmusik war das spannendste Stuck des Abends; man wundert
sich, warum man diesen Hexensabbat mit der majestatischen
musikalischen Erscheinung der Totendamonin Hekate nicht o6fter
hort.

Mit den beiden Arien der Tannhdauser-Elisabeth stieg Martina
Serafin in den Abend ein, noch ein wenig rau im Ton, mit
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bebendem Unterkiefer und nicht ganz sitzenden Hochtonen. Die
Starken der Sangerin liegen zweifellos dort, wo sie stimmlich
wie eine Verismo-Heroine agieren darf. Etwa bei den Arien von
Puccini und Giordano, zum Beispiel ,In quelle trine morbide“
aus Puccinis ,Manon Lescaut”: bombiger Stimmsitz, klare
Artikulation, der klassische Ton einer dramatischen Sangerin.
Aber auch tiefe Bewegtheit, fulminante Steigerungen. Nur mit
der HOhe muss Martina Serafin vorsichtig sein: Sie scheint
Mahe zu haben, die Stimme weit und entspannt auf der Stiutze zu
halten. Emotional aufgeladen: ,La mamma morta“ aus ,Andrea
Chenier”. Und ein GruBB aus Wien als Zugabe: ,Meine Lippen, sie
kissen so heiB“ aus Lehars ,Giuditta“. Bei solchen
Schmeicheltonen glaubt man der Sangerin aufs Wort!

Wagner, Maazel, Tristan: In
Essen feiert man den
,Meister” etwas anders

geschrieben von Werner Haullner | 11. Februar 2013

Richard Wagner wird 2013 erwartungsgemaB groR gefeiert. Ringe
beginnen und Ringe enden, allenthalben eifern Regisseure zu
zeigen, was noch nie erschaut, versuchen Dirigenten aus den
Partituren zu lesen, was noch nie erlauscht. Staatsopern
beschaftigen sich mit den Haupt- und Staatsaktionen der
Wagner-Bithne. Den Rest iiberlasst man den Kleinen und schiirt
damit das von den Wagner-Vergotterern der Bayreuther Kreise
propagierte Vorurteil, erst ab dem ,Hollander“ beginne der
rechte” Wagner.

So wird es grad ein wenig ,Rienzi” geben — obwohl ein Experte
wie Egon Voss dafur pladiert, in diesem Werk sei das
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Wagner’sche Idiom erstmals zweifelsfrei durchgehend horbar.
Die Rhein-Ruhr-Region kann ab 9. Marz 2013 in Krefeld Wagners
Versuch erleben, die zeitgendssische franzdsische und
italienische Oper zu Uubertreffen (Regie: Matthias Oldag).
Keinen Anwalt finden ,Das Liebesverbot” oder gar ,Die Feen” —
mit Ausnahme von Leipzig, das mit Bayreuth kooperierend beide
Werke szenisch bringt —, obwohl die Lebenskraft dieser fruhen
Opern in den letzten Jahren immer wieder auch auf der Buhne zu
bestaunen war — zuletzt beim ,Liebesverbot” in Meiningen, das
ab 2. Februar 2013 dort wieder dem Spielplan steht.

Dass Hinrich Horstkotte vor den Toren Dresdens, in Radebeul,
das ,Liebesverbot“ inszenieren darf (Premiere am 8. Dezember
2012), zeichnet nicht nur dieses Mini-Opernhaus aus, sondern
ist auch eine schallende Ohrfeige fur die keine halbe Stunde
StraBenbahnfahrt entfernte Semperoper, der statt des uberall
gespielten ,Tristan” ein ,Rienzi”, wuraufgefihrt 1842 1in
Dresden, gut gestanden hatte.

So hebt sich die Essener Philharmonie unter ihrem scheidenden
Intendanten Johannes Bultmann aus dem meist Uberflussigen
Wagner-Gefeiere durchaus mit einem Programm der klugeren Sorte
heraus: Unter dem Titel ,Tristan Akkord” ruckt Wagners
folgenreiches harmonisches Experiment in den Blickpunkt. Der
,Tristan-Akkord” avancierte zum Fanal fur den Aufbruch in die
musikalische Moderne und hielt Generationen von Musikern 1in
seinem Bann. Wobei die Folge von funf Sinfoniekonzerten auch
die Rolle von Franz Liszt beleuchtet, den man mit Fug und
Recht als den kuhneren Neuerer bezeichnen darf. Hat er doch
schon 1854 in seiner ,Faust-Sinfonie” ein Zwolftonthema
verwendet. Aber an Wagner schieden und scharften sich die
Geister der kommenden Generationen, und der Akkord aus
sTristan und Isolde” wurde zur Chiffre flir das Neue.

Dieses Neue faltet sich auf bei sonderbaren Hitzkopfen wie
Alexander Skrjabin, den das Russische Nationalorchester am 11.
November mit seiner Sinfonie ,Poeme de 1'extase” vorstellen
wird. Auch Rachmaninow und Elgar — die beiden anderen



Komponisten im Programm — waren ohne Wagner nicht denkbar.
Liszt und Skrjabin sind dann die Eckpfeiler einer
Klaviermatinee von Evgeny Bozhanov am 14. April. Und am 18.
Mai spielt das WDR-Sinfonieorchester Liszts ,Faust-Sinfonie”.

Bereits am 6. Oktober ist das hr-Sinfonieorchester zu Gast in
der Philharmonie. Auf dem Programm: Arnold Schodnbergs ,Pelléas
et Mélisande” op.5, 1905 uraufgefihrt. Das eher durch seine
Verwendung von Leitmotiven mit Wagner korrespondierende Werk
ist eine hervorragende Erganzung zu Claude Debussys Oper
,Pelléas et Mélisande” von 1902, die — leider am gleichen Tag
— im Aalto-Theater Premiere hat.

Dass die weit verzweigten Verastelungen des franzdésischen
2Wagnérisme“ unbeachtet bleiben; dass von Emmanuel Chabrier
bis Vincent d’'Indy und Ernest Chausson nichts zu horen ist;
dass auch die deutsche musikalische Wagner-Rezeption zwischen
kritikloser Imitation und kreativer Transformation durch
seinen Sohn Siegfried Wagner unbeleuchtet ist, lasst das
Konzept rudimentar bleiben. Fur solche konsequente
Durchformung eines Programm-Gedankens fehlt dann wohl das Geld
und — bei vielen Mainstream-Musikern — auch der Wille.

Den ,Tristan-Akkord” selbst brachte zur Eroffnung der
Konzertreihe kein Geringerer als Lorin Maazel zum Klingen:
Kaum im Amt als Chefdirigent der Minchner Philharmoniker, kam
er mit seinem neuen Orchester, den Munchner Philharmonikern,
in den Alfried-Krupp-Saal. Immer wieder war er in Essen gern
gesehen: 2005 und 2008 mit dem New York Philharmonic
Orchestra, 2010 mit den Wiener Philharmonikern, 2011 mit
Mahlers Funfter und dem Philharmonia Orchestra London. Nach
glanzendem Erfolg mit Mahler in Munchen und Bruckner beim
Lucerne Festival brachte Maazel nun Schubert, Wagner und
Strauss mit — und die Munchner Philharmoniker zu ihrem Debut
in Essen!



Lorin Maazel in der
Philharmonie Essen, 16.
September 2012. Foto:
Philharmonie Essen

Maazel hat viele unvergessliche Abende dirigiert — und auch
dieser wird im Gedachtnis bleiben. Allerdings nicht, weil die
Interpretation des 82jahrigen uberzeugt hatte. Denn Maazel
scheitert im ,Tristan”-Wunschkonzertstuck an einem ins schier
Endlose gedehnten Tempo; in Strauss‘ ,Also sprach Zarathustra“
an seinem Verstandnis von ,sehr breit”, das er nicht
endenwollend dehnt. Als wolle er in die Spuren von Sergiu
Celibidache treten, mit dem die Minchner legendar langsame
Konzerte spielten, zerstluckelt er die Erregungskurve des
,Tristan“-Vorspiels in statische Klangfarbinseln, lasst das
Orchester auf der Stelle brodeln, nimmt der Musik das
Sehrende, Strebende, Sehnsuchtsvolle.

Daflir entdeckt der klarsichtige Analytiker im ,Liebestod”
Begleitfiguren, die sonst im Fieber untergehen, als seien sie
ein Welt-Ereignis. Und wenn sich die Musik vor dem
ekstatischen Hohepunkt endlich in Bewegung setzt, baut Maazel
noch schnell ein Ritardando ein und nimmt dem Schwung die
Kraft. Immerhin: Der ,Tristan-Akkord“ selbst erklingt in
sezierter Klarheit, wie man es von Maazel nicht anders
erwartet hat.
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Lorin Maazel und die
Minchener Philharmoniker,
Philharmonie Essen, 16.
September 2012. Foto:
Philharmonie Essen.

Auch die Fanfare aus Strauss‘’ ,Also sprach Zarathustra“,
vielen bekannt aus Stanley Kubricks Film ,2001 — Odyssee im
Weltraum”, verliert so ihre Dynamik und ihre rhythmische
Scharfe. Die Blaser winden sich auf Schneckenbahnen, die Celli
grummeln, bis ein Fagott Erlosung verheilt. Maazel kostet aber
auch die phanomenalen Spieleigenschaften der Minchner aus und
lasst horen, mit welcher musikalischen Weltklasse er die
nachsten drei Jahre zusammenarbeitet.

Schuberts Vierte zu Beginn war zum Gluck kein Einspielstick,
sondern eine farbige Demonstration, was der 19jahrige
Komponist von Mozart, Gluck und seinem Lehrer Salieri
abgelauscht und in aufkeimender Individualitat verarbeitet
hat.

Ahnung und Geheimnis: Franz
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Schrekers ,Der Schatzgraber”
in Amsterdam

geschrieben von Werner Haullner | 11. Februar 2013

Den groBen Schatz, des Lebens Hort, alles Sehnens Ziel: Elis,
der Schatzgraber, griib‘ ihn gern. Doch: Was dieser Schatz auch
sei, Franz Schreker lasst den Zuschauer seiner Oper mit dem
Ratselwort allein. Ein typischer Zug der Zeit und seiner
selbst geschriebenen Libretti: Der Komponist, der zwischen
1915 und 1933 zu den Stars des deutschen Musiktheaters
gehorte, hiillt seine Sujets gerne in Ahnungen, gibt dem
deutenden Geist Raum, ladt dazu ein, ihnen ihr Geheimnis zu
entreiBen. Wer es zu greifbar zu erklaren strebt, bleibt im
Geflecht der Symbole, der Traumbilder, der raunenden
Andeutungen hangen.

Ob ,Der singende Teufel” oder ,Irrelohe”, ob ,Der ferne Klang“
oder ,Die Gezeichneten”: Franz Schrekers Werke fordern den
beherzten Interpreten. John Dew war das in seinen guten Jahren
in Bielefeld; Hans Neuenfels hat mit ,Die Gezeichneten” 1in
Frankfurt vor dreiffig Jahren ein Schlusselwerk der immer
wieder stockenden Schreker-Wiederentdeckung geschaffen. Andere
folgten, so Martin KuSej 2002 mit den Stuttgarter
,Gezeichneten”, aber auch Klaus Weise in Bonn mit ,Irrelohe”.
Jetzt hat sich Ivo van Hove in Amsterdam an ,Der Schatzgraber”
gemacht und ist mit seinem Team — Jan Versweyveld (Buhne und
Licht), An D’Huys (Kostume) und Tal Yarden (Video) aufrichtig
gescheitert.

Van Hove ortet Schrekers 1920 uraufgefuhrte Oper 1im
kinstlichen Realismus eines Raumes, der Marchenbuch-Skizze
oder minimalistische Filmkulisse sein konnte: Ein Dreieck aus
Holz o6ffnet sich in weitem Winkel zum Zuschauer hin. Die
beiden Schenkel tragen je eine hausférmige Offnung, durch die
sich Schauplatze wie Puppenhauser schieben: Kneipe, Hutte,
Todeskammer, Tribune, Palast. Stets bleibt das ,Spiel”
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bewusst; Illusion soll nicht keimen.

"Der Schatzgraber" in
Amsterdam: Szenenbild. Foto:
Monika Rittershaus

Aber die feine Balance zwischen der nacherzahlten Handlung und
einem der Realitat entschwebenden, halb traumerischen, halb
symbolischen Spiel gerat immer wieder aus dem Gleichgewicht:
Dann kommen die Szenen daher wie handwerklich routiniert am
Libretto entlang inszeniert. Und der hybride Realismus der
Biuhne erweist sich als Falle, aus der auch die Videos keinen
Ausweg bieten. Ihre ,Herr der Ringe“ — Asthetik, vermischt mit
explodierendem kosmischem Farbennebel und softig beleuchteter
nackter Haut, funktioniert anders als im Kino in der Oper nur
schwer: Die Traume der Hauptfigur Els, einer Mischung aus
traumatisiertem Missbrauchsopfer, mannermordenden Besessenen,
jugendstilhaftem Symbolweib und wagnerischer Erlosungs- und
Liebesikone sind zu konkret: Man konnte meinen, es gehe um
guten Sex und gluckliche Familie.

Videos in "Herr-der-Ringe-
Asthetik": Schrekers
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"Schatzgraber" in Amsterdam.
Foto: Monika Rittershaus

Unter all den zauseligen gesellschaftlich Gestrandeten und
eleganten Anzugtragern, mit denen Hove das Schreker’sche
Figurenkabinett bevolkert, gelingen jedoch beeindruckende
Einzelstudien: Graham Clark verkorpert mit seinem nach wie vor
unverwechselbar schneidenden Charaktertenor den Narren als
hinkenden alten Mann mit Witz und Wehmut. Wund vom Leben hat
er sich langst der Gesellschaft bei Hofe entfremdet. Er weil,
dass ihm die Liebe versagt ist, gewinnt aber aus Erkenntnis
Starke. Er scheint die Faden, wenn auch nicht zu ziehen, doch
zu kennen: ein ,Loge” des Symbolismus.

Manuela Uhl als Els 1in

Schrekers "Der
Schatzgraber". Foto: Monika
Rittershaus

Manuela Uhl hat die Figur, die weibliche Attraktion und die
Spiel-Erfahrung, um die Els glaubhaft zu verkorpern. Das
Vibrato ihres Soprans schlagt diesmal weniger schwer als
sonst, die Hohe gleilSt, das Zentrum strahlt klangsatt, die
Artikulation bleibt immerhin nicht standig auf der Strecke.
FUr die Sangerin ein starker Abend. Raymond Very kommt mit der
kraftraubenden Partie des Elis stimmlich zurecht; konnte aber
eine Szene wie die Liebesnacht differenzierter gestalten statt
stammig durchzustehen. Er hat glickliche Momente, aber auch
manchen ,Durchhanger”, der wohl auch der unentschiedenen Regie
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zuzuschreiben ist. Andere Darsteller sind herausgefordert, in
kurzen, manchmal nur episodischen Momenten alles zu geben,
etwa Gordon Gietz als Albi oder Andrew Greenan als Wirt. Nur
Tijl Faveyts als KOonig und Kay Stiefermann — der Wuppertaler
,Hollander der vergangenen Spielzeit — als Vogt haben etwas
mehr Raum, Charakter zu entwickeln.

Im Orchestergraben lasst Marc Albrecht Schrekers magische
Klange glitzern und gleiBen. Er betont den schwankenden Boden
einer aufgelosten Tonalitat, indem er Reibungen ausmodelliert,
die irisierenden Harmonien leuchten lasst. Das Nederlands
Philharmonisch Orkest folgt seinen Impulsen en détail, mit
Finesse in den dynamischen Valeurs und, wo gefordert, in der
weit ausholenden Phrasierung ebenso wie im ziselierten
solistischen Engagement. Alan Woodbridges Chor steht dem nicht
nach: Musikalisch ein durch und durch uberzeugender Schreker!

Gebremste Leidenschaft:
Verdis ,,Macht des Schicksals”
im Aalto-Theater Essen

geschrieben von Werner Haullner | 11. Februar 2013

Dietrich Hilsdorfs Inszenierung hat nichts von ihrer
Stringenz, Johannes Leiackers Buhne nichts von ihrem
lichtvollen Realitatsentzug eingebullt. Verdis ,La Forza del
Destino” ist es wert, immer wieder ins Repertoire des Aalto-
Theaters zurluckzukehren. Auch wenn man gegen die ruden
Kidrzungen der Mailander Fassung der Oper (1869) einwenden
muss, dass Verdi in dieser Zeit kompositorisch sehr genau
wusste, was er will. Doch es siegt der Wille des Regisseurs,
eine psychologisch schlissige Geschichte zu erzahlen.
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Dass er den Padre Guardiano mit dem alten Marchese di
Calatrava verschmilzt und diesen aus dem Sarg zuruckkehren
lasst wie einen Zombie oder eine Erscheinung ist ein Sinn
stiftender Theatercoup. Und auch Verdis Mittelalter-
Camouflage, damals meist der Zensur geschuldet, ist heute
entbehrlich: In Essen spielt das Stuck zur Zeit seiner
Entstehung.

Szene aus Verdis "La Forza
del Destino" am Essener

Aalto-Theater; Buhne
Johannes Leiacker. Foto:
Thilo Beu

Die Wiederaufnahme von ,La Forza del Destino“ eroffnete die
neue Spielzeit in Essen. Stefan Soltesz hat in seiner letzten
Spielzeit einen bescheidenen Schwerpunkt auf Verdi, einen der
»Jubilare” des Jahres 2013, gelegt. Wieder aufgenommen werden
noch ,La Traviata“ und ,Aida”“, neu inszeniert ,I Masnadieri“
(,Die Rauber” nach Schiller). Damit bringt Essen eine der
vielen selten gespielten Opern Verdis. Andere Opernhauser
nudeln zum 200. Geburtstag dieses Giganten der Oper das
ubliche Repertoire ab: kein ,Stiffelio”, kaum eine ,Luisa
Miller“, keine ,Lombarden”, von den hitzkopfigen fruhen Opern
wie ,Attila“, ,I due Foscari”, ,Ernani” oder , Il Corsaro” ganz
zu schweigen. Dafur haucht ,La Traviata“ hunderte Mal ihr
Leben aus, lugt ,Rigoletto” hinter jedem Eck hervor. Zwischen
2001 (100. Todestag Verdis) und 2012 hat sich an der
Einfallslosigkeit deutscher Spielplane - in Sachen Verdi
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zumindest — nicht viel geandert.

Der Dirigent der Essener Auffihrung, Giacomo Sagripanti, ist
ein Debutant am Aalto-Theater und hoffentlich kein Vorzeichen
flir die Zeit nach Stefan Soltesz. Der Italiener kommt offenbar
aus dem Mainstream, wie er heute von den zugrunde
gewirtschafteten Konservatorien seines Heimatlandes
herangebildet wird: Fern der — nicht mit alten Schlampereien
zu verwechselnden — Traditionen schlagt er einen sorgfaltig
erarbeiteten, aber dramatisch geglatteten Verdi, mit
schematischer Agogik, wenig vertraut mit dem Atmen der Sanger,
ohne Sensus fur die fiebernden Tremoli, das innere Drangen der
Musik. Metrisch einfdrmig ist das, ohne rhythmischen Biss, in
den Lyrismen klassizistisch poliert, in der Dramatik zlchtig
domestiziert. Gebremste Energie, gekappte Leidenschaft: das
funktioniert zum Beispiel im unendlich zartlichen Pianissimo
am Ende der Oper, nicht aber zum Beispiel in der verzweifelten
Szene des Alvaro, fur den das Leben zur Holle wird.

Sagripanti versucht auch, veristische Zuge aus dem Stick
herauszuhalten, was ihm zumindest mit Carlos Almaguer als
Carlos nicht gelingt. Der Bariton hat eine phanomenal gut
sitzende Stimme mit Uppigen Resonanzen und kann miuhelos jeden
Raum fullen. Leider praktiziert er das mit ausuferndem
Fortissimo bei jeder Gelegenheit: Gebrull statt subtiles
Gestalten, grobes Aussingen statt bewusste Stilisierung.

Als Alvaro wurde kurzfristig der rumanische Tenor Daniel
Magdal gewonnen, der 2005 etwa in Munster in Stanislaw
Moniuszkos ,Halka“ gesungen hat. Er bringt die Stimme erst
allmahlich in Position und kann den Ton nicht fullen. Seine
groBe Szene nach der Pause (,La vita é inferno all‘infelice”)
wirkt sorgsam vorgetragen, mehr nicht.

Mit dem Bemuhen um den grolBen Bogen und das tragende Piano
zeichnet sich Galina Shesterneva aus, die auch demonstriert,
dass ,russische Schule” nicht unbedingt groBhubiges Vibrato
bedeuten muss. Ihre Arien baut sie gekonnt auf, ihr Timbre ist



stabil und erinnert in , Pace, pace” an Diven des Verismo wie
Zinka Milanov. Dass sie eine von der blinden Willkur des
Schicksals Gejagte ist, kann sie musikalisch nicht darstellen,
weil ihr der Dirigent dazu die Dynamik im Tempo verweigert.

Von der Regie zur Episodenfigur reduziert, kann Yaroslava
Kozina als Preziosilla immerhin mit ein wenig ,Rataplan”
punkten. Tiziano Bracci mutiert als Melitone vom frechen,
dicken Monch zum Adjutanten des Marchese Calatrava und singt
mit schlanker, damit auch farbreduzierter Stimme seine
sprachlich bewusst gestaltete Szene. Albrecht Kludszuweit
erweist sich als Trabuco mit schonem Tenor in ein paar Satzen
wieder einmal als sichere Stitze des Essener Ensembles. Und
Marcel Rosca, auch ein Essener ,Urgestein”, hatte einen guten
Tag und gab der patriarchalistischen Doppelgestalt des
Marchese di Calatrava mit gut fokussiertem Bass ein
differenziertes Profil.

Nur noch zwei Mal ist diese ,Macht des Schicksals” in Essen zu
sehen, am 15. September und am 14. Oktober. Eine Alternative
bietet sich in Koln: Dort inszeniert Oliver Py die Oper zur
Eroffnung der Spielzeit neu; Premiere ist am 16. September.

