
Metapher des Zufalls: Sergej
Prokofjews  „Der  Spieler“  in
Frankfurt
geschrieben von Werner Häußner | 4. März 2013
Dostojewskis „Spieler“ ist eine existenzielle Figur, die ein
Thema der großen russischen Literatur des 19. Jahrhunderts
zusammenfasst,  nämlich  die  Frage,  wie  sich  der  Mensch  im
Spannungsfeld von Mächten verhält, die er nicht beeinflussen
kann. Oder die auf seine Aktionen unberechenbar reagieren.
Tolstoi  hat  den  historischen  Zufall  in  seiner  ganzen
Absurdität in „Krieg und Frieden“ ausführlich thematisiert.
Wie heißen die Alternativen? Gottergebenheit oder Nihilismus?

Schon die Bibel wusste, dass sich Gott nicht zu einem für den
Menschen  einsichtigen  Sinnzusammenhang  zwingen  lässt:  Den
Guten kann es schlecht, den Schlechten gut gehen. Selbst für
den gläubigen Menschen, falls er nicht vollkommen naiv ist,
bleibt  der  dunkle,  unerklärbare  Rest  der  Geschichte,  das
strukturell Böse jenseits des moralischen Übels. Und Sergej
Prokofjews „Der Spieler“ ist eine Oper, die das Schicksal auf
den Spieltisch schleudert – selbst, wenn die Figuren in diesem
Reigen vordergründig logisch triumphieren oder scheitern.

Die  alte  Babuschka:  Anja
Silja im Rollstuhl mit der
Aura  der  großen
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Bühnendarstellerin.  Foto:
Monika Rittershaus

Wer triumphiert in diesem Stück, das an der Oper Frankfurt
eine  bezwingende  Neuinszenierung  erfuhr?  Nicht  die  Liebe,
nicht  das  Glück,  nicht  die  Berechnung.  Die  Kugel  auf  der
riesigen  leuchtenden  Roulette-Scheibe  von  Hans  Schavernoch
rollt gleichmütig und unberührt. Nur die alte Babuschka, eine
jener grotesk-unheimlichen Frauen aus Russlands literarischem
Erbe, könnte als Siegerin durchgehen, weil sie der Kugel ihren
Tribut zollt: Sie befeuert den blinden Zufall, indem sie ihr
ganzes Vermögen verspielt statt es zu vererben.

Ein anderer Schein-Sieger ist der Spieler selbst, Alexej, der
Hauslehrer des bankrotten Generals. Seine Glückssträhne – 20
Mal Rot hintereinander – aber ist die grelle Ouvertüre zum
letzten Akt seines existenziellen Unglücks: Da scheitert mehr
als die Liebe zu seiner Schülerin Polina, da scheitert ein
Mensch im Angesicht des Ungreifbaren: Schicksal und Liebe sind
unverfügbar, Geld rettet und richtet nichts.

Das  Leben  –  ein  Roulette:
„Der Spieler“ in der Szene
von  Hans  Schavernoch  in
Frankfurt.  Foto:  Monika
Rittershaus

Die Bühne braucht einen solchen Kenner menschlicher Tiefen wie
Harry  Kupfer,  um  aus  der  spröden  Konversationsoper  das

http://www.oper-frankfurt.de/
http://www.revierpassagen.de/16235/metapher-des-zufalls-sergej-prokofjews-der-spieler-in-frankfurt/20130304_1308/prokofjew-der-spieler-frankfurt-2013-foto-monika-rittershaus


packende Stück zu schaffen, das in Frankfurt zu sehen war. Mit
seiner auf die Personen konzentrierten Regie bespielt Kupfer
das  illustrierend-kommentierende  Bühnenbild  mühelos:  Hans
Schavernoch erinnert an Klinikflure und geheimnisvoll gläserne
Paläste, zeigt die glamourösen Sterne der Halbwelt und die
lautlosen Gefahren der Außenwelt. Die Katastrophe des Spielers
Alexej beschränkt sich nicht aufs Individuelle: Als er am Ende
die Pistole auf seine Schläfe richtet, schlägt ein Komet auf
der Erde ein – wie in Lars von Triers „Melancholia“.

Sinnloser
Geldregen:  Frank
van  Aken  in
Prokofjews  „Der
Spieler“  an  der
Oper  Frankfurt.
Foto:  Monika
Rittershaus

In Frank van Aken weckt Harry Kupfer den Darsteller und führt
ihn  zu  großer  Klasse:  Van  Aken  liefert  sich  an  die
Riesenpartie  aus,  singt  sie  psychologisch  durchdringend,
gestaltet  sie  spannungsreich  in  ihrer  Ambivalenz,  zwischen
aussichtlos – und daher erst recht vorbehaltlos – Liebendem
und grotesk im Spielrausch Versinkendem. An der Seite dieser
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grandiosen Sängerleistung kann kaum jemand bestehen, obwohl
Kupfer mit den allesamt vorzüglichen Frankfurter Darstellern
bewundernswert scharf beobachtete bizarre Typen formt.

Nur  eine  zieht  gleich:  Anja  Silja  als  Babuschka,  an  den
Rollstuhl gefesselt, kostet ihre Macht aus, auch wenn sie nur
eine negative ist. Ihr Geld bekommt niemand, eher überlässt
sie es dem blinden Lauf der Kugel: In dieser Szene triumphiert
die  absurde  Sinnlosigkeit  des  Geldes.  Siljas  Auftritt  ist
eingehüllt von der Magie einer Bühnenlegende – und dieser
auratische Glanz stimmt das Gehör für den Rest ihrer Stimme
milde und aufmerksam.

Später, wenn Frank van Aken seinen Gewinn über sich abregnen
lässt  und  in  einem  Haufen  Papiergeld  sitzt,  wird  dieser
Gedanke szenisch noch einmal überhöht und präzisiert: Polina,
das  prätentiöse,  undurchschaubare  und  in  der  Regie  wohl
bewusst uneindeutig belassene Weibchen, wirft dem hoffnungslos
verliebten  Alexej  sein  Geld  an  den  Kopf  –  einer  der
unverwechselbaren  Auftritte  der  wie  immer  in  ihrer  Rolle
lebenden Barbara Zechmeister.

Dank  Kupfers  Regiekunst  wirken  die  farcenhaft  stilisierten
Nebenfiguren nie übertrieben. Sie sind in ihrer Gier, ihrem
Wahn, ihrer Verfallenheit grotesk komisch (die diversen Damen
der Gesellschaft mit Claudia Mahnke als zynisch abgedrehter
Blanche), lächerlich tragisch (der alte General Clive Bayleys)
oder  schmierig  undurchsichtig  (Martin  Mitterrutzner  als
Marquis oder Sungkon Kim als Mr. Astley). Die Kostüme von Yan
Tax,  changierend  zwischen  historischen  Anklängen  und
flirrender  Eleganz,  unterstreichen  die  Charaktere.



Sebastian  Weigle.  Foto:
Wolfgang  Runkel

Mit dem Frankfurter Orchester bewegt sich Sebastian Weigle
wieder  einmal  auf  dem  Niveau,  das  er  durch  seine  Wagner-
Interpretationen,  aber  auch  mit  Humperdincks  „Königskinder“
oder  Korngolds  „Die  tote  Stadt“   markiert  hat.  Prokofjew
schenkt  den  Musikern  nichts:  Seine  Musik  kann  hitzig  und
auftrumpfend  sein,  bewegt  sich  aber  oft  in  komplex
konstruierten Klangmixturen, in denen solistische Präsenz und
ein  unbestechliches  Gehör  für  die  Partner-Instrumente  im
Orchester nötig sind. Weigle lässt diese rhythmisch verstörten
Farbgemische  so  bunt  vorüberziehen  wie  die  Lichter  in
Schavernochs  Bühnenprojektionen  (realisiert  von  Thomas
Reimer).  Prokofjew  kann  sarkastisch  kommentieren,  aber  die
Musik löst sich auch vom Geschehen und hat dann einen Zug zu
Hindemith’scher Autonomie.

Dass diese Oper so selten gespielt wird – in der Rhein-Ruhr-
Region  etwa  in  einer  Regie  Bohumil  Herlischkas  1980  in
Düsseldorf – ist nicht recht verständlich. Man darf auf eine
Wiederaufnahme  in  Frankfurt  hoffen,  nachdem  die  sieben
Vorstellungen ausverkauft waren. De Nederlandse Opera, die im
Moment Prokofjews „Liebe zu den drei Orangen“ spielt, kündigt
den  „Spieler“  für  die  kommende  Saison  an:  Premiere  der
Inszenierung von Andrea Breth ist am 7. Dezember 2013.
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Wagner-Jahr 2013: „Die Feen“
in  Leipzig,  Kühnheit  eines
Zwanzigjährigen
geschrieben von Werner Häußner | 4. März 2013
Ob Wagner oder Verdi: In beider Jubilare Fall verlassen sich
die  Theater  im  Repertoire  auf  das  Übliche.  Die  Opern  der
Anfangszeit kommen selten zum Zuge. Und leider setzt sich
diese Linie auch im Jubiläumsjahr 2013 fort. Während sich
selbst mittelgroße Häuser wie Cottbus, Darmstadt, Dessau oder
Halle  auf  den  „Ring“  stürzen,  bleiben  Wagners  aus  dem
Bayreuth-Kanon  ausgeschlossene  Opern  am  Rand:  Ein  einziger
neuer szenischer „Rienzi“ in Krefeld (Premiere am 9. März),
das „Liebesverbot“ in Meiningen und in Radebeul – und „Die
Feen“ nur in Wagners Geburtsstadt  Leipzig: Das ist die magere
Bilanz des „Wagner-Jahres“ auf deutschen Bühnen.

„Die  Geister  schreiten
hinein  ins  Leben…“:  Szene
aus  Richard  Wagners  „Die
Feen“ in Leipzig. Foto: Tom
Schulze

Bei Verdi sieht’s noch trüber aus: Niemand bewegt sich über
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die  bis  zum  Überdruss  regielich  gebeutelten  Traviaten,
Rigolettos und Troubadoure hinaus. Würde das Aalto-Theater in
Essen nicht Verdis „I Masnadieri“ spielen, würden sich nicht
das Theater an der Wien und die Festspiele Sankt Gallen des
„Attila“ annehmen: Im deutschsprachigen Raum wäre das Verdi-
Jahr ein kompletter Ausfall. Kein „Ernani“, kein Blick auf den
kühn-düsteren  „Corsaro“,  nicht  einmal  ein  „Stiffelio“.  Für
Opern wie „Jérusalem“ oder  die seit Jahrzehnten nicht mehr
inszenierte  „La  Battaglia  di  Legnano“  zeigt  kein  Theater
Interesse: Große Häuser bedienen das geschäftige Karussell der
Dirigenten-  und  Regie-Stars  und  lassen  die  immer  gleichen
Stücke „neu befragen“, den kleineren scheint in Sachen Verdi
die Intendanten- und Dramaturgen-Fantasie ausgegangen zu sein.

Wenigstens die Leipziger Verantwortlichen haben diese Lücke
schon vor Jahren erkannt und – in Kooperation mit Bayreuth –
für  2013  weltweit  einzigartig  die  Trias  der  vor  dem
„Holländer“  entstandenen  Wagner-Opern  szenisch  ins  Programm
genommen.  Den  „Rienzi“  hat  die  Leipziger  Oper  seit  ihrer
Wiedereröffnung 2007 im Repertoire, „Das Liebesverbot“ wird
nach seiner Premiere in Bayreuth in der Spielzeit 2013/14
folgen – und jetzt, kurz nach Wagners Todestag, kam „Die Feen“
auf die Bühne.

Das Werk ist Wagners zweite Oper. Die erste, „Die Hochzeit“,
vernichtete er nach einem ungünstigen Urteil seiner Schwester,
nur  eine  Introduktion  plus  Septett  blieb  durch  Zufall
erhalten. 1833 geschrieben, wurde die „Große romantische Oper“
erst 1888 in München uraufgeführt. „Die Feen“ blieb trotz
damaligen Erfolgs ein Bühnen-Exot – nicht zuletzt wegen der
beharrlichen  Versuche  aus  Bayreuth,  den  „Kanon“  der  zehn
„gültigen“ Werke zu zementieren.

Pionierarbeit für „Die Feen“ in Wuppertal

Seit Friedrich Meyer-Oertel 1981 in Wuppertal – und 1989 am
Gärtnerplatztheater München – die moderne Rezeptionsgeschichte
einleitete, gab es nur wenigen Inszenierungen, so 2005 in



Würzburg  –  dem  Entstehungsort  der  „Feen“  –  und  in
Kaiserslautern.  Diese  erwiesen  Wagners  erhaltenen  Erstling
jedoch als erstaunlich lebensfähig: Kurt Josef Schildknecht
entmythologisierte in Würzburg die Romantik des Dualismus von
Feen- und Menschenwelt und inszenierte das Stück als einen
gegen  die  junge  Generation  gerichteten  Triumph  beharrenden
patriarchalen Strebens nach Machterhalt. Johannes Reitmeier –
jetzt Intendant in Innsbruck – deutete in Kaiserslautern die
Hoffmann’sche  Seite  der  „Feen“  negativ,  als  Scheitern  von
Wagners Konzept der erlösenden Liebe und der Künstler-Utopien.

Der Bürger und die
Fee:  Christiane
Libor  und  Arnold
Bezuyen.
Foto:Kirsten Nijhof

In  Leipzig  setzte  man  mit  dem  kanadisch-französischen  Duo
Renaud Doucet (Regie) und André Barbe (Bühne und Kostüme) auf
eine  Richtung,  die  weniger  dem  deutschen  Regietheater  als
einer  sinnenfroh  dekorativen  Opernwelt  zuneigt.  Die  beiden
Künstler beschreiben das Ziel ihrer Arbeit denn auch eher
harmlos:  Sie  wollten  zeigen,  wie  die  Kraft  der  Musik  die
Fantasie anregen kann, heißt es im Programmheft. Schauplatz
ist  eine  gutbürgerliche  Altbauwohnung,  vielleicht  im
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Nachwende-Leipzig. Eine Familie sitzt beim Nachtmahle. Dann
ziehen die jungen Leute los. Auch das Elternpaar trennt sich:
Der Mann mit orangefarbener Weste um den Bauch schaltet seine
Stereoanlage ein, die Frau packt die Tasche für Sport oder
Sauna. Eine Rundfunkübertragung beginnt: Es sind „Die Feen“
aus der Oper Leipzig …

Was dann geschieht, folgt der Beschreibung E.T.A. Hoffmanns in
seiner  programmatischen  Schrift  „Der  Dichter  und  der
Komponist“  ziemlich genau: „Die Geister schreiten hinein in
das Leben und verstricken die Menschen in das wunderbare,
geheimnisvolle  Verhängnis,  das  über  sie  waltet.“  Über  der
Wohnung öffnet sich das Feenreich: In einem Riesenbaum mag man
Wagners Weltesche erkennen, die Kulissen atmen Natur-Idyll,
die Feen selbst tragen neckisch-verspielte Biedermeier-Kostüme
der  Zeit  Wagners.  Die  Welten  durchdringen  sich;  der
Bildungsbürger des 21. Jahrhunderts mutiert – die Musik mit
der Hand mitdirigierend – allmählich zu Arindal, dem Helden
Wagners.

Mittelalter in der Bildwelt des 19. Jahrhunderts

Das ist ein verheißungsvoll erdachter Ansatz, zumal er das
„Romantische“  im  ursprünglichen  Sinne  ernst  zu  nehmen
versucht. Er setzt sich auch im Bühnenbild des zweiten Aktes
fort,  der  in  die  kriegerische  Welt  eines  imaginären
Mittelalters führt, in der ein fremder, böser König Arindals
Reich bedroht, seine Schwester Lora tapfer die Stellung als
starke, sanfte Kriegerin hält (Lässt da nicht Wagners verehrte
Schwester Rosalie grüßen?) und der von seiner geliebten Fee
Ada getrennte Königssohn in passiver Depression zu kämpfen
außerstande ist. Täuschung, Trug und Zauber spielen eine Rolle
bis zur finalen Katastrophe.



Szenenbild  Zweiter  Akt  der
Leipziger  „Feen“.  Foto:
Kirsten  Nijhof

Barbes Bühne löst jetzt die Wohnung in Bruchstücke auf, die er
in bewusst naiv gemalte Kulissen eines Mittelalters in der
Bildwelt des 19. Jahrhunderts integriert. Moritz von Schwind
lässt grüßen, der byzantinisierende Saal der Wartburg auch,
und die Kostüme könnten einer Schulaufführung entstammen, die
unbeholfen  die  Ritterzeit  nachstellen  will:  Bewusst  spielt
Barbe auf das historisierende Mittelalter des Stücks an, das
Wagner ja auch in „Tannhäuser“ und „Lohengrin“ auf die Bühne
holt  –  und  das,  nebenbei  bemerkt,  auch  Verdi  oft  als
Camouflage  diente.

Doch jetzt sackt die Regie ab: Doucet bewältigt mit einer
konventionellen  Aufstellung  von  Solisten  und  Chor  die
szenische  Herausforderung  etwa  des  groß  angelegten  Finales
nicht. Weder das Wunderbare noch das Überraschende, weder die
gespielte Imagination noch die innere Durchdringung der Welten
vermitteln sich überzeugend. Und der „coup de théâtre“, bei
dem  Ada  ihre  und  Arindals  Kinder  in  einen  „Feuerschlund“
stößt,  ist  einfach  nur  billiges  Machwerk,  wo  er  doch  als
perfekt inszenierte Feen-Gaukelei zwar trugvoll, aber zugleich
auch überwältigend erscheinen müsste.
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Wagner schwebt ein:
Schlussbild  der
Oper „Die Feen“ in
Leipzig. Foto: Tom
Schulze

Der  dritte  Akt  begnügt  sich  mit  Regie-Effekten  von  der
Dilettanten-Bühne  und  überzeugt  auch  szenisch  mit  einem
gemalten  Fahrstuhlschacht  in  die  Unterwelt  des  Feenreiches
nicht  mehr.  Dass  am  Ende  Wagner,  von  einem  Schmetterling
gehalten, einschwebt und die Moral der Geschicht‘ verkündet,
ist  ein  gelungen  ironisierender  Moment.  Das  bürgerliche
Ehepaar  sitzt  nach  Operngenuss  und  Saunabesuch  glücklich
vereint  auf  dem  Sofa.  Erlösung  heißt,  im  Wagner’schen
Klavierauszuge  zu  blättern.  Verwirklicht  sich  die  Liebes-
Utopie Wagners in der traulichen Zweisamkeit auf den Kissen?
Wagners hochfliegende Ideen, mit leiser Ironie geerdet.

Musik mit Makel

Musikalisch stand es in Leipzig leider nicht zum Besten: Die
Bläser verfehlen schon in der Ouvertüre ständig Einsätze, das
Gewandhausorchester  spannt  über  die  mendelssohnisch  lichten
Feenmusik-Akkorde  keinen  blühenden  Bogen.  Wie  schon  in
„Parsifal“ oder den „Meistersingern“ treibt Ulf Schirmer zu
kompakter  Lautstärke  an.  Das  macht  den  Sängern  das  Leben
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schwer,  verdickt  den  dichten  Orchestersatz  unnötig  und
trivialisiert die Pauken-Bläser-Tuttischläge, die Wagner als
Zwanzigjähriger noch etwas zu ausdauernd liebte.

Ulf  Schirmer,
Generalmusikdirektor  der
Oper  Leipzig  seit  2009/10.
Foto: Tom Schulze

Luftiger, leichter und im Tonfall sehrender gespielt, würde
die  Musik  ihre  Qualität  unbezweifelbarer  offenbaren.  Denn
Wagner beherrscht – manchem in Kritiken vollmundig verkündetem
Unfug über die „schlechteste Oper des 19. Jahrhunderts“ zum
Trotz – die musikalische Sprache auf der Höhe seiner Zeit,
braucht  sich  vor  keinem  Kreutzer,  keinem  Spohr,  keinem
Schumann zu verstecken, weiß auch sehr wohl, die Vorbilder von
Marschners  „Vampyr“  bis  zu  Beethovens  heroischem  „Fidelio“
oder der Spielopern wie Aubers „Maurer und Schlosser“ für sich
zu nutzen. Und einen Zwanzigjährigen, der ein ausgreifendes
Finale wie das des zweiten Akts der „Feen“ schreibt, den mag
die Musikgeschichte erst einmal suchen!

Für seine Hauptpartien hatte der junge Wagner wohl konkrete
Vorbilder im Kopf: Unschwer lässt sich vorstellen, wie er bei
den hochgespannten Arien der Fee Ada sein Ideal Wilhelmine
Schröder-Devrient vor Augen hatte, die dem Sechzehnjährigen in
Leipzig im „Fidelio“ das Schlüsselerlebnis seiner Jugendjahre
bescherte. Dass er bei Arindal an seinen Bruder Albert dachte,
der seinerzeit in Würzburg von Rossinis Almaviva bis Webers
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Freischütz-Max,  von  Masaniello  in  Aubers  „Die  Stumme  von
Portici“  bis  Beethovens  Florestan  alles  sang,  liegt  nahe.
Albert soll dem Jung-Komponisten ja prophezeit haben, dass ihn
die Sänger für seine Partien verfluchen würden.

Enorme Forderungen an die Sänger

Arnold Bezuyen, dem Leipziger Arindal, mag sich ein solcher
Fluch öfter auf die Lippen gedrängt haben, als er sich mit der
vertrackt  hohen  und  dramatischen  Partie  abmühte:  beklemmt
stemmt  er  die  Töne,  sucht  die  Höhe,  verliert  das  Legato,
quetscht die Spitzen. Christiane Libor als Ada muss zwar auch
manchmal forcieren und drückt dann die Töne zu hoch, liefert
aber insgesamt ein famos stimmlich abgesichertes Rollenporträt
der  Fee,  die  um  ihre  Sterblichkeit  –  und  damit  um  ihre
Menschlichkeit – kämpfen muss.

Mit Viktorija Kaminskaite und Jean Broekhuizen sind die Feen
Zemina  und  Farzana  aus  dem  Leipziger  Ensemble  ansprechend
besetzt. Eun Yee You hat für die Lora eine zu undramatische,
in  der  Konzentration  des  Tons  oft  überforderte  Stimme.
Jennifer Porto und Milcho Borovinov  als Drolla und Gernot
liefern sich im zweiten Akt ein köstliches Rededuell, das
bedauern lässt, dass Wagner geplante Ausflüge in die deutsche
Spieloper nicht realisiert hat.

Detlef Roth singt sich mit gedecktem Bariton durch die Partie
des getreuen Morald, Guy Mannheim zeigt, wie sich Wagner in
der Rolle des Gunther an den drolligen Figuren eines Heinrich
Marschner („Der Templer und die Jüdin“) orientiert hat. Roland
Schubert lässt sich nicht verleiten, die kleine Rolle des
Harald nicht ernst zu nehmen. Blass und fistelig in der Höhe
bleibt  Igor  Durlovski  als  Zauberer  Groma.  Auch  im  Chor
Alessandro  Zuppardos  klappert  es  öfter  –  aber  bis  zum
(konzertanten) Gastspiel der „Feen“ in Bayreuth im Mai 2013
ist ja noch Zeit für einige ergänzende Proben.

Immerhin  hat  Leipzig  wieder  einmal  gezeigt,  was  für  eine



theatralische Kraft in Wagners „Feen“ steckt, wenn sie durch
eine sensible Regie geweckt wird. Das Stadttheater Regensburg
hat für 2014 eine weitere Neuinszenierung angekündigt; würde
das  Wagner-Jahr  wenigstens  ein  Signal  für  eine  vertiefte
Beschäftigung mit den Jugendopern geben, wäre ein wichtiges
Ziel erreicht.

Zeitgeist-Zeugen: Warum „Zero
Dark Thirty“ beim Oscar nur
einen Trostpreis erhalten hat
geschrieben von Werner Häußner | 4. März 2013
Populäres  Kino  ist,  wenn  es  gut  gemacht  ist,  stets  ein
Seismograph  für  den  Zeitgeist.  Mit  manchmal  erschreckend
ausschlagenden Zacken wie „Zero Dark Thirty“ der Amerikanerin
Kathryn Bigelow. Dass dieser Film über die Jagd auf Osama Bin
Laden keinen der Oscar-Blumentöpfe gewinnen würde, war von
vornherein klar: Er ist heiß umstritten, einige Republikaner
im US-Kongress verlangten sogar eine Untersuchung.

Das Schockierende an dem Thriller ist aber nicht, dass er
(angeblich) geheime politisch Informationen verwendet, sondern
dass er kompromisslos die dunkle Seite entfesselter Brutalität
unserer Zivilisation zeigt: In „Zero Dark Thirty“ taugt jedes
Mittel, um ans Ziel zu kommen. Und der Film verschwendet weder
in seinem Plot noch in seinen Personen auch nur einen Gedanken
an eine Kritik dieses brutalen Utilitarismus. Erlaubt ist, was
nützt.

Dunkelzone der Gesellschaft

Dass Kathryn Bigelow mit diesem erbarmungslosen Blick auf die
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ethikfreie Dunkelzone unserer moralisierenden Gesellschaften
schon in der Vorauswahl nicht landen konnte, hat wohl wenig
mit der Qualität ihrer Arbeit zu tun. „Zero Dark Thirty“ hat
lediglich  einen  –  wie  es  ein  Magazin  heute  nennt  –
„Trostpreis“  erhalten:  Paul  N.J.  Ottosson  muss  sich  einen
Oscar für den Tonschnitt  mit Per Hallberg und Karen Baker
Landers  für  „Skyfall“  teilen.  Auch  die  viel  gerühmte  und
bereits mit dem „Golden Globe 2013“ und dem „Broadcast Film
Critics  Association  Award“  ausgezeichnete  Hauptdarstellerin
Jessica  Chastain  ging  leer  aus:  Ihr  wurde  die  22jährige
Jennifer Lawrence („Silver Linings“) vorgezogen.

Bigelow hat sich mit ihrem schonungslosen Streifen zwischen
alle Stühle gesetzt: Den Linken gilt er als Verherrlichung von
Folter,  die  Rechten  witterten  gleich  Verrat  und
Beweihräucherung  Obamas,  nur  weil  der  am  TV  im  Film
irgendwelche  geänderten  Zeiten  ankündigt.  Das  beziehen  die
CIA-Folterer auf sich und raten sich gegenseitig zur Vorsicht.
Ihre Methoden könnten auf einmal political incorrect werden.
Doch  der  Film  bringt  nichts,  was  sich  nicht  aus
Medienberichten rund um Guantanamo und Abu Ghreib erschließen
und mit ein wenig Fantasie fürs Perverse ergänzen ließe.

Die Szenen sprechen für sich

Aber ist „Zero Dark Thirty“ eine „Verherrlichung“ der Folter?
Muss ein menschlich zutiefst abschreckendes Verhalten in einem
Film  noch  durch  beschwichtigende  oder  kritische  Kommentare
bewertet werden, um in eine moralisch einwandfreie Position
eingeordnet zu werden? Das ist zumindest im Falle von Bigelows
Film  nicht  nötig.  Die  Szenen  sprechen  für  sich:  Wenn  dem
hilflos  an  Kabeln  hängenden  Häftling  Ammar  zu  Beginn  die
verschissenen  Hosen  heruntergerissen  werden,  damit  vor  den
Augen der Agentin Maya – das ist Jessica Chastain – sein
„Gehänge“ bloßliegt, dann spricht diese entwürdigende Szene
eine deutliche Sprache, die auch ohne Kommentar abschreckend
genug ist.



Brutale Szenen gehören heute zum Filmgeschäft, und in vielen
B-Movies wird Ekelhafteres gezeigt als in „Zero Dark Thirty“.
Was das Verstörende ist: Bigelow lässt die Täter keine Sekunde
an ihrem Handeln zweifeln. Sie gehören nicht einmal so sehr
zum Typ der „aufrechten“ Patrioten, die für ihre Nation alles,
aber auch alles erledigen würden. Sie sind vielmehr perfekte
Angestellte, völlig reibungsfrei funktionierende Rädchen des
furchtbaren  Getriebes,  die  sich  höchstens  mal  interne
Karrierekämpfe liefern oder bei der erfolgsarmen Fahndung nach
Al-Qaida-Tätern ihr Gesicht nicht verlieren wollen.

Das Grauen beschleicht den Zuschauer, wenn er diese Menschen
verfolgt:  Ihre  zwangshafte  Fixierung  auf  den  Erfolg,  ihr
eiskalter  Umgang  mit  ihren  Mitmenschen,  ihre  private  und
emotionale Verelendung. Wenn Maya endlich Osama erwischt hat
und im Flugzeug ganz alleine nach Hause reist, laufen ihr
Tränen über das Gesicht. Es sind nicht einmal Tränen, die vom
Abfallen der jahrelangen Anspannung zeugen. Maya vergießt sie,
weil ihr das einzige und ausschließliche Lebensziel, das sie
über Jahre beherrscht hat, nun genommen ist. Eindrücklicher
lässt  sich  die  Enthumanisierung  dieser  Anti-Terror-Roboter
nicht einfangen als in dieser simplen Abschluss-Sequenz.

Entlarvung der „erweiterten Verhörmethoden“

Der Film tritt nicht – wie unterstellt – für die „erweiterten
Verhörmethoden“ ein, die er zeigt. Sondern er entlarvt ihre
ganze Sinnlosigkeit und Inhumanität, indem er sie lapidar und
unverbrämt  darstellt.  Damit  tritt  er  nicht  für  die
Rechtfertigung der Täter oder für das fragwürdige Ethos der
Bush-Regierung und ihrer Apologeten ein, wie die Historikerin
Karen Greenberg behauptet. „Zero Dark Thirty“ ist eine Studie
darüber,  wie  der  totale  Kampf  gegen  den  Terror  seine
Protagonisten  entmenschlicht.  Und  er  wirft  ein  unverbrämt
grelles Licht auf die Nischen unserer Gesellschaften, in denen
das  Abgründige  gedeiht  und  sich  mit  dem  Mäntelchen  einer
Legitimität  umgeben  kann,  die  von  den  Tätern  bürokratisch
korrekt  verwaltet  wird  und  daher  in  ihren  Augen  als
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gerechtfertigt  gilt.  Und  er  stützt  damit  eine  ethische
Position, die – trotz aller bekannten Problematik – der Folter
Null Toleranz entgegenbringt.

Dass der Oscar-Segen des besten Films stattdessen an „Argo“
ging, spricht eine deutliche Sprache: Ben Affleck mag seinen
Thriller fulminant inszeniert haben, die politische Botschaft
bleibt im Rahmen: Amerikaner werden vor Islamisten gerettet
und  eine  auch  nur  indirekte  Kritik  an  herrschenden
Konstellationen  ist  nicht  ersichtlich.  Auch  ein  Zeitgeist-
Zeugnis.

Beseelte  Technik:  Joyce
DiDonato  brilliert  in  der
Essener Philharmonie
geschrieben von Werner Häußner | 4. März 2013
Mit zwei Vorurteilen räumt die amerikanische Sängerin Joyce
DiDonato gründlich auf: Das erste ist, mit einer Stimme, die
für Richard Strauss` „Ariadne auf Naxos“ oder für Massenets
„Cendrillon“  geeignet  sei,  könne  man  Barockmusik  nicht
stilistisch  adäquat  singen.  Auch  das  zweite  hat  keinen
Bestand: Es müssen keine weißen, flachen, dünn vibrierenden
Stimmchen  sein,  um  den  „informierten“  historischen  Klang
korrekt zu treffen.

Joyce DiDonato bringt für ihre „Drama Queens“ alles mit, was
in  den  Schulen  des  Belcanto  seit  dem  17.  Jahrhundert
essentielle  Kennzeichen  einer  guten  Stimme  und  eines
ausdrucksvollen, weil technisch richtigen Vortrags waren: ein
maßvoll  individuelles  Timbre,  ausgeglichene  Tonbildung  in
allen Lagen, eine volle, verfärbungsfreie Emission des Tons im
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Piano  wie  im  Forte,  eine  sichere  Atemstütze,  einwandfreie
Artikulation, bruchloses Legato und eine bewundernswerte Messa
di Voce, jenes freie Anschwellenlassen des Tones auf dem Atem,
das  seit  jeher  die  Bewunderung  der  Gesangsenthusiasten
hervorgerufen  hat.  Dazu  tritt  bei  ihr  eine  gestische
Bewältigung  des  Singens,  die  zu  einem  natürlich  wirkenden
Ausdruck führt.

Leidenschaft  und
Technik  müssen
kein  Gegensatz
sein:  Joyce
DiDonato  in  der
Philharmonie
Essen. Foto: Sven
Lorenz

DiDonatos  Stimme  ist  trotz  aller  technischen  Finesse  kein
kühles Instrument. Für all die gekrönten Protagonistinnen aus
der barocken Oper von Antonio Cesti bis Antonio Vivaldi bringt
sie zwar die Virtuosität für die Darstellung der Affekte mit.
Aber sie beseelt ihren Vortrag gleichzeitig durch eine innere
Glut  der  Emotion,  die  einen  distanzierenden  „Vortrag“
überwindet. Was sie von anderen, durchaus auch beeindruckenden
modernen  Diven  des  barocken  Genres  unterscheidet,  ist  die
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technisch  nahezu  makellose  Absicherung  der  musikalischen
Gefühlswelten.

Da gibt es keine hauchigen Seufzer, keine verdünnten Piano-
Piepser,  kein  forciertes  Auftrumpfen.  Aber  dafür  eine
faszinierende  Palette  aus  der  Stimme  und  ihrem  Potenzial
entwickelter Farben. Kein Verismo also: Der Kunstcharakter des
Singens bleibt erhalten. Singen im Geist der großen Opern-
Epochen  vor  der  Romantik,  nicht  „expressiv“  aufgemischtes
Pseudo-Barock.  Was  sie  auch  von  den  anämischen  Versuchen
mancher fiepiger Kopfsänger auf den Spuren ihrer entmannten
Vorgänger angenehm unterscheidet.

In der Philharmonie Essen streifte Joyce DiDonato noch einmal
durch die Welt der antiken und mythologischen Herrscherinnen:
Persische und mykenische Prinzessinnen fügen sich in Tod und
Wonne;  gleich  zwei  Mal  beseelen  die  ägyptische  Königin
Cleopatra   edle  Resignation  und  gespenstische  Rachelust:
Johann Adolf Hasses „Morte col fiero aspetto“ spiegelt jene
barocke, aus dem christlichen Glauben gespeiste Vertrautheit
mit dem Tod wider, aus der Mozart die lebensbeendende Macht
noch  als  seinen  „Freund“  bezeichnen  konnte:  Kein  grausam-
schreckliches Gesicht zeigt der Tod, denn er befreit die Seele
aus dem Gefängnis der menschlichen Existenz. DiDonato fängt
diese edle Resignation in exquisiten Farben und dynamischen
Schattierungen ein.