Zwischen Leid und
Auferstehung - Zum 80.
Geburtstag des Malers Herbert
Falken

geschrieben von Werner Haullner | 11. Februar 2013
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Ein
Selbstbildnis
Herbert
Falkens aus
dem Bestand
des Museums am
Dom Wirzburg.
Foto: Museum

Nein, mit ,christlicher Kunst“, wie sie von frommen
Vereinigungen betrieben wird, wollte Herbert Falken nichts zu
tun haben. Von diesem Begriff hat er sich immer distanziert -
obwohl er Priester der romisch-katholischen Kirche ist. Er
malte auch wenig fiir Kirchen; die meisten seiner dunkel-
griiblerischen, anspruchsvoll-anstoBigen oder auch virtuos
hingezeichneten Bilder und Grafiken hangen in Museen. Ein
sMalerpriester?”“ Nein. Aber ein Maler und ein Priester mit
Herz und Seele. Zu beidem hat er sich berufen gefiihlt, und
darunter oft gelitten. Am 11. September wird Herbert Falken 80
Jahre alt.

1932 in Aachen geboren, kam Falken schon als Jugendlicher,
dann Uber eine Lehre als Reklamemaler und Uber autodidaktische
Studien zur Kunst. 1952 wurden Werke Falkens erstmals in einer
Ausstellung im Suermondt-Ludwig-Museum in Aachen gezeigt. Die
Teilnahme an der Documenta VI (1977) machte ihn uberregional
bekannt.

Anlasslich seines Geburtstags wird der Maler, Grafiker und
Zeichner mit zahlreichen Ausstellungen geehrt. Er gehdort zu
den prominenten deutschen Vertretern einer christlich
inspirierten Kunst. Im Mittelpunkt steht der Mensch, in seiner
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Abgrundigkeit, Verletzlichkeit, GroBe und Hinfalligkeit: Auf
der einen Seite Abbild Christi, auf der anderen der Erlosung
bedurftig.

Herbert Falken ist Priester (1964 geweiht) und war lange als
Seelsorger tatig, zuletzt in der Pfarrei St. Josef in
Stolberg-Schevenhutte. Die Pfarrkirche besitzt einen Kreuzweg
aus seiner Hand (1985) — und einen Zyklus von Glasfenstern von
Georg Meistermann, den Falken nach dessen Tod 1990
weitergefihrt hat. Heute 1lebt der Kinstler nahe des
langjahrigen Wohnsitzes seines Freundes Heinrich Boll in
Kreuzau-Langenbroich. Aus gesundheitlichen Grunden ist er
nicht mehr kinstlerisch aktiv.

In der Katholischen
Akademie in Munchen
zu sehen: Herbert
Falken, "Ohne Titel"
(2009) . Foto
TreitnerDesign/Kathol
ische Akademie Bayern

Am 11. September 2012 findet um 19 Uhr die Vernissage einer
Ausstellung in der Katholischen Akademie Bayern statt. Bis 13.
November sind im Kardinal Wendel Haus im Minchner Stadtteil
Schwabing grafische Werke zu sehen. Parallel dazu erd6ffnet die
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Galerie der Deutschen Gesellschaft fur Christliche Kunst ihre
neuen Galerieraume in der Munchner Turkenstralle — gegenuber
der Pinakothek der Moderne — am 14. September mit einer
Ausstellung ,Herbert Falken. Malerei und Zeichnungen®.

Ab 15. September zeigt ,Kolumba®“, das Kunstmuseum des
Erzbistums Koln, im Rahmen seiner 6. Jahresausstellung
dreizehn groBformatige Bilder aus 25 Schaffensjahren Falkens
im zentralen Ausstellungsraum 13. Die neue Ausstellung ,Art is
Liturgy. Paul Thek und die Anderen” widmet sich vor allem dem
1988 gestorbenen Amerikaner Paul Thek. Falkens Bilder sind
eine der Werkgruppen, die sich im Dialog mit Theks Arbeiten
dem Verhaltnis von Liturgie und Kunst nahern. Andere gezeigte
Kinstler sind Rebecca Horn, Chris Newman und der Kolner
Kinstler Michael Buthe (1944 bis 1994).

Eine Studie
Falkens zur
unvollendeten
"Pietd
Rondanini"
Michelangelos.
Foto: Museum
Kolumba Koln

Das Suermondt-Ludwig-Museum 1in Aachen hat eine Reihe
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bedeutender Schopfungen Falkens in seinem Bestand, unter
anderem den 1968/69 entstandenen Zyklus ,Scandalum Crucis“. Am
16. September gibt der Aachener Kunstverein im Kaminsaal des
Museums einen Empfang zu Ehren des Jubilars. Das Bistum Aachen
ehrt seinen ehemaligen Beauftragten fur Kunst mit einer
Ausstellung in der Bischdflichen Akademie in Aachen. Dort wird
ab 4. November neben anderen Werken aus dem Besitz der
Bildungseinrichtung der Zyklus ,Apokalypse” aus dem Jahr 1961
gezeigt. Er gilt als einer der Hauptwerke von Herbert Falken.

Auch die Akademie Franz Hitze Haus in Munster zeigt Arbeiten
von Herbert Falken in einer Ausstellung, die am 27. November,
20 Uhr, eroffnet wird. Sie zeigt Arbeiten auf Papier aus den
letzten dreilig Jahren.

Bereits seit Juni ist im__Leopold-Hoesch-Museum und
Papiermuseum Duren eine Hommage an Herbert Falken zu sehen.
Dort hatte er schon 2007 aus Anlass der Verleihung des
Kunstpreises des Kreises Dlren eine Einzelausstellung. Die
kinstlerischen, theologischen und autobiografischen
Bedeutungslinien, die sich in Falkens Werk kreuzen, sind Thema
eines ,Museumsdialogs”“ im Leopold-Hoesch-Museum am 8.
November, 19 Uhr, mit Museumsdirektorin Renate Goldmann.

Festspiel-Passagen IX: Lust
am Neuen und Seltenen

geschrieben von Werner Haullner | 11. Februar 2013

Wahrend Handel mittlerweile im Repertoire der Opernhauser eine
wichtige Rolle spielt, gibt es bei anderen Komponisten von
Weltgeltung noch einiges zu entdecken. Unermiidliche Arbeit fiir
Gioachino Rossinis breit gefachertes Opernschaffen leistet
seit Jahren das Rossini Festival in Bad Wildbad. Intendant
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Jochen Schonleber legt besonderen Wert auf Sanger, die den zum
Teil exorbitanten Anspriichen Rossini’scher Partien
entsprechen. In den vergangenen Jahren hat das Festival
manchem jungen Belcantisten zum Durchbruch verholfen.

In Rossinis kurzer Farce ,Adina ossia Il Califfo di Bagdad”“
lieB vor allem eine Nebenrolle aufhorchen: Christopher Kaplan
als Ali — Mitglied des Jungen Ensembles der Semperoper Dresden
— verbindet darstellerische Prasenz mit einem wohlgeformten
Tenor. Auch Rosita Fiocco wurde man gerne wieder horen, auch
wenn die Koloraturen noch etwas schwer im Ansatz gebildet
sind. Antonio Petris‘ Regie bemuhte sich ohne Erfolg, dem Werk
eine interessante Seite abzugewinnen. Ausnahmsweise mal ein
Rossini, der fur die Buhne zu Recht vergessen werden kann.

Gioachino Rossini.
Historische Aufnahme
von Nadar (eigentlich
Gaspard-Félix
Tournachon)

2013 wird solches wohl nicht der Fall sein: So wie in diesem
Jahr Rossinis ,Semiramide” steht dann das monumentale
Abschlusswerk von Rossinis Opernschaffen im Programm:
»,Guillaume Tell”, konzertant und so vollstandig wie moéglich.
Ein geradezu vermessenes Vorhaben; eine Herausforderung, der
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man sich in den Staatsopern-Spharen von Berlin oder Munchen
bisher nicht zu stellen wagte.

Auf keinen Fall wieder in die Geschichte zuricksinken sollte
die andere Raritat des Wildbader Festivals 2012: ,I Briganti“
ist eine nach Schillers ,Raubern” entworfene Oper Saverio
Mercadantes. Uraufgefuhrt 1836 in Paris, war sie ein von
Rossini unterstlutzter Versuch, Paris fur diesen damals 1in
Italien weithin bekannten Kollegen zu gewinnen. Ein Projekt,
das trotz exquisiter Sangerriege scheiterte: Mercadantes
konservativer Ansatz, zu sehr dem italienischen ,Melodramma“
verpflichtet, konnte sich gegen die moderne Oper Giacomo
Meyerbeers nicht durchsetzen.

Wildbad versuchte, das Stuck erstklassig zu besetzen. Unter
der wenig geschmeidigen, metrisch oft schematischen Leitung
von Antonino Fogliani boten die Virtuosi Brunenses aus Brinn
kaum mehr als eine solide Unterstutzung der Solisten. Der hoch
gelobte Tenor Maxim Mironov war als Ermano den virtuosen
Anforderungen seiner Partie gewachsen, aber die Stimme hat
Stetigkeit und warmen Klang zu gewinnen. Petya Ivanova als
Amelia agiert wie eine Diva der funfziger Jahre; ihre Stimme
verliert im Lauf des Abends den Kontakt zum Korper, wird hart,
dinn und im Klang prekar.

Bruno Praticdé, der alte Haudegen, zeigt, wie es geht: Als
alter Graf Moor entfaltet er im Duett mit seinem Sohn Ermano
wundersam die Aura des technisch zuverlassigen Singens mit
schier endlosen Bogen und sprechendem Klang. Die Regie lieR
die Akteure alleine, die sich mit allen Peinlichkeiten
abgelebter Opern-Gepflogenheiten Uber Wasser hielten und
standig auf den Dirigenten starrten. Mercadantes Oper aber
sollte wegen ihrer dramatischen Anlage und ihrer feurig-
sensiblen Musik einen Weg zu weiteren Inszenierungen finden.



Weiter im Suden, in der Ostschweiz, brachten die siebten St.
Galler Festspiele Hector Berlioz‘ ,La Damnation de Faust“ auf
die weitraumige Freilichtbuhne vor der Kulisse der barocken
Stiftskirche. Carlos Wagner inszenierte die ,Legende
dramatique” als Welttheater mit Méphistophéles als
Zirkusdirektor. Das wirkte nicht willkurlich bunt, sondern
entspricht dem Charakter der Stucks.

Stellenweise verwies die Inszenierung den Zuschauer auf
farbige Zeit-Panoramen und epische GroBbilder, wie sie 1in
Romanen von Charles Koster (Ulenspiegel), Victor Hugo (Der
Glockner von Notre Dame) oder Umberto Eco (Der Name der Rose)
geschildert sind. Die Fantasie der Kostume (Ariane Isabell
Unfried) verhinderte peinliche Anklange an Monumentalfilm-
Ausstattungen; die Spielflache (Rifail Ajdarpasic) mit ihren
verschiedenen Ebenen und Plateaus 1liell bewegungsreiches
»Augenfutter” zu. Dass er am Ende in einem Hamsterrad endet,
lasst Méphistophéles ein wenig wie den betrogenen Teufel
erscheinen: Sein Werk, Menschen — hier mit Hilfe von
Marguerite als dienstbarem Geist — zum BoOsen zu verfuhren, ist
eine Sisyphusarbeit, die dank gottlicher Gnade und
Barmherzigkeit zum vergeblichen Muhen verurteilt ist.

Berlioz‘ farbige und klanglich subtile Partitur eignet sich
nicht fur eine Freilicht-Produktion, bei der das
Sinfonieorchester St. Gallen unter der Bihne sitzt und mittels
Lautsprecher verstarkt wird. Da mag sich Dirigent Sébastien
Rouland noch so um die Finessen muhen: Der Klang bleibt oft
grob und eindimensional. In den Opern der letzten Jahre, von


http://www.revierpassagen.de/12060/festspiel-passagen-ix-lust-am-neuen-und-seltenen/20120909_0028/st-gallen-festspiele-logo
http://www.stgaller-festspiele.ch/
http://www.stgaller-festspiele.ch/

Gaetano Donizettis Sintflut-Raritat , Il Diluvio universale”
uber die fruhen Verdi-Opern ,Giovanna d’'Arco” und , I Lombardi
alla prima crociata“ — heuer in Erfurt bei den Domstufen-
Festspielen wieder aufgenommen - war das weniger
problematisch, weil deren Partituren nicht so visionar
klanglich gearbeitet sind wie die Musik des franzosischen
Orchester-Revolutionars. Mit Verdis selten gespielter Oper
JAttila” steht Sankt Gallen im Juni/Juli 2013 — im 200.
Geburtsjahr Verdis — wieder auf der sicheren Seite (Premiere
am 21. Juni 2013).

In NUurnberg ruckten die Internationalen Gluck-Opern-Festspiele
zum vierten Mal einen Komponisten ins Blickfeld, der hohe
akademische Ehren genieflt, im Buhnenalltag aber nicht allzu
haufig prasent ist. Dass es nicht an stiller Einfalt und edler
GroBe liegen kann, zeigte das Staatstheater Nirnberg mit einer
bestirzend konsequenten Aktualisierung von Glucks ,Ezio“. Das
finstere Machtspiel verlegte Andreas Baesler — in Nordrhein-
Westfalen durch Regiearbeiten in Gelsenkirchen, Essen oder
Minster kein Unbekannter — in die Uberdrussgesellschaft einer
auBer Rand und Band geratenen Wohlstandszeit.

Internationale
Gluck- C"]:H.-Tn- Festépiele

Niurnbe g

Erpressung, sexuelle Gewalt, Mord gehoren zum
Verhaltensrepertoire. Ein derart gescharftes, in die Gegenwart
geholtes antikes Drama lasst nicht kalt. Zumal der Schauplatz
passt: Hermann Feuchter und Lilith-Marie Cremer bauten in der
Theater-Tiefgarage holzerne Verschlage, bei denen nicht klar
war, ob die Darsteller oder die Zuschauer Gefangene oder
Gaffer sind.

Die Darsteller agierten auf gefahrliche Weise prasent, und die
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Musiker der Accademia Bizantina, der Neuen Nurnberger
Ratsmusik und der Nurnberger Musikhochschule gaben unter
Leitung von Nicola Valentini Glucks Musik trotz der
akustischen Probleme Schlagkraft und Kontur. Eine tiefsinnige
Choreografie des immer erfolgreicher agierenden Nurnberger
Ballettchefs Goyo Montero zum ewigen Mythos des Don Juan und
eine konzertante Auffuhrung der Oper ,Das Goldene Vlies“ des
geburtigen Nurnbergers Johann Christoph Vogel (1756 bis 1788)
rundeten die Festspiele zu einer Kkurzen, aber
entdeckungsreichen Zeit. Peter Theiler, bis 2008 Intendant des
Musiktheaters im Revier, hat bisher immer wieder Opern fur die
Biuhne wiederentdeckt. So bleibt zu hoffen, dass er seine Linie
2014 — im 300. Geburtsjahr Glucks — mit ebenso viel Lust am
Neuen und Ungewdhnlichen fortsetzen wird.

Festspiel-Passagen VIII:
Zwischen Carmen-Leid und
Handel-Leidenschaft

geschrieben von Werner HauBner | 11. Februar 2013

Die Zeit der sommerlichen Festivals ist voriiber, der Alltag
erwartet uns wieder. Vorbei die letzte Vorstellung des friiher
ungeliebten, jetzt mit Wehmutstranen verabschiedeten
Bayreuther ,Tristan” Christoph Marthalers; vorbei die Dernieére
des begeistert gefeierten Herheim-,Parsifal”, dessen Absetzung
immer noch unverstandlich ist, denn so wird das Wagner-Jahr
2013 am Hiigel ohne das Stiick gefeiert, das Wagner fiir das
Festspielhaus geschrieben hat. Das Bayreuther
Festspielorchester nebst Chor und Solisten war gefeierter Gast
in Barcelona, um dem krisengeschiittelten Spanien mit
erlosungsschwangeren Wagner-Klangen die Wunden zu salben.
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Stefan Herheims "Parsifal"-
Inszenierung lief heuer zum
letzten Mal. Foto: Enrico
Nawrath/Bayreuther
Festspiele

Salzburg hat den ersten Pereira-Hype hinter sich; die Bilanz
des neuen, aus Zurich gekommenen Chefs ist durchwachsen. Auf
der einen Seite stehen Uberflutung mit Luxus von Domingo bis
Netrebko und Uberfliussige Zelebration massentauglicher Werke
wie die mit Magdalena Kozend fragwiirdig besetzten ,Carmen”.
Auf der anderen Seite ein Aufbruch wie die Konzertreihe
»0uverture spirituelle” oder die ehrgeizig gegluckte
Inszenierung der ,Soldaten”, Bernd Alois Zimmermanns Ikone des
modernen Musiktheaters.

Geruhmt: Salzburgs
Inszenierung von Zimmermanns
"Soldaten". Foto: Ruth Walz

Und es gab in Salzburg auch weniger beachtete ,Events”, die
dem Festival jenseits des Opern-Spielplans (2013 wird er
leider arg populistisch ausfallen) Profil geben kodnnten. Die
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vierzehn ,Salzburg contemporary”“-Konzerte sind ein Beispiel:
Der musikalische Kosmos Heinz Holligers war zu erschlielien;
der Komponist war auch als Dirigent und Oboist zu erleben.
Oder das Konzept des neuen Chefs der Schauspielsparte, Sven-
Eric Bechtolf, der sich auf Werk und Text statt auf Material
und Dekonstruktion besinnen will.

Er hat auch eine Nurnberger Puppenspieler-Truppe nach Salzburg
eingeladen, die sich ,Thalias Kompagnons“ nennt. Joachim
Torbahn und Tristan Vogt heillen die kreativen Kopfe des Teams,
das in Ferdinand Raimunds ,Der Bauer als Millionar“ Naivitat
in Tiefsinn verwandelt, das Moralische wie das Parodistische
in der Distanz der Puppenwelt von Banalitat und Schwere
befreit: weise Einfalt!

Dem Blick uber die sommerliche Kultur-Landschaft bieten sich
traditionsreiche Fixpunkte wie die Handel-Festspiele 1in
Gottingen und Halle. Die Universitatsstadt an der Leine hat
mit Laurence Cummings einen neuen kunstlerischen Leiter
gewonnen, der den zwdlf musikalischen Tagen rund um Handel
sein Siegel erst noch aufpragen muss. Die Oper dieses Jahres,
Handels ,Amadigi di Gaula“, konnte nicht restlos uberzeugen:
Das Konzept der Regisseurin Sigrid T’Hooft, die strengen
Bewegungsregeln des barocken Theaters ins Heute zu ubertragen,
geht asthetisch auf, gibt dem Zauber- und Ritterstuck aber
keinen dramatischen Zug.

Konflikte und Leidenschaften bleiben ,historisch®. In der
musikalischen Umsetzung gelingt Andrew Parrott die
Vergegenwartigung schlissiger: Das Festspielorchester spielt
kompakt und kantig, schroffer als unter dem bisherigen
kinstlerischen Leiter Nicolas McGegan, manchmal aber auch
weniger subtil. Die Sanger lassen technisch zu viel zu
wunschen Ubrig, um Ausdruck und Schonheit des Singens
miteinander zu verbinden.

In Halle lag im 80. Jahr der Festspiele der Schwerpunkt auf
einem Blick auf Handels Verhaltnis zur Religion und auf die



Erinnerung an Handels Lehrer Friedrich Wilhelm Zachow, der vor
300 Jahren, am 7. August 1712, gestorben ist. Ein
abwechslungsreiches Programm bot oratorische Spezialitaten wie
das Auferstehungsspiel ,La Resurrezione”, das allegorische
Oratorium ,L'Allegro, il Pensieroso ed il Moderato” und die
selten zu hérende ,Brockes Passion”. Dazu kam ,Il Martirio di
Santa Teodosia“ von Alessandro Scarlatti, einem der
italienischen Anreger Handels, aufgefuhrt von dem renommierten
spanischen Ensemble ,Al Ayre Espanol” unter dem so
charismatischen wie tiefgrindigen Eduardo Lo6pez Banzo.

Aber auch die Akademie fur Alte Musik Berlin und der Rias
Kammerchor sorgten unter Hans-Christoph Rademann mit Handels
»Josuah® fur einen HOhepunkt der Festspiele an der Saale. Dem
Thema ,Handel und die Konfessionen“ widmete sich eine
inhaltsreiche wissenschaftliche Konferenz, von der viele
Anregungen zum Weiterdenken ausgingen.

Mit der Tanzpantomime ,La Terpsichore” kam im historischen
Goethe-Theater in Bad Lauchstadt eine Kunstgattung zu Ehren,
die noch zu entdecken ist. Die Musik zu Ehren der griechischen
Muse der Tanzkunst lieferten Georg Friedrich Handel und sein
franzosischer Zeitgenosse Jean-Féry Rebel. Die Musiker von Les
Talens Lyriques entfachten ein regelrechtes Tanzfeuer unter
der Leitung von Christophe Rousset: jeder Ton passte akkurat.
Ideal wirkt der markant-schroffe Schonklang mit tief
empfundenen lyrischen Momenten und einer unermudlichen Lust an
barocker Klangpracht.

Choreographin Béatrice Massins Hauptinteresse gilt dem
barocken Buhnentanz, sie nutzt ebenso einige freie
Darstellungsformen um die Ausdruckspalette der Tanzer von Les
Fétes galantes anzureichern. In dem rund 80-minlitigen Werk
wirkte das freilich auf Dauer etwas ermudend, da die
Schrittfolgen und Positionen sich haufig wiederholen. Das
Programm 2013 der Festspiele in Halle verspricht mit den Opern
»Almira“ und ,Alessandro” und dem Oratorium ,Judas Maccabaus”
wieder anregende Begegnungen mit Handel.
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(Mitarbeit: Tony Kliche, Halle/Saale)

Im Eis der Zeit: Jonathan
Darlington dirigiert in
Frankfurt Samuel Barbers
s,Vanessa“

geschrieben von Werner Haullner | 11. Februar 2013
Jonathan Darlington hat sich als Chefdirigent der Duisburger

Philharmoniker einen Ruf erspielt, der weit iiber die Grenzen
des Ruhrgebiets hinausdrang.