Die  Cleopatra  aus  Händels  „Giulio  Cesare“  ist  aus  einem
anderen  Holz:  Sie  beklagt  in  „Piangerò  la  sorte  mia“  ihr
Schicksal in wehmütigem Piano, um kurz darauf in energischer
Koloratur dem Tyrannen Qualen aus dem Jenseits anzudrohen. Wie
Joyce DiDonato Händels Phrasierungsbögen mit Glut und Glanz
erfüllt, ist hinreißend. Nach Giovanni Portas „Madre diletta,
abbracciami“, ein ergreifendes Lamento aus der Oper „Ifigenia
in Aulide“, wagt das Publikum kaum zu klatschen, so intensiv
gestaltet die Sängerin diesen Abschied von der Mutter. Und in
Händels „Brilla nell‘ alma“ aus der selten gespielten Oper
„Alessandro“  glänzt  DiDonato  mit  frei  und  locker  gefügten



Koloraturenketten und technisch perfekt gebildeten Trillern –
aber  eben  nicht  als  Selbstzweck,  sondern  als  superbe
Ausformung  innerer  Regungen.

Auch  die  Robe  erregte
Aufsehen:  Die  Sängerin  und
ihr  Begleiter,  Dmity
Sinkovsky. Foto: Sven Lorenz

Unter den drei Zugaben entrückt Reinhard Keisers „Lascia mi
piangere“ aus „Fredegonda“ das Auditorium noch einmal in die
elysischen Gefilde einer lyrischen Delikatesse, die momentan
in der Welt des Gesangs nur mit Mühe ihresgleichen findet. „Il
Complesso Barocco“, das begleitende Ensemble mit dem wendigen
Geiger Dmitry Sinkovsky an der Spitze, wurde durch die „Queen“
des Abends auf den zweiten Platz verwiesen: nicht ganz zu
Recht, wie Instrumentalstücke aus Glucks „Armide“ und Händels
„Radamisto“ nahelegen. Der staubtrockene „historische“ Klang
der Italiener wird freilich allein durch die farbenreiche,
sinnliche Stimme DiDonatos in Frage gestellt: Vielleicht darf
es auch auf Darmsaiten und Holzblättchen mittlerweile wieder
etwas klangfroher zugehen?
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Blitz  aus  heiterem  Himmel:
Der Papst tritt zurück
geschrieben von Werner Häußner | 4. März 2013
Zuerst lag es nahe, an einen Faschingsscherz zu denken, als
gegen Mittag die Meldung verbreitet wurde: Der Papst tritt
zurück!

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

Der Rücktritt kommt überraschend, wie ein „Blitz aus heiterem
Himmel“, wie Kardinal Angelo Sodano kommentierte. Offenbar hat
sich der Papst schon längere Zeit mit dem Gedanken an einen
Rücktritt  befasst,  aber  im  Vatikan  höchstens  mit  wenigen
Vertrauten darüber gesprochen. In den vergangenen Monaten habe
er gespürt, dass in ihm die Kraft des Körpers und des Geistes
abgenommen habe, bekennt der Papst. Und zwar derart, dass „ich
mein Unvermögen erkennen muss, den mir anvertrauten Dienst
weiter gut auszuführen“.

Eine  ernste  Entscheidung.  Ob  sie  auf  eine  fortschreitende
Erkrankung des 85-jährigen oder auf das Gefühl zunehmender
Schwäche  im  Alter  hinweist,  dürfte  in  den  nächsten  Tagen
reichlich Stoff für Spekulationen geben. Bisher hat es in der
Geschichte  der  Kirche  nur  wenige  Rücktritte  von  Päpsten
gegeben:  Einer  war  Cölestin  V.,  der  1294  –  zerrieben  vom
Streit des römischen Adels – auf das Amt verzichtete. In den
Wirren des Spätmittelalters mit seinen Gegenpäpsten gab es
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mehrere erzwungene Rücktritte. Benedikt dürfte der erste Papst
sein,  der  tatsächlich  in  voller  Freiheit  auf  das  Amt  des
Bischofs von Rom verzichtet.

Lange  Zeit  war  kirchenrechtlich  umstritten,  ob  ein  Papst
überhaupt zurücktreten könne. Der neue „Codex Iuris Canonici“
von  1983  legt  fest,  der  Rücktritt  müsse  lediglich  frei
geschehen und hinreichend kundgemacht werden. In diesem Fall
beginnt  –  wie  beim  Tod  eines  Papstes  –  die  sogenannte
Sedisvakanz.  In  dieser  Zeit  trägt  der  „Camerlengo“  –  der
Kardinal-Kämmerer der Katholischen Kirche – die „Sorge um die
zeitlichen  Güter  und  Rechte  des  Heiligen  Stuhls“.  Die
päpstlichen Vollmachten verwaltet das Kardinalskollegium. Der
Papst  selbst  wird  nach  seinem  Rücktritt  den  Status  eines
emeritierten Bischofs haben.

Die Wahl des neuen Papstes – wählbar ist theoretisch jeder
getaufte, vernunftbegabte, rechtgläubige Katholik – geschieht
durch  das  Konklave,  die  Wahlversammlung  der  derzeit  118
wahlberechtigten  Kardinäle.  Es  beginnt  frühestens  am  15.,
spätestens am 20. Tag nach dem Rücktritt und muss in der
Sixtinischen Kapelle abgehalten werden. Das Wort „Konklave“
kommt  aus  dem  Lateinischen  und  bedeutet  so  viel  wie
„verschlossener Raum“. Während der Wahl sind die Kardinäle von
der  Außenwelt  abgeschirmt  und  zu  strengster  Geheimhaltung
verpflichtet.  Bis  Ostern  dürfte  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  kürzesten  Konklaves  der
Kirchengeschichte  gewählt.  Seine  erste  Auslandsreise  führte
ihn  im  August  2005  zum  Weltjugendtag  nach  Köln.  In  der
Öffentlichkeit führte die erste Wahl eines Deutschen seit dem
1523 gestorbenen Hadrian VI. zu breiter Zustimmung („Wir sind
Papst“), während in kirchlichen Kreisen die Meinungen geteilt
waren:  Die  einen  schätzten  den  Präfekten  der
Glaubenskongregation  und  engen  Mitarbeiter  Papst  Johannes
Pauls  II.  als  hochkarätigen  Theologen  mit  tiefer



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

Tatsächlich kam es im Pontifikat Benedikts XVI. immer wieder
zu  Entscheidungen,  die  von  konservativen  Kreisen  in  der
Katholischen  Kirche  bejubelt,  von  den  Skeptikern  aber  als
Bestätigung ihrer Bedenken aufgefasst wurden. Dazu gehört etwa
sein  versöhnlicher  Kurs  gegenüber  den  Traditionalisten  der
Bewegung  „Priesterbruderschaft  Pius  X.“,  während  er
andererseits  Thesen  des  lateinamerikanischen
Befreiungstheologen Jon Sobrino verurteilen ließ. Dazu zählt
auch die Aufwertung des vorkonziliaren Ritus der Messfeier.
Und  obwohl  der  Papst  jeder  Form  des  Antisemitismus  eine
scharfe  Absage  erteilte,  verstörte  2008  die  Reform  der
Karfreitagsbitte für die Juden.

In der internationalen Öffentlichkeit genießt Benedikt XVI.
großes  Ansehen  wegen  seines  kompromisslosen  Eintretens  für
Frieden,  Menschenrechte  und  Religionsfreiheit.  Dass  er  als
Papst sein theologisches Werk – parallel zu seinem Amt und
seinen offiziellen Erklärungen und Enzykliken – fortgesetzt
hat,  ist  einzigartig:  2007  erschien  der  erste  Band  eines
umfassenden  Werks  zu  „Jesus  von  Nazareth“;  der  dritte,
abschließende, folgte im Advent 2012. Wegweisende päpstliche
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
erschütterten und in vielen Ländern ein bis dahin nicht für
möglich  gehaltenes  Ausmaß  erreichten.  Immer  wieder  äußerte
sich  Benedikt  XVI.  auch  missverständlich,  so  etwa  in
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 vernunftgemäß zu erklären und zu
begründen.  Dass  er  damit  ausgerechnet  in  der  Katholischen
Kirche seines Heimatlands viele Gläubige nicht erreicht hat;
dass sich seit 2005 der Graben zwischen Kirche und moderner
Welt eher noch weiter geöffnet hat; dass die kritische Haltung
gegen bestimmte kirchliche Lehren inzwischen auch den inneren
Kern  der  Kirchenmitglieder  erreicht  hat,  gehört  zur
persönlichen  Tragik  dieses  intellektuell  und  theologisch
hochstehenden, persönlich integren Papstes. Dass er in klarer
Einsicht  in  seine  persönliche  Situation  auf  sein  Amt
verzichtet,  ist  ein  entschlossener  Schritt,  der
bewundernswerten Mut zeigt. Schließlich ist der Rücktritt auch
ein Zeichen der Demut, mit dem der Papst sein Amt verwaltet
hat. Denn Machtgelüste waren Joseph Ratzinger fremd – da waren
sich Insider bis auf wenige Ausnahmen immer einig.

Inzwischen wurde bekannt, der Papst werde nach Ende seiner
Amtszeit zunächst 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 führen.
Die  ersten  Reaktionen  auf  den  Rücktritt  sind  geprägt  von
Überraschung und von Respekt für die Lebensleistung Benedikts
XVI.

„Weiße  Rose“  in  Detmold:
Musiktheater  wider  die
Spaßgesellschaft
geschrieben von Werner Häußner | 4. März 2013
Fast siebzig Jahre ist es her, dass Sophie und Hans Scholl am
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18. Februar 1943 in der Universität München verhaftet und
wenige  Tage  später  hingerichtet  wurden.  Und  nach  wie  vor
bleiben  Mut,  Entschlossenheit  und  Charaktertiefe  der
christlich motivierten Jugendlichen aus der „Weißen 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
gerückt: Ihre philosophisch reflektierte, vom Glauben geprägte
Lebenseinstellung,  die  sich  in  der  letzten  Konsequenz  des
Todes bewährt, steht quer zu pragmatischen und hedonistischen
Lebensmodellen, stellt unserer Spaß- und Karrieregesellschaft
unbequeme Fragen.

„Weiße Rose“ in Detmold: die
Eröffnungsszene.  Foto:
Landestheater/Klein

Schon lange vor dem Film hat sich der Dresdner Komponist Udo
Zimmermann  mit  der  Widerstandsbewegung  „Weißen  Rose“
beschäftigt  und  ein  dokumentarisches  Stück  Musiktheater
geschaffen,  das  er  1986  für  eine  Hamburger  Aufführung
grundlegend umarbeitete. In dieser Form ist „Weiße Rose“ über
viele  deutsche  Musiktheaterbühnen  gegangen  –  jetzt  wieder
einmal in einer Premiere am Landestheater Detmold.

Zimmermanns  etwa  75-minütiges  Stück  für  zwei  Sänger  und
fünfzehn  Musiker  auf  ein  Libretto  von  Wolfgang  Willaschek
verzichtet  fast  ganz  auf  historische  Konkretion.  Hans  und
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Sophie Scholl stehen für Menschen, die ihren gewaltsamen Tod
vor  Augen  sehen.  Willaschek  hat  Zitate  aus  Briefen  und
Tagebüchern der Geschwister, aber auch Texte anderer Autoren
wie  Dietrich  Bonhoeffer  zu  Szenen  zusammengefasst,  die  in
ihrer  distanzierten  Lyrik  manchmal  zu  ästhetisch,  beinahe
abgehoben  wirken.  Es  ist  das  Verdienst  des  29-jährigen
Regisseurs Sebastian Gruner, die abstrakte Konstellation an
den historischen Ort rückgebunden zu haben, ohne eines der
üblichen Nazi-Zeitstücke zu liefern.

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

Die Bühne von Hans-Günther Säbel – er ist Leiter des Malsaals
am  Landestheater  –  bildet  zu  der  konkreten  politisch-
zeitgeschichtlichen Exposition einen abstrakten Rahmen, der im
Lauf  des  Stücks  bestimmend  werden  soll.  Hans  und  Sophie
wechseln die Kleider: Mit schlichten blaue Kombinationen hebt
Tatiana Tarwitz – die Leiterin der Kostümabteilung zeichnet
verantwortlich – den zeitgeschichtlichen Bezug auf, erinnert
an Gefangenenkleidung, ohne sie zu aufdringlich historisch zu
verorten. Das entspricht dem Stück, 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 einführt, 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 Körpersprache und Mimik. An der
szenischen  Übersetzung  der  bildhaften  oder  kommentierenden
musikalischen  Chiffren  Udo  Zimmermanns  erkennt  man  Gruners

http://www.sebastian-gruner.de/


sichere Hand für 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
bestürzend 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  führt  Gruner  wieder  in  die
Konkretion  zurück:  Die  weiß  bespannten  Wandelemente  des
Bühnenbilds  bilden  zwei  Einzelzellen,  in  denen  die
Todeskandidaten  letzte  Gedanken  fassen,  bevor  sie  brutal
abgeführt werden. „Freiheit“ ist das letzte Wort des Abends –
übertragen aus einem Lautsprecher wie ein Vermächtnis. „Es
lebe die Freiheit“ war der Abschiedsruf Hans Scholls auf dem
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Schafott.

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

Kai-Ingo Rudolph setzt einen passend jugendlichen, manchmal in
der Stütze gefährdeten, aber stets locker gehaltenen lyrischen
Tenor ein und artikuliert ausgezeichnet. Die junge Sängerin
Sarah Davidovic, Mitglied des Opernstudios Detmold, passt von
der Erscheinung her ideal zum Bild der historischen Sophie
Scholl.  Ihr  Sopran  ist  klangvoll  und  kräftig,  aber  ihre
unfreie  Tonproduktion  führt  zwangsläufig  zu  erheblichen
Problemen mit der Bildung der Konsonanten und der Färbung der
Vokale.

Viel Beifall für eine packende Produktion, die Udo Zimmermanns
„Weiße  Rose“  wieder  einmal  als  ein  fast  schon  klassisch
gewordenes  Stück  gegenwärtiges  Musiktheater  ins  Bewusstsein
hebt.

Wagner-Jahr  2013:  „Parsifal“
im  Dortmunder  Konzerthaus  –
zurück zur Mystifizierung?
geschrieben von Werner Häußner | 4. März 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 Verhältnis so heraus wie im „Parsifal“, der die
„Weihe“ schon in seiner Bezeichnung trägt.

Spätestens seit der tempophilen Aufnahme mit Pierre Boulez
gehört  es  zum  gängigen  ideologischen  Repertoire  moderner
Deutungen,  vom  „Bühnenweihfestspiel“  den  Weihrauch
wegzublasen.  Schluss  mit  der  Mystifizierung,  weg  mit  den
erhabenen Tempi vergangener Tage – und das mit Unterstützung
durch Wagner-Zitate, etwa der Klage, seine Musik werde doch
stets viel zu langsam gespielt.

Nun ist die Frage nach dem Religiösen in Wagners Philosophie –
die sich ja nicht auf die Musik beschränkt – ein Irrgarten mit
vielen Ausgängen. Und Inszenierungen der letzten Jahre (von
Schlingensief in Bayreuth bis Bieito in Stuttgart) haben sich
dem Thema sehr unterschiedlich genähert. Einig waren sie nur
in einem: Mit der „Kunstreligion“ alter Prägung wollten sie
nichts mehr zu tun haben.

Genau  jene  holt  nun  Thomas  Hengelbrock  wieder  in  den
Konzertsaal. So sehr er musikalisch für den Weg zurück zu den
Klangvorstellungen  der  Zeit  Wagners  als  Schritt  vorwärts
wirbt,  so  konservativ  wünscht  er  historisch  gewordenes
Verhalten: Bei der Aufführung 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 Allergrößten? Was soll die Retro-
Mystifizierung der Grals-Enthüllung zum Pseudo-Gottesdienst?

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

Das  Ergebnis  ist  in  vielerlei  Hinsicht  erhellend:  Ein
schlanker, lichter Streicherklang, der durchaus die Substanz
für  das  überwältigende  Crescendo  mitbringt;  flexible,
farbenreiche Holzbläser, die eigenständig neben die Streicher
treten,  statt  wie  in  „konventionellen“  Aufführungen  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 Bläser zu
Beginn des Klingsor-Aktes so rau zu hören wie in Dortmund: Das
Böse grinst aus ihrem Spiel.

Kein  Zweifel:  Das  Erlebnis  des  Klangs  wird  vielfältiger,
detailreicher.  Schwerer  herzustellen  sind  freilich  jene
geheimnisvollen,  unverortbaren,  sensualistischen  Mischungen,
die – auch ohne Plädoyer für 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 berührt. Und er steht für viele „Parsifal“-
Anhänger  ja  auch  für  jene  zeitlose  Mystik,  die  dem  Werk
innewohnt.  Um  ihn  zu  schätzen,  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 Schöpfers nicht gerecht wird.

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

So fehlt dann auch die Zeit für den Klang, sich einzuschwingen
– ein Phänomen, das durch den historisch fragwürdigen Verzicht
auf  jegliches  durchgehendes  Vibrato  noch  verstärkt  wird.
Dennoch: Hengelbrocks Experiment wirft auf den „Parsifal“ und
auf  das  Mühen  um  einen  historisch  verantworteten  und
musikalisch tragfähigen Klang für 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 Sängern der Dortmunder Aufführung darf Angela Denoke
an erster Stelle genannt werden: Ihre Kundry war beglückend
entspannt,  geistig  durchreflektiert  und  mit  stimmlichen
Mitteln bewegend gestaltet. Die Sängerin hat einen langen und
bisweilen  dornigen  Weg  der  stimmlichen  Entwicklung  hinter
sich;  das  Ergebnis  ist  rundum  überzeugend.  Auch  Johannes
Martin KränzlesKlingsor erschöpft sich nicht in einer schönen,
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 Sänger so überzeugend in vokale Farben getaucht.

Der Gurnemanz wurde erst kurzfristig mit dem Bass Frank van
Hove  besetzt:  eine  klare,  nicht  sehr  große,  geradlinige
Stimme, ausgezeichnet artikulierend und sorgfältig den Text
ausdeutend, freilich auch ohne die Sonorität und Fülle einer
klassischen Wagner-Stimme. Diesem Ideal kommt eher Victor von
Halem als Titurel entgegen; allerdings muss man bei ihm auch
die kehlige Färbung der Töne in Kauf nehmen. Simon O’Neills
Parsifal war trotz seines gestalterischen Engagements keine
Offenbarung:  zu  klein,  beengt  in  der  Emission,  knödelig
quäkend im Ton. Nur im zweiten Aufzug gelang es ihm, sich zu
befreien, seinen Tenor hin und wieder strömen zu lassen statt
ihm eine grelle Tonproduktion aufzudrängen.
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Mit  großen  Erwartungen  befrachtet,  enttäuschte  Matthias
Goernes Auftritt als Amfortas. Es ist vor allem das gedeckte,
unfreie Timbre, das den Klang eindimensional werden lässt,
dazu  kommen  guttural  klingende  Vokale  und  begrenzte
Expansionsfähigkeit. Seine Textausdeutung dagegen ist tadellos
und  verrät  die  Erfahrung  des  Liedsängers.  Der  Balthasar-
Neumann-Chor und die Knaben der Chorakademie am Konzerthaus
Dortmund beschworen eher Palestrina – mit dem sich Wagner
eingehend befasst hatte – als den füllig-sensiblen Klang, der
aus den mystischen Höhen Bayreuths herabströmt. Am 26. Januar
ist der Hengelbrock’sche „Parsifal“ in der Philharmonie Essen
zu erleben.

Ivo Pogorelich in Essen: In
den Klüften des Klangs
geschrieben von Werner Häußner | 4. März 2013
Musik  ist  eine  Kunst,  die  wie  kaum  eine  andere  der  Zeit
unterworfen ist: Ohne Zeit keine Melodie, kein Rhythmus, kein
Verlauf. Musiker ohne Zeitgefühl könnten ihren Job an den
Nagel hängen. 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 Flügel,
lässt sich Zeit, sich niederzulassen, lauscht, noch bevor ein
Ton erklungen ist. Und was dann kommt, wirkt wie ein ganz
persönlicher  Kampf  mit  der  Zeit:  Pogorelich  scheint  ihre
Herrschaft  nicht  anerkennen  zu  wollen.  Chopins  wuchtige
Akkorde zur Eröffnung der b-Moll-Sonate op. 35 – der mit dem
allbekannten Trauermarsch – will er gar nicht enden lassen,
lässt sie aus dem Flügel dröhnen, als gehe es darum, ein für
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Millionen Jahre unbewegliches Klanggebirge aufzutürmen.

Und dann das Gegenteil: Pogorelich rast durch die Läufe, 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 träge verhöhnt.

Aber im Scherzo der Sonate findet Pogorelich auf einmal mitten
im Hochdruck zur Muße. Da sinnt er einer Melodie nach, flicht
sie zu einem intensiven Band von Tönen, die er am liebsten
nicht aus seinen Händen lassen würde. Denkt über einzelne
Anschläge  nach,  formt  das  Cantabile  mit  unendlicher
Zärtlichkeit  aus.  Dazwischen  der  Trauermarsch,  ernüchternd
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  unmittelbarer
Nachbarschaft  von  zäher,  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 Größe erregend steigert.

Die h-Moll-Sonate Franz Liszts als Krönung des Konzerts war
gleichzeitig  die  extremste  Ausformung  des  für  Pogorelich
typischen Subjektivismus: Das Thema zerfällt in eine Folge
statischer  Klang-Ereignisse,  zwischen  denen  Pogorelich  sich
und  dem  aufmerksam  lauschenden  Publikum  Meditationen  über
Liszt’sche Notenwerte zumutet. Verläufe und Entwicklungen –
für die Sonatenform unverzichtbar – verfließen in den Klüften
des Klangs zur Unkenntlichkeit. Matter Beifall: Das Publikum
nötigte zum Verzicht auf eine Zugabe.



Schurke  und  Biedermann:
Ausstellung  zum  100.
Geburtstag  des  Schauspielers
Gert Fröbe
geschrieben von Werner Häußner | 4. März 2013

Gert Fröbe in „Es geschah
am hellichten Tag“. Foto:
Filmmuseum Düsseldorf

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

Die Rolle des Mörders übernahm ein Schauspieler, der damals
schon  seit  zehn  Jahren  aus  dem  deutschen  Film  nicht  mehr
wegzudenken  war:  Gert  Fröbe.  Ihm  schien  die  Rolle  der
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Bösewichter auf den fülligen Leib geschneidert zu sein. In dem
Skandalfilm  „Das  Mädchen  Rosemarie“  (1958)  hatte  er  den
Generaldirektor  Bruster  verkörpert,  einen  skrupellosen
Wirtschaftskapitän 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
Düsseldorf 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 Fröbes
Jugend  und  von  seinen  Bühnenauftritten.  Präsentiert  werden
auch  Original-Drehbücher,  etwa  von  „Goldfinger“  –  Fröbes
größter  internationaler  Erfolg  –  und  von  „Es  geschah  am
hellichten Tag“; außerdem sind Briefe und Reproduktionen von
Gemälden des Hobbymalers zu sehen.

Kaum bekannt ist, dass Fröbe 1937 seine Schauspielerkarriere
am Stadttheater in Wuppertal begonnen hat. Zuvor hatte er sich
1933 bis 1935 als Bühnenmaler in Dresden ausbilden lassen und
Schauspielunterricht bei Erich Ponto, Paul Günther und Lothar
Müthel 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 unwürdig
bezeichnen. Es muss eben nicht gleich München oder Berlin sein
… Als Schauspieler muss man sowas wie eine Persönlichkeit
werden. Wenn man auf die Bühne kommt, müssen die Leute sagen:
Ah da kommt jemand! – Dazu muss aber in einem etwas gewachsen
sein. Und dazu trägt alles bei: die Liebe, die Trauer, der
Schmerz, die Hoffnung und auch das Unglücklichsein. Das alles
trägt dazu bei, die Persönlichkeit zu formen, von der man
eines  Tages  sagen  kann:  das  war  ein  vernünftiger
Schauspieler.“

Fröbe hat sich schon in jungen Jahren als Künstler, 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 Berührung, wo
er kleine Handlangerdienste leistete. Nebenbei verdiente er
sich als Stehgeiger sein Geld. Der 1,85 Meter große Mann war
damals  noch  spindeldürr  und  wurde  wegen  seines  rötlichen
Haares „Der rote Geiger“ genannt.

Fröbe liebte es, Anekdoten aus seinem Leben zu erzählen. Seine
Rezitationsabende  waren  legendär;  von  Kleinkunst  fühlte  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“ – für einen Schauspieler durchaus
ein Kompliment. Seine darstellerischen Facetten reichten vom
abgründig Bösen („Via Mala“, 1961) über banal brutale Typen
und  Kriminelle  bis  hin  zu  gemütvollen  Knallchargen  („Die
tollkühnen Männer in ihren fliegenden Kisten“ 1965 oder „Der
Raub der Sabinerinnen“ 1982). Fröbe konnte auch auf der Seite
des  Gesetzes  mit  seiner  Charakterkunst  brillieren,  so  als
Kommissar  in  drei  Dr.  Mabuse-Filmen  anfangs  der  sechziger
Jahre.

Fröbe  noch
spindeldürr  in
seinem  Debütfilm
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„Berliner  Ballade“
als  sprichwörtlich
gewordener  Otto
Normalverbraucher.
Foto:  Filmmuseum
Düsseldorf

Eine seiner Rollen sollte sprichwörtlich werden: Als „Otto
Normalverbraucher“  begründete  Fröbe  seine  Filmkarriere  in
„Berliner Ballade“ von 1948. Vier Jahre später tauchte er als
deutscher  Offizier  in  dem  Kriegsfilm  „Entscheidung  vor
Morgengrauen“  auf.  Unter  den  vielen  Tagesproduktionen  der
folgenden Jahre fällt seine Rolle als Detektiv in „Herr Satan
persönlich“  auf.  Und  kurz  vor  dem  Aufsehen  erregenden
Kindsmörder-Drama von 1958 war er ebenfalls mit Heinz Rühmann
in der Halbstarken-Moralgeschichte „Der Pauker“ als geistig
einfach gestrickter Catcher mit goldenem Herzen zu erleben.
Für seine Darstellung des kleinen Gauners Paul Wittkowski, der
sich als falscher Pfarrer ausgibt, erhielt Fröbe 1961 den
Ernst-Lubitsch-Preis für die beste komödiantische 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
Dürrenmatt erstellt hatte, war für Fröbe ein entscheidender
Meilenstein,  der  ihm  die  wohl  größte  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  später  Fröbe  als  seinen
einzigen echten Gegenspieler gewürdigt haben. Wie vielseitig
dieser Mann war, zeigt ein Film wie „Der Räuber Hotzenplotz“
(1974). Fröbe einmal nicht als finsterer, dämonischer Typ,
sondern als verschmitzter Kinderliebling.

Am Ende seiner Karriere fand er zur Kleinkunst zurück, 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  kleine  Vampir“  und  „Die
Schwarzwaldklinik“ stattfanden, war so nicht geplant: Fröbe
starb am 5. September 1988 unerwartet an einem Herzinfarkt. In
einem  Nachruf  fasst  der  „Spiegel“  die  Lebensleistung  des
Schauspielers zusammen: „Kein Zweifel, Fröbe hatte Format. Er
füllte  Bühne  und  Leinwand,  in  jeder  Hinsicht.  Aber  noch
wichtiger  ist:  Er  hatte  die  schauspielerische  Intelligenz,
dieses Format, diese raumgreifende Fülle in Frage stellen zu
können.  Er  spielte  nie  so  ganz  sich  selbst,  sondern
kommentierte mit Skepsis und Schlauheit menschliche Ungetüme.
Vielleicht blieb deshalb die Sympathie auf seiner Seite.“

Essener Philharmoniker: Neues
Vergnügen an Tschaikowsky
geschrieben von Werner Häußner | 4. März 2013
Ur- und Erstaufführungen sind selten in den auf reibungslosen
Genuss  ausgerichteten  Sinfoniekonzerten  der  Essener
Philharmoniker.

So ist das fünf Jahre alte Schlagzeugkonzert des 54jährigen
Engländers Simon Holt eine exotische Wahl. Obwohl das etwa
halbstündige Werk mit dem Titel „A table of noises“ eher durch
die virtuosen Partien für den Solisten Colin Currie als durch
entschlossene Neutönerei auffällt, war der Beifall am Ende
matt und ratlos. Tapfer hörte 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 spürt, dass Holts
Liebe der Kammermusik gilt.

http://www.spiegel.de/spiegel/print/d-13529968.html
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Aber auch der Dirigent Thierry Fischer pflegt einen bewusst
auf Transparenz ausgerichteten Ansatz. Das kommt dem Zugstück
dieses  fünften  Sinfoniekonzerts  der  Saison,  Tschaikowskys
unverwüstlicher  Fünfter,  zugute.  Kein  luxuriöses  Schaustück
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,  Höhepunkte  wie  den  ersten
Blecheinsatz im ersten Satz auszukosten.

Und selten hört man eine so kluge Disposition von Lautstärke
und Klang wie von den düsteren Piano-Abgründen des Beginns bis
zur  leidenschaftlichen  Bestätigung  des  berühmten
„Schicksalsmotivs“. Auch die Philharmoniker können so – etwa
in den Horn- und Klarinettensoli – ihre Fähigkeit zeigen,
Klang  zu  schattieren,  zu  differenzieren,  allmählich  zu
steigern.  Die  lyrischen  Qualitäten,  die  auch  Orchesterchef
Stefan Soltesz immer wieder abfordert, werden durch Fischers
Dirigat aufs Schönste entfaltet. So begegnet man selbst der
abgegriffenen  Tschaikowsky-Sinfonie  mit  Vergnügen  und  neuem
Interesse.

Abschied vom Meisterwerk nach
21  Jahren:  Axel  Cortis  „La
Traviata“  letztmals  in
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Frankfurt
geschrieben von Werner Häußner | 4. März 2013
Nach 21 Jahren ist Frankfurts „La Traviata“ immer noch ein
Publikumsrenner, doch nun heißt es Abschied nehmen von der
Inszenierung Axel Cortis: Intendant Bernd Loebe teilt mit, die
Oper  werde  einen  Schnitt  machen  und  Cortis  viel  gerühmte
Arbeit aus dem Repertoire nehmen. Die Begründung überzeugt
nicht: Ein Haus wie Frankfurt sollte nicht nach Platzproblemen
entscheiden,  und  dass  in  bestehenden  Inszenierungen  neue
Darsteller eingesetzt werden, ist an großen Häusern gang und
gäbe und muss nicht zwangsläufig zu Qualitätsabfall führen.

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

So  füllt  sich  der  mondäne  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 zurück, vor
dem der Sandstrand Weite, der Horizont Unendlichkeit verheißt,
aber eine rot-weiße Markierungslinie bis in den Himmel hinein
eine  Grenze  zieht.  Noch  einmal  tanzen  unter  den
apokalyptischen  Gespenstern  eines  Otto  Dix  unter  einem
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Zirkuszelt französische Mariannen und preußische 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 persönliche Tragödie der „Traviata“, das Scheitern zweier
junger Menschen an Zwängen und Verstrickungen, verbunden mit
der unheilvollen Atmosphäre einer Zeit, die uns näher liegt
als die Sphäre der eleganten Kurtisanen der Epoche Verdis und
Dumas‘. Immer noch schockierend, wenn vor der Chorstretta des
ersten  Akts  die  Luftschutzsirenen  jaulen,  Violetta  die
Leuchten löscht, durch die Fenster die Lichtfinger der Flak im
Dunst der Nacht sichtbar werden. Sie suchen den Himmel ab,
während die allein gelassene Violetta („È strano“) die Spur
des Himmels in sich selbst zu erahnen beginnt. Selten wurden
Bedrohung  und  Einsamkeit  der  „bevölkerten  Wüste“  der
Riesenstadt  in  so  abgründige  und  gleichzeitig  ästhetische
Bilder gefasst. Wie überhaupt Kistners Bühne nicht hoch genug
zu  rühmen  ist:  Das  Flair  der  Zeit,  die  Schönheit  der
Impression,  aber  auch  der  Ausgriff  ins  Symbolische  und
Mythische sind glücklich 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
verfließenden  Zeit  (die  Bahnhofsuhr),  der  unsichtbaren
Geister, die entscheiden, wann ein Zug ankommt, steht oder
abfährt (die Rot oder Grün zeigenden Signale), säkularisierte
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 großen,
unmenschlichen,  entpersönlichten  Sterbens:  Während  sich  die
jungen Menschen voll trügerischer 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 führen zwei alte Männer 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 Würde, 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  Zusatzmätzchen  manch  früherer  Einstudierer
auskommt.  Vielleicht  hätte  Bernd  Loebe  mal  unter  den
zahlreichen  Fans  dieser  Inszenierung  fragen  sollen:  Einige



hätten ihm nach Jahren noch aussagestarke Details aus der
Inszenierung aus der Erinnerung referieren können – auch ohne
Regiebuch.

Wenn  allerdings  ein  Tenor  wie  Francesco  Demuro  auftritt,
stehen die Signale für Personenregie generell auf Rot. Der
„international  gefeierte“  Sänger  (so  die  Homepage  der
Frankfurter Oper) stellt den Alfredo aus, wie er sich von
Seattle bis Santiago in jede verbrauchte „Traviata“-Routine
einpassen könnte. Wenn denn nun wenigstens die Stimme etwas
von  der  fehlenden  Faszination  der  Bühnenerscheinung
zurückbrächte! Aber Demuro wird, nach beachtlich energischem
Start, im Kern immer dünner, im Schmelz immer ranziger, im
Vibrato klirrender. Die Stimme löst sich von der Verankerung
im Körper und hat im dritten Akt nur mehr markierte Piani und
angestrengt-dünne Höhe zu bieten. Wie ein Sänger mit schönem
Potenzial,  aber  so  unausgereifter  Technik  „international
gefeiert“  sein  kann,  ist  eines  der  Rätsel  der  Opernwelt,
dessen Erklärung man lieber nicht wissen möchte.

Trügerisches 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-François Lapointe. Der kanadische Bariton beginnt gedeckt
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und mit einem knödelig-angestrengten Timbre, kann sich aber im
Duett frei singen und zeigt dann eine versierte Beherrschung
der  Technik  und  des  ausdrucksvollen  Singens.  Ein
beeindruckendes Debüt eines Sängers, der am Ende viel Jubel
erntet.

Für den erkrankten polnischen Sopran Aleksandra Kurzak singt
Cristina-Antoaneta Pasaroiu die Violetta: Die Rolle liegt ihr
im Lyrischen ausgezeichnet; vor allem im Dritten Akt lässt sie
intensiv miterleben, wie mit ihrem Körper ihre Seelenkraft
verfällt, wie die letzten Funken der Hoffnung das mühevolle
Aufbegehren  noch  einmal  nähren,  um  dann  im  Wissen  um  das
unausweichliche Ende zu verlöschen. Für die differenzierten
emotionalen Aspekte der Arie im ersten Akt und die weiten,
dramatischen Bögen des zweiten fehlt der Sängerin das freie,
weite  Volumen,  die  Expansions-  und  Steigerungsfähigkeit.
Vielleicht kommt die – oft unterschätzte – Rolle doch noch
etwas zu früh?

Frankfurts Ensemble ist schon oft gerühmt worden; Anlass dazu
gibt auch die Besetzung der Nebenrollen in dieser „Traviata“:
Nina  Tarandek  lässt  hinter  der  zugespitzten  Eleganz  ihrer
Roben das warme Herz der Flora spüren; mit Elizabeth Reiter
ist  Annina  einmal  nicht  mit  einem  Schlachtross  aus  dem
Gnadenbrot-Stall besetzt, sondern mit einer klug gestaltenden,
stimmlich niveauvollen Sängerin; Franz Mayer gibt als Douphol
einen kaltherzigen Generalissimus, der die ständigen Störungen
durch private Verwicklungen als lästig empfindet.