Seine beharrliche Aufbauarbeit, sein Streben nach Verfeinerung
ist mehr als der Perfektionsdrang eines technisch ehrgeizigen
Dirigenten, mehr als der nach klingendem Erfolg strebende Eros
eines Orchestererziehers. Darlington offenbarte in allem, was
ich von ihm horte und erlebte, geradezu einen Drang, in die
Tiefenschichten der Musik vorzudringen. Die schone Stelle, der
gelingende Bogen, die harmonische Raffinesse, der Glanz der
Farben von Soli und Gruppen, die sensible Balance, die
rhythmische Akkuratesse, der virtuose Knalleffekt, das Singen,
erfullt von Sentiment — all das genlgt ihm offenbar nicht.

Darlington ist ein Musik-Denker, aber keiner, der vor lauter
intellektuellem Skrupel das Zupacken versaumt. So etwas mag
man von vielen Dirigenten sagen, wenn man sie loben will: Beil
Darlington ist es kein Kompliment, sondern eine Feststellung,
erprobt in vielen, nicht immer festtaglichen Konzerten;
gelautert — wie einst das Eisenerz in Duisburg — nicht 1in
edlen Festspiel-Auftritten, sondern im Alltag eines oft harten
und, ja, auch alles andere als glamourdsen Musikbetriebs,
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angesiedelt zwischen der Aura der Metropolen und der Muhe der
Provinz.

Jetzt, da er Duisburg hinter sich gelassen hat, zu neuen
Herausforderungen aufbricht, muss man reisen, will man ihn
erleben: Manchmal ziemlich weit, bis ins kanadische Vancouver,
wo Darlington Musikdirektor der Oper ist. Manchmal aber auch
nur zwei ICE-Stunden von Duisburg entfernt, etwa nach
Frankfurt, wo er die Er6ffnungspremiere der neuen Spielzeit,
Samuel Barbers ,Vanessa“, leitet.

Bernd Loebe, Intendant der
Oper Frankfurt. Foto: Maik
Scharfscheer

Barbers 1958 uraufgefuhrte und selten nachgespielte Oper ist
nicht unbedingt das Stuck, mit dem ein Opernhaus seine Saison
glanzvoll eroffnen wirde. Aber der kluge Bernd Loebe schaut
nicht auf den Society-Mehrwert eines Spielzeitauftakts. Der
Frankfurter Intendant gestaltet das wohl vielseitigste
Programm eines deutschen Opernhauses 2012/13 und hat den Mumm,
als nachste Premiere nach ,Vanessa”“ Engelbert Humperdincks
,Konigskinder” anzusetzen. Dazwischen ,Adriana Lecouvreur® von
Francesco Cilea, ,Chowanschtschina”“ von Modest Mussorgsky und
,L'Etoile” von Emmanuel Chabrier: Ein populistischer Spielplan
sieht anders aus. Aber Loebe hat Erfolg, auch an der Kasse,
und deklassiert damit viele Hauser, die mit ihrem Carmen-
Rigoletto-Zauberflote-Einerlei glauben, ein schwindendes
Publikum ins Haus locken zu konnen. Sicher muss man
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zugestehen, dass Frankfurt ganz anders arbeiten kann als etwa
das Aalto-Theater in Essen, dessen Premierenzahl auf
jammerliche Vier geschmolzen ist. Aber Frankfurt zeigt allen
Kulturpolitikern, wenn sie es denn wissen wollten, wie eine
Oper aufgestellt sein muss, um Erfolge nach Hause zu bringen.

Samuel Barbers ,Vanessa”“: In der Zeit des sturmischen
Aufbruchs der Musik — zu nennen ist nur der bei der Triennale
gefeierte John Cage — war die Oper ein Anachronismus. Nicht
Schonberg, sondern Puccini: So etwas ging an der Met gut, wo
Eleanor Steber und Nicolai Gedda den Melomanen ein suffiges
neues Werk zu servieren bereit waren. Das ging nicht gut in
Salzburg, obwohl sich, wie in New York, kein Geringerer als
der Dirigent Dimitri Mitropoulos in die Bresche warf. Hohn und
Verachtung war der Lohn; Barbers Stiuck war in Kreisen der
Avantgarde ein ,no go“. Niemand konnte sich leisten, so etwas
nachzuspielen, selbst wenn das Herz, angstlich verborgen vor
dem strengen Gericht der zwOlftonigen Reihe, eine heimliche
Trane vergoss. Entsprechend diurftig war die Rezeption von
,Vanessa” in der Alten Welt.

Das hat sich gruandlich verandert, und Jonathan Darlington
zeigt 1in Frankfurt, warum. Barbers Musik 1ist kein
dahingezaubertes Soufflé, um altliche Sponsorinnen 1in
Manhattan zu entzicken. Der Mann hat taglich Bach studiert —
und das ist ebenso zu horen wie die Vertrautheit mit den
modernen Stromungen des Komponierens. Nur: Barber will kein
Epigone all jener sein, die auf den gerade aktuellen Zug
aufspringen. Er macht sein Ding, ohne Skrupel, ohne nach dem
Beifall der Richtung zu schielen, die zu seiner Zeit en vogue
war. Heute, da die alten Fronten bedeutungslos geworden sind
und die Avantgarde der Funfziger — teils auch zu Unrecht -
vergessen ist, hort man, wie sensibel der studierte Sanger
Barber fur seine Protagonisten schreibt, hdért man auch, wie
komplex er mit Motiven umgeht, wie er Bausteine verwendet, die
von Puccini bis Janacek, von Strauss bis Strawinsky stammen
konnten. Doch er verarbeitet sie zu einer ganz eigen gepragten



musikalischen Sprache.

Darlington dirigiert das versierte Frankfurter Opernorchester
moglichst transparent, arbeitet genau jenes Baustein-Prinzip
heraus, belastet nichts durch dunkel-uppigen Klang, zieht aber
auch die emphatische melodische Linie aus, wo es verlangt ist,
ohne Beruhrungsangste, ohne Scheu vor dem Eklektischen. So
flugt sich das Spiel mit dem Detail zu einem groBen Ganzen, und
wenn die schroffen Tutti, die tubaschweren Blaserattacken
manchmal zu laut geraten, nimmt das dem Gesamteindruck nichts
weg. Darlingtons Debiut an der Frankfurter Oper war eine
sinnliche und eine intellektuelle Freude.

Auf eine sinnliche Asthetik setzt auch die aus Malmo
ubernommene Inszenierung der fruheren Frankfurter
Regieassistentin Katharina Thoma. Die Regisseurin arbeitet
seit 2011 regelmaBig an der Dortmunder Oper und hat dort
Cavallis ,Eliogabalo” und Puccinis ,La Boheme” inszeniert. Am
30. September wird sie mit Mussorgskys ,Boris Godunow” die
Spielzeit er6ffnen und im Februar 2013 Verdis ,Troubadour”
szenisch verantworten. Julia Mier hat ihr ein durch eine
zentrale Achse geteiltes Bihnenbild gebaut: auf der einen
Seite eine groBburgerliche Villa, auf der anderen ein
abweisendes Feld von Eisschollen, die sich unbehaglich in den
Wohnraum schieben. Olaf Winters manchmal gespenstisch fahles,
dann wieder eisig grelles Licht schafft die Atmosphare fur das
zwischen Tschechow’schem psychologischem Realismus und dem
bleiern-geheimnisvollen Symbolismus einer ,Gothic Novel”
changierenden Libretto von Barbers Lebensgefahrten und
Komponisten-Kollegen Gian Carlo Menotti.



Das Buhnenbild fur "Vanessa"
von Julia Mier vereinigt
Realismus und Symbolismus.

Thoma lasst aus einem Zustand der Starre ein Kammerspiel
herauswachsen, das sich mit vielen klug beobachteten Details
eher an der psychologischen Milieustudie als am symbolistisch
geladenen Drama orientiert — wie es etwa Regisseur Matthias
Oldag 2005/06 am Theater Gera-Altenburg in einer gespenstisch
mehrdeutigen Studie realisierte. Thoma entdeckt in ,Vanessa“
ein Stlck uUber die Verweigerung von Kommunikation. Das 1ist die
Oper zweifellos, aber sie thematisiert auch die Angst vor der
Zeit und der Authentizitat.

Thoma verwendet symbolische Zeichen, ohne dem Symbolismus
nahezutreten. Die Spiegel sind eines, die das Libretto
vorgibt: Im Hause sind sie alle verhullt, um den Fortgang der
Zeit zu verbergen. Doch wenn Vanessa schon in den ersten
Minuten der Oper eine Tur aufreiBt, schliellt ein riesiger
Spiegel die Offnung: Die Verweigerung der Wahrheit macht die
Menschen zu Gefangenen. Ein anderes findet Thoma in dem Namen
sVanessa”“, der auch in der zoologischen Bezeichnung eines
Schmetterlings vorkommt: Anatol, der Mann, der in das
hermetische Haus eindringt, berihrt ein in einem Sammelkasten
aufgespielStes Insekt, das befreit davonflattert.

Bei aller Sorgfalt im Detail tut sich die Regisseurin manchmal
schwer, die Personen scharf zu entwickeln: Die damenhaft
auftretende und vor allem in der Mittellage Uuberzeugend
singende Charlotta Larsson gibt eine Vanessa, deren Ungeduld
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eher diejenige einer verwohnten Upper-Class-Gattin ist. Wer
nach zwanzig Jahren aus der Starre des Wartens gelost wird,
wirft nicht zickig Klaviernoten auf den Boden.

Der Anatol des vor allem in der Hohe gefahrdet singenden Kurt
Streit, der das lang erstarrte Eis in Bewegung bringt, macht
nicht begreifbar, welche Dynamik von seiner Ankunft ausgeht:
Vanessa erwartet ihren vor zwanzig Jahren verschwundenen
Geliebten, doch statt seiner erscheint ein Unbekannter, der
sich als Sohn jenes Anatol ausgibt. Streit wirkt wie ein
biederer englischer Verwalter, der zufallig zu Besuch kommt.
Auch Helena Do6se, die ,alte Baronin“, erschopft sich als
skurrile Schweigerin; der unheimliche, bedrohliche Zug dieser
Figur geht ihr ab. Aus dem Doktor macht Dietrich Volle eine
Charakterstudie mit komischen Zugen, die tragischen holt er
nicht ein. Bjorn Burger legt den Haushofmeister als
Widerschein der Starre des Hauses an, den in der Ballszene des
zweiten Akts schon ein Damenpelz in erotische Zuckungen
versetzt.

Kurt Streit
(Anatol) und Jenny
Carlstedt (Erika)
in Samuel Barbers
"Vanessa". Fotos:
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Barbara Aumuller

Der heimliche Star der Auffihrung ist Jenny Carlstedt aus dem
Frankfurter Ensemble: Ihre intensive Darstellung macht aus der
Figur der Erika eine Fallstudie uber die Tragik der
unmoglichen Liebe, Uber Realitatsaneignung und —verweigerung.
Als ,Schatten Vanessas” stellt sich das junge Madchen - die
Nichte der Hausherrin — vor. Ihr kurzes Abenteuer mit Anatol,
ihre idealistische Auffassung von Liebe, ihr Weigerung, das
Kind aus diesem Augenblick der Hingabe und Leidenschaft zu
gebaren; am Ende ihre Erstarrung im Warten auf etwas, das nie
eintreten wird, weil es keinen Begriff dafur gibt — fir alle
Facetten der Figur findet Carlstedt in Gestik und
Korperhaltung, mehr noch aber in Farbe und FlUhrung der Stimme
faszinierenden Ausdruck. In dem Lied ,Must the winter come so
soon” ist es die wehmitige Lyrik; in ihrem Zusammenbruch sind
es groll angelegte, aber auch tonlos fahle Phrasen. Am Ende
bleibt die kalkige Harte einer Frau, die sich wie niemand
sonst der Wahrheit gestellt hat und vor ihr versteinert. Der
Mann im Eis wird ihr, das ist in den letzten verwehenden
Klangen von Barbers Musik klar, niemals nahe kommen.

Jonathan Darlington dirigiert ,Vanessa“ noch am 6., 9., 14.,
20., 22 und 28. September. Am 28. Oktober gastiert er als
Liedbegleiter in einem Kammerkonzert an seinem alten
Wirkungsort Duisburg. Im Januar und Februar 2013 ist er mit
Handels ,Orlando”“ und Mozarts ,La Clemenza di Tito“ an der
Semperoper Dresden zu Gast. Die langjahrige Zusammenarbeit mit
der Deutschen Oper am Rhein setzt Darlington im Juni 2013
fort: Er verantwortet musikalisch die Neuinszenerung von
Alexander Zemlinksys Opern-Duo ,Der Zwerg”“ und ,LEine
florentinische Tragodie“. Premiere ist am 15. Juni.



Festspiel-Passagen VII:
Salzburg — Mit der
Zauberflote ins Labyrinth

geschrieben von Werner HauBner | 11. Februar 2013

Mandy Fredrich
(Konigin der Nacht)
und Julia Kleiter
(Pamina) 1in der
Salzburger
"Zauberflote". Foto:
Monika Rittershaus

Der siebenfache Sonnenkreis 1ist eine Mischung aus
Baustellenlampe und Hirnschrittmacher, mit einem Schlauch
offenbar direkt mit Sarastros Hirn verbunden. Der
Weisheitstempel besteht aus lauter Tiiren, mit kryptischen
Buchstaben bezeichnet. Sarastro und die Konigin der Nacht
balgen sich am Ende um das technische Gerat, wahrend die
jungen Leute den Kinderwagen Papagenos und Papagenas
hinterherlaufen. Familienidylle statt Weisheitslehre?

Jens-Daniel Herzog, der Dortmunder Operndirektor, hat sich mit
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der ,Zauberflote” bei den Salzburger Festspielen vorgestellt —
wie so viele andere ein Import aus des neuen Intendanten
Alexander Pereiras Zlurcher Zeit. Und seine Botschaft scheint
zu sein: Leute, nehmt den ganzen Zauber nicht so wichtig. Das
ist ein durftiges Ergebnis.

Sicher lassen sich bei der ,Zauberflote” die Tiefenschichten
in Emanuel Schikaneders einzigartigem Libretto ausblenden,
lasst sich das unterhaltsame Abenteuerstick aus der Wiener
Vorstadt hervorkehren. Aber Herzog stellt sich — so jedenfalls
in einem Interview im Programmbuch — auf die Seite Susan
Sontags und ihre Ablehnung, in einem Kunstwerk einen ,Subtext“
zu ergrunden. Sontag propagiert die postmoderne Beschrankung
auf die pure Sinnlichkeit und den Primat der individuellen
Erfahrung, die sie in einer Interpretation eingeschrankt
sieht.

Das Gegenteil ist jedoch der Fall. Bei einem so komplexen
Kunstwerk wie der Oper ist der Verzicht auf eine schlissig
ausgearbeitete, pointierte Deutung gleichzusetzen mit dem
Verharren an der Oberflache. Das mag durchaus sinnenfroh und
unterhaltsam sein, ermoglicht aber keine asthetische
Erfahrung, sondern verhindert sie. Der Verzicht auf einen
Standort — den der Regisseur einnehmen muss — lasst den
Zuschauer irgendwohin treiben statt ihn herauszufordern, die
eigene Position zu suchen und einzunehmen.

Herzog ist naturlich viel zu klug, um die postmoderne Falle
zuschnappen zu lassen, aber er konnte sich ihren Fangzahnen
doch nicht ganz entwinden. Die Zauberflote, die in seiner
Inszenierung den Prinzen Tamino vor den wolfischen Ungeheuern
rettet, war bei ihm zumindest verstimmt. Hatte er sich
konsequenter auf die Gegensatze des Stlucks eingelassen, hatte
er die naive, aber zutiefst menschliche Welt des Papageno uber
das putzige Dreirad-Lieferwagelchen und die Vogelfedern hinaus
gefuhrt, ware auch das Potenzial von Buhnenbildner Mathis
Neidhardts Felsenreitschul-Imitation zu erschlieflen gewesen.
Denn das Versteckspiel mit verschiebbaren Kasten nach Art



eines Turen-Klapp-Boulevardkrimis brachte nicht viel.

Markus Werba (Papageno)
schiebt sein Vogel-Mobil
weqg. Foto: Monika
Rittershaus

Die Salzburger ,Zauberflote” war nicht wegen Herzogs
Inszenierung mit Spannung erwartet worden, sondern vor allem,
weil sie Nikolaus Harnoncourt zum ersten Mal in Salzburg — in
Zurich war er schon vor funf Jahren — und zum ersten Mal mit
seinem Orchester, dem ,Concentus Musicus” auffuhrte. Und weil
er aus Llebenslanger, vielleicht ein wenig altersmilder
Erfahrung eine Gegenposition zu all den verhetzten ,0Original®-
Zauberfloten formuliert. Wir hoéren den schlanken, dunkel
grundierten Streicherklang nicht im mechanischen Tempo,
sondern in einer fast schon manieristisch am Text-Metrum
ausgerichteten Varianz. Wir horen seidige Blaser, die nicht
mehr jah, sondern fast schiuchtern akzentuieren. Wir erleben,
wie Harnoncourt zwar beweglich-flussige Grundtempi anschlagt,
dann aber verzdogernd der Emotion Raum gibt, wie in ,,Schnelle
FuBe..“ oder in Paminas Arie ,Ach ich fuhl’s..”. Und wir
erfahren, dass Sarastros Arien, langst keine wuchtig-
pathetischen Bekenntnisse aus der Patriarchenwelt mehr,
durchaus mit gemaligter Wurde vorzutragen sind. Irritierend
ist, dass Harnoncourt kaum Wert auf den musikalischen Bogen
legt. Er fordert nicht nur konsequentes Anti-Legato, sondern
nimmt , Locher” in Kauf, deren Sinn sich nicht erschlielt.
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Wer von der Krise des Wagner-Gesangs redet, muss den Mozart-
Gesang mit einschlielen. Seit den traurigen Eindricken aus dem
Salzburger Mozart-Marathon 2006 hat sich da nicht viel
geandert. Sicher, Georg Zeppenfeld als undramatisch-
beherrschter Sarastro und die unangestrengt auf dem Atem
singende Pamina Julia Kleiters wissen, wie es geht. Mandy
Fredrich hat auch am Essener Aalto-Theater die ,Konigin der
Nacht” gesungen: Sie beherrscht die technischen Finessen der
Partie, hat ein gut ausgebildetes Fundament fur den Klang auch
in der Hohe, aber keine charismatische Brillanz. Markus Werba,
ein gewinnender Darsteller, darf sich als Papageno ruhig an
seiner kunftigen Frau, der bezaubernden Elisabeth Schwarz, ein
Beispiel nehmen und die Stimme aus der Kehle nach vorne
bewegen. Bernard Richter singt den Tamino holzern und kann die
Tone nicht binden. Die drei Damen bilden alles andere als ein
Ensemble, speziell Sandra Trattnigg zernichtet als Erste Dame
mit Trompetentonen den Gleichklang. Und gibt es in Salzburg
fur den Mohren — der hier nach neuester Quellenkritik
»Manostatos” heillt — keinen Buffo-Tenor mehr, der nicht nur
haltlosen Sprechgesang bietet wie Rudolf Schasching?

Thomas Tatzl, der Papageno
in Peter von Winters
"Labyrinth". Foto: Hans Jorg
Michel.

Noch viel misslicher sind die sangerischen Eindriicke in der
einzigen Oper, die bei den Salzburger Festspielen aus dem
Repertoire herausfallt: Peter von Winters ,,Das Labyrinth“, nur
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sieben Jahre nach Mozarts Tod von Emanuel Schikaneder als ,Der
Zauberflote zweyter Theil” konzipiert. Wir finden das bekannte
Personal aus Mozarts Oper wieder. Die Koénigin der Nacht hat
sich mit Koénig Tipheus und dessen Freund Sithos zwei
Heerfiihrer an ihre Seite geholt, die den Kampf mit dem spiirbar
militarisierten Sarastro endgiiltig entscheiden sollen.
Papageno findet seine Eltern und mit ihnen jede Menge
Geschwister, und Monostatos ist am lunaren Hof trefflich
etabliert. Tamino und Pamina miissen neue Priifungen ablegen:
Nach Feuer und Wasser ist nun die Erde dran: ein
unterirdisches Labyrinth gilt es zu durchschreiten. Nicht
Hollywood, sondern Wien hat die Fortsetzung als Erfolgsprinzip
entdeckt.

Ein angemessener Blick auf das Stuck muss sich zuerst davon
verabschieden, Konzeption und Musik der ,Zauberflote” auf
diese Fortsetzung zu ubertragen. In den sieben Jahren seit
ihrer Urauffihrung haben sich Perspektiven und Interessen
verschoben, gerade im rasch auf Zeitstromungen reagierenden
popularen Unterhaltungstheater. Im ,Labyrinth® tritt die
Ideenwelt zuruck, vielleicht, weil Mozarts Einfluss fehlt.
Dafur triumphiert das Wunderbare, Effektvolle,
Kolportagehafte.

In Salzburg bleibt dieser ,zweyte Theil”, wie so manches Film-
Sequel, glanzlos hinter dem Original zuruck: Im Residenzhof
singt die — fruher mal in Dortmund und Bonn, jetzt an der
Komischen Oper Berlin engagierte — Julia Novikova eine
koloraturiuberforderte, harttonig-dinne Konigin, die viel
gelobte Malin Hartelius eine Pamina ohne Hdhe und Charme.
Clemens Unterreiner und Philippe Sly bleiben als neu
eingefuhrte Krieger Tipheus und Sithos zuverlassig blass.