In der musikalischen Leitung der Wiederaufnahme debütiert der
israelische  Jungstar  Omer  Meir  Wellber  an  der  Frankfurter
Oper; einer der zahlreichen Assistenten Daniel Barenboims, die
Karriere machen. Er nähert sich Verdis empfindlicher Partitur
ohne profilierten Blick. Das Orchester spielt präsent, mit
weich  geformten  Piano-Momenten,  trefflich  koordiniert.  Aber
dort, wo die formende Hand des Dirigenten spürbar sein sollte,
fehlt die Kontur: Meir Wellber atmet wenig mit den Sängern,
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  Plätze,  um  eine
Inszenierung  zu  erleben,  die  ähnlich  wie  der  Frankfurter
Berghaus-Ring zur Legende werden dürfte.

Bürgerliches  Trauerspiel  und
symbolistisches  Drama:
Debussys  „Pélleas  et
Mélisande“  in  Essen  und
Frankfurt
geschrieben von Werner Häußner | 4. März 2013
Mit „Pelléas et Mélisande“ bewegen wir uns im Spannungsfeld
zwischen  einem  bürgerlichen  Familiendrama,  das  an  Ibsen
erinnert, und einem symbolistischen Mysterium, das sich in
bildmächtige poetische Seelenlandschaften vertieft. Die beiden
profilierten Neuinszenierungen der vergangenen Wochen in Essen
und  in  Frankfurt  nähern  sich  Claude  Debussys  rätselvoller
musikalischer Fassung des Dramas von Maurice Maeterlinck mit
unterschiedlicher Perspektive.
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In  den  magischen
Licht-Räumen
Raimund Bauers und
Olaf  Freeses:
Mélisande (Michaela
Selinger)  und
Pelléas  (Jacques
Imbrailo).  Foto:
Baus, Aalto-Theater
Essen.

Nikolaus Lehnhoff in Essen rückt die traumverwobene Atmosphäre
in den Vordergrund. Die Figuren scheinen kaum aus sich heraus
zu agieren, wirken oft statisch und wie gebremst vom lähmenden
Gespinst  bedeutungsvoller  Zeichen  und  Zusammenhänge.  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
Unerklärbaren zurück, sondern bindet dessen Chiffren ein in
die  Entwicklung  des  Geschehens,  das  zu  Tod  und  innerem
Zusammenbruch führt.
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Verlöschen  im  Dunkel:
Christiane  Karg  (Mélisande)
und  Christian  Gerhaher
(Pelléas)  in  Frankfurt.
Foto:  Monika  Rittershaus.

Für 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 Bühne tritt. Ihre Vorgeschichte
bleibt im Dunkel, ihre psychische Verfassung ist es nicht. In
Zuge des Dramas verdichten sich die psychologischen Motive,
für die Guth die symbolistischen Züge des Dramas einsichtig
verengt: Er will nicht das wabernde Ungefähr des Ahnungsvollen
bebildern, sondern die Menschen in den elegant eingerichteten
Räumen  des  zweistöckigen  Hauses  auf  der  Bühne  Christian
Schmidts stringent entwickeln – allerdings ohne die komplexen
und rätselvollen Seiten ihrer Psyche eilfertig wegzuerklären.
Warum sich die Lichtkreise Golauds und Mélisandes schon bei
ihrer ersten Begegnung nicht berühren, warum sich Pelléas und
die junge Frau finden und in der undurchdringlichen Schwärze
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 präzise und
faszinierend die Brennpunkte, in denen die Personen des Dramas
interagieren: Der Dialog zwischen dem resignativen Pelléas,
der im Selbstgespräch nur punktuell zum „Du“ durchdringt, und
dem nahezu perfekt verdrängenden Patriarchen Arkel ist großes,
reflektiert  durchdrungenes  Schauspiel.  Ebenso  die  genau
beobachtete  Szene,  in  der  Golaud  versucht,  mit  Hilfe  des
Kindes Yniold die Beziehung zwischen Pelléas und Mélisande zu
ergründen.

Guth achtet scharfsichtig auf versteckte Motive, deutet zum
Beispiel die Szene, in der Pelléas vom Haar Mélisandes in
Ekstase  versetzt  wird,  als  inneren  Vorgang  des  in  sich
verschlossenen Mannes, dem die Frau tiefere Schichten seines
Begehrens erschließen hilft. In Christian Gerhaher hat Guth
den idealen Darsteller depressiv-verschlossener Innenwelten,
dessen  hoher  Bariton  zu  unendlichen  Schattierungen  des
Ausdrucks fähig ist. Die Mélisande Christiane Kargs erschöpft
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 mühsam unterdrückte Aggressivität, mit der Paul Gay den
Golaud zeichnet, bricht sich in einem ungeschönt inszenierten
Ausbruch  von  Gewalt  freie  Bahn  –  einer  Brutalität,  die
Mélisande wie Golaud selbst zu Opfern macht. Arkel schaut weg:
Alfred  Reiter  gelingt  trotz  eines  wabernd-gedeckten  Basses
eine beklemmende Studie von Verdrängung und uneingestandener
Einsicht.  Zutiefst  verunsichert  durch  Mélisandes
geschichtslose  Reinheit,  erinnert  Golaud  an  den  Major  in
Strindbergs „Vater“, gefangen im Wahntrauma der Patriarchen
von der „verbotenen“ Liebe, dem uneinnehmbaren Rest weiblicher
Souveränität.

Friedemann Layer und das Frankfurter Opernorchester bestätigen
den auch musikalisch führenden Rang der Rhein-Main-Oper unter
den  deutschen  Musiktheatern.  Layer  ist  ein  Sachwalter  von
Debussys Modernität, entdeckt nicht nur die Raffinesse der
Klänge, sondern auch ihre Reibungen, ihre herbe Würze. Doch er
zwingt  ihnen  keine  Spaltklang-Sprödigkeit  auf,  wie  sie
Propagandisten eines neuen Debussy-Bildes vertreten.

Layer stützt in den wundervoll modellierten Akkordsäulen und
den  filigranen  Rückungen  im  Klangverlauf  die  Statik  von
Debussys  musikalischer  Architektur  und  entdeckt  ihre
dramatische Funktion, die geschichtslosen Zustände der Bilder
auf der Bühne abzusichern. Dass Guth dazu immer wieder eine
Uhr  ticken  lässt  und  damit  die  verfließende  Zeit  als
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spannungsreiches, drängendes Element einführt, gehört zu den
aussagestarken  Details  dieser  –  aus  der  Perspektive  des
bürgerlichen Dramas – modellhaft gelungenen Deutung, an der
Layer  mit  seinen  scharfsinnig  beleuchteten  Korrespondenzen
zwischen Musik und Bühne erheblich Anteil nimmt.

In  Essen  sind  die  Perspektiven  anders,  aber  nicht  minder
überzeugend.  Denn  Stefan  Soltesz  im  Graben  macht  mit  den
Essener Philharmonikern schon in den einleitenden Akkorden, in
den mysteriös eingefärbten Pianissimi der tiefen Streicher und
den  ersten,  fahlen  Holzbläserklängen  seine  ästhetische
Position  klar:  Das  soll  ein  Debussy  der  äußersten
Verfeinerung,  des  raffinierten  Details,  der  subtilen
Klangmischungen werden. Die Verheißung wird glänzend erfüllt;
der orchestrale Zauber entfaltet sich dank der vorzüglich 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

Ähnlich sensibel für atmosphärische Rückungen agiert Lehnhoff
in seiner Inszenierung. Der hohe, kühl-dunkle Raum von Raimund
Bauer, immer wieder neu ausgedeutet vom Licht Olaf Freeses,
lässt  naturalistische  Anmutung  bald  hinter  sich:  Aus  der
hohen, dunklen Vertäfelung eines Saals mit der erdrückenden
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Noblesse der Villa Hügel wird ein Seelenraum, ein innerliches
Gefängnis, aus dem Mélisande tastend, aber vergeblich einen
Ausweg sucht, den sich nur das visionäre Licht, nicht aber die
schwere Materialität der Körper öffnen kann. Das achte Bild
mit seinen riesigen, nach unten führenden Treppen gemahnt an
die  Gefängnisse  des  Piranesi,  tiefenpsychologisch
radikalisiert  und  in  eine  schaurige  Raumvision  eines
existenziellen  Abgrunds  verwandelt.

Auch Lehnhoff wirft einen Blick auf das bürgerliche Drama,
inszeniert es aber weniger fest umrissen als sein Kollege
Claus  Guth  in  Frankfurt.  Seine  Annäherung  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 möglichen Konzepten, passiv und konturlos den
Ereignissen  ausgeliefert.  Mit  Vincent  le  Texier  hat  Essen
einen kraftvollen, manchmal leider arg vordergründig bellenden
Golaud, der seine Figur am Ende immer mehr in die Richtung des
Gesellschaftsdramas entwickelt.

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

Auch der schönstimmige Jacques Imbrailo bleibt als Pelléas
eher ein passives Wesen, unheilvoll verstrickt in die lastende
Atmosphäre des Hauses. Wolfgang Schöne als Arkel und die mit
grandios gereifter Stimme singende Doris Soffel als Geneviève
sind  die  erstarrten,  untoten  Bewohner  dieses  unheilvollen
Raumes;  ihre  Rolle  wird  sinnfällig  unterstützt  durch  die
Kostüme  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  Verlöschen  gedämpften  Piano-
Schattierungen der Musik und der gestalterischen Raffinesse
des Dirigenten können sich die Sänger drucklos frei entfalten.
Und staunend ob dieses ästhetischen Wunders gewinnt der Satz
Arkels noch eine Bedeutung über das Drama hinaus: „Man bedarf
der Schönheit, wenn der Tod neben einem steht.“

Musiktheater  zur  Shoah:
Essener  Jüdin  steht  im
Mittelpunkt
geschrieben von Werner Häußner | 4. März 2013
Als  das  Unheil  begann,  Gestalt  anzunehmen,  wohnte  Perl
Margulies in Essen. Mit ihrem Mann Benzion (oder eingedeutscht
Benno) führte sie ein Geschäft. Eine ganz normale Hausfrau aus
der  bürgerlichen  Mittelschicht  wird  2012  zur  Protagonistin
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einer Oper. „Refidim Junction“ heißt das Werk des Jerusalemer
Komponistin Magret Wolf. Uraufgeführt wurde das Musiktheater
nun in einer beispielhaften Zusammenarbeit von Musikhochschule
und Theater Würzburg. Und die Essener Jüdin spielt darin eine
Hauptrolle.  Sie  war  eines  von  Millionen  Opfern  des
nationalsozialistischen  Rassenwahns.

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

In  „Refidim  Junction“  stellt  Magret  Wolf  Briefe  zweier
jüdischer Frauen gegenüber, der Würzburger 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 quälendes Jahr lang muss sie auf
das Visum warten, das ihr und ihren Kindern die Ausreise nach
England ermöglicht. „Wir erreichten London am Sonntag, den 12.
Mai  1934“,  schreibt  Perls  Tochter,  Alice  Shalvi,  im
Programmheft.

Die Zeit dazwischen spiegelt sich in rund einhundert Briefen,
aus  denen  Magret  Wolf  für  ihre  „szenisch-dokumentarischen
Aktion“ Zitate ausgewählt hat. Es sind keine Briefe über den
Holocaust,  aber  sie  lassen  in  all  ihren  alltäglichen
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Bemerkungen,  in  den  beiläufigen  Bemerkungen,  aber  auch  in
manch verborgenem, bitterem Sarkasmus das Böse mitschleichen.
Die  allgegenwärtige  Bedrohung,  die  Verfinsterung  der
Atmosphäre  wird  greifbar.

„Wir hatten ein sehr kultiviertes Haus“, erinnert sich Tochter
Alice. „Ein Grammophon, Aufnahmen mit Beniamino Gigli, Jan
Kiepura, berühmte Kantoren, Oper, Kino, Theater.“ Schon 1932
war der antijüdische Reflex – nicht nur in Essen – greifbar:
„Eine Aufführung 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 Geschäft abzuwickeln, litt unter dem
alltäglichen  Terror  der  kleinen  Nadelstiche.  Als  polnische
Jüdin – 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 verächtlich;
der Schmerz schlägt sich in vielen Berichten über verletzende
Äußerungen  und  abwertendes  Verhalten  nieder.  Für  Perl
Margulies war die Zeit bis zur Ausreise elend und trostlos,
geprägt vom schrecklichen Warten und zehrender Ungewissheit.

Zwei  Jahre  hat  Wolf  an  ihrer  „szenisch-dokumentarischen
Aktion“  gearbeitet;  der  Eindruck  der  Uraufführung  war
überwältigend:  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 Erzählen fernhält, das Dokumente sprechen lässt, das den
unbeschreiblichen  Terror  der  eiskalt  funktionierenden  Nazi-
Vernichtungsindustrie aus erheblicher Distanz und gleichzeitig
tiefster Betroffenheit künstlerisch gegenwärtig setzt.



Szene aus „Refidim Junction“
in  Würzburg.  Foto:  Nico
Manger

Das  ist  ein  erhebliches  Risiko,  denn  nach  Adornos
apodiktischer  Verweigerung  eines  ästhetisch-künstlerischen
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  nützte  denen,  die  am
liebsten alles vergessen und auf sich beruhen lassen würden:
Verfemte  Komponisten  und  Werke  etwa  blieben  weiterhin
unaufgeführt. Es half aber auch nicht bei dem, zu dem sich
Kunst berufen fühlen 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 Annäherung zu ermöglichen.
Zwar schließt die zwangsläufige „Ästhetisierung des Grauens“,
die  Dramaturg  Christoph  Blitt  zu  Recht  im  Programmheft
befürchtet und untersucht, die Gefahr ein, Bosheit, Terror und
Leid  in  ihrer  unmittelbaren  Wucht  zu  verkleinern  (was  im
Übrigen schon jede „Erzählung“ tut).

Jedoch ist eine künstlerische Bewältigung in der Lage, dem
Unbegreiflichen einen Begriff zu geben und es damit in seiner
Tragweite,  Komplexität  und  furchtbaren  Unmittelbarkeit
gegenwärtig und kommunizierbar zu machen. Und ein Medium wie
das Musiktheater, das alle Sinne des Menschen anspricht und
seine  emotionalen  Tiefenschichten  erreicht,  kann  unter
Umständen eine tiefere Wirkung erzielen als eine nüchtern-
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kühle,  auf  den  Verstand  zielende,  scheinbar  objektive
Dokumentation.

Magret Wolf hat das Dokumentarische und das Theatralische –
sie  nennt  es  „Aktion“  –miteinander  verbunden  und  damit
gegenseitig  erhöht:  Die  Briefe  der  jüdischen  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 Sätzen das Böse mitschleicht, das der einen der
Frauen das Leben, der anderen Heimat und Existenz kostet, ist
wegen seiner nicht greifbaren, aber allgegenwärtigen Drohung
verstörend.

Wolf zieht in das Stück drei Ebenen ein: Die unmittelbarste
ist die der beiden Frauen, verkörpert durch je eine Sängerin
und eine Schauspielerin. Katja Beer (Sopran) und Charlotte
Sieglin  (Sprechrolle)  sind  Marianne  –  dunkelblonde,  lange
Haare,  hochgewachsene  Figur,  vermutlich  blaue  Augen:  das
„deutsche Mädel“ des Rassenwahns nicht nur der Nazis. Die
Sängerin Judith Beifuß und die Schauspielerin Britta Scheerer
übernehmen  die  Rolle  der  Perl:  dunkelhaarig,  braunäugig,
weiche Formen.

Britta  Scheerer
(links)  und  Judith
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Beifuß  als  „Perl“
in  „Refidim
Junction“.  Foto:
Nico  Manger

Für  das  Quartett  bedeutet  der  Abend  pausenlose
Hochkonzentration.  Kaum  ein  Moment  bleibt  ihnen,  aus  der
Präsenz auf der Spielfläche auszubrechen. Schreien, Flehen,
Protestieren;  Einsamkeit,  Angst,  Resignation;  verhaltene
Nachdenklichkeit, flammende Wut, Verletzung und Sehnsucht nach
Nähe: die Gefühlslagen der Briefzitate könnten unterschiedlich
nicht  sein.  Aber  selbst  in  der  banalsten  Bemerkung  –
Wollsocken  anziehen,  Unterwäsche  suchen  –  schwingt  die
Bedrückung der Zeit mit, wird am einzelnen Schicksal greifbar,
was es bedeutete, in dieser Zeit zu den Opfern zu gehören.

Die Ebene, die Menschen zu Opfern macht, ist in einer Video-
Installation präsent. Sandra Dehlers Bühne 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 einzuschränken, dann praktisch
unmöglich  zu  machen  und  schließlich  zu  nehmen.  Es  ist  zu
lesen,  wie  furchtbares  juristisches  Handwerk  Zug  um  Zug
Willkür  in  Gesetzesform  gießt  –  bis  schließlich  die  Züge
fahren, nach Riga, nach Stutthof, nach Auschwitz und wie die
Orte des Grauens alle heißen. Schreiendes Unrecht wird zu
positivem  Recht  formuliert,  hinter  dem  sich  die  Täter
jahrzehntelang verstecken konnten. Die bürokratisch perfekte
Machart  lässt  einen  Kloß  im  Hals  wachsen.  An  alles  war
gedacht, selbst an die – untersagte – Tätigkeit jüdischer
Schaufensterdekorateure.

Mit  dieser  Ebene  korrespondiert,  wie  eine  Reaktion,  ein
Gebetstext von Rywka Kwiatkowski aus dem Ghetto Łódż: „Ich
habe keine Gebete mehr“. Der Chor zieht eine Zwischenebene
ein:  Er  liest  die  Namen  der  202  Würzburger,  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 souveräner Übersicht
leitet, besteht aus Studierenden der Hochschule. Die übliche
Besetzung ist 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  zunächst  repetitiv  anmutende  Musik,  deren  klangliche
Variabilität und formale Flexibilität schnell einsichtig wird.
Das Orchester agiert hinter dem Projektionsvorhang, der zu
Beginn  des  Stücks  einen  friedlichen  Wald  zeigt:  eine
Naturidylle  mit  dem  Hauch  eines  Friedhofs,  trügerisch  und
unheilkündend.

Die  Inszenierung  von  Kai  Christian  Moritz  –  langjähriges
Mitglied  des  Schauspielensembles  des  Würzburger
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 reißen droht. Der Versuchung, zu viel in das Stück zu
packen, ist Magret Wolf nicht entkommen: Der Zuschauer erlebt
das Wachsen des Drucks gleichsam körperlich mit. Doch die
Gefahr der Überreizung durch das Trommelfeuer der Emotion ist
konkret. Es ist auch Moritz‘ Regie zu verdanken, dass es nicht
zum Übersprung von extrem herausgeforderter Betroffenheit zu
innerlicher Abstumpfung kommt.

Dem Stück wären weitere Aufführungen zu wünschen; das Thema
ist auch 67 Jahre nach dem Ende der Shoah bedrückend 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 Jerusalem.

Noch zwei Aufführungen sind in Würzburg 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 Häußner | 4. März 2013
Entfesselung, Verklärung, Apotheose? Ja, schon. Aber Alexander
Skriabin,  der  kühne  Eigenbrötler  unter  den  russischen
Komponisten,  wollte  sein  „Poème  de  l’extase“  nicht  nur
schöngeistig aufgefasst wissen.

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

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

Rachmaninows „Toteninsel“ bestätigt das im Rückblick: Sinnig
formt  Pletnev  den  wiegenden  Rhythmus,  die  allmähliche
Steigerung, den gelassenen Gesang der Violine und Oboe. Aber
untergründige  Spannung  will  nicht  aufkommen;  dramatische
Zuspitzung  bleibt  flach.  Auch  das  Orchester  hat  seine
Schwächen: Der düstere Höhepunkt mit dem Eintritt der Pauken
bleibt klanglich ungefasst und spröde.

Mit Daniel Hope, dem britischen Geiger, brachten die Russen
einen Trumpf mit: Sein verhaltener, nie zu brillant nach außen
gekehrter Ton veredelte Edward Elgars Violinkonzert mit schier
unendlichen, schmerzhaft schön erfüllten Linien. Die raschen
Momente geraten Hope manchmal zu hastig – so, als wolle er
schnell  zur  nächsten  innerlichen  Versenkung  forteilen.  Die
russischen  Orchestermusiker  erfüllten  mit  dunkel-gerundeten
Holzbläsern und dezenten Streichern ihre sensible Partnerrolle
mit Bravour. So geriet der Auftakt schon zum Höhepunkt 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 Häußner | 4. März 2013
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Hauschka.  Foto:
Zollverein

Was ist das für 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
Düsseldorfer Pianist, der durch sein „präpariertes Klavier“
bekannt wurde, so etwas wie Indie-Rock oder Post-Rock? Für
Volker Bertelmann – so heißt Hauschka „bürgerlich“ – sind
solche  Zuordnungen  egal:  Er  bezeichnet  seine  Musik  als
„zeitgenössisch“ und lässt 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
zehnjährige Klavierausbildung wiederentdeckt. Dass ein Klavier
mehr  können  müsste  als  durch  gepflegten  Anschlag  und
Pedalgebrauch herauszulocken sei, forderte den Musiker heraus,
als er Anfang des Jahrtausends über 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
dafür auf, mit Leder, Filz oder Gummi zwischen den Saiten, mit
folienumwickelnden Hämmerchen oder Klammern.

http://www.revierpassagen.de/13698/festival-%e2%80%9enow%e2%80%9c-neues-von-hauschka-auf-zollverein/20121114_1855/hauschka-3
http://www.spiegel.de/kultur/musik/neues-album-von-hilary-hahn-und-hauschka-a-836303.html
http://hahnandhauschka.com/
http://hauschka-net.de/
http://www.zollverein.de/#/angebote/hauschka_konzert_am_15_november_2012


Das Ergebnis waren neue, wundersame Klänge, mal geräuschhaft,
mal sphärisch 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
„Now!“?  Wo  ist  er  verortet  zwischen  Luigi  Nono,  Helmut
Lachenmann,  György  Ligeti,  György  Kurtág  oder  Bernd  Alois
Zimmermann? Hauschka bezieht sich nicht auf klassische Musik:
„Die  Berührung  beschränkt  sich  auf  das  Instrument  und
vielleicht auf ein paar Zitate. Es gibt Szenarien von Klängen,
die  vielleicht  mit  Schostakowitsch  in  Verbindung  gebracht
werden können.“ Konzept oder Programm ist das nicht, auch wenn
ihn manche mit Erik Saties Klang-Experimenten oder mit der
amerikanischen Minimal Music in Berührung 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 fühlt sich wohl im Umfeld der zeitgenössischen 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
Identität  lasse  frühere  Grenzen  verschwimmen.  Auch  seine
Zuhörer sieht er auf diesem Weg: „Mein Publikum ist auf der
Suche nach Musik über Pop und Klassik hinaus. Es sucht ein
neues Erlebnis und hat das Gefühl: Was ich hier mache, ist
zeitgemäß.“

Dass er sich der Tonalität verpflichtet fühlt, könnte Vielen
eine Brücke zum Neuen sein: „Ich glaube, das eröffnet einem
größeren  Kreis  die  Möglichkeit,  sich  mit  neuer  Musik  zu



beschäftigen.“  Bei  seinem  Festival  „Approximation“,  das  er
seit 2005 in Düsseldorf veranstaltet, beobachtet er, wie sich
ein  neues  Publikum  entwickelt:  Klassik,  experimentelle
Elektronik  und  Independent  Music  überlagern  sich  und
erschließen  sich  gegenseitig.  „Das  empfinden  die
Konzertbesucher  als  zeitgemäß.“

Hauschka  sieht  darin  auch  einen  Teil  seiner
Erfolgsgeheimnisses:  „Klassische  neue  Musik  mit  Anspruch
bringt sich oft selbst in eine Ecke, aus der es schwer ist,
sich locker zu präsentieren.“ Von Zuschreibungen unbelastet,
fällt ihm das leichter. Hauschka ist froh, nicht mit Größen
wie etwa John Cage verglichen zu werden. „Hätte ich damals,
als ich anfing, Cage gekannt, hätte ich mich wohl nicht an das
präparierte Klavier gesetzt.“

Beim  Blick  in  die  Zukunft  geht  der  Trend  für  den
Klavierkünstler in Richtung Komposition, weniger in Richtung
neuer Experimente. „Ich habe das Gefühl, meinen bisherigen
Klangkosmos auszutarieren.“ Weiterführende Entwicklungen hat
es ja schon seit 2010 gegeben: In jenem Jahr erschien das
Album „Foreign Landscapes“, auf dem das präparierte Klavier
seine  bisherige  Solo-Funktion  verliert.  Hauschka  schrieb
erstmals  Musik  für  ein  zwölfköpfiges  klassisches  Ensemble
vollständig auf. 2011 auf „Salon des Amateurs“ – mit vielen
Bezügen zu moderner Tanzmusik – übernimmt das Klavier die
Rolle  eines  Rhythmusinstruments.  „Musik  definiert  in  ein
Notenbild zu bringen, war für 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 für ihn auch, eine 18 Minuten lange
Musik  für  ein  klassisches  Ensemble  zur  Inszenierung  von
„Puppen“ (Kevin Rittberger, Premiere Dezember 2011) für das
Düsseldorfer  Schauspielhaus  zu  schreiben.  Am  Frankfurter
Schauspiel läuft weiterhin Kleists „Die Marquise von O.“ 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 möchte gerne
mal 45 Minuten Musik komponieren, ohne das Gefühl zu haben,
nach zehn Minuten mit meinem Geschirr zu Ende zu sein.“

Jetzt  hat  Hauschka  erst  einmal  eine  neue  Filmmusik
abgeschlossen:  „Schnee  von  gestern“  heißt  der  israelische
Dokumentarfilm der Filmemacherin Yael Reuveny, für 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 führten, 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 Künste gehalten.
Außerdem liegen mehrere Angebote für Filmmusiken vor. Man wird
also von Hauschka hören – nicht nur im Konzert auf Zollverein,
wo er am präparierten Klavier improvisiert.

Festival  „Now!“:  zurücknachvorn:  Hauschka  –  Solo  am
präparierten 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  J.
Wolffs Violinkonzert
geschrieben von Werner Häußner | 4. März 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  gärenden  Aufbrüchen  und  von  schönheitstrunkener
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Weltflucht, von inspirierter Moderne wie von zähem Festhalten
an alten Idealen und Traditionen geprägt war. Es war eine
Epoche,  die  für  sich  –  auf  der  Suche  nach  einer  neuen
Ursprünglichkeit – die „Natur“ lieben lernte. In Erich J.
Wolffs Violinkonzert aus dem Jahre 1909 entdeckt der staunende
Zuhörer außer einer stupend versierten Komponistenhand auch
jene  Ranken,  aufkeimenden  Triebe  und  aus  zarten  Knospen
wachsenden Blütenwunder, die den floralen Jugendstil in der
Kunst kennzeichnen.

Wolff,  1874  in  ärmlichen  jüdischen  Verhältnissen  in  Wien
geboren  und  1913  in  New  York  an  den  Folgen  einer
Mittelohrentzündung  gestorben,  gehört  zu  den  großen
Unbekannten  der  Epoche  eines  Gustav  Mahler,  Alexander  von
Zemlinsky  oder  jungen  Arnold  Schönberg.  Mit  ihnen  war  er
freundschaftlich verbunden; Wolffs Lieder wurden damals von
vielen Sängern interpretiert.

Heute  wäre  Wolff  komplett  vergessen,  gäbe  es  nicht
„Schatzgräber“ wie Peter P. Pachl, der das Konzert ausfindig
gemacht  und  neu  ediert  hat.  Pachl  sorgte  auch  für  die
Ersteinspielung  einer  Reihe  von  Wolffs  Liedern  mit  der
Sopranistin  Rebecca  Broberg.  Das  Violinkonzert  wurde  nun
erstmals in modernen Zeiten – wenn nicht sogar überhaupt zum
ersten  Mal  –  in  der  Reihe  der  Sinfoniekonzerte  der  Neuen
Philharmonie  Westfalen  in  Recklinghausen,  Gelsenkirchen  und
Kamen aufgeführt.

Als treffliche Wahl erwies es sich, das Konzert der Geigerin
Sophia Jaffé anzuvertrauen, die seit fünf, sechs Jahren nach
einer Reihe von Wettbewerbserfolgen ihre Karriere ohne viel
Getöse aufbaut. Schon der dunkel-sämige Ton des Beginns weckt
die Ohren auf: Er kündigt einen Geigenton an, der genau in die
lyrische Schwarmwelt des fin de siècle passt. Jaffé kann das
blühende  Schwellen,  das  sanfte  Ersterben  des  Tons,  seine
zärtliche Fülle 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 erfülltes Piano in der Höhe, lässt 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  Schönheit  dieser
musikalischen  Linien  und  Ornamente  ein  –  und  lässt  ganz
nebenher  nicht  spüren,  welche  enormen  technischen  Probleme
Griffe und Bogenführung, 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 hörbarer Anstrengung.

„Jugendstil“  also:  Rankende  Modulationen,  allmähliche
Mutationen  von  Motiven,  Verschlingungen,  Aufblühen  und
Versinken,  manchmal  auch  wuchernde  Steigerung  in  scheinbar
endlosen  Imitationen;  Naturlaute  in  der  Begleitung  der
(freilich manchmal plumpen) Bläser, feine Lichtwechsel, ferne
Horn- und freundlich-sanft ersterbende Klarinettenklänge – all
das erinnert an die geheimnisvollen Frauen eines Alfons Mucha,
die dem Betrachter aus Blättern und Blumen entgegenwachsen.
Dieses Konzert, bei dem man allenfalls das Fehlen dezidierter
Kontraste der Sätze untereinander kritisieren könnte, verdient
es, ins Repertoire aufgenommen zu werden.

Wie bereichernd die Musik Wolffs für uns sein kann, zeigte die
kluge Zusammenstellung des Konzertprogramms: GMD Heiko Mathias
Förster  hatte  es  der  Siebten  Sinfonie  Gustav  Mahlers
vorangestellt. Was bei Wolff noch in ungebrochener Schönheit
blüht,  verwandelt  sich  bei  Mahler  in  dunkel-wehmutsvolle
Erinnerung; wo Wolff ganz bei sich ist im innigen Gefühl,
brechen  Mahlers  Klänge  auseinander,  zerreißt  das  duftige
Gewebe, wird die Idylle zum Zitat. Was bei Wolff noch inneren
Zusammenhalt genießt, fliegt bei Mahler in Fetzen vorbei.

Für  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 glänzende Stellen, etwa bei den Celli, und
ungeachtet  einiger  Ausrutscher  einen  untadeligen  Klang.
Förster dirigierte mit klaren Zeichen, stets wach für die
„Schaltstellen“ der Musik. Aber die preußische Präzision hat
auch ihren Haken: Sie lässt die Übergänge steif werden, nimmt
der  Phrasierung  ihre  flexible  Form,  macht  das  Metrum
mechanisch.

Schon  im  ersten  Akt  stehen  Klanggruppen  unverbindlich
nebeneinander, stellt sich die Mahler’sche Zerrissenheit nicht
ein. Das Changieren zwischen Idylle und Düsternis im zweiten
Akt fangen Förster 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 lässt Förster auftrumpfen, aber in Glanz und Gloria
fehlt  das  falsche  Gleißen.  Und  damit  eine  entscheidende
Dimension dieses bestürzenden Mahler-Ungetüms.

Weltklasse in Essen: Viktoria
Mullova und Pieter Wispelwey
in der Philharmonie
geschrieben von Werner Häußner | 4. März 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  eingelöst:  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 eröffnete Pieter Wispelwey, vielleicht
nicht der marktgängigste, sicher aber einer der spannendsten
Cellisten der Gegenwart. Im September ist seine mittlerweile
dritte Einspielung der sechs Cellosuiten Bachs erschienen; ein
Zeichen  für  das  stetige  Nachdenken  des  mittlerweile
Fünfzigjährigen über Bachs tiefgründige Musik. Die bisherigen,
preisgekrönten Aufnahmen legen die Messlatte für 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 merkwürdig unruhiger Phrasierung.

Zwar  durften  Allemande  und  Courante  tänzerische  Energie
verstrahlen, die Sarabande aber wollte der Cellist offenbar
nicht  dezidiert  absetzen.  Bewegt  und  luftig  dagegen  die
abschließende  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

http://www.revierpassagen.de/13148/weltklasse-in-essen-viktoria-mullova-und-pieter-wispelwey-in-der-philharmonie/20121023_2120/wispelwey-pieter


angerauten Ton, artikuliert genau bis hinein in rhythmische
Raffinessen,  entwickelt  ausdrucksvolle  Färbungen  auf  einer
dunkel-weichen Grundlage. Der Elan der schnellen Sätze, die
pointierte Rhythmik der Gavotten, die weltverlorene Meditation
der Sarabande: Wispelwey beseelt sein Spiel, ohne den Abstand
zu den sonor erfüllten Interpretationen der älteren Meister
aufzugeben.  In  der  D-Dur-Suite  BWV  1012  spannt  er  so  den
Kontrast  auf  zwischen  einem  verinnerlichten  Nachspüren  der
weit  angelegten  Legato-Zusammenhänge  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 dreistündige Abend
aufgebaut. Viktoria Mullova kam zunächst mit einer Moll-Tonart
zu Wort: Die Sonate BWV 1001 ließ am überragenden 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 Stück erschlossen.
Kein Wunder, dass ihre CD der sechs Solowerke für Violine
hymnische Kritiken erhielt und als Referenzaufnahme gilt.
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Aber  auch  das  Adagio  des  Beginns  nimmt  gefangen:  Mullova
pflegt einen ruhigen, klassisch ebenmäßigen Ton, leicht und
gleichmäßig, von einer zarten Sonorität, die sich weder die
verschrammten  Töne  der  Originalklang-Fetischisten  noch  den
saftigen Duktus der historisch Unbekümmerten erlaubt. Auch in
den schnellen Sätzen bleibt die Artikulation deutlich, der
Ansatz rein. Mullova strahlt dabei eine Gelassenheit aus, die
vergessen  lässt,  welcher  technische  Einsatz  nötig  ist,  um
solche  wie  selbstverständlich  wirkende  Souveränität  zu
erreichen. So sind auch die Partita E-Dur BWV 1006 und die
berühmte  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, über diesen Abend
nachzudenken.
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Warnung für Wagnerianer: „Die
lustigen  Nibelungen“
treiben’s bunt in Krefeld
geschrieben von Werner Häußner | 4. März 2013
Da hängen sie, die hohen und höchsten Herrschaften, die Heroen
des  Geistes  und  der  Kunst:  Cosima  Wagner  und  Wilhelm  der
Zwote, bespeerter Wotan und behelmte Walküren. Die Bildparade
des deutschnationalen Salons vor hundert Jahren. Halt, nicht
ganz: Der Sänger Jonas Kaufmann passt da nicht ganz rein. Oder
doch? Als Verehrungsobjekt der Wagnerianer anno 2012? Hinrich
Horstkotte hat sich in seinem Bühnenbild zur Operette „Die
lustigen  Nibelungen“  in  Krefeld  diesen  Seitenhieb  nicht
verkneifen können. Und damit augenzwinkernd angedeutet, dass
wir  vielleicht  so  weit  gar  nicht  entfernt  sind  von
irrationalen psychologischen Determinierungen, wie sie vor 100
Jahren  unsere  Urgroßväter  auf  den  unseligen  Pfad  in  die
Katastrophe Europas gleiten ließen.