Julia Novikova als Konigin
der Nacht und Klaus Kuttler
als Monostatos. Foto: Hans
Jorg Michel

Das mag auch der inspirationslosen Regie der in Dortmund
geborenen und bis 2003 am Schauspielhaus Bochum inszenierenden
Alexandra Liedtke geschuldet sein. Warum Salzburg fur ein
solches Werk keinen Platz fur einen erfahrenen Opernregisseur
hat, lieBe sich wahrscheinlich nur durch einen Blick hinter
unzugangliche Kulissen ergrunden. Raimund Orfeo Voigts Buhne
verwendet technisch aufwandige, verschiebbare Licht-Lamellen,
erinnert in Reminiszenzen wie der Hanswurst-Buhne an die
Tradition des Volkstheaters, mit dem Zitat von Schinkels
Berliner Zauberfloten-Himmelsgew0lbe an die Spuren des
erhabenen Aufklarungstheaters. Doch Liedtke fallt nichts ein
als schrecklich vorhersehbare Auftritte; vom Zauber- und
Maschinentheater ebenso wenig eine Spur wie von einem Versuch,
zu verstehen, wie Schikaneder den Stoff an den Geist einer
neuen Epoche angepasst und was diese Wandlung fur Zuschauer
von heute bedeuten konnte.

Im lustlos knappen Beifall zeigt sich der Arger iber
festspielunwlirdige Besetzungen, Uber das beflissene, aber
uninspirierte Spiel des Mozarteum-Orchesters unter Ivor Bolton
und Uber eine konzeptlose, den Abend unertraglich dehnende
Inszenierung. Waren da nicht einige wenige Sanger gewesen, auf
deren Auftritt man sich gefreut hat wie Christof Fischesser
als Sarastro oder Thomas Tatzl und Regula Muhlemann als
Papageno und Papagena, waren da nicht die heiteren, die
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rausschweifende Pracht“ der Urauffuhrung persiflierenden
Kostlime von Susanne Bisovsky und Elisabeth Binder-Neururer
gewesen, der gut dreistundige Abend ware in Langweile
versauert.

An Peter von Winter lag es nicht, wie manche Rezensenten
vorschnell behaupteten, die immer noch glauben, was nicht im
internationalen Repertoire steht, tauge nichts. Winters
Bezeichnung ,grolBe heroisch-komische Oper” deutet eine
Entwicklung an: Die Musik gibt sich ,romantischer®, weniger
verspielt, aber auch weniger durchgearbeitet als Mozarts
Vorbild. Wir schreiten voran in Richtung Cherubini, Spontini
und Beethoven.

Peter von Winter auf
einem zeitgenossischen
Stich.

Winter liefert kein Plagiat oder eine Imitation. Zwar tauchen
in der Quverture die feierlichen Dreiklange auf. Die KoOnigin
der Nacht noch effektvoller Koloraturen perlen 1lassen,
Sarastro gefallt sich wieder in salbungsvollem Arioso. Die
tragenden Zauber-Requisiten Glockenspiel und Flote treffen wir
erneut. Offenbar besonders beliebte Szenen werden wieder
aufgenommen, wie die Tanzchen der vom Glockchenklang
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verzuckten BoOsewichter. Doch es kundigen sich auch andere,
pathetischere Tone an. Der Chor — der von Alois Glassner
einstudierte Salzburger Bachchor — hat eine gewichtige Rolle.
Der Krieg Sarastros mit Konig Tipheus und der nun eindeutig
bose und rachsuchtig gezeichneten Ulunaren Herrscherin
entspricht der politischen Lage — ein Jahr vorher stand
Napoleon vor Wien — und wohl auch dem Hang der Zeit nach mehr
»Action” und weniger Weisheitslehren.

Und wenn ein Schleier auf dem Weg durchs Labyrinth die
»Tugend” der Pamina schutzen muss, haben sich die Gewichte
verschoben von Philosophie und Weltweisheit zur einer am
Sexuellen orientierten Moral der neuen burgerlichen Schichten,
auf deren dunkler Seite die Versuchung fur Papageno lauert:
FUr exotischen Sex, sprich, die Nacht mit einer schwarzen
Frau, ist er bereit, seinen Aufruf zum Mord an Monostatos noch
einmal zu Uberdenken. Zu winsche ware, dass die Salzburger
Wiederentdeckung von Winters ,Zauberflote” nicht — wie die
letzte Auffuhrung 2002 in Chemnitz — einfach verpufft. Dem
Auffuhrungsrekord der Mozart’schen Erstversion schadet es
nicht, wird hin und wieder an einem Opernhaus die Fortsetzung
gespielt.

Infos zum Salzburger Spielplan:
http://www.salzburgerfestspiele.at

Prazise Anarchie: Eroffnung
der Ruhrtriennale mit
sEuroperas 1 & 2“ von Heilner
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Goebbels

geschrieben von Werner Haullner | 11. Februar 2013

Regisseur von
"Europeras": Heiner
Goebbels. Foto:
Wonge
Bergmann/Ruhrtrienn
ale

John Cage ware am 5. September 100 Jahre alt und gilt als
einer der wichtigsten Anreger der zeitgenossischen Kunst:
Malerei, Musik, Performance hat er beeinflusst, neue
Richtungen wie die Fluxus-Bewegung waren ohne ihn nicht
denkbar gewesen. Als Theoretiker ist er fiir ein modernes
Musiktheater wohl ebenso bedeutsam geworden wie fiir die
Sprechbiihne Antonin Artaud und sein ,Theater der Grausamkeit”.
Fiir beide spielt die Einheit des Kunstwerks, die Nachahmung
der Wirklichkeit, die Geschlossenheit eines als sinnvoll oder
zielgerichtet erlebbaren Zusammenhangs keine Rolle.

Im Gegenteil: John Cage will jede Absicht aus seinen Werken

verbannt wissen. Der Zufall soll herrschen. Und die Autonomie
des Einzelnen steht uber jedem Zusammenhang. Zur Eroffnung der
Ruhrtriennale hat deren neuer Intendant Heiner Goebbels mit
sEuroperas 1 & 2“ nicht nur dem amerikanischen Multitalent
eine Hommage bereitet, sondern wohl auch ein prinzipielles
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Statement zum Theater gegeben. Ein erweiterter Begriff vom
Theater, die Negation traditioneller Formen, unmittelbares
Erfahren statt Mitteilen und Verstehen: Ein Kunstbegriff, der
in den bildenden Kinsten seit einem guten Jahrhundert
dominiert, war mit der Frankfurter Urauffuhrung der beiden
ersten ,Europeras“-Werke 1987 endgultig im Musiktheater
angekommen.

Cages Prinzip: Alles ist getrennt, nichts gehdrt zusammen.
Musik, Buhne, Licht, Bewegung, Kostum: Die Bestandteile der
klassischen Oper werden zerlegt und wieder montiert. Die
Ablaufe sind nach dem chinesischen , I Ging"“ zusammengestellt.
Dabei spielt der Zufall die bestimmende Rolle — und die Zeit:
Die Zahlenreihen beleuchteter Stoppuhren rasen in ,Europeras
1“ unaufhaltsam dem Ende zu: Eine Stunde, dreiflig Minuten
exakt, dann verklingt der letzte einsame Gesang.

Man konnte den Vorgang, der in diesem Zeitraum ablauft,
objektivierte Anarchie nennen. Denn die Grundlagen, die Cage
entwickelt und Goebbels in seiner szenischen Realisierung
aufgegriffen hat, sind — der chinesischen Orakel-Methode
entsprechend — mathematisch hochst prazis. Das Anarchische
bedeutet nicht Chaos, sondern den volligen Verzicht auf Uber-,
Unter- oder Zuordnung. In 64 Zeitfenstern spielen rund 30
Musiker Fragmente aus Opernpartituren. Das kann ein einzelner
Ton sein oder ein komplexes Melodie-Bruchstuck. Wann das Stuck
innerhalb des gegebenen Zeitrahmens erklingt, bleibt dem
jeweiligen Spieler Uuberlassen.

An 64 festgelegten Positionen auf der Spielflache singen die
zehn Solisten Arien oder Fragmente aus 64 Opern, von ihnen
selbst ausgewahlt aus dem rechtefreien Repertoire, von Purcell
und Gluck bis Wagner und Debussy. In Bochum, im riesigen Raum
der Jahrhunderthalle, waren die 64 Felder uUber die gesamte
Tiefe des bespielbaren Raums von rund 90 Metern Lange
verteilt. Buhnenbildner Klaus Grunberg plinderte die
Operngeschichte fur 32 Buhnenbilder; Florence von Gerkan
entwickelte aus historischen Vorlagen 32 Kostume, von der



Rustung bis zum Reifrock.

Felsen, Luster, Sangerin:
Triumph der Vereinzelung.
Foto: Wonge
Bergmann/Ruhrtriennale

So rauschen sie vorbei, nach einem exakten Zeitplan und
dennoch systemlos, simultan und ohne Beziehung zueinander:
Venezianischer Barock und deutsches Biedermeier, ROmer aus der
Opera seria und burgerliche Herren, gemalte Drachen und
Seeungeheuer, romantische Heroinen und affektierte Hofgecken.
Was sie singen, passt nicht zum Kostum; wie sie sich bewegen,
passt nicht zum Affekt ihrer Arien. Auf der Buhne o6ffnen sich
Hollenschlunde aus dem barocken Wiener Theater und romantisch
Weber’'sches Waldweben, brennen Tempel und schwingen
kristallene Lister, strahlen Pappmaché-Sonnen und fingern
einsame Scheinwerfer durch die Dunkelheit. Denn auch das Licht
verweigert den Dienst, sucht sich autonom und ohne
Zusammenhang mit der Szenerie seinen Weg.
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Romantisches "Waldweben" flr
"Europeras". Entwurf: Klaus
Griunberg

Die Sanger, reduziert auf sich selbst, kampfen sich mit Hilfe
der Stimmgabel durch ihre Arien — hier beschwdért Nikolay
Borchev Lortzings ,Heiterkeit und Fréhlichkeit”, dort fragt
Frode Olsen mit dem Eremiten aus dem ,Freischutz", ob ein
Fehltritt solcher BuBung wert sei. Gesungen wird entsprechend
muhevoll, mit heiserem Timbre und unsicherer Intonation. Keiln
Wunder, fehlt doch jede Stutze durch ein Instrument — im
Gegenteil, die Sanger haben sich gegen die vor sich hin
streichenden, blasenden oder schlagenden Solisten des
Festivalorchesters zu behaupten. Die Helden dieser Auffuhrung
sind die ,Assistenten”: Die jungen Leute haben nach einem
prazisen Zeitplan die Requisiten kreuz und quer durch die
Halle zu transportieren, schleppen Buhnenteile, bringen Hanger
zum richtigen Ort. Zu schauen gibt es viel.

Ein Spall also, eine Uberbordende Luxus-Fantasie eines Mannes,
dessen Antwort auf die Last der Tradition, auf die Enge des
Konventionellen, auf jedes nach Bedeutung riechendes Konzept
stets Gelachter war? Sicher nicht. Auch wenn Kritiker 1in
sEuroperas” ein grofBironisches Werk erkennen wollen: Der
radikale Verzicht auf Sinn, die ebenso radikal durchgezogene
Vereinzelung der Theater-Elemente, die Herrschaft der
Herrschaftsfreiheit sind so humorlos wie konsequent. Hier wird
nicht persifliert, hier transzendiert keine leichte Hand
Pathos in Parodie. Cage ist kein Offenbach der 68er.
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Die Kunst, die hier beabsichtigt ist, schafft keine Komoddien.
Auch wenn das Schmunzeln in vielen Szenen nicht weit ist:
Gelacht wird kaum in der tiefen, dunklen Jahrhunderthalle. Und
das lag nicht an den tropischen Temperaturen, die — das wird
man zugestehen miussen — dem begeisterungsarmen Beifall noch
zusatzlich einen matten Touch gegeben haben. Das liegt wohl
eher am Todesernst, mit dem hier die Individualisierung, die
Vergotterung des Selbst, die Negation des Sinns vorangetrieben
werden. Welche Geschichte in der vermixten europaischen
Operntradition zu lesen 1ist, bleibt alleine dem Zuschauer
uberlassen. Die bildende Kunst lasst gruBen. Und das Theater,
das sich mit der Weigerung, Geschichten zu erzahlen, in ein
asthetisch so brisantes wie philosophisch verstiegenes Abseits
manovriert hat. Das selbstbestimmte Subjekt triumphiert.

»Europeras” lasst den Rezipienten mit seinem unausldschlichen
Trieb, Sinn und Zusammenhang zu erschauen, gnadenlos alleine.
Es sind ,your operas”, wie man den Begriff ,Europeras” auch
lesen konnte: eure Opern. Nicht nur jene, die aus Europa 200
Jahre in die Welt geschickt wurden und die Cage, wie er sagte,
alle auf einmal zuruckgeschickt hat. Sondern eben auch die
Oper jedes Einzelnen, der auf einem Platz in der heilsen
Jahrhunderthalle in der Falle sitzt, fur sich selbst zu
entscheiden, was er mit diesen Elementen sinnlicher
Einwirkungen denn nun anfangen soll. Mit der bildenden Kunst
tut er sich bei solchen Operationen nicht so schwer. Fur ein
Bild ist der Ablauf der Zeit nicht relevant; selbst
vergangliche Installationen zerfallen 1in Zeitraumen, die
normalerweise eine intensive Betrachtung erlauben. Fur das
Musiktheater gilt das nicht.

Goebbels beschreibt das Ergebnis als eine ,Polyphonie
unzahliger ,Stimmen’, die zu eigener Entfaltung gebracht
werden“. Man muss kein Antimodernist sein, um in Cages
Experiment etwas anderes zu erkennen: Eine babylonische Anti-
Symphonie, ein monstroses Nebeneinander von ,befreiten”
akustischen wund visuellen AuBerungen, Sinnbild der



Vereinzelung von Individuen, die nur durch die gnadenlose
Diktatur einer Maschine — der Uhr — Uberhaupt in so etwas wie
einen Zusammenhang genotigt werden. Eine radikale Freiheit,
die nicht nach dem Warum und Wohin fragt. Das Uberlasst sie,
zu erschutternder Ganze, dem Zuschauer.

Weitere Termine: 29., 31. August, 2. September (hdéchstens noch
Restkarten)

Festspiel-Passagen VI:
MaRRlose Leidenschaft -
Handels , Tamerlano“

geschrieben von Werner Haullner | 11. Februar 2013

»Tamerlano” gehort nicht zu den erfolgreichsten Opern Georg
Friedrich Handels. Fiir die Eroffnung der Saison am King's
Theatre im Oktober 1724 mutete er dem Londoner Publikum ein
ungewdohnlich diisteres Werk zu.

Schon die Tuttischlage zu Beginn der Ouverture melden von
hoher Tragik. ,Schwarze” Tonarten, dunkle Farben in den
Streichern: Musikalisch kindigt sich eine Geschichte an, die
den Intrigenstadl der zeitgenossischen italienischen Oper
durch 1ihre Radikalitat dubertrifft. Tamerlano ist ein
Herrscher, den keine Moral zu zugeln vermag; sein Gegenspieler
Bajazet so stolz, dass er jedem Kompromiss den Tod vorzieht.
Und der Irrtum, der Asteria an der Liebe von Andronico
zweifeln lasst, ist auf eine fast schon absurde Weise schwach
begrindet.

Fir Handel sind solche extremen Buhnenfiguren eine
Herausforderung, die er musikalisch glanzend pariert.
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,Tamerlano” beinhaltet eine Reihe ausdrucksstarker Arien; die
Selbsttotung Bajazets inspirierte ihn zu einer Szene, die
musikalisch einzigartig ist und heute noch unter die Haut
geht. Vor allem dann, wenn ein so erfahrener Gestalter wie
Placido Domingo sich dieses mehrschichtigen Charakters
annimmt. Domingo war wohl der ,Star”, der das Publikum in die
beiden konzertanten Auffuhrungen von ,Tamerlano“ bei den
Salzburger Festspielen locken sollte. Denn fast vier Stunden
Opernmusik ohne Szenerie sind selbst fur beharrliche HoOrer
eine Zumutung, der sich ein Handel-Zeitgenosse vor 300 Jahren
sicher nicht unterworfen hatte.

Zum Gluck halten sich weder Domingo noch die anderen Sanger an
historisch informiertes Zirpen, sondern bieten saftig
durchblutete Opernmusik. Im Falle Domingos bedeutet das einen
immer noch Kkernig glanzenden Klang, einen meisterlich
gestlitzten Ton, beherrschte Farben und — vor allem in der
bewegenden Todesszene - beispielhaftes Abschattieren und
suggestive Rhetorik. Das Vibrato ist — wie sollte es auch
anders sein — nicht mehr so kontrolliert und spannkraftig wie
fruher. Durch die Koloraturen mogelt sich Domingo mit
erfahrungsgesattigtem Geschick, solidarisch getragen von Marc
Minkowski am Pult seines Orchesters ,Les Musiciens du Louvre®.
Wie Domingo aber einen Charakter musikalisch erfasst und
durchdringt, hat ein nach wie vor selten erreichtes Format.

In Bejun Mehta hat er einen wiurdigen Gegenspieler: Als
Tamerlano zieht der amerikanische Counter alle Register, um
die Leidenschaften dieses Herrschers einzufangen, der in Liebe
wie Hass kein MaR akzeptiert: Hohn, Erniedrigung, Sklaverei
und sexuelle Gewalt hat er fur die bereit, die seinen
egomanischen Leidenschaften nicht folgen wollen. Mehta muss
Affekte wie Uberschwang, Stolz, Wut, Krankung ausdrucken:
seine gut gebildete Stimme bringt dafur Brillanz, Schlagkraft
und Agilitat mit. Zwar muss Mehta in der HOhe manche Tone
santippen” und nicht jede Messa di Voce gelingt abgerundet;
dennoch gehort er derzeit zu den fuhrenden Vertretern des



Fachs und kann diese Position muhelos verteidigen.

Franco Fagioli zieht als Andronico leider nicht gleich: Die
Partie, fur den legendaren Kastraten Senesino geschrieben,
will nicht durch prunkvolle Virtuositat brillieren. Sie lasst
dem Sanger eher die Chance, die Schonheit und Ebenmalligkeit
des Tons in allen Lagen, aber auch die Beherrschung des
»passaggio” und die Fulle des tiefen Registers zu
demonstrieren. Fagiolis Mezzo kann vor allem in der Tonbildung
nicht mehr Uberzeugen: Das Vibrato ist zu dominierend, der Ton
wirkt hohl und schwammig, die Artikulation leidet. Seine an
Grimassen grenzende Mimik ist wohl kaum gewollt; sie zeigt,
wie der Sanger um die Position seiner Stimme ringt. Der
kleinen Rolle des Leone gibt Michael Volle ein prasentes,
technisch abgesichertes Profil.

Ausgezeichnete besetzen konnte Salzburg die Frauenpartien: In
der Partie der Asteria, geschrieben fur die legendare
Primadonna Francesca Cuzzoni, liel die erst 22jahrige Julia
Lezhneva kaum einen Wunsch offen. Ob funkelnde Brillanz oder
wehmutsvolle Innerlichkeit, ob Bangigkeit oder Beklemmung:
Lezhneva findet stets die richtige Farbe, die passende
Phrasierung. Ihre beiden Arien 1im ersten Akt mit ihren
uneindeutigen Affekten, ihren zwischen Leid, Liebe, Hass und
Verachtung schwankenden Gefuhlen, stellt sie musikalisch
differenzierend dar. Dazu dienen ihr eine kostbar timbrierte
Mittellage, sanft gedrosselte Mezzavoce, tadellose Piani.

Lezhneva hat ein entspanntes Legato, kann aber auch impulsiv
akzentuieren. Nur die HOhe wirkt technisch fragwiurdig: zu oft
bildet sie die Tone am flachen Gaumen, statt ihnen Stdtze und
Rundung zu geben. Dennoch: Lezhneva, vom Magazin ,Opernwelt”
zur Nachwuchssangerin des Jahres 2011 gekirt, ist mit Recht
eine der groBen Hoffnungen im belcantistisch gepragten
Sopranfach. Die Franzosin Marianne Crebassa bietet ein ebenso
uberzeugendes Rollenportrat der Irene: Die fremde Prinzessin
ist Tamerlano als Braut versprochen, doch der Tatar setzt sie
lediglich als Manovriermasse der Liebe ein, um Andronico fur



sein Wohlverhalten zu belohnen. Handel macht die Figur
spannend, weil er Irene nicht als passives Opfer zeigt,
sondern als selbstbewusste Frau, die nicht geneigt ist, die
Spiele der machtigen Manner uber sich ergehen zu lassen. Ihr
Mezzosopran ist kraftvoll, geschmeidig, expressiv und nur hin
und wieder von zu uUppigem Vibrato uberlagert.

Les Musiciens du Louvre aus Grenoble, das vor 30 Jahren von
Marc Minkowski gegrundete Orchester, hatte wesentlich Anteil
daran, den langen Abend nicht zu lange erscheinen zu lassen.
Minkowski bot einen dunkel getonten Handel-Klang, der sich
signifikant von der basislosen Brillanz manch englischer oder
deutscher ,Originalklang“-Ensembles abhebt. Bei aller
Prazision und Transparenz verleugnet er nicht, dass Handel,
wenn ihm die Moglichkeiten geboten waren, Uppige Besetzungen
fur substanzreichen, festlichen Klang bevorzugte. Manchmal
litten die Blaser; selbst die Trompete von Hara Fruzsi musste
sich bemihen, mehr als eine Orchesterfarbe abzugeben.
Minkowski reagierte jedoch stets umsichtig; dampfte zum
Beispiel die Streicher reaktionsschnell in der aparten, von
zwel Floten begleiteten Arie der Irene. Die abwechslungsreiche
Klanggebung und Phrasierung des Ensembles, das uUber Jahre hin
gewachsene Einverstandnis mit dem Dirigenten, die Balance
innerhalb des Ensembles und die flexiblen Tempi trugen dazu
bei, Handels Musik auch Uber lange Zeit hin spannend zu
halten.

Festspiel-Passagen V:
Metapher absoluter Fremdheit
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— ,Solaris” in Bregenz

geschrieben von Werner Haullner | 11. Februar 2013

Stanislaw Lems Roman ,Solaris” hat seit seinem Erscheinen 1961
— auf Deutsch erst 1972 — nichts von seiner Tiefe und
Faszination eingebufSt. Andrej Tarkowski (1972) und Steven
Soderbergh (2003) haben Filme gedreht; es gibt einige
Adaptionen fur die Buhne — zuletzt am Munchner Volkstheater,
am Burgtheater Wien und am Schauspiel Zirich. Nun hatte bei
den Bregenzer Festspielen eine ,Solaris”“-Oper Premiere — die
zweite nach der Kammeroper von Michael Obst (Munchen, 1996).
Der Henze-Schiler Detlev Glanert hat auf ein Libretto von
Reinhard Palm komponiert, das sich eng an den Roman Lems
anlehnt.