Ein Element der wilhelminischen Gesellschaftsideologie war die
Ersatzreligion, deren Gottesdienstzeiten mit den Anfangszeiten
von Wagners Werken in den Opernhäusern 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
Großwerken der deutschen Literatur nachlesen. Die einäugige
Reduktion der Stoffe um Kriemhild, Gunther und Dietrich von
Bern, wie sie das deutsche Großbürgertum gemeinsam mit Adel
und Militär des Deutschen Kaiserreichs betrieb, ließ einen
Herrn  mit  dem  Pseudo-Namen  „Rideamus“  –  bürgerlich:  Fritz
Oliven – zur satirischen Feder und einen anderen Herrn namens
Oscar Straus zu Notenblättern 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
empört!  Die  heiligsten  Werte  des  Reiches  in  Schmutz  und
Schande! Die kritischen Reaktionen auf das Werk haben ob ihrer
polemischen,  unfreiwillig  komischen  Substanz  heute  noch
ähnlich hohen Unterhaltungswert wie die Operette. Und die kam,
mit  beträchtlichem  Erfolg,  jetzt  am  Theater  Krefeld  zur
Aufführung.

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

Ja, da hängen die Träger teutonischer Tugend an der Wand. Und
davor versammelt sich die illustre Gesellschaft am Hofe zu
Burgund.  König  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 Selbstüberschätzung ein Weib gefordert, das
ihm körperlich hoffnungslos überlegen ist: Brunhild heißt die
isenländische  Turandot,  die  bisher  noch  jeden  Freier  nach
Walhall befördert hat.

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

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

Die bitterböse Persiflage von Oscar Straus – gar nicht zu
verwechseln mit dem „Fledermaus“-Autor Johann Strauß – wurde
von  Hinrich  Horstkotte  2011  am  Theater  Mönchengladbach  in
Szene gesetzt und wirkt jetzt bei ihrer Übernahme 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 Mühe macht, mit vorgetäuschten
Werten  Gier  und  Geldgeilheit  zu  ummanteln,  sondern  diese
ungeniert selbst zu Werten erklärt.

Horstkotte bedient sich aus der Fülle kennzeichnender Chiffren
des Zeitgeistes: Fellröcke und Farbenbänder, Pickelhaube und
Biertönnchen, Wotanhelm und Walkürenbrünne. Der gleißnerische
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 lässt: Die Wirkung ist in höchstem Maße heiter.
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Dazu  tritt  die  Musik  von  Oskar  Straus,  mit  Verve  und
Stilgefühl  dirigiert  von  dem  jungen  Österreicher  Andreas
Fellner. Er findet die Tonlage zwischen martialischem Marsch
und süffisantem Walzer. Klar, dass die protzige Burgunder-
Hymne  in  der  Ouvertüre  als  mächtige  Fuge  beginnt,  dann
freilich  ratlos  im  hohlen  Pathos  endet,  um  von  einem
Weber’schen  Cello-Solo  abgelöst  zu  werden.  Wir  wollen  ja
Gefühl zeigen!

Straus setzt auch auf unregelmäßige Perioden und Texte, die
nach  Art  des  britischen  Duos  Gilbert  &  Sullivan  komisch-
geschwätzig ins Metrum der Musik gezwungen werden. „Lohengrin“
wird zitiert, wenn sich die Braut im Gemach für 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  auflöst.  Ein  musikalische  Spaß,  mit
leichter Feder hingezaubert, und heute noch sehr amüsierlich.

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 Göttin und Großbürgerdame mit Cosima-
Nase (Eva Maria Günschmann) und Gatte Dankwart in schimmerndem
Militärflitter (Hayk Dèinyan) haben ihre liebe Not mit ihrem
hasenherzigen Sohn Gunther, einer dürren, 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,  ist  praktischerweise  gleich  eine
Travestierolle. Debra Hays erzwitschert sich als Krimhild Bett
und  Börse  des  schwerreichen  Siegfried,  lenkt  die
Herzensergießungen  aber  schnell  um,  als  die  Aktien  des
Drachentöters fallen. Und dass ein gebratener Vogel (Gabriela
Kuhn)  Insider-Tipps  zum  Aktienhandel  gibt,  macht  ihn  als
Maskottchen für 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
könnte an den zweieinhalb Stunden höheren Blödsinns 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
dürfen!

Tschaikowskys  „Mazeppa“  in
Krefeld:  Triste  Orte  ohne
Ausweg
geschrieben von Werner Häußner | 4. März 2013
Diese Liebe freut sich schwärmerisch auf ihre Erfüllung. 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 aufgeführte Werk steht in dieser
Spielzeit in Krefeld auf dem Programm.

Eine kluge Wahl, mit der sich der neue GMD Mihkel Kütson
vorstellt und sofort Interesse weckt: Der estnische Dirigent,
der bisher GMD am Landestheater Schleswig-Holstein war, wählt
keines der üblichen „Chefstücke“ für sein Entrée. Das ist
sympathisch und lässt am Niederrhein auf frischen Wind hoffen.

„Mazeppa“ ist nach „Eugen Onegin“ und „Pique Dame“ die dritte
Puschkin-Vertonung  Tschaikowskys,  die  am  Krefeld-
Mönchengladbacher  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 Stabilität und äußere Akzeptanz rang,
offenbar  sehr  entgegen.  Das  Biografische  spielt  bei
Tschaikowsky  –  auch  in  den  späten  Sinfonien  –  eine
gewichtigere  Rolle  als  bei  anderen  Komponisten.

Die  Liebe  zwischen  der  blutjungen  Tochter  eines
Großgrundbesitzers  und  dem  wesentlich  älteren  Mazeppa
scheitert zunächst am Einspruch des entsetzten Vaters, der in
der ehrlichen Liebe der beiden Menschen eine Verirrung und in
dem Kosakenführer einen Lüstling sieht. Die beiden setzten
sich gegen Kotschubej, den Vater, durch: Maria verlässt ihre
Familie, zieht mit ihrem Geliebten weg. Doch sie will nicht
akzeptieren, dass sie hinter Mazeppas politischen Ambitionen
zurückstehen soll.

Zum inneren Bruch kommt es, als Mazeppa ihr die Hinrichtung
ihres Vaters eröffnet: Kotschubej hatte dem Zaren Mazeppas
Pläne für die Unabhängigkeit der Ukraine verraten, ist aber
Opfer seiner eigenen Intrige geworden. Der Machtmensch zögert
nicht, den Vater Marias seinem nationalen Ehrgeiz zu opfern.
Doch der Aufstand gegen den Zaren scheitert …

Unwirtliche Orte der Gewalt:
Die  Bühne  Kathrin-Susann
Broses  thematisiert  das
Gefangensein.  Foto:  Theater
Krefeld-Mönchengladbach
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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,  Enttäuschung,  Rache  und  Aggression.  In  der
Instrumentation zeigt sich Tschaikowsky auf der Höhe seines
Könnens.  Die  ergreifenden,  von  russischer  Kirchenmusik-
Tradition grundierten Chöre (Maria Benyumova) erinnern an den
zehn  Jahre  vor  „Mazeppa“  uraufgeführten  „Boris  Godunow“:
Tschaikowsky  hat  in  seiner  Oper  von  1884  nicht  nur  einen
historischen  Stoff  aus  der  russischen  Geschichte  gewählt,
sondern scheint sich auch musikalisch mit dem Vorwurf einer zu
westlich orientierten Musiksprache auseinanderzusetzen.

Kütson  spornt  das  Orchester  an,  seine  Klang-Konzeptionen
aufzunehmen. Die wuchtigen Momente der kriegerischen Aktion,
das Schlachtengemälde des Zwischenspiels zum Dritten Akt, die
unruhevollen  „Reiterfiguren“  der  Ouvertüre  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
Kütson wird in Krefeld noch Aufbauarbeit zu leisten haben.

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

Freies, lockeres Singen hört man auch von Satik Tumyan als



Mutter nicht. Sie gibt der Figur der Ljuboff ein treffendes
darstellerisches  Profil,  zeigt  ihren  Stolz,  ihre
Hilflosigkeit, ihre innere Not. Aber bruchlose Registerwechsel
und Flexibilität gehen ihr ab. Mit Carsten Süß steht ein Tenor
auf der Bühne, der den dramatischen Momenten seiner Partie
durchaus gewachsen ist. Aber sein Andrej bleibt in der Höhe
stumpf; der Ton will nicht gut gestützt erblühen.

Izabela Matula, neu engagiert, hat als Maria im ersten und
dritten  Akt  Momente,  die  aufhorchen  lassen:  mädchenhaftes
lyrisches Leuchten, die selbstvergessen sich weiterspinnenden
Phrasen des Endes, das berührende Wiegenlied. Im zweiten Akt
geht ihr die Stimme öfter vom Atem, wird flach und unstet.
Zudem  verordnet  ihr  die  Kostümbildnerin  Alexandra  Tivig
strenge Frisur und Kluft einer Funktionärin, während sie im
letzten Akt das aufgelöste Haar einer Lucia di Lammermoor der
russischen Steppe tragen muss. Facetten der Figur erschließt
das schwerlich.

Die  Inszenierung  ist  Helen  Malkowksy  anvertraut,  die  in
Nürnberg einen komplexen „Fliegenden Holländer“ und Reimanns
„Melusine“ mit viel Sensibilität auf die Bühne gestellt hat.
Seit  2010  ist  sie  am  Theater  Bielefeld  unter  anderem  mit
Brittens „Peter Grimes“ hervorgetreten. Eine gute Wahl, denn
Malkowsky weiß die Geschichte spannend zu erzählen, ohne auf
dieser Ebene steckenzubleiben. Ihr dominierendes Motiv ist das
Gefangensein,  das  sie  bereits  während  der  Ouvertüre
thematisiert: Kotschubej vegetiert bereits hinter Gittern; das
Geschehen entwickelt sich wie aus einer Rückblende heraus. Der
stolze, starre Patriarch ist ein Gefangener seiner selbst,
noch bevor er zum politischen Häftling wird.

Orangefarbene Girlanden, Bänder und Accessoires zitieren die
ukrainische  „orange  Revolution“  von  2004.  Sie  brechen  das
dominierende Graublau auf, mit dem Kathrin-Susann Brose ihre
Bühne als einen Ort der Tristesse und des äußeren und inneren
Elends kennzeichnet. Gefängnisgitter, Kerkertüren: An diesem
Ort gibt es kein Entrinnen. Vergeblich die Träume, die Helen



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

Hoffnungslose  Zerstörung:  Der
dritte  Akt  von  Tschaikowskys
"Mazeppa"  in  Krefeld.  Foto:
Theater Krefeld-Mönchengladbach

Am Ende trägt Maria in ihrem Wahnsinn das Sternenbild mit sich
– Symbol verlorener Hoffnung, eines zerstörten 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
reißt auf; die letzten Spuren der Liebe verwehen im Wiegenlied
der Maria für ihren sterbenden Jugendfreund Andrej.

Malkowksy gelingt es, mit „Mazeppa“ eine überzeitliche Parabel
über Menschen zu erzählen, 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-Eröffnung, die für die Premieren
von Puccinis „Suor Angelica“ und „Le Villi“ im Januar und
„Rienzi“ im März 2013 viel hoffen lassen. Und nicht vergessen:
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Mit Bellinis „Norma“, inszeniert von Thomas Wünsch, der im Mai
2012 so unerwartet verstarb, wird in Mönchengladbach noch eine
Produktion gezeigt, die man nicht verpassen sollte!

Festival „Now!“ in Essen: Weg
mit  den  Dogmen  der  „Neuen
Musik“!
geschrieben von Werner Häußner | 4. März 2013

„Faschistoide Züge“ bescheinigt Günter Steinke
dem  „Serialismus“  der  Nachkriegszeit.  Dem
Professor  für  Komposition  an  der  Essener
Folkwang  Universität  der  Künste  ist
zuzustimmen: Was sich in den Fünfziger 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 zeitgenössische Musik nach Essen
bringt, will das in seinem Programm auch klingend belegen. In
seinem  –  erstmals  erscheinenden  –  Programmbuch  zitiert  es
Peter Sloterdijk: „Was ästhetisch die Uhren geschlagen haben,
sagen nicht mehr die avantgardistischen Geschichtsdoktrinen.“

Und so erklärt „Now!“ mit dem Motto „zurücknachvorn“, worum es
bei der zweiten Ausgabe dieses Festivals für Neue Musik gehen
soll: Um den Blick zurück, der neue Perspektiven eröffnet. Vom
26. Oktober bis 1. Dezember erklingen in zehn Konzerten in
Essen Werke von 28 Komponisten, die sich ausdrücklich 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 Gäste ist lang und luxuriös: Das Ensemble Modern
kommt wieder, das Arditti Quartett, das WDR Sinfonieorchester
Köln  und  Splash  –  Perkussion  NRW,  zuletzt  in  Orffs
„Prometheus“ bei der Ruhrtriennale zu erleben. Im Großen Saal
der Philharmonie sind Sängerinnen wie Angelika Luz oder Sarah
Wegener zu hören. „Wir machen mit „Now!“ ein Projekt für die
Region, aber wir wollen auch bundesweit wahrgenommen werden“,
so Philharmonie-Intendant Johannes Bultmann.

Das Festival ist noch jung: Im letzten Jahr gegründet, stellte
es am Beispiel von vier Komponisten die aktuellen Richtungen
der  amerikanischen  klassischen  Musik  vor.  In  diesem  Jahr
verweist  das  Motto  „zurücknachvorn“  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
über 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
Zündstoff“, meint Steinke.

In  den  Konzerten  sollen  Struktur-  und  Klangvorstellungen
heutiger  Komponisten  zu  erleben  sein.  „Inwiefern  ist  es
möglich,  wieder  an  Melos  zu  denken,  an  Kontrapunkt  oder
Tonalität?“, umschreibt Steinke die neuen – aus dem Blick auf
die  Tradition  gewonnenen  –  kompositorischen  Möglichkeiten.
Dabei geht es weder um einen Historismus, der Musik schüfe,
die  wie  aus  früheren  Zeiten  klänge.  Auch  nicht  um  ein
rückwärts gerichtetes „Zitatewesen“. Sondern darum, wie eine
junge Generation mit einem individuellen Blick auf Traditionen
neue Musik hervorbringt.

Eröffnet wird „Now! – zurücknachvorn“ 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 Mädchen mit



den Schwefelhölzern“ (1997) im September an der Deutschen Oper
Berlin – nach Hamburg, Stuttgart, Wien und Salzburg – seine
fünfte  Premiere  erfuhr.  Am  Sonntag,  28.  Oktober,  15  Uhr,
spielt  das  Ensemble  „Splash“  im  Salzlager  der  Kokerei
Zollverein. Die Namen der Komponisten reichen von dem Kölner
Dietmar  Bonnen  (geboren  1958),  einem  wagemutig-witzigen
Experimentator, bis zu einer Uraufführung der Chinesin Ying
Wang, die u.a. in Köln bei York Höller, 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  Sängerinnen  Sarah  Wegener  und  Natalia
Zagorinskaja zu hören; es erklingt Musik von Ligeti, Haas und
György Kurtág. Am nächsten Tag um 19.30 Uhr spielen Michael
Faust (Flöte) und das WDR Sinfonieorchester unter Brad Lubman
Musik von Magnus Lindberg, Gérard Pesson, Salvatore Sciarrino
und Jörg Widmann. Und am Sonntag, 4. November, 10.30 Uhr,
bringt  das  Arditti  Quartett  prominente  Streichquartett-
Schöpfungen mit: „Fragmente – Stille. An Diotima“ von Luigi
Nono, das Streichquartett Nr. 6 von Brian Ferneyhough und
Helmut Lachenmanns Streichquartett Nr. 3 „Grido“.

Der nächste Konzertblock bringt am 9. November, 20 Uhr, in der
Neuen Aula der Folkwang Universität der Künste in Werden ein
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„transmediales  Konzert“  unter  dem  Titel  „Fembot/Attractor“.
Geleitet wird es vom Komponisten und Medienkünstler Dietrich
Hahne. Zwei Uraufführungen multimedialer Werke stehen auf dem
Programm:  Magnus  Lindbergs  „Corrente  II/Fembot“  und  Ludger
Brümmers „Dele/Attractor“, jeweils in einer VideoKontrafaktur
Hahnes. Der Künstler hat 2011 das „NOW!“-Festival mit aus der
Taufe gehoben, hat aber schon seit 2007 die Räumlichkeiten 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
eröffnen  ihre  Zusammenarbeit  mit  dem  Festival  mit  einem
Konzert  unter  Jonathan  Stockhammer  und  Werken  des  1976
geborenen  Dänen  Simon-Steen  Andersen,  Wolfgang  Rihm
(„Verwandlung  2.  Musik  für  Orchester“),  der  finnischen
Komponistin Kaija Saariaho, Schülerin von Brian Ferneyhough
und Klaus Huber, sowie der in London geborenen und in Berlin
lebenden Rihm-Schülerin Rebecca Saunders.