,S0laris” ist vielschichtig: Auf der Science-Fiction-Ebene
dreht es sich um den Versuch, Kontakt mit einem Wesen
aufzunehmen, das einen ganzen Planeten umspannt; ein Plasma-
Ozean, der seit Urzeiten alleine um seine beiden Sonnen
kreist. Eine Lebensform, die schon von ihrer bloBen Existenz
her keinen Begriff vom , Anderen” hat. Wie kann Kommunikation
mit einem solchen Fremden Uberhaupt moglich sein?

Auf der psychologischen Ebene konfrontiert ,Solaris”“ mit den
Folgen der Interaktion. Auf der Forschungsstation, die das
Planeten-Wesen umkreist, kommt es zu seltsamen Erscheinungen:
,Gaste” tauchen auf, Materialisationen verdrangter Traume und
Erinnerungen. Solaris liest die traumatischen, ,abgekapselten”
Erinnerungen der Forscher auf der Station aus den Gehirnen
heraus und lasst sie als reale Personen auf der Station
erscheinen. Das Entsetzliche ist, dass diese ,Gaste” aus den
verborgensten Winkeln der Psyche stammen: ,...unsere eigene
monstrose Hasslichkeit, unsere Albernheit und unsere Schande”,
wie der Forscher Snaut formuliert. Dem neu eingetroffenen
Psychologen Kris Kelvin erscheint seine junge Frau Harey. Sie
beging Jahre vorher Selbstmord — an dem sich Kelvin
mitschuldig fuhlt.
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Keine Rolle in der Oper spielt Lems satirische
Auseinandersetzung mit der Wissenschaft: Die ,Solaristik” ist
in seinem Roman eine seit hundert Jahren etablierte
Forschungsrichtung mit zahllosen Schulen, Thesen, Dogmen; ein
Lehr- und Literaturgebaude, das genusslich ausgebreitet wird,
in dem sich die wirklich wichtigen Erkenntnisse jedoch 1in
entlegenen Anhangen, trivialwissenschaftlichen Sammlungen oder
fachfremdem Material finden. Lem formuliert seinen Skepsis
gegenuber der menschlichen Erkenntnisfahigkeit und einem das
Gegenteil postulierenden Forschungs-Betrieb. Die ,Solaristik”
mutet an wie eine Ersatz-Religion, flankiert von einer Ersatz-
Theologie, die das ,Wesen” des unfassbaren 0Ozeans ergrinden
will.

Denn ,Solaris” hat in seiner einsamen Einmaligkeit etwas
Gottliches. Er setzt mit seiner stabilen Umlaufbahn — die es
in einem Doppelsonnensystem nicht geben dirfte — die Gesetze
der kosmischen Physik auBer Kraft. Auf seiner Oberflache
ereignen sich standig Neuschopfung und Verfall. Souveran
erschafft er die Erscheinungen aus dem Gehirn-Inhalt der
Menschen; ihre Materie existiert allein durch seine Energie.
Sein In-Sich-Ruhen, seine unberuhrbare Majestat erinnern an
die jenseitige, aller menschlichen Erkenntnisfahigkeit
entzogene Natur Gottes.

Aber die Solaris ist auch ein ,unvollkommener Gott“, dem
Kommunikation offenbar nicht gelingt. Seine SelbstauBerungen
scheinen hilflose Versuche eines kosmischen Kindes. Oder
experimentiert das Wesen mit den Menschen statt sie mit ihm?
Keine Offenbarung erschlielt die Solaris, wie sie wirklich ist
— nicht einmal, wie sie erscheinen mochte. Lems Metapher der
absoluten Fremdheit ist perfekt.

Fur die Menschen in der Station wird die Bahn um den Planeten
zum Ort ihres eigenen Fegefeuers. Der alte katholische Begriff
meint die Konfrontation mit dem Verdrangten, das erschreckt,
peinigt, beschamt. Das, was wir nicht ,wahr haben wollen”. Die
Seiten unserer Personlichkeit, die wir selbst nicht in unser



Selbstbild integrieren konnen oder wollen: ,Man liebt es und
es ekelt uns vor dem Gegenstand unserer Begierde und ist
zugleich verruckt danach..”, beschreibt der Wissenschaftler
Snaut, was sich auf der Station materialisiert, ihre Bewohner
beherrscht und bis zum Suizid treibt. Unzerstorbare
Vergangenheit, unbestechlich. ,Wir brauchen keine anderen
Welten. Wir brauchen Spiegel”, resumiert Kelvin. Wirklich?
Denn Kelvin sucht am Ende, auf der Oberflache Solaris‘, das
Eingehen in das gigantische ,Andere“. Doch Erlosung ist das
nicht: ,Die Zeit der grausamen Wunder ist noch nicht vorbei“,
sind seine letzten Worte.

Glanert und Palm akzentuieren in ihrer Oper die Frage nach den
Traumata, denen wir nicht entfliehen konnen: Alle Erforschung
des Jenseitigen und des Weltraums beruht nach Glanerts Worten
auf dem Wunsch, ,einen Gott oder zumindest einen groflen Bruder
zu finden, der uns einen Teil unserer Schuld abnimmt“. Die
,Gaste” erhalten in der Oper ein ausgepragteres Profil als im
Roman: die ,Negerin®, die Stationschef Gibarian zum Selbstmord
treibt; der ,Zwerg“, der den stets um Kontrolle ringenden
Intellektuellen Sartorius peinigt; die ,Alte Frau“, die Snaut
halb als Mutter, halb als Domina demutigt. Im christlichen
Verstandnis braucht der Mensch einen Anderen, der ihm die
Befreiung von seinen Schatten zusagt. Nicht umsonst durfte
Andrej Tarkowski seinem ,Solaris“-Film Bachs Choral ,Ich ruf
zu Dir, Herr Jesu Christ” unterlegt haben.

In der Inszenierung von Moshe Leiser und Patrice Caurier blieb
die Bregenzer Urauffuhrung von ,Solaris” allerdings zwischen
Raumschiff Enterprise und interstellarer Beziehungskiste
stecken. Christian Fenouillat hat eine dem Klischee einer
Raumstation entsprechende Blhne gebaut, mit von Bullaugen
durchbrochenen weillen Wanden, auf denen die farbigen
Projektionen von Tommi Brem ein Versuch sind, Lems
uneinholbare Beschreibungen der fremdartig faszinierenden
Atmosphare der Solaris wenigstens ansatzweise zu
visualisieren. Aber die blinkenden bunten Dioden an



irgendwelchen Geraten werfen uns wieder zurick in Sci-Fi-
Kitsch.

Im Licht des 1lebenden
Ozeans: Kelvin (Dietrich
Henschel) und Harey (Marie
Arnet) . Foto:
Forster/Bregenzer Festspiele

Wenn dann die ,Negerin® (Benita Hyman) als monstréser
Fleischberg uber die Szene watschelt, lasst das zwar das
Publikum staunen, holt aber den unheimlichen Augenblick der
ersten Erscheinung eines ,Gastes” nicht ein. Ihre Starke hat
die Inszenierung in den Momenten, in denen Kris Kelvin und die
Erscheinung seiner Frau Harey immer deutlicher realisieren,
dass sich die bloBe materialisierte Erinnerung
verselbstandigt. Dass sie Selbstbewusstsein entwickelt und
uber die korperliche Montage einer Toten aus dem Abbild einer
Erinnerung hinaus zu einer eigenen Personlichkeit wachst.
Dietrich Henschel und Marie Arnet erfillen diese Szenen mit
vokaler Poesie.

Martin Koch und Martin Winkler zeichnen scharfe Portrats der
Forscher: Der eine spricht als Snaut die Wahrheit in der
ironischen Leichtigkeit eines Kurt-Weill-Songs aus; der andere
versucht als Sartorius in schnarrender Deklamation, die Reste
der wissenschaftlichen Fassade zu retten. Christiane Oertel
(Alte Frau) und Mirka Wagner (Zwerg) verlieren nach und nach
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alle Hemmungen, sich kreischend und belfernd als Qualerinnen
ihrer Opfer zu uUbertreffen.

Mit Markus Stenz, Noch-GMD in Koln, stand ein wissender
Sachwalter fur Glanert am Pult der Wiener Symphoniker. Er hat
2006 bereits die Urauffdhrung der Oper ,Caligula“ in Frankfurt
geleitet und sich - unter anderem mit dem
Bundesjugendorchester — immer wieder fur die Musik des
Komponisten eingesetzt. In Bregenz dirigierte er im ersten
Orchesterkonzert auch Glanerts Fassung der Schubert-Ballade
,Einsamkeit”. Mit dem traditionell besetzten Orchester — plus
Bassklarinette, Kontrafagott, Celesta — erweist sich Glanert
in ,Solaris” wieder einmal als Klanggestalter ersten Ranges.
Er meidet naheliegende psychedelische Klangnebel, setzt
Tonfolgen ein, die im Lauf des Stucks thematisches Gewicht
gewinnen, schreibt frei tonale sangliche Linien und ermdglicht
Sangern und Orchestersolisten mitunter belcantistische
Entfaltung.

Stenz realisiert die dramatische Attacke ebenso wie die
bohrende Repetition, das weitraumige Auffliegen orchestraler
Melodik ebenso wie Klanggebilde an der Grenze der
Unhorbarkeit. Der Prager Philharmonische Chor unter Lukas
Vasilek reprasentiert unsichtbar das Solaris-Wesen, das sich —
anders als im Roman — in der Oper in den vier ,Interludien”
immer klarer artikuliert, allerdings in kryptischem Wortsalat,
der wohl eher Fremdheit als eine beginnenden kommunikative
Kompetenz ausdricken will.

Die Bregenzer Inszenierung wird am 19. Mai 2013 von der
Komischen Oper Berlin Ubernommen. Dass sich andere Buhnen des
tiefgrindigen Werks annehmen, ware dringend zu wunschen: das
szenische Potenzial harrt noch darauf, umgesetzt zu werden.



Festspiel-Passagen IV:
Sensibilitat statt Sensation

geschrieben von Werner Haullner | 11. Februar 2013
Im sechsten Jahr hat es sich — um bei Richard Wagners Wortwahl

zu bleiben — ,ausgerast”. Die Liebe zum Tode hin 1ist zu einer
recht langatmigen Affaire degeneriert. Christoph Marthalers
»Tristan und Isolde”“-Inszenierung hat fur ihre letzten funf
Auffuhrungen am Grunen Hugel trotz penibler Einstudierung
durch Anna-Sophie Mahler keine Kraft mehr. Marthaler selbst
ist schon gar nicht mehr gekommen. Das ,verziuckte und
wahnsinnige Begehren nach dem Ewigen und Absoluten®” (Thomas
Mann) schrumpft auf die Dimensionen eines kleinblrgerlichen
Trauerspiels.

Dabei hatte Marthalers Inszenierung — gegen alle blols
asthetisch sich erregende Kritik — ihre Meriten. Denn sein
sorgsamer Minimalismus und die schnoddrig-spiefigen Raume der
Anna Viebrock schlossen von vornherein die ,erotische”
Romantik aus, die viele 1in Wagners weltensprengender
Liebesgeschichte suchen. Da war nichts mit blauer Liebesnacht
unter funkelnden Sternen. Sondern eher gescheiterter Ausbruch
aus einer tristen Sphare: abgerissene Sale, schimmliggraue
Keller, der Charme einer Kolchosenkantine.

Humorige Anfllige im zweiten
Aufzug: Isolde (Irene
Theorin, 1links) und Brangane
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(Michelle Breedt). Foto:
Jorg Schulze

Was Marthaler 2005 gezeigt hat, blieb mir in Erinnerung als
ein gemeinsames Schreiten von Tristan und Isolde hin auf ein
Ziel, das jenseits dieser uberwaltigenden Tristesse liegt.
Gemeinsames Schauen auf ein Ziel auBerhalb des Horizonts statt
umarmungssuchtige Banal-Erotik: Marthaler hatte im Blick,
worum es dem erlosungsbedurftigen, geradezu manisch auf eine
hohere Form der ,wahren Liebe” versessenen Wagner gegangen
ist. Davon geblieben sind die ohnmachtigen Ausbriche Isoldes
im ersten Aufzug, das pubertare Spiel mit den Schaltern fir
die ,Zunde” im zweiten, aber auch das beeindruckende,
isolierte Rasen und Sterben Tristans.

Der Bayreuther
Tristan: Robert Dean
Smith. Foto: JoOrg
Schulze

Dieser Tristan findet auch 2012 in Robert Dean Smith eine
nicht gerade ideale, aber sehr glaubwiurdige Darstellung. Smith
ist einer der wenigen, die den Tristan wirklich singen — nicht
briallen, markieren oder deklamieren. Auch wenn sich sein Tenor
manchmal nicht frei entfaltet, nicht optimal in den Raum
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projiziert ist, nimmt er fur sich ein, weil er behutsam
steigert, weil er sensible Piani gestalten kann. Dass er
vorsichtig mit seinen Kraften haushaltet und sich im
Fieberwahn auf der heimatlichen Burg Kareol nicht entaullert,
ist konsequent: Smith ist kein Heldentenor alter Schule — aber
wo gibt es noch einen Tristan, der verschwenderisch strahlende
Tone verschenken kann?

Und wo gibt es eine Isolde, die Bayreuth aus der Herrschaft
der glucksend-wabernden GroBkaliber befreien koénnte? Iréne
Theorin — wir kennen sie als Isolde und Turandot vom Aalto-
Theater — hat das Material fur Ausbriuche, sie kann auch
verhalten singen. Aber ihre Tonbildung ist so vibratosatt und
matt fokussiert, dass man kaum ein Wort versteht. Fur den
sLiebestod” fehlen ihr die Zwischentone und die langsam sich
steigernde, sehrende Glut, das jenseitige Verschweben des
Tons, das Gestalten des groBen Bogens. Doch der Beifall, der
in direktem Verhaltnis zur Lautstarke der Sanger stand, kam
der schwedischen Sopranistin reichlich zu.

Mit Kwangchul Youn kehrt der Konig Marke von 2005/06 wieder
zuruck; ein fuhrender Wagner-Bass, der jenseits von Hornbrille
und Funktionarsmantel den inneren Zwiespalt, das aufrichtige
Leiden an einer ,Wunde, die kein Himmel erlost“ verkorpert,
aber auch das ratlose Nichtverstehen des metaphysischen
»Missens” in Tristan und Isoldes gegenseitiger Verfallenheit.
Mit freiem, sicherem Sitz und leuchtendem Klang nimmt Clemens
Bieber als junger Seemann fiur sich ein. Bieber hat vor 25
Jahren 1in Bayreuth debUtiert und ist inzwischen der
dienstalteste Solist der Festspiele. Doch die Stimme ist
frisch und unverbraucht wie eh und je.

Mit Jukka Rasilainens Kurwenal kann sich nur anfreunden, wer
drohnend scharfgeschnittene Wagner-Stimmen liebt. Ralf Lukas
als Melot versucht, seiner Rolle als korrekter,
verstandnisloser Verrater markant gerecht zu werden; Arnold
Bezuyen und Martin Snell erfullen als Hirt im Hausmeister-
Kittel und Steuermann die Erwartungen. Michelle Breedt macht



aus der Brangane ein Kabinettstuck der Schauspielkunst, wenn
sie im zweiten Aufzug die Gouvernante herauskehrt und Isolde
vom unuberlegten Griff zum Lichtschalter abhalten will.
Gesanglich kultiviert sie leider, was sie auch als Fricka im
~Ring“ gezeigt hat: unstet hervorgestollene Tone, bruchige
Linien, kaum einmal ein lockerer Ansatz.

Zum heimlichen Star der Aufflihrung steigerten sich das
Orchester und der Dirigent Peter Schneider. Ihm, dem die
glamourdse Aura des Pultstars abgeht, sind die tiefsten
Eindriucke des Abends zu verdanken. Souveran konzipiert er die
groBen Linien, die atemberaubenden Steigerungen, die
Exaltation des Klangs. Dabei ist schwer atmende Dramatik seine
Sache nicht; die Musik hat bei ihm eine hellgluhende
Transparenz, die bei aller Hitze den Blick auf Strukturen
nicht verwabert.

Schneider lieB nichts selbstverstandlich ,flielen”; er kennt
die Stockungen, das Ausleuchten harmonischer Tiefen 1in
eingangig scheinenden Momenten vertrauter Thematik. AuBerdem
artikuliert er so sorgfaltig wie sangerfreundlich; nur im
dritten Aufzug lauft die Musik manchmal neben den Eruptionen
Tristans her statt sie zu stutzen oder abzutonen. Schneider
hat sich erneut als Wagner-Interpret von hohem Rang erwiesen.
Man braucht die Sensation nicht, die Sensibilitat genugt.

Festspliel-Passagen III: Liebe
in Zeiten der Datenstrome

geschrieben von Werner HauBner | 11. Februar 2013

Jan Philipp Gloger ist 31 und damit aus einer Generation, die
mit Matrix, Modem und Microsoft aufgewachsen ist. Er war noch
ein Kind, als die alten Blocke des Kalten Krieges von den
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neuen Fronten der Globalisierung und des Neoliberalismus
abgelost wurden. Die Welt, die ihm sein Buhnenbildner Christof
Hetzer fur den ,Fliegenden Hollander” auf der Bayreuther
Festspielblihne gestaltet, ist die Welt dieser Kinder. Ein
magisch flackerndes Gefangnis, gebildet aus Prozessoren und
Platinen, Lichtbandern und Zahlwerken. Winzig klein sitzen
zwischen den energetischen Entladungen Menschlein in einem
anachronistischen Holzboot: Daland und der Steuermann,
autoritarer Chef und beflissener Angestellter. Sie sind beide
so cool. Aber wenn sich Herr Daland unbeobachtet fuhlt,
schnupft er eine Prise Koks, und fuhlt sich ertappt, wenn
jemand guckt.

Gestrandet im Meer der
Daten: Daland (Franz-Josef
Selig, rechts) wund der
Steuermann (Benjamin Bruns).
Foto: Enrico Nawrath

Gloger will, das macht das Einstiegsbild des ,Fliegenden
Hollander” deutlich, Wagners Geschichte einer utopischen,
einer ,wahren” Liebe in der Welt der vom Zeitgeist Getriebenen
erzahlen. Ihr Horizont ist die Vernetzung, die scheinbar Alle
mit Allen verbindet. Aber dieses Netzwerks der Produzierenden
und Kommunizierenden macht unendlich einsam: Der Hollander,
der zwischen dem Datenblinken auftaucht, hat mit dem
Rollkoffer und dem Kaffee-Pappbecher die Embleme des global
okonomisch getriebenen Ahasvers von heute bei sich.
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Ein weiteres Prinzip, das sich der aus Hagen stammende
Regisseur als Deutungsmuster zu eigen macht, ist das der
Verkleinerung: In dieser Welt wird auf verwertbares Format
heruntertransponiert. Der Sturm wird zum domestizierten Strom
frischer Luft aus dem Ventilator, der in Dalands
Produktionsstatte hergestellt wird: Summ und brumm, du Radchen
.. Reduziert wird auch die Liebe: Der Hollander fragt in seinem
Monolog nach dem gepries‘nen Engel Gottes, der seines Heils
Bedingung ihm gewann. Die Antwort gibt eine Kaffee-Mamsell mit
lasziver Bewegung: konsumierbarer Sex, okonomisch relevante
Gefuhlsprodukte. Der Steuermann halt sich gleich an dem fest,
was man greifen kann: Der Geldkoffer liegt in seinen Armen.

Mit dem Zuschnitt auf das, was man ,in Zahlen darstellen kann”
— ein Lieblingskriterium von Unternehmensberatern und
Controllern — endet Glogers Geschichte auch: Der Steuermann
fotografiert mit seinem Handy die Vereinigung von Senta und
Hollander im Tode — und zur nachkomponierten Verklarungsmusik
Wagners verpacken eifrige Arbeiterinnen das neue Produkt:
Kitschfiguren des Paares, von innen zu beleuchten. Der heftig
ausgebuhte Coup der Inszenierung erfasst sehr genau die
okonomische Banalisierung grolRen Ideen und geistiger Entwurfe.
Die ,wahre Liebe” Wagners, eine transzendentaler Begriff,
kommt in solch schlichtem Materialismus nur als herziger
Abklatsch vor.

Der Wagner'’sche Liebesbegriff ist in den letzten Jahrzehnten
in der Inszenierungsgeschichte des ,Fliegenden Hollanders“ oft
genug reduziert, korrumpiert oder desavouiert worden. Zu
erinnern ist an Harry Kupfers grandiose Bayreuther Deutung von
1978, der das Transzendierende in Wagners ,Hollander® aus
einem materialistischen Ansatz konsequent als Wahn zu
entlarven versuchte. Es gab psychologisierende Deutungen in
jeder Spielart; in jungerer Zeit wuchs die Sensibilitat fur
das mythische Potenzial der Oper.
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Pieta: Symbol fir Wagners
"wahre Liebe". Adrienne
Pieczonka als Senta wund
Samuel Youn als Hollander.
Foto: Enrico Nawrath

Udo Bermbach =zitiert im Programmheft des Bayreuther
oHollanders” nicht umsonst Max Horkheimer, der fur die
Bestimmung der ,wahren Liebe” ihre Richtung auf ein ,kunftiges
gliuckliches Leben aller Menschen“ fur unverzichtbar gehalten
hat. Ein Ziel, das nur als Utopie oder in religiOs begrundeter
Perspektive gedacht werden kann.

Gloger zeigt in seiner Inszenierung nun keine Offenbarung,
aber er lasst seine Deutung auf eine solche hin offen. Das
Romantisch-Ubersinnliche, fiir das der Hollander steht, 16st
weder Widerstand noch Erschrecken aus; es hat in dieser Welt
einfach keinen Platz. Wo es auftaucht — etwa durch die Mannen
des Hollanders in der Chorszene des dritten Aufzugs — wird es
einfach absorbiert. Doch Senta, das ,Kind“, das ,nicht weiB,
was es singt“, erschafft sich eine Welt, gibt ihrem Suchen
eine Richtung, die sie mit der Sehnsucht des Hollanders ,nach
dem Heil” verbindet.

Haus, Schiff und Himmel bildet sie nach. Eine Puppe aus Pappe
steht auf der Hohe des Hugels aus Schachteln, den sie sich als
Flucht- und Rluckzugsort errichtet hat. Genau an dieser Stelle
erscheint der Hollander in Dalands Haus, eine VerkOorperung
dessen, was Senta sich in ihrem Inneren ertraumt. Solche
Momente der Inszenierung stellt Gloger ziemlich lapidar und
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kaum erlautert auf die Buhne — vielleicht die grofte Schwache
der Produktion, die gerade in den intimen Szenen zwischen
Senta und dem Mann ihrer Ideale zugespitzter interpretieren
musste. Aber um an solchen Momenten weiterzuarbeiten, 1ist
Bayreuth ja eine ,Werkstatt”.

Mit dem Dirigenten der einzigen Premiere dieser Festspiel-
Saison am Grunen Hugel, Christian Thielemann, war sich Gloger
einig, nicht auf die derzeit beliebte ,Urfassung” des
oHollanders” zuzugreifen, sondern den nachkomponierten
»Ertosungsschluss” als weitergehenden Willen Wagners zu
akzeptieren und szenisch zu integrieren. Wenn sich Senta am
Ende mit selbstgebastelten Papp-Engelsfligelchen zu ihrem
Hollander auf die Sehnsuchts-Burg fluchtet wund zum
harfenlichtdurchfluteten Pathos des Finales die
Plastikfigurchen verpackt werden, konnte dieser Moment als
rabenschwarzer Kommentar zu Wagners scheinbar irrealem,
psychologisch verstiegenem Konzept gesehen werden. Doch dem
steht die Musik im Wege: Thielemann 1lasst sie in solchem
Ernst, solch brennender Identifikation aufleuchten, dass sie
einen uniberwindlichen Kontrapunkt zum Zynismus der Szene
setzt: Klingende Hoffnung, Rettung der Wahrheit und
ungebrochene Hoffnung auf die verwandelnde Kraft der Liebe.

Thielemann hat sich des ,Hollanders“ in einem hochst
asthetischen Orchesterklang angenommen, ist aber nicht immer
in der Tiefe angekommen. In der Ouvertlire bricht er in Sentas
Balladenmotiv den Bogen und radikalisiert die Punktierungen
zum dezidierten Non-Legato. ,Schone Stellen“ kostet er wieder
einmal bis zur Grenze des Zerfallens aus. O0ft achtet er mehr
auf die Brillanz der Melodiestimmen als wichtige Farben aus
der Tiefe der Partitur zu heben und zu gewichten. Das ist
schwelgerisch musiziert und — die Ovationen beweisen es —
hochst publikumswirksam. Aber hinter der Glatte ist es schwer,
Abgrunde zu orten.



Adrianne Pieczonka
als Senta. Foto:
Enrico Nawrath

Unter den Sangern uberzeugen alleine der schénstimmige und
sichere Steuermann von Benjamin Bruns und die Senta Adrianne
Pieczonkas. Ihr gelingen balsamische Piani, aber auch die
aufflammende Leidenschaft und der zu allem entschlossene Furor
des Finales. Dass sie nicht alle Tone konstant durchstutzt,
macht ihr bei manchen, von Thielemann noch verlangsamten Bogen
Probleme. Aber als lyrisch grundierte Senta mit der notigen
Expansionskraft und stimmlich abgesicherter Farbpalette ist
Pieczonka ihren Vorgangerinnen seit den achtziger Jahren
uberlegen.

Der Sanger des Titelhelden, Evgeny Nikitin, musste wegen
seiner unglucklichen Tattoo-Affare weichen. Sein Cover Samuel
Youn, in Koln engagiert und dort auch als ,Hollander”
erfolgreich gewesen, schlug sich tapfer. Er beginnt mit
entspannter Tiefe, doch die Stimme verkrallt sich, je hoher
sie steigt, immer heftiger in einer klanglich limitierten
Position, wird fest und unflexibel. Dann verliert der Sanger
auch die Freiheit, verstandlich zu artikulieren. Die hat
Michael Kodnig als Erik: Als Hausmeister im grauen Kittel
versucht er vergeblich, seinen braven, ambitionslosen Liebes-
Begriff der zum HOchsten gestimmten Senta zu erklaren. Dennoch
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konnte das alles freier, unverfarbter und mit Schmelz gesungen
sein; schlieflich sind Eriks Gefuhle ja aufrecht und lauter.

Franz-Josef Selig,
bis 1995 am Aalto-
Theater Essen, singt
den Daland. Foto:
Enrico Nawrath

Franz-Josef Selig, von 1989 bis 1995 im Ensemble des Essener
Aalto-Theaters, ist einer jener kraftvollen, aber wuist
orgendeln Basse, die fur einen noch nie Uberzeugenden Wagner-
Stil stehen. Und Christa Mayer hinterlasst als Mary stimmlich
wenig Eindruck. Wie immer eine sichere Bank: Der Chor der
Bayreuther Festspiele hat unter Eberhard Friedrich Glanz,
Wucht und Prazision wie eh und je. Obwohl die Regie-Sensation,
die sich viele Beobachter erwarten, am Grunen Hugel diesmal
ausgeblieben ist, kann sich Glogers ausgewogene Arbeit
behaupten; neben Herheims UUberbordenden ,Parsifal”-
Assoziationen, Hans Neuenfels’ ,Lohengrin“-Zuspitzungen und
Sebastian Baumgartens uberkandidelter Installations-Belebung
im ,Tannhauser” hat sie als solide erarbeitetes Musiktheater
durchaus ihre Chance.
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Festspiel-Passagen I1:
Geistlicher Auftakt in
Salzbhurg

geschrieben von Werner HauBner | 11. Februar 2013

Der Salzburger Dom:
Prachtvolle Kulisse
fur den "Jedermann"
bei den Salzburger
Festspielen. Foto:
Werner HaulBner

Heute ungewdhnlich, wie klar sich Alexander Pereira bekennt:
Er glaubt an Gott. ,Ich bin ein alter Jesuitenschiiler”, sagt
er in einem Interview, in dem er seine Entscheidung begriindet,
den Salzburger Festspielen kiinftig eine ,Ouverture
spirituelle” voranzustellen. Der neue Intendant méchte die
geistliche Musik ins Blickfeld riicken. Christlich gepragte
Werke sollen kiinftig auf solche aus anderen Weltreligionen
treffen, jedes Jahr eine andere: 2013 ist der Buddhismus dran,
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2014 der Islam.

Zum Auftakt seiner ersten Salzburger Festspielzeit setzte
Pereira einen judischen Schwerpunkt, mit Musik, die nicht
jeden Tag zu hdren ist: Das Israel Philharmonic Orchestra
spielte unter Zubin Mehta Ernest Blochs , Avodath Hakodesh“
(Gottesdienst). Mit Noam Sheriffs ,Mechaye Hametim“
(Auferweckung der Toten), einer 1985 entstandenen grofBen
Symphonie mit Chor, Orchester und Solisten, kam ein
zeitgenossischer israelischer Komponist zum Zuge. Und von
einem Klassiker der Moderne, Arnold Schdénberg, stammt ,Kol
Nidre®, fur das er melodische Elemente aus Musik zum judischen
Jom Kippur verarbeitet hat.

In diese Reihe darf man Igor Strawinskys ,Psalmensymphonie“
getrost einordnen. Bilden doch drei alttestamentliche
Psalmtexte die Grundlage, die zum judischen wie zum
christlichen Gebets- und Traditionsschatz gehoren. Als Person
schlagt Strawinsky eine Brucke zur orthodoxen Christenheit,
als Musiker verleugnet er die Spuren russischer Kirchenmusik
auch in diesem Werk nicht. Um das Jahr 1930, in dem die
Symphonie entstanden ist, praktizierte er seinen Glauben
explizit und setzte sich mit religiosen Fragen auseinander.
Mit den Wiener Philharmonikern und der vorzuglichen
Konzertvereinigung Wiener Staatsopernchor verstandigte sich
Valery Gergiev auf einen ruhigen, unspektakularen Zugang mit
breit gefacherten dynamischen Nuancen zwischen Pianissimo und
Mezzoforte.

Strawinsky hat sich bei der Musik zu Psalm 38, 39 und 150 von
religioser Emphase fern gehalten. Er schreibt Musik wie eine
mittelalterliche Miniatur: farbenprachtig, aber
objektivierend. Und Gergiev folgt dieser ,darstellenden”
Linie. Die Flexibilitat des Chores, die ruhig-schwingenden
Tempi des Dirigenten, die strukturerhellende Transparenz des
Orchesters passen bestens. Wenn in ,Alleluja. Laudate Dominum“
das ,1in sanctis Eius” verhalten-scheu erklingt, ist man an die
grolle O0stliche Tradition der Heiligenverehrung erinnert. Kein



Triumph, keine Verherrlichung, sondern ein ehrfudrchtiges Sich
Nahern mag diese musikalische Wiedergabe widerspiegeln.

Die Eroffnungskonzerte der ,Ouverture spirituelle” zeigen eine
dramaturgisch bewusste Konzeption: Am Beginn stand - wie
kinftig in jedem Jahr geplant — Joseph Haydns ,Schopfung“,
eine hochgelobte Auffihrung unter John Eliot Gardiner; im
nachsten Jahr soll sie Nikolaus Harnoncourt dirigieren. Es
folgte der ,Messias” unter Daniel Harding, ein Schlusselwerk
in der Geschichte des Oratoriums. Mit der c-Moll-Messe KV 427,
die Mozart selbst bei seinem letzten Salzburg-Besuch 1783
dirigierte, wurde dem musikalischen Genius loci gehuldigt.

Im Laufe der Saison, die bis 2. September ausgedehnt wurde,
folgen mit der ,Messe solennelle” von Hector Berlioz am 15.
August und der ,Messa da Reqiuem” Giuseppe Verdis als
Abschlusskonzert am 1. September weitere bedeutende
Schopfungen aus der geistlichen Sphare. Wahrend die Festspiele
auf diese Weise eher eine Reihe der beliebtesten ,Highlights“
prasentieren — was sich kunftig der Profilierung halber nicht
fortsetzen sollte —, brachte etwa die Salzburger Dommusik im
Sonntagshochamt eine der zwanzig Messen von Luigi Gatti, dem
Hofkapellmeister Fursterzbischof Colloredos und damit
Vorgesetzten von Leopold Mozart.

Der Anfang mit der ,Schopfung” 1lasst sich durchaus
programmatisch fur die philosophische Ausrichtung der
,0uverture sprituelle” verstehen. Haydn schrieb kein Oratorium
fur die Kirche, sondern fur eine gebildete Gesellschaft, fur
die freilich christlicher Glaube und die Ausrichtung an
christlichen Prinzipien Teil ihres geistigen Lebens war. Der
Schopfungslaube, den Gottfried van Swietens Libretto
voraussetzt, verbindet nicht nur Juden, Christen und Muslime.
Dass am Beginn allen Existierenden eine wie auch immer
geartete gottliche Setzung steht, 1ist Gemeingut aller
Religionen. So spiegelt die ,Schépfung” Ruckbezug auf Gott,
Freude an der Natur, aufklarerisches Denken, aber eben auch
ein Bewusstsein fur das — wenn auch sehr allgemein zu



verstehende — Gemeinsame aller Religionen, formuliert auf der
Basis eines christlich-judischen Schopfungsbegriffs.

Ein Projekt wie die ,Ouverture spirituelle” ist in Gefahr, zu
einem Wohlfuhlprogramm mit beliebten Werken und beliebigen
Inhalten zu degenerieren. Um ein postmodernes kulturelles
Konsumprogramm mit spiritueller Pragung zu vermeiden, bieten
die Festspiele gemeinsam mit den Herbert-Batliner-
Europainistitut ein Begleitprogramm an. Wie beim ,Jedermann®
mit seinem aus dem geistlichen Spiel stammenden Parabel-
Charakter bleibt es dem Zuschauer Uuberlassen, ob er sich
innerlich berihren lasst, ein Happchen moralische Genugtuung
aufnimmt oder sich Hoffmannsthals Appell lediglich als
beeindruckendes Produkt einer Kulturepoche zu Gemute fuhrt.
Wer die aus Antike, Christentum und Aufklarung ererbte Idee,
Bildung konne den Menschen zum vollkommeneren Menschsein
fudhren, nicht ganz aufgeben will, wird den spirituellen
Schwerpunkt zu Beginn der Festspiele — der dessen ureigensten
Intentionen entspricht — nur begrifen konnen.

Nicht nur christlich, sondern ausgepragt katholisch war das
Programm eines Konzerts, mit dem Nikolaus Harnoncourt und sein
Concentus Musicus im Salzburger Dom zu Gast waren. Die ,Missa
Longa”“ (KV 262) und die Litanei zum Allerheiligsten
Altarsakrament (KV 243) sind beide in Salzburg uraufgefuhrt
worden: die ,Litaniae de venerabili altaris sacramento” zum
Palmsonntag 1776, die Messe — durch das Schreibpapier des
Autographs auf 1775 zu datieren — vermutlich im gleichen Jahr
im Dom oder in Sankt Peter. Beide geben ein glanzvolles
Zeugnis fur das Konnen des 19jahrigen Konzertmeisters im
Dienste Colloredos. Mit der Messe scheint Mozart alle
kontrapunktischen Kinste zum Lob Gottes — auch zum
Ohrenschmeichel seines Dienstherrn und der Selbstbestatigung
seiner Kunst — eingesetzt zu haben. Und die ,Litaniae” geben
Zeugnis vom Einfallsreichtum des Komponisten, der jeder
Wiederholung des ,miserere nobis“ eine eigene Farbe, einen
spezifischen Ausdruckswert geben konnte.



Harnoncourt dirigierte beide Salzburger HOhepunkte der
Kirchenmusik — in Wien hatte Mozart ja 1leider Kkeine
Gelegenheit mehr, auf diesem Feld zu brillieren — mit
ausgefeilter Sorgfalt im Detail. Die Reaktionsschnelligkeit
seines Orchesters, der vokale Expressionswille des Arnold-
Schonberg-Chores, verhallten leider in der unergriundlichen
Akustik des Domes. Ein Grund ist wohl: Musiziert wurde 1im
Altarraum, nicht auf der Empore, wie es fur eine Kirche
eigentlich vorgesehen ist.

Auf Wunsch Harnoncourts wurden extra die Tapisserien aus dem
Dommuseum aufgehangt, um die akustischen Verhaltnisse der
Mozartzeit anzunahern. Leider wumsonst: Der Nachhall
uberflutete die sorgsam ausmodellierten dynamischen Kontraste;
jedes Forte verurteilte ein nachfolgendes Piano zum Tod durch
Ertrinken. Zudem neigt Harnoncourt in der Messe zu raschen,
energischen Tempi und kleinteiliger Artikulation.

Auch die Solisten Sylvia Schwarz, Elisabeth von Magnus, Jeremy
Ovenden und Florian Boesch versuchten meist vergeblich, ihre
Stimmen zu profilieren. In den ,Litaniae” hatten die Musiker
dank des langsameren Tempos und des musikalischen Pathos mehr
Chancen auf fassbar gestalteten Klang. Harnoncourt beleuchtete
theologische Schlusselworte wie ,supersubstantialis” oder das
— von Mozart in eine exotisch-dunkle Klangfarbe gekleidete —
»Viaticum®, die Wegzehrung derer, die im Sterben zu Gott
streben. Ansonsten musste man in Kauf nehmen, was als
Gleichnis fur unsere Zeit stehen konnte: Das Wort verhallte
unverstanden.



Festspiel-Passagen I: Ein
Hakenkreuz geht nie

geschrieben von Werner Haullner | 11. Februar 2013
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“"Der dustre Blick....":
Noch starrt Arno Brekers
Wagner-Kopf Uber das Grun
des Higels: Die
Vergangenheit hat die
Festspiele wieder einmal
eingeholt. Foto: Werner
Haullner

Sie sind eroffnet, die alljahrlichen Dionysien am mythischen
Hiigel. Doch Bayreuth ware nicht es selbst, bliebe es bei den
Tragédien im Festspielhaus. Die Komdédien finden meist vorher
statt, in diesem Jahr ersetzt durch ein deftiges Satyrspiel.
Opfer der Medien-Manaden — manche meinen auch, derer im
Direktionsbhiiro — ist der Sanger Evgeny Nikitin. Seine , Tattoo-
Affare” lieB die Debatten um Kartenvergabe und Wahnfried-
Gestaltung, die Spannung um Neuinszenierung und Zukunftsplane,
voriibergehend in den Hintergrund treten. Und besonders wichtig
in Zeiten, in denen ,Kultur” der intellektuellen Bescheidung
halber einfach mit ,Freizeit” gleichgesetzt wird: Angela
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Merkel schien das gleiche Kleid wie 2008 getragen zu haben!
Jaja, die Spar-Kanzlerin! Und man will deutlich die
Seidensdockchen zu ihren Pumps gesehen haben! Wenn das keine
Meldungen sind ...

Evgeny Nikitin, der vorgesehene Sanger des ,Hollander”, war zu
diesem Zeitpunkt schon langst abgereist. Er sollte der erste
Russe sein, der am Grunen Hugel den ruhelosen, gespenstischen
Seefahrer singt. Die PR-Maschinerie lief auf vollen Touren:
Portrats hier, Interviews dort. Jeder wollte etwas Uuber den
Bassbariton mit der ,tollen Wagner-Stimme” erfahren, der sich
auch als Drummer einer Metal-Band hervorgetan hatte. Doch
mitten im Steigflug sturzte Evgeny Nikitin unsanft ab. Die
Vergangenheit hatte ihn eingeholt: seine eigene, aber vor
allem diejenige Bayreuths.

Tattoos wurden dem Sanger zum Verhangnis. Irgendwann 1in seiner
Jugend hatte er sich tatowieren lassen: mit Runen und einem
unubersehbaren Hakenkreuz auf der rechten Brust. Langst hat er
es Uberstechen lassen. Aber die Medien speichern, so
vergesslich sie sonst gerne sind, manche Bilder lange. In der
ZDF-Sendung ,aspekte“ war das Nazi-Mal in Aufnahmen des
oberkorperfreien Drummers deutlich zu sehen. Und ein
Boulevardblatt, dem jeder Anlass zum Skandal nur recht ist,
hatte zu recherchieren begonnen.

Katharina Wagner und Eva Wagner-Pasquier reagierten schnell.
Ein Gesprach mit dem Kinstler, danach eine Presseerklarung:
Nikitin verzichtet auf seinen Auftritt bei den Bayreuther
Festspielen. Und dann ein Satz, den man zwei Mal lesen muss:
»Im Ergebnis der ca. halbstindigen Unterredung wurden Evgeny
Nikitin die Konnotationen dieser Symbole gerade in Verbindung
mit der deutschen Geschichte bewusst.”

Als Nikitin in den siebziger Jahren in Murmansk aufgewachsen
ist, konnten sie noch erzahlen, die Leidtragenden des ,Grofsen
Vaterlandischen Krieges“. Hatte er nie ein Wort gehort uber
Tod und Elend, die unter dem Zeichen des Hakenkreuzes uber



sein Volk gebracht wurden? War ihm das Hitler-Symbol
tatsachlich nur ein Mittel, um jugendlichen Trotz, Protest,
Verweigerung auszudriucken? Wenn ja — und man darf davon
ausgehen, dass der Sanger die Wahrheit sagt —, lasst sich nur
staunen, wie geschichtsvergessen und blauaugig jemand nach
Bayreuth kommt, um den ,Hollander” zu singen.

Nikitin hat nicht mitbekommen, dass seine Tattoos mit dem
Nationalsozialismus oder mit Neonazis in Zusammenhang gebracht
werden konnten? Da will jemand zur Spitze der Wagner-Sanger
weltweit gehoren und scheint nicht den Schimmer davon zu
haben, welche unheilvolle Rolle Wagners Denken, Wagners Musik
und die Ideologie Bayreuths in der Geistesgeschichte des 19.
und 20. Jahrhunderts spielte? Und was soll die ,spirituelle”
Bedeutung sein, die der Sanger in diesen Symbolen entdecken
will? Nein, Nikitin ist kein Nazi, kein Neonazi, auch keiner
von den schrecklichen Verharmlosern. Er ist wohl einfach nur
geschichtslos und naiv. Aber: Kann ein Sanger, so schon die
Stimme auch sein mag, das heute, zumal in Bayreuth, noch sein?

Nikitin wird dennoch seinen Weg gehen: Beinahe schon
demonstrativ wurde darauf hingewiesen, dass er im Herbst als
Telramund im Mdnchner ,Lohengrin®“ zu erleben ist. Bayreuth
plante fur die gestrige Premiere derweilen mit dem Koreaner
Samuel Youn, der in der Titelrolle des ,Hollander” — und etwa
auch als Klingsor im ,Parsifal” — schon in Koln zu uberzeugen
wusste. Seit 2004 singt Youn bereits bei den Festspielen; 2010
hatte er als Heerrufer seine erste groBe Bayreuther Rolle.



Samuel Youn als
"Hollander" in
Bayreuth. Foto:
Enrico Nawrath

Es war zu erwarten, dass sich ein ,Skandal” manifestiert —
egal, wie die Wagner-Halbschwestern entschieden hatten. In
Kommentaren wurde gemutmaft, die entsprechenden Schlagzeilen
seien schon gesetzt gewesen, als Nikitins Absage eintraf.
Bayreuth und die Nazis bleibt ein heikles Thema, so lange
Arnold Brekers Wagnerkopf noch UuUber das Grin vor dem
Festspielhaus in weite, weite Fernen stiert. Katharina Wagner,
personlich unverstrickt, hat bei ihrem Amtsantritt Lllckenlose
Aufklarung gelobt — und das bei der Pressekonferenz zu
Festspielbeginn noch einmal bekraftigt. Sie hat die geistige
Auseinandersetzung mit den langen braunen Schatten in ihren
»Meistersingern” von 2007 gesucht und in Stefan Herheims
sParsifal” mitgetragen. Doch so lange die wissenschaftliche
ErschlieBung keine Ergebnisse vorzeigen kann, so lange Quellen
weggeschlossen bleiben, wird sich das Gespenst nicht bannen
lassen. Die Wunde schlieBt sich erst, wenn die ,Nacht uber
Bayreuth” dem hellen Tageslicht historischer Aufarbeitung
gewichen ist.

Momentan holt sie die Geschichte wieder einmal ein, die beiden
Wagner-Urenkelinnen. 0Ob sie richtig reagiert haben, daruber


http://www.revierpassagen.de/10645/festspiel-passagen-i-ein-hakenkreuz-geht-nie/20120726_1836/bayreuth-hollander-youn-samuel-foto-enrico-nawrath

gibt es welit auseinander liegende Meinungen. Ware eine
gemeinsame Pressekonferenz mit Nikitin der bessere Weg
gewesen, wie es der Intendant der Bayerischen Staatsoper,
Nikolaus Bachler, vorgeschlagen hat? Wer die Eigendynamik
medialer Prozesse kennt, wird der Idee skeptisch
gegenuberstehen — so gutwillig und aufklarend sie auch gemeint
sein mag. Andere sehen in der Entscheidung, Nikitin ziehen zu
lassen, die richtige Reaktion angesichts der Verstrickungen
der Festspiele mit dem Nationalsozialismus. Brigitte Hamann,
Autorin eines Buches Uuber ,Hitlers Bayreuth”, sagte der
,Deutschen Welle”, es sei ,so viel an Last durch die Nazis in
Bayreuth, heute auch noch, dass man als Chefin der Festspiele
ja uberhaupt nicht anders kann, als immer wieder zu betonen:
Wir distanzieren uns®.

Bachler hatte sich mit scharfer Kritik in die Debatte
eingeschaltet: ,Ich sehe in der Causa Nikitin zunachst mehr
ein Problem Bayreuths und der Wagner-Familie als eines des
Sangers.” Er halte es fur verlogen, dass die ,Torheit eines
16-jahrigen Rocksangers, der diese langst bereut und versucht
hat, ungeschehen zu machen, ausgerechnet von der Wagner-
Familie geahndet wird"“.

Der Staatsopernintendant betonte weiter, man zeige offenbar
»,mit dem Finger auf jemanden anderen, weil man mit der eigenen
Geschichte ein Problem hat”“. Nikitin habe in seinen Aussagen
den Vorfall aus seiner Zeit als Schlagzeuger in einer Heavy-
Metal-Band nicht nur bedauert, sondern auch Reue gezeigt.
»Eine Reue, die ich von der Familie Wagner in den letzten 50
Jahren nie vernommen habe.” In diese Kerbe schlagt auch das
Feuilleton der FAZ: ,Versagt hat nicht der russische Sanger.
Versagt haben, wieder einmal, die Festspiele”, war dort zu
lesen. Auch der ,Lohengrin“ — Regisseur Hans Neuenfels sieht
ein ,grolles Versagen” der Festspielleitung: Von einem solchen
Vorfall durfe man nicht Uberrascht wund von einem
Boulevardmagazin zum Handeln genotigt werden. Dass das Problem
nun 1in ,einer solchen fast infantilen, analphasigen



Boulevardposse endet, das finde ich schon besonders beschamend
fur die Festspiele”. So Neuenfels’ Resumee.

Solche AuBerungen zeigen, wie bereitwillig mit der
unglucklichen Jugendsunde des Evgeny Nikitin nun auch Politik
gemacht wird. Die Festspielleiterinnen wollen doch nicht die
Jugendtorheit eines Sangers ,ahnden”. Sie haben mit Blick auf
eine drohende Skandalisierung der Auftritte Nikitins
entschieden. Der Bayreuth-Dirigent Christian Thielemann hat es
auf seine Art zusammengefasst: ,Ein Hakenkreuz geht nie.” Und
mit dieser Feststellung auch gleich einen geistigen Schlenker
zu seiner generellen Abneigung gegen Inszenierungen mit
Bezugen zur NS-Zeit vollzogen.

Vorwerfen wird diese ,Notbremse” den Festspielleiterinnen nur
jemand, der ernsthaft glaubt, die wohlfeile Geschichte vom
Hakenkreuztrager auf der braun belasteten Buhne ware durch
einen differenzierten, rationalen Diskurs zu verhindern
gewesen. Wer weill, wie das Mediengeschaft heute lauft, wird
nicht im Ernst annehmen, dass Vernunft und Augenmal die
Gesetze dieses Marktes auller Kraft gesetzt hatten.

Schubert fur Feinsinnige:
Andras Schiff beim Klavier-
Festival Ruhr

geschrieben von Werner Haullner | 11. Februar 2013

Andras Schiff berichtete in einem Interview einmal aus seiner
Jugend: Er habe im Unterricht bei seinem Landsmann Gyorgy
Kurtag als Hausaufgaben Schubert-Lieder bekommen, die er in
der Klavierstunde dann selbst singen musste. Und Schiff
folgert: ,Singen und Spielen, das war der vielleicht
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wichtigste Impuls in Richtung Schubert.” Wer dem Klavierabend
des ungarischen Pianisten in der Stadthalle Mulheim folgte,
wird die Spuren dieser Ausbildung unschwer erkannt haben.
Kurtag, einer der bedeutenden Komponisten der Gegenwart, hat
dem jungen Schiff etwas mitgegeben, was dieser in seinen
unvergleichlichen Stil integriert hat. Sein Schubert-Abend zum
Abschluss des ,klassischen” Programms des Klavier-Festivals
Ruhr war inspiriert von den Grundtugenden des Singens und des
Atmens.

Dass Schubert in ,singenden Phrasen” denkt, macht Schiff
sogleich deutlich: Den Anfang der G-Dur-Sonate D 894 setzt er
in einem kunstvoll gesponnenen Bogen an, einer subtilen
Mischung aus gebundener Phrase und perlender Staccato-
Leichtigkeit, gegliedert mit einer schier unerschopflichen
Vielfalt an dynamischen Valeurs. Fur einen solchen Ansatz
ideal ist der Hammerfligel aus dem Bonner Beethoven-Haus, den
Schiff spielt: Einem gewissen Franz Brodmann, einem
unbekannten, angeblich in Wien zu 1lokalisierenden
Instrumentenbauer, zugeschrieben, bietet er einen diskreten,
farbigem Spiel zugeneigten Klang. Der Bass lasst sich markant
betonen oder seidig-trocken ausspielen; in der Mittellage
zeigt der Flugel warme, etwas metallisch klingende
Tragfahigkeit. Nur der Diskant wirkt noch recht altertumlich
spitz, wenig tragfahig im Ton. Dass vor allem in der oberen
Mittellage die Stabilitat der Stimmung schnell nachlasst,
gehdort zu den Kompromissen, die man bei historischen
Instrumenten eingehen muss: Man bezahlt den Zugewinn im Klang
durch Mangel der technischen Perfektion.

Dennoch: Mit diesem Flugel kann Schiff zeigen, worum es ihm
bei Schubert geht: die gesanglich gepragte Phrasierung, die
unerschopflichen Abmischungen und Schattierungen in Klang und
Dynamik, die Kunst der leisen ToOne, der kaum horbaren
Andeutung. Die Zuhorer versetzt der Zwang zur Konzentration
dabei nicht immer in Ruhe. Warum man spatestens 90 Sekunden
nach dem Beginn eines Stucks das Ritual des Bonbon-Auspackens



beginnen muss, bleibt mir auf ewig ein Ratsel.

Feines Geraschel in 4-D-Ausstrahlung also zu Schubert/Schiffs
melancholischer Heiterkeit, zur diskreten Leidenschaft sanfter
Aufschwinge und erlesen miniaturisierter Kontraste, zu
elegischem Verklingen, nachdenklichem Kreisen und — hin und
wieder — einem delikat gezugelten Forte-Akzent. Der Gefahr
sanft-elegischer, versiRter Asthetik entkommt Schiff nicht
immer — vor allem in diesem schweifenden ersten Satz. Aber man
kann ihm nicht vorwerfen, Schubert zu ,verzarteln®: Schon im
Andante-Satz greift der Pianist beherzter zu, arbeitet
harmonische Kontraste deutlich heraus. Vor allem uberspielt er
nichts. Nur meidet er, Schuberts Psycho-Dramatik vorzufihren,
wie ich es einmal etwa von Arcadi Volodos in jugendlichem
Zupacken gehort habe.

Bei Schiff bleibt es bei Schubert fir Feinsinnige. Der Anfang
der ungeheuer tiefsinnigen posthumen C-Dur-Sonate D 960 ist
etwa bei Alfred Brendel unter einen spannungsreicheren Bogen
gestellt; Brendel betont — allerdings auf modernen Fligeln —
eher das Gebrochene, das widerstandige Potenzial des Bass-
Trillers. Schiff achtet eher den Fluss der Musik, aber gerade
auf dem Hammerfligel wirken die Triller nachtlich harsch und
fast bose. Zwei Aspekte einer Schlusselstelle, beide genial
erfasst und dennoch so unterschiedlich!

Nun entwickelt Schiff die Sonate dann auch eher aus einem
kantablen Aspekt. Das bedeutet jedoch nicht, dass er der
Dynamik des FlieBens unbekummert Noten opfert. Bis in die fast
unhdorbaren Pianissimi des zweiten Satzes behauptet jeder Ton
sein Gewicht. Dieses Andante sostenuto ruckt Schiff nahe an
die ,Winterreise” mit ihrer lakonischen, gelahmten Trauer.

Das Scherzo setzt er mit deutlich markanteren Rhythmen und
spielerischer Frische deutlich ab; im vierten Satz muss die
schmerzliche Intensitat, die der Diskant auf dem modernen
Fligel gewinnt, miniaturisierten Porzellantonen weichen — ein
Eindruck, der das Bild von Schubert als dem Weltschmerz-



Komponisten der Romantik etwas relativiert. Vier Zugaben,
darunter die ,Ungarische Melodie” wund zweili der
unvergleichlichen Impromptus — runden einen Abend der
Innerlichkeit ab, der in unserer larmvollen Welt wie eine der
Zeit enthobene Zauberinsel wirkte.

Ein Hoch der Tastenkunst:
Martha Argerich beim Klavier-
Festival Ruhr

geschrieben von Werner Haullner | 11. Februar 2013

Der Jubel war programmiert: Martha Argerich, eine der
bekanntesten Pianistinnen weltweit, gehdrt zu den geschatzten
»Stammgasten” des Klavier-Festivals Ruhr. Solo-Konzerte gibt
die Dame mit den langen grauen Haaren seit langem nicht mehr
gerne. Sie macht mit Musikern, die sie schatzt, Kammermusik.
In diesem Jahr konzentrierte sich ihr Auftritt in der
Philharmonie auf das Klavier. Zwei Fliigel, vier Spieler, acht
Hande: Der Tastenkunst wurde Tribut gezollt!

Argerich eroffnete den Abend mit ihrer langjahrigen
Klavierpartnerin Lilya Zilberstein. Mozarts D-Dur-Sonate zu
vier Handen (KV 381) schnurrte in perfekter Gleichzeitigkeit
dahin. Die Damen gonnten sich kein Innehalten, preschten durch
den ersten Satz. Kein idealer Zugang zu Mozart: Farbwechsel
waren durch die Noten beglaubigt und wirden die Vorherrschaft
des rein Motorischen brechen. Dass Mozart zum Beispiel die
Staccato-Treppchen schon nach vier Takten durch Bindebodgen,
nach weiteren vier Takten durch Rhythmuswechsel ersetzt, hat
fur die beiden stiurmischen Damen keine Konsequenz fur ihre
Rhetorik. Und der piano-Einsatz ab Takt 14 zahlt nicht als
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Zasur, nach der sie die Artikulation verandern. Der zweite,
schon flielBende Satz gestand Mozart jedoch die Tiefe der
Empfindung zu; im dritten Satz waren die Pianistinnen
brillant-gelost im Allegro molto angekommen.

e 3 —
Lilya Zilberstein (links)
und Martha Argerich bel
ihrem Essener Auftritt beim
Klavier-Festival Ruhr. Foto:
Mark Wohlrab/KFR

Aus zweien von Debussys ,Trois Nocturnes” hat Maurice Ravel
ein effektvolles Stick fur zwei Klaviere gemacht, in dem
Zilberstein und Argerich in ihrem Element sind: Konzentration
auf magische Klangmomente, meditatives Kreisen, ein
raffiniertes Spiel mit der Spannung, aber auch rasantes
Martellato. Wenn im zweiten Stick, ,Fétes”, die dunkle Basse
sausrollen”, die Spannung der Musik verebbt, noch einmal ein
paar Tone aufklingen, wie Schaumkronchen sich an einem
Felsbrocken am Strand bilden, bevor bestimmende Bass-Akkorde
das Ende signalisieren, dann wird beim Zuhdren klar, wie
souveran die beiden zu gestalten wissen.

In Franz Liszts ,Concerto pathétique” steigern sie die
Ausdrucksmittel noch: Musikalische Gesten werden — wie 1im
Stummfilm — expressiv uberzeichnet: schmerzliches Pathos,
aufgewuhlte Bewegung, verzehrende Intensitat, bittersulle
Melancholie. Doch in einer von Martha Argerich unvergleichlich
innig erzahlten Melodie klappt jemand — schnapp - die
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Handtasche zu. Kein Augenblick der Zeit ist vollkommen ..

Der Abend wurde auch genutzt, den Sohnen von Lilya Zilberstein
zu ihrem Klavier-Festival-Debut zu verhelfen: Daniel und Anton
Gerzenberg verstarkten das Damen-Duo in Bedrich Smetanas
Sonate fur zwei Klaviere zu acht Handen. Fullig und orchestral
kommt diese Musik daher, aber Smetana war doch wohl eher
Melodiker als ein Freund kontrapunktischer Herumfeilerei. Die
harmonischen Subtilitaten sind bei den Vieren in schodn
ausbalancierten Handen. Daniel und Anton, zwei sympathische
Jungs, konnen leider — auch in der Zugabe eines Smetana-Rondos
— nur beflissenes Teamwork beisteuern. Da die beiden seit 2008
als Klavierduo auftreten, wird es wohl irgendwann die
Gelegenheit geben, zu hodoren, was sie wirklich konnen.

Ans Ende — vor die drei heftig beklatschten Zugaben — setzen
Argerich und Zilberstein acht Satze aus Tschaikowskys
sNuBknacker”“: Tanzmusik vom Feinsten, mit Geschmack,
blitzender Prazision und einem kleinen Schuss Sentiment
veredelt. Noch ein Hinweis: Am 20. Juli erscheint Martha
Argerichs neuestes Album. Mit Gidon Kremer (Violine), Yuri
Bashmet (Viola) und Misha Maisky (Cello) spielt sie Brahms'
Klavierquartett op. 25 und Schumanns Fantasiestucke op. 88.

Grandiose Deutung: ,Don
Giovanni” an der Rheilnoper

geschrieben von Werner Haullner | 11. Februar 2013

Wer — oder was — ist Don Juan? Die Frage hat die geistige Welt
schon umgetrieben, als Tirso de Molina sein barockes Spiel vom
bestraften Wiistling verfasst und auf die Biihne gestellt hat.
Seither hat Don Juan eine Weltkarriere gemacht: Es gibt
tausende von literarischen Werken, Dutzende von Opern und
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hunderte von Biichern iiber die Gestalt, deren historisches
Werden ebenso im Dunkel liegt wie die inneren Schichten seiner
Seele.

Spatestens seit Wolfgang Amadé Mozart, seit E.T.A. Hoffmann
und Sgren Kierkegaard 1ist der Don-Juan-Stoff mit Musik
verbunden. Don Giovanni ist ein idealer Opernheld, denn seine
Uneindeutigkeit und sein wesenloses Sein, seine symbolische
Kraft und seine sinnliche Existenz lassen sich in und mit
Musik — zumal, wenn ein Mozart am Werke 1ist — am
sinnenfalligsten einkreisen. Kein Wunder also, dass sich die
geistige Auseinandersetzung mit dem unsterblichen Mythos Don
Juan immer wieder an Mozarts und da Pontes Oper entzindet und
zu ihr zuruckfuhrt.

Kein Wunder auch, dass die Welt der Oper nicht mude wird, die
Geschichte von dem Mann mit den tausendunddrei spanischen
Geliebten in immer neuen Inszenierungen auf seine Relevanz fur
das Heute zu befragen. Das geschieht nicht selten in ratlos
erzahlender Kapitulation vor dem gewaltigen Stoff, nicht
selten auch in hysterischer, fundamentloser Zuspitzung, hin
und wieder — wie jetzt in Duisburg — aber auch in einer
grandios gekonnten, auf der Grenze zum Abgrundigen
balancierenden Deutung.

Dabei muss man Karoline Grubers gedanklichen Ansatzen nicht 1in
allem folgen: Don Giovanni ist namlich keineswegs, wie die
Regisseurin im Interview des Programmhefts meint, ein Prinzip
der Freiheit, sondern eher das Gegenteil. Er ist — zumindest
bei Mozart — kein Trager einer lustvoll-erotischen Anarchie,
die den moralischen oder kirchlichen Autoritaten so lange
amusante Schnippchen schlagt, bis ihn endlich der Teufel (oder
blol die Theater-Holle) holt. Dazu finden wir in der Oper zu
viele Personen, die an Don Giovanni einfach nur leiden. Aber
die Regisseurin, die der Deutschen Oper am Rhein endlich
einmal einen klugen und eminent theatralischen Don Giovanni
geschenkt hat, weist in ihrer Durchdringung des Mythos auf
eines der entscheidenden Elemente hin: Don Giovanni ist Trager



einer unbedingten erotischen Energie. Sie setzt in allen
Menschen, die mit ihr in Kontakt kommen, unwiderstehliche,
anarchische Krafte frei.

Ihr bisheriges Dasein zwischen den Polen einer beherrschten,
gesellschaftlich eingebundenen Sexualitat und den von sozialer
Zuordnung und moralischen Prinzipien geregelten Lebensformen
wird gesprengt. Die Wucht ist ungeheuer und entwurzelt die
Menschen: Donna Anna wird von der dunklen erotischen Kraft
Giovannis auf ewig verwundet und zu einer ,geregelten”
Liebesbeziehung nicht mehr fahig sein; Donna Elvira wird ihren
heroischen Kampf, der Existenz Don Giovannis humane Zige zu
geben, im Kloster beenden, sich also von der Welt ab und Gott
zuwenden. Zerlina und Masetto werden vielleicht auBerlich
unversehrt, aber innerlich gebrochen in ihr Bauern-Dasein
zuruckkehren. Und fiur Don Ottavio gilt: Wie er war zu aller
Zeit, so bleibt er in Ewigkeit; eine Figur, die sich jedem
Wandel in unerschutterlicher Resistenz entzieht. Ein starres
Gegenbild zu Don Giovannis ewig geschmeidiger Wendigkeit, das
ebenso erschreckende Zuge tragt.

Gruber realisiert das magnetische Prinzip von Anziehung und
AbstoBung in einem Buhnenbild von Roy Spahn, das sich
konsequent durchgeformt jedem opulenten Dekorationswillen
entzieht. Arnold Bocklins Bild ,0dysseus und Kalypso“ als —
immer wiederkehrendes — Element signalisiert, dass mythische
Bezlige und seelische Abgrunde in dieser Inszenierung ihren
Platz finden. Hinter Tlren, die an Blaubarts Kammern erinnern,
hausen Gespenster: weille Frauen, bleiche Braute, von Don
Giovanni ihres Lebens beraubt — ein kluger Hinweis auf die
Verschrankung von Sex, Tod und Teufel, wie wir sie etwa 1in
Heinrich Marschners ,Der Vampyr®, einer Schlusseloper der
Romantik, wiederfinden.

Unverzichtbar fur Grubers tiefgrundige Arbeit am ,Don
Giovanni“ erweisen sich die bedeutungsvollen Kostlme Mechthild
Seipels. Endlich einmal keine Kostumbildnerin, die sich 1in
Designer-Klamotten oder Disco-Fetzchen fluchtet, sondern



Epochen und Stile in den Dienst einer Deutung stellt. Donna
Annas Robe erinnert an Madame Bovary oder Anna Karenina; Donna
Elvira tragt den — stellenweise anzuglich geschurzten -
barocken Aufwand einer Heroine zur Schau; Don Ottavio tritt in
blauem Morgenmantel als getreue Kopie des ermordeten Komturs,
spater mit dem unauffalligen Anzug der Arrivierten und der
Mlitze einer Burschenschaft auf. Leporello verweist mit
zerbrochenen Handschellen auf eine spezielle Beziehung zu
seinem Herrn; Masetto und Zerlina sind in der Gegenwart
verortet: Sommerkleidchen und Handtasche, Hornbrille und Karo-
Pullover. Vielsagende Kostume also, die mit der Dynamik oder
Statik der Figuren im Verlauf des Stucks korrespondieren.

Dass der Komtur am Ende mit einer angedeuteten Mitra und eilner
monstros verunstalteten Gesichtshalfte wiederkehrt, wird der
Figur gerecht: Er 1ist Vertreter der HOlle ebenso wie
Symbolfigur fir die goéttliche Ordnung der Welt. Dass der
finale Ubergriff Don Giovannis — die Herausforderung des
Gottlichen — seinen Untergang auslost, spielt in Grubers
Lesart freilich kaum eine Rolle; der blasphemische Zug der
Figur Don Giovannis wird nur einmal in einer Parodie des
geneigten Hauptes Jesu am Kreuz angedeutet.

Gruber zeigt die Personen des Stucks im Bannkreis eines Don
Giovanni, der seinerseits seltsam ungreifbar bleibt — und
damit bildet die Regisseurin den Charakter des Buhnenhelden
prazis ab. Mozart hat ihm keine selbstreflektierende Musik
gegeben, nur einen musikalischen Rausch, ein ,perpetuum
mobile”, und ein verlogenes Standchen. Zutreffend beschreibt
Dramaturg Alexander Meier-Dorzenbach im Tlesenswerten
Programmheft Don Giovanni als ,seelisches Sinnbild“, das vor
allem ex negativo in den anderen Figuren zu finden ist. Don
Giovanni als Nicht-Existenz, als Kraftfeld, als Chimare - die
perfekte Chiffre des Bodsen.

Auf diesen ,Don Giovanni® sich einzulassen, lohnt sich; er ist
auch der verastelten Inszenierung Stefan Herheims in Essen
uberlegen, weil Karoline Gruber die Bild- und Bewegungswelt



bundelt statt sie assoziativ schweifen zu lassen. Auch
musikalisch beschert diese — fur die Nikikai Opera Foundation
in Tokio entstandene und an die Deutsche Oper uUbernommene —
Produktion viel Mozart-Gluck. Friedemann Layer, ans Pult der
Duisburger Philharmoniker zuruckgekehrt, durchschwimmt zwar
das Adagio der OQuverture eher, bekommt aber schnell Boden
unter die FuBe und entfaltet einen kernigen, nervigen,
klarsichtigen Mozart-Sound. Die Tempi sind nicht Ubertrieben;
das Cello lasst in der Begleitung der Rezitative aparte Farben
Zu.

In der Sangerliste Uberwiegen Namen aus dem Osten;
entsprechend hort man eine gesangliche Stilistik, die mit
Mozarts Eleganz wenig anzufangen weils. Roman Polisadov orgelt
sich durch die paar Satze des Komturs; Olesya Golovneva bringt
zwar die dramatische Substanz fur die Donna Anna mit, findet
aber erst in der — dann aber meisterlich gestalteten — Arie
»Non mi dir, bell’ idol mio“ zu ausgeglichenem Singen und
einer flussigen Tonproduktion. Nataliya Kovalova muht sich mit
flach hupenden Tonen um die Donna Elvira, ohne fur eine ihrer
Arien die technische Facon zu gewinnen. Alma Sadé treibt zwar
den einen oder anderen Ton ohne Leichtigkeit in die Hohe,
versteht sich aber auf gut phrasiertes Singen mit
unverkrampften Linien. Darin tut es ihr Torben Jirgens als
Masetto gleich: ein musikalisch erfreuliches Paar. Corby Welch
scheint nicht seinen besten Abend gehabt zu haben; sein Tenor
ist zwar prasent und treffend timbriert, bleibt aber seltsam
schwammig in der Tonemission, als fehle ihm die rechte
Fokussierung.

Laimonas Pautienius verflgt Uber einen flexiblen Bariton, fast
immer leicht ansprechend und schlank gefuhrt, beweglich im
Rezitativ: ein uUberzeugender Don Giovanni, der die Farben der
Ironie und der Willensstarke ebenso hat wie einen
traumerischen voix mixte — Klang fur das Standchen (,Deh,
vieni alla finestra”“). Nur in seiner Arie kommt er an die
Grenze seines Atems. Den vokalen Glanzpunkt des Abends setzt



Adam Palka als Leporello mit einer sicher positionierten, im
Klang fulligen, konturscharfen Stimme, die nicht nur sauber
artikulierend, sondern auch rhetorisch brillant und
charakterisierend eingesetzt wird.

Der ,Don Giovanni“ ist wieder ab 7. Dezember in Dusseldorf zu
erleben. Hingehen!

Frust und Tumult 1in der
Philharmonie: Anne-Sophie
Mutter musste absagen

geschrieben von Werner HauBner | 11. Februar 2013

Mutter oder gar nichts. Vor dem Konzert des Klavier-Festivals
in der Essener Philharmonie spielten sich tumultudse Szenen
ab. Geld zuruck, forderten vornehme Damen barsch, denn Anne-
Sophie Mutter, die Geigerin mit Kult-Status, war nicht da! Die
Damen am Info-Tisch des Klavier-Festivals wurden sogar rude
beschimpft, selbst Intendant Franz Xaver Ohnesorg musste
einschreiten. Der Grund: Anne-Sophie Mutter hatte am Morgen
anrufen lassen, sie sei ernstlich erkrankt und konne am Abend
auf keinen Fall spielen.

Wer die Kunstlerin kennt, der weifR: Sie wurde nie ohne
triftigen Grund absagen. Doch die Enttauschung mancher Mutter-
Fans sal so tief, dass die Fassade kultivierter Contenance
unter dem Ansturm von Frust und uneingeldster Erwartung
zerbrockelte. Hatte man sich doch so auf den einzigartigen
Event gefreut!

In solchen Augen zahlte das Wunder nicht, das die Disposition
des Klavier-Festivals vollbracht hat: Binnen weniger Stunden
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waren Julia Fischer und ihre Klavierpartnerin Milana
Chernyavska als Einspringer zur Stelle. Fischer hat zwischen
Salzburg, Munchen, Berlin und London eine Traumkarriere hinter
sich, die von ihrer musikalischen Ernsthaftigkeit voll gedeckt
wird. Von ,Ersatz”“ zu sprechen, ware abwegig. Mutter und ihre
Kollegin konnen sich auf Augenhdhe treffen.

Das zeigen Fischer und Chernyavska — deren Mentor Alfred
Brendel saf im Publikum — selbst unter den unglnstigen
Vorzeichen. In Claude Debussys g-Moll-Sonate herrscht nach
gluhend-dunklem Beginn ein 1leidenschaftlicher, vielfach
schattierter Ton vor: lauernd, brichig, unheimlich gespannt,
schmelzend geldst. In Camille Saint-Saéns’ d-Moll-Sonate mit
der beruchtigten Fingerakrobatik im letzten Satz scheint Julia
Fischer dem Publikum zeigen zu wollen, dass sie sich vor
keiner geigerischen Herausforderung furchtet. Verdienstvoller:
Sie halt Saint-Saéns frei von dem ihm immer unterstellten
Parfam.

Der erste Teil des Konzerts stand unter weniger gutem Stern:
Bei Mozart (B-Dur Sonate KV 454) und in Schuberts ,Rondeau
brillant” bleiben Fischer und die in den Noten klebende
Chernyavska unter ihren Moglichkeiten. Da fordert das
Einspringen wohl doch seinen Tribut. Jubel und eine sanft
verklarte Tschaikowsky-Zugabe.

Daniil Trifonov: Grandioses
Debut beim Klavier-Festival
Ruhr

geschrieben von Werner HauBner | 11. Februar 2013
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Daniil Trifonov bei seinem
Deblit beim Klavier-Festival
Ruhr in Dusseldorf, Foto:
KFR/Frank Mohn

Hymnische Kritiken zu bekommen, ist heutzutage nicht schwer.
Die Frage ist immer, von wem. Der 21-jahrige Russe Daniil
Trifonov hat sie nicht aus einer gut geschmierten PR-
Maschinerie, sondern von Kritikern, deren Kompetenz und
Unabhangigkeit erprobt sind.

Der junge Mann scheint sich zum Gluck auch nicht als
kompatibel fur Kampagnen zu geben: Seine noch nicht
inflationdr verbreiteten AuRerungen in Interviews deuten auf
ein maBvolles gezugeltes Selbstbewusstsein hin, das sich vor
allem musikalisch verwurzelt: Auf der einen Seite zitiert ihn
das Programmheft zu seinem Einstand beim Klavier-Festival Ruhr
mit dem Satz, er verstehe das Wort Karriere im musikalischen
Sinne; auf der anderen hatte er sein im letzten Jahr schon
geplantes Debut bei dem renommierten Ruhrgebiets-
Tastenmarathon abgesagt, um nach dem Rubinstein-Wettbewerb in
Tel Aviv noch schnell auch den Tschaikowsky-Wettbewerb in
Moskau zu gewinnen. Dem 16. Chopin-Wettbewerb war er einen
dritten Preis wert. Aber Martha Argerich und Krystian
Zimmerman wurden in Warschau auf den Newcomer aus Nischnij-
Nowgorod aufmerksam. Und wenn Argerich einmal sagt, so etwas
habe sie noch nie gehort, hat das Gewicht.

So haben sich die Portale der Klavierwelt fur Trifonov weit
gedffnet. Er hat schon in Salen gespielt, die fur Andere
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Gipfelpunkt einer langen Karriere sind: Carnegie Hall New
York, Wigmore Hall London, Musikverein Wien, Suntory Hall
Tokyo, Salle Pleyel Paris, Amsterdamer Concertgebouw und
Berliner Philharmonie; dazu kommen jetzt im Sommer Festivals
wie Verbier, Lockenhaus oder das — neben dem Ruhr-Festival —
zwelite wichtige europaische Pianistentreffen 1im
sidfranzosischen La Roque d’Anthéron. Und wer mit den Berliner
und den New Yorker Philharmonikern spielt, mit dem Cleveland
Orchestra und den Wiener Philharmonikern, von dem lasst sich
getrost behaupten, er habe den Durchbruch nicht nur geschafft,
sondern langst hinter sich.

Solche Leute holt das Klavier-Festival an Rhein und Ruhr!
Ruhris und Rheinis sollten, so sie es denn wahrnehmen, stolz
sein auf ihr noch existierendes Kulturleben. Zumindest die
lesende Offentlichkeit hatte fir diese Wahrnehmung wenig
Chancen: Das Trifonov-Deblut wurde publizistisch weitgehend
ignoriert. Zu wenig lokale Relevanz fur ,Europas neue
Metropole”“? Das stimmt sogar: Trifonov bewegt sich auf
internationalen Parketts. Der einzige Unterschied zu
arrivierten Kinstlern seines Kalibers ist das Fehlen von
Hochglanz-Breitseiten, die ihm mit ihrem Dauer-Salut den Weg
auch in , lokale” Feuilletons freischielien.

Das Publikum in Dusseldorf jubelte. Trifonov erwies sich als
,formidabler Virtuoso”, wie 1ihn die ,New York Times” beil
seinem Deblut im August 2011 beschrieben hat. Das betrifft
nicht nur Wucht und Kraft des Zugriffs, etwa in den bodsen
Glockenschlagen und dem ungezahmten Furor von Skrjabins fis-
Moll-Sonate Nr. 3, einem Paradestiuck Trifonovs. Sondern auch
den Bruitismus und die ungeschonte Raserei in den pianistisch
unglaublich anspruchsvollen Transkriptionen Guido Agustis von
Strawinskys ,Feuervogel”“-Satzen. Und die technischen
Raffinessen von Chopins Etuden op. 25, die Trifonov so
spielend bewdltigt, als habe er ein paar Ubungsstiickchen von
Karl Czerny vor sich.



Daniil Trifonov bei seinem
Deblut beim Klavier-Festival
Ruhr in Dusseldorf, Foto:
KFR/Frank Mohn

Aber all die grandiosen Kaskaden, die Pranke im Bass und die
gleiBende Kraft des Diskants, die durchgerauschten Passagen
und Arpeggien, die Raserei der Hande und der Triumph ihrer
Spannweite Uber die Grenzen der Physis — alles das macht den
jungen Virtuosen noch nicht zu einem Dramatiker, einem Poeten
oder einem Lyriker am Klavier, sondern erst einmal zu einem
Techniker. Wenn da nicht noch etwas ganz Anderes ware: Im
Allegretto der Skrjabin-Sonate zum Beispiel ist es die Farbe
der Basse, ein trocken-drohendes Staccato, das die
Leichtigkeit als trugerisch entlarvt. Es ist die Abtdonung der
Phrasenenden, die zeigt, mit wie viel Delikatesse Trifonov zu
modellieren versteht. Es ist die souverane Geschmeidigkeit,
mit der er sich an das Maestoso im letzten Satz anschleicht:
Wie ein Tiger spannt er die Sehnen an, um dann mit voller
Kraft abzuspringen.

Mehr noch: In Tschaikowskys ,Echo rustique“ aus den 18
Morceaux op.72 bricht sich eine frohlich zupackende Lust am
Spielen ihre Bahn, ein gewitzter Blick auf den ,Effekt”. Und
in der cis-Moll-Hommage an Chopin aus dem gleichen Zyklus
uberzeugt der klare Aufbau des Stiucks, die klug gesetzten
dynamischen Forte-Piano-Kontraste, und wieder die federnden,
gestaltreich durchformten Basse. Bei Strawinsky transzendiert
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Trifonov die knallig-wilde Energie der ,Danse infernale” in
der ,Berceuse” in kiuhler Poesie, in zerbrechlich-glasernen
Klangflachen. Das ungeruhrte, kalte Feuer dieser Tanz-
Explosionen erfasst Trifonov ebenso wie die orchestrale Fiulle
des Finales.

Bediirfte es nach so viel musikalischer Uberzeugungskraft noch
eines letzten Impulses, um Trifonovs Uberragende Begabung zu
bestatigen: mit Claude Debussys ,Images” hatte er ihn gegeben.
Die ,reflets dans 1l’eau” habe ich — weder auf Tontrager noch
live — schon lange nicht mehr so kontrolliert, so klar und
dennoch mit solch poetischer Durchdringung erlebt wie an
diesem Abend im Dusseldorfer Robert-Schumann-Saal. Die grole
Kunst der Balance — hier der innere Drang des Sticks, mit
lyrischen Farben aquarelliert zu werden, dort der Wille
Debussys zu Klarheit und seine Distanz zu schweifend-gluhender
Innerlichkeit — beherrscht Trifonov schlicht dberwaltigend.
Und die Versenkung am Schluss hat in ihrer zartlichen Freude
am lichten Ton nichts vom Hang zum romantischen Kolorit, das
Debussy gerne in die Nahe unscharfer Farbenmalerei des
Impressionismus ruckt.

Dass ein 2l1jahriger noch nicht ,fertig” ist mit dem
ErschlieBen musikalischer Weltenraume, ist eine
Binsenweisheit, die eigentlich keiner Erwahnung bedirfte. Aber
bevor Trifonov zum jungen Abgott aus einer neuen
Pianistengeneration stilisiert wird, sei auch auf Momente
hingewiesen, die sein Potenzial auf kunftige Erfillung hin
offen halten: Es ist, pikanterweise, das Einfache, das ihm
noch nicht so souveran von der Hand geht. Tschaikowskys
Morceaux, ,Salonstucke” im besten Sinne, wiunschen sich im
Falle der Valse aus op.51 das ,Sentimentale”, also die
Verschattung des Tons, den Trifonov zu klar und zu diesseitig
nimmt. Die Basse sind in diesem Fall zu bestimmt gesetzt,
Arpeggien fehlt das biegsame Gleiten mit dem Hauch des
Ungefahren. Das Sentiment will, Uberspitzt gesagt, ein kleines
Spiel mit der Schlamperei — und das fordert das uberlegen-



augenzwinkerte Loslassen eines Virtuosen, der weill, was er
kann, und der sich dennoch ein wenig , gehen” lasst.

Auch im Andante der Skrjabin-Sonate steht die jugendliche
Ernsthaftigkeit der Suche nach dem Doppelgesicht der perfekten
Tone noch im Wege. Bei Chopin schafft es Trifonov, poetisches
Raffinement expressiv zu gestalten; da sind es nurmehr
Details, die davon zeugen, wie jung dieser Ausnahme-Pianist
ist: die Basse der f-Moll-Etdde wirken ratlos unter der
silbrigen Oberflache; in der e-Moll-Etude kommt er zu schnell
zum Ziel des Crescendo und fur die melancholische Lahmung des
Stlicks in cis-Moll fehlt ihm noch ein Quentchen Geduld. Doch
das sind nicht mehr als winzige Flecken in einem Uberwaltigend
leuchtenden Bild, das, ware es makellos, seine innere Tiefe
verlore.

So fern und doch so nahe:
Philippe Jaroussky und Marie-
Nicole Lemieux in der
Philharmonie Essen

geschrieben von Werner HauBner | 11. Februar 2013

Venedig war die Opern-Hauptstadt des 17. Jahrhunderts. Sechs
Theater rivalisierten um die Gunst des Publikums. Einer der
fidhrenden Komponisten fur die wunterhaltungssichtigen
Venezianer war Francesco Cavalli. Seine Opern wurden damals
erwartet wie heute etwa der neueste Hit der ,Toten Hosen”. Auf
das Publikum wirkt diese Musik wieder faszinierend, nachdem
sie 300 Jahre lang vergessen, ja verschmaht war. Kinstler wie
der Falsettist Philippe Jaroussky und sein Barock-Ensemble
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»Artaserse” fullen Sale. Dem Reiz des kunstlichen Klangs der
Stimme, dem Farbenreichtum der alten Instrumente widersteht
man nicht: Der volle Saal der Essener Philharmonie spricht
dafur — selbst wenn ein Konzert der Reihe ,Alte Musik bei
Kerzenschein” an einem sonnigen Sommermorgen reichlich
deplaziert wirkt.

Jaroussky ist derzeit mit der Altistin Marie-Nicole Lemieux
auf Tour. Mit ihr hat er im Mai mit einer Aufnahme von
Vivaldis ,Orlando Furioso”“ den Preis der Deutschen
Schallplattenkritik gewonnen. Gerade kam er von einem
umjubelten Auftritt bei den Handelfestspielen in Halle, vorher
sang er in Handels ,Giulio Cesare” in Salzburg. 2013 plant er
ein Sabbatjahr, wird also in nachster Zeit — nicht nur in der
Region — live nicht zu hdren sein.

In Arien und Szenen aus Opern Cavallis zeigt Jaroussky eine
vollere Stimme als friher, gefestigt im Klang, nach wie vor
sicher in den Auszierungen. Der jungenhafte Charme von fruher
weicht allmdhlich, nicht aber die Aura des Besonderen. Sie
lasst vergessen, dass Jarousskys weille Stimmfarbe eigentlich
besser in die altere geistliche oder Kammermusik passt, ideal
etwa zu Giacomo Carissimis ,Rimanti in Pace“.

Der Franzose ist ein Phanomen: Kein anderer hat das Falsett so
perfekt aufgebaut, bildet so klare, seidig schimmernde ToOne,
jagt seine Stimme so prazis uUber wahnwitzige Koloraturenketten
hinweg. Wir wissen, dass der faszinierende Stimmklang der
Kastraten nicht mehr einholbar ist, und es gibt Uberzeugende
Grunde, viele fur sie geschriebenen Opern-Partien heute mit
Frauen zu besetzen: Resonanzen, Stutze und Farbenreichtum
durften dem klanglichen Ideal des entstehenden Belcanto naher
kommen. Aber den Eindruck der reinen Kunst, der die Natur
vollkommen zu gehorchen hat, vermittelt sich unserer Gegenwart
eher durch das Singen hochspezialisierter Vokal-Akrobaten wie
die ,Countertenore“. In den vergangenen dreilfig Jahren hat
sich deren Technik wesentlich weiterentwickelt: Mit den
muhevoll intonierenden, unsicher sitzenden Stimmchen von einst



haben sie kaum etwas gemein.

Jaroussky sticht unter ihnen durch seine Originalitat und
seine virtuos-fragile Stimme heraus. Ich halte ihn nicht fur
einen besonders geeigneten Opernsanger: Die weillliche, unter
dramatisierendem Druck zum Grellen und Quietschigen neigende
Stimme hat wenig musikalische Farben; ihr spitzer Ton wirkt
nicht selten hysterisch, wo er kraftvoll und geflutet sein
musste. Das war in einem Duett aus Monteverdis ,Incoronazione
di Poppea” deutlich vernehmbar, noch mehr in dem anzuglich-
heiteren Zwiegesang zwischen Nymphe und Satyr aus Cavallis
heute wieder wohlbekannter Oper ,La Calisto”.

In Benedetto Ferraris Liebes-Belehrung ,Amanti, io vi so dire“
zeigt sich das musikdramatische Geschick dieses venezianischen
Komponisten und Impresario, aber auch die beschrankten
Moglichkeiten seines Interpreten: Den Gegensatz zwischen
sbalordo” und ,Dio“ kann Jaroussky vokal nicht herausarbeiten;
damit geht die pikante Aussage verloren, dass Amor eben ein
Trottel statt ein Gott ware, gingen alle so besonnen mit der
Liebe um wie das singende Ich.

Jarousskys Partnerin auf dem Podium, Marie-Nicole Lemieux,
kann dagegen mit abgrundigem Alt und dramatisch auffahrenden
Hohen dem Ideal der Oper eher entsprechen: Einer der
ergreifendsten Sehnsuchtsgesange der alten Oper, Monteverdis
Klage der Penelope aus ,Il Ritorno d’Ulisse”, gelingt ihr
bewegend schon. In Cavallis ,La Calisto“-Duett spielt sie
gekonnt theatralisch die gewitzte Nymphe, die dem Werben eines
kaum erbluhten Satyr mit gespielter Unschuld wehrt. Wird die
Musik kurznotig, witzig und flink, neigt Lemieux dazu, die
Konsonanten zu ,spucken” und die Linie des Gesangs zu
vergessen. Das passiert ihr auch in den erregten Momenten in
Cavallis grolBer Szene aus ,La Didone”. Doch wenn Hekuba ihre
Klagen uber das verlorene Troja anstimmt, sammelt sie ihre
Stimme und fuhrt sie in prachtvolle Contralto-Tiefen wie in
eine locker ansprechende Hohe.



Das Ensemble ,Artaserse” begleitet diese emotional
tiefgrundige Szene mit den weichen, dunklen Farben der
historischen Instrumente. Es nimmt nicht nur durch makelloses
Spiel fur sich ein, es zeigt auch ein sicheres Gespur im
Dienst des Ausdrucks, denn fur die meisten der Arien und
Szenen des Konzerts notieren die Autographen keine naheren
Anweisungen zur Besetzung des Orchesters.

Dass hier Konner am Werke sind, beweisen nicht nur die
makellose Intonation und eine uneitle Phrasierung. Sondern
auch der kluge, an der Aussage der Texte orientierte Wechsel
der Klangfarben und die geschmackssichere Einsatz von
Isntrumenten wie den Schalmeien oder der Theorbe — etwa in
Barbara Strozzis Lamento ,,Sul Rodano severo”, einem Beispiel
fur den aullerordentlichen Rang von Werken, die im 17.
Jahrhundert von angesehenen Komponistinnen geschaffen wurden.
Der Jubel im Saal galt nicht alleine dem exotischen Erlebnis
Jaroussky, sondern auch den feinsinnigen Kostbarkeiten aus
einer zeitlich fernen, uns aber wieder so wunderbar nahe
geruckten musikalischen Welt.