Mit den klanglichen Möglichkeiten präparierter 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 Düsseldorf lebende Musiker kommt am 15. November, 20
Uhr, in die Halle 12 auf Zeche Zollverein/Schacht XII. Die
Folkwang Symphony krönt 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 für
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 Universität und
Schülerinnen und Schüler die Ergebnisse einer „Expedition“ in



die Bereiche neuer klassischer Musik vor: Im RWE-Pavillon wird
hörbar, wie die Schülerinnen und Schüler auf der Basis des
Orchesterwerks  „Double  up“  von  Simon-Steen  Andersen  eigene
Kompositionsversuche  unternehmen.  Ein  Ergebnis  eines
mehrwöchigen Projekts und ein sehr konkreter Bezug auf das
Motto des Festivals: Gehörtes und Erlebtes wird zur Basis für
Neues!

Mit der Philharmonie agieren als Veranstalter die Folkwang
Universität  der  Künste,  der  Landesmusikrat  NRW  und  die
Stiftung  Zollverein.  Gefördert  wird  das  Projekt  von  der
Kunststiftung NRW. Bultmann kündigte an, „Now!“ werde auch von
seinem  Nachfolger  Hein  Mulders  weitergeführt.  Langfristig
solle das Festival als Marke etabliert werden, um Publikum und
Fachleute  über  die  Region  hinaus  anzulocken.  Das  Echo
jedenfalls  ist  positiv:  Von  den  130  aufgelegten  „Festival
Cards“, die zum günstigen Preis von 28 Euro Zugang zu allen
Konzerten gewährt, sind nur noch wenige übrig.

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

Dortmund:  Programm  und
Programmatik  –  Überlegungen
zum  Jubiläum  der
Philharmoniker
geschrieben von Werner Häußner | 4. März 2013
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Hochwertig  gestaltet:
Das Spielzeitheft zur
Jubiläumssaison  "125
Jahre  Dortmunder
Philharmoniker".  Die
Grafik  schuf  Holger
Drees

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

„Dortmund wollte kulturell etwas zu sagen haben“, vermutet Jac
van Steen, Generalmusikdirektor der Stadt seit 2008, zu den
Motiven der Gründung. Mit den beiden Vorgänger-Orchestern in
der Stadt, dem des Orchestervereins und der Kapelle von Franz
Giesenkirchen,  waren  Programme  mit  anspruchsvoller
zeitgenössischer  Musik  nicht  befriedigend  aufzuführen.

Der 26-jährige, frisch verpflichtete Dirigent Georg Hüttner
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aus Schwarzenbach am Wald/Oberfranken, bot zunächst Virtuoses
und Unterhaltsames, konzentrierte sich mit seinen rund vierzig
Musikern aber wenige Jahre später auf damals moderne Musik.
Zeitgenössische  Kritiken  bescheinigen  dem  Ensemble,  das  ab
1897  „Philharmonisches  Orchester“  hieß,  Qualität  im
Zusammenspiel  und  Klangkultur.

Wenn  die  Dortmunder  Philharmoniker  nun  ihr  125-jähriges
Bestehen feiern, geschieht das nicht mehr mit moderner Musik.
Ihr Anteil ist in den zehn Philharmonischen Konzerten der
Jubiläumssaison  gering.  Eine  einzige  Uraufführung  steht  im
Programm des fünften 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  über  die  Hirtenweise  aus
„Tristan und Isolde“.

Dass die nächstjüngeren Werke in den zehn Konzerten Benjamin
Brittens Violinkonzert von 1939 (er hat im nächsten Jahr 100.
Geburtstag)  und  Sergej  Rachmaninows  Paganini-Rhapsodie  von
1934 sind, wirft ein bezeichnendes Licht auf den Mehltau, der
sich seit Anfang der fünfziger Jahre über den Geschmack des
konzertbesuchenden Bürgertums gelegt hat. Ein Phänomen, das
sich gerade in kleinen und mittelgroßen Städten zeigt, und
gegen das so mancher Dirigent vergeblich kämpft: 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 Jubiläumssaison nicht zu „überfordern“ versucht. Aber
er schmeichelt dem Konservatismus des Publikums nicht mit dem
üblichen Potpourri der sicheren Nummern, sondern beweist ein
unter Musikern nicht immer selbstverständliches historisches
Bewusstsein. Es zeigt sich in einer überlegten 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
Gründerjahren des Orchesters entstanden ist. Im ersten Konzert
etwa Tschaikowskys Fünfte Symphonie von 1888. Der „brillante
Fehlschlag“ von damals gehört heute zum eisernen Repertoire
der  großen  Orchester.  Jac  van  Steen  dirigierte  eher  mit
pathetischer Glut als mit Sinn für die depressiven Momente.

Interessanter  war  in  diesem  Saison-Eröffnungskonzert  die
Begegnung mit „La Péri“, einem kaum bekannten Stück von Paul
Dukas,  das  mit  seinem  geheimnisvollen  Piano-Zauber,  seinen
aparten  harmonischen  Wendungen  und  seinen  pikanten
Instrumentationsdetails dem Großbürger und Habitué von damals
den  willkommenen  exotischen  Kitzel  spüren  ließ.  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  ihrem  Chef  Jac  van
Steen.  Foto:  Thomas  Jauk

Am 23./24. Oktober setzen die Dortmunder ihre Spielzeit fort
mit Anton Bruckners ungebräuchlicher Erstfassung der Achten
Symphonie von 1887. Auch das Konzert vom 13./14. November hat
mit Camille Saint-Saëns‘ „Orgelsinfonie“ von 1885/86 ein Werk
der Gründungszeit 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 für Violine,
Cello  und  Orchester  op.  102,  das  1887  entstandene  letzte
Orchesterwerk des Komponisten.

Wenn am 5./6. Februar 2013 der frühere Dortmunder GMD Anton
Marik mit Auszügen aus „Tristan und Isolde“ den Jubilar Wagner
ehrt,  passt  auch  dieses  Programm  in  die  Linie:  Das
musikalische Beben, das Wagner mit seiner Oper ausgelöst hat,
hatte sich zwanzig Jahre nach deren Uraufführung noch längst
nicht  beruhigt  und  prägte  eine  ganze  Generation  von
Tonschöpfern in ihrem Ringen um neue Ausdrucksformen. Eine
Kostprobe  dieses  „Wagnerismus“  wäre  eine  sinnvolle
Programmergänzung  gewesen.

Mit einer absoluten Rarität wartet das Sechste Konzert am
5./6. März 2013 auf: Karl Goldmarks Zweite Symphonie von 1887
ist so gut wie vergessen. Der Wiener Dirigent Michael Halász
bringt die Musik des deutsch-jüdisch-ungarischen Komponisten
aus der k.u.k – Monarchie zur Aufführung, der 1875 mit der
Oper „Die Königin von Saba“ berühmt wurde und dessen Rezeption
– wie in vielen anderen Fällen – 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  Rückkehr  der  symphonischen  Tradition  in  die



französische Musik, die deutsche und französische Einflüsse
unter dem Zeichen der orchestralen Virtuosität 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  Aufbrüche  jener  Zeit,  die  jenseits  von
Wagner und Brahms in neue Bereiche der Form, des Ausdrucks und
der spieltechnischen Anforderungen führten.

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

Dass in den letzten 125 Jahren auch Musik in Dortmund und für
das  Dortmunder  Orchester  entstanden  ist,  rückt  in  der
Jubiläumssaison zwar nicht ins Blickfeld, wird aber auch nicht
ganz untergehen: Daniel Friedrich Eduard Wilsing (1809 bis
1893), Komponist aus Hörde, hat ein groß angelegtes Werk für
vier vierstimmige Chöre und Orchester auf den Text von Psalm
23  „De  profundis“  geschrieben.  Dank  einer  Förderung  der
Reinoldigilde soll es 2013/14 in Dortmund wieder aufgeführt
werden.  Robert  Schumann  immerhin  hat  es  als  „ein  ganz
ausgezeichnetes Meisterwerk in jeder Beziehung“ beschrieben.
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Vielleicht hätte es sich gelohnt, den Blick in die Dortmunder
Musikgeschichte noch etwas zu erweitern – eine Recherche, die
etwa  2004  zum  100-jährigen  Bestehen  der  Oper  in  Dortmund
komplett versäumt wurde. Dann wäre man zum Beispiel auf die
Uraufführung der Operette „Zauberin Lola“ gekommen. Das Stück
über die Tänzerin und Geliebte König Ludwigs I. von Bayern
stammt  von  keinem  Geringeren  als  von  Eduard  Künneke.  Die
Besinnung  auf  Verschollenes  mag  nicht  immer  Meisterwerke
zutage fördern, trägt aber zur Profilierung eines Klangkörpers
bei, der sich – bei aller Mühe um Reputation jenseits der
Grenzen der Region – nicht auf die internationale Konkurrenz
mit den großen Orchestern einlassen kann.

„Profil“: Dieses Zauberwort bemühen derzeit viele Ensembles in
Deutschland. Denn der Druck steigt: Der Esprit, der vor 125
Jahren  die  Bürgergesellschaft  nach  einem  eigenen,
qualitätvollen Orchester rufen ließ, ist vielerorts verpufft.
Vor allem die Politik ist immer weniger bereit, den Wert eines
Orchesters  als  kulturelle  Institution,  als
identitätsstiftendes  Merkmal  eines  Gemeinwesens  und  als
kreatives Kraftzentrum anzuerkennen. Welche Wege in Dortmund
gangbar sein könnten, schildert ein Artikel von Frank Bünte in
einem Themenheft der Zeitschrift „Heimat Dortmund“.

Der  langjährige  Chefredakteur  der  Westfälischen  Rundschau
plädiert unter dem Titel „Visionen“ für eine neue Rolle des
Generalmusikdirektors als „General-Manager“, dem unter anderem
die  Suche  von  Sponsoren  und  ein  kreatives  Marketing  ein
Anliegen sein müsse. Er mahnt Qualität an und ein eigenes
starkes,  auch  im  Licht  von  Tourneen  glänzendes  Profil.
Konzerte  außerhalb  der  etablierten  Einrichtungen  und
Zusammenarbeit  mit  der  reichen  Dortmunder  Chor-Landschaft
sollten Bürgernähe und Vernetzung in die Stadt fördern.

Wie sehr man über die Effizienz solcher Maßnahmen räsonieren
kann, in einem hat Bünte sicher recht: Ein Schlüssel für die
Ausstrahlung eines Klangkörpers ist seine Qualität. 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 hören war. Dass ihm die Stadt nach nur fünf
Jahren den Stuhl vor die Tür setzt, ist von daher nur schwer
zu verstehen. Der Nachfolger, Gabriel Feltz, aus Stuttgart
kommend, ist bisher erst einmal durch die Nicht-Verlängerung
der  langjährigen  Dramaturgin  und  Marketingfrau  Andrea
Knefelkamp-West  aufgefallen.  Solche  Maßnahmen  schaffen  kein
Vertrauen.

Was Feltz in seiner ersten Spielzeit zur Profilierung des
künstlerischen Programms präsentieren wird, bleibt abzuwarten.
Ein Aspekt könnte 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
„Maritana“ nur ein Phänomen von 1887 sei, wäre von daher sogar
neu  zu  stellen.  Die  ständige  Wiederholung  des  Kanons  der
anerkannten  Lieblingswerke  des  bisherigen  Publikums  bindet
zwar dessen Reste, verschließt aber auch die Wege, um neue
Zuhörerschichten zu gewinnen. In der Oper zeigt sich das zur
Zeit in fatal zurückgegangenen Besucherzahlen.

Eine  Patentlösung  kennt  niemand,  wohl  aber  einige  ihrer
Elemente: Qualität und Marketing gehören dazu. Aber auch das
unverwechselbare  Programm,  das  vor  Unkonventionellem  nicht
zurückscheuen darf. Die kanonisierte Form des traditionellen
Sinfoniekonzerts ist kritisch zu überprüfen. Auch dazu mag der
Blick  in  die  Vergangenheit  behilflich  sein:  Die  „bunten“
Programme eines Herrn Hüttner waren nicht die schlechteste
Lösung, den „Event“-Charakter seiner Konzerte zu sichern. Und
zum  Evente  drängt,  am  Evente  hängt  doch  heute  alles.  Das
eröffnet jenseits pessimistischer Kultur-Untergangs-Unkenrufe
auch Chancen.
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„Ruhri“ am Main: David Bösch
inszeniert  in  Frankfurt
Humperdincks „Königskinder“
geschrieben von Werner Häußner | 4. März 2013
Engelbert Humperdinck ist einer jener Ein-Opern-Komponisten,
von dem sich nichts im Repertoire gehalten hat als das zum
Weihnachtsmärchen verniedlichte grausame Kinderschicksalsstück
„Hänsel  und  Gretel“.  Wissenschaft  und  Theaterpraxis  haben
seine  anderen  Bühnenwerke  mit  dem  vernichtenden  Satz
eingesargt, dass der Meister an seinen „früheren Erfolg nicht
anknüpfen konnte“.

Gefährdete kindliche Idylle:
Amanda  Majewski  als
Gänsemagd  in  Humperdincks
„Königskinder“ in Frankfurt.
Foto: Wolfgang Runkel

Göttergleich fällt die Rezeptionsgeschichte das Urteil, ohne
Bewusstsein für ihre eigenen, höchst vorläufigen 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  Rarität:  Das  gilt  auch  für
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Humperdincks zweite Oper „Die Königskinder“. An der Met, wo
sie 1910 uraufgeführt wurde, war sie einige Zeit ein sicheres
Repertoirestück. In den letzten Jahren gab es Versuche, ein
neues Licht auf das spannende, den magischen Realismus eines
Gerhart Hauptmann und symbolistische Strömungen 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; jüngst haben große Häuser wie
München und Zürich eine neue Runde für die „Königskinder“
eröffnet.

Frankfurt zieht nun nach und verpflichtete mit David Bösch
einen Regisseur, der in der Ruhr-Region seine ersten Arbeiten
gezeigt hat und als innovativer, origineller Theatermann in
Erinnerung  bleibt:  Viel  gerühmt  seine  Shakespeare-
Inszenierungen in Essen („Sommernachtstraum“, 2005) und Bochum
(„Romeo  und  Julia“,  2004),  seine  jeder  Verkopfung
widerstrebende  Auseinandersetzung  mit  zeitgenössischen
Stücken,  seine  preisgekrönten  Arbeiten  wie  „Viel  Lärm  um
Nichts“ am Thalia Theater Hamburg.

Im  Musiktheater  hatte  David  Bösch  diesen  Erfolg  nicht:
Vivaldis  „Orlando  furioso“  in  Frankfurt  (2010)  blieb  in
schrillem Klamauk stecken; auch sein Debüt in der Oper mit
Donizettis  „L‘Elisir  d’amore“  am  Münchner  Nationaltheater
wurde eher kühl aufgenommen. Mit den „Königskindern“ machte er
sich an einen Stoff, dem die Autorin Elsa Bernstein-Porges
zwar  aus  Märchenmotiven  heraus  entwickelt,  aber  nicht  im
Märchen  verharren  lässt.  Was  im  ersten  Akt,  mit  Hexe,
Gänsemagd und Königssohn, noch mit vertrauten Figuren spielt,
entwickelt sich im zweiten fast zum Sozialdrama, um im letzten
Akt  zu  einer  symbolistisch  geprägten  Nicht-Erlösungs-
Geschichte  zu  mutieren.

Bösch und sein Team Patrick Bannwart (Bühne), Frank Keller
(Licht)  und  Meentje  Nielsen  (Kostüme)  nähern  sich  diesen
verschiedenen Ebenen, indem sich die Geschichte aus der Sicht
der beiden Heranwachsenden – der Gänsemagd und des Königssohns



– entwickeln. Der Zauberkreis des ersten Bildes entspricht der
Wahrnehmung eines Kindes: Die Gänsemagd empfindet den Druck
der  zweckmäßig  organisierten  Erwachsenenwelt;  ihre
„Erzieherin“ 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  genießt  Sonne  und  Tiere;  die  Hexe
drängt auf praktische Arbeit, deren Sinn freilich für das Kind
undurchschaubar bleibt. „Wirst du den Kessel spülen? Ist der
Brunnen nur gut als Spiegel?“ sagt die Alte: Ein Vers der
exemplarisch für die unterschiedlichen Perspektiven steht.

Das Libretto von Elsa Bernstein-Porges, die unter dem Pseudoym
„Ernst  Rosmer“  geschrieben  hat,  bleibt  jedoch  nicht  im
Märchenhaften  oder  Psychologischen  stecken  –  und  Bannwarts
Bühne  zeigt  das  in  überzeugender  Bildsprache:
Kreidezeichnungen  kindlicher  Spiele  auf  dem  Boden,
ausgeschnittene Gänse und Blumen rundum aufgesteckt. Das Kind
entwirft  sich  seine  Welt  selbst.  Sie  beginnt,  brüchig  zu
werden, als der Königssohn in sie eindringt. Die Entdeckung
des „Du“ und der Erotik entfremden die Gänsemagd ihrer Welt.
Entrinnen  kann  sie  ihr  noch  nicht;  erst  als  ihr  der
„Spielmann“ den Weg weist, den Zauber zu zerreißen, gelingt
der Ausbruch in neue Erfahrungsräume.

Der zweite Akt in der Hellastadt trägt noch am deutlichsten
die sozialkritischen Züge, die Bernstein-Porges im Sinn hatte:
Bösch erzählt ihn als grimmige Parabel einer selbstgenügsamen
Gesellschaft. Wie Maden aus einem Stück Speck kriechen die
Bürger aus den Kanälen ihrer „Höllastadt“ – so verkündet der
Zwischenvorhang mit dem abgestürzten 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 Königssohn und Gänsemagd aus ihrer
satten  Hölle  vertreiben.  Diesen  sinistren  Karneval  dumpfer
Selbstbezogenheit inszeniert Bösch zu wörtlich, stellt dralle



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

Zweiter  Akt  der
„Königskinder“  an  der  Oper
Frankfurt.  Foto:  Wolfgang
Runkel

Für den sozialen Kältetod des Königskinder-Paares hält Patrick
Bannwart  seine  Bühne  wüst  und  öde.  Nur  nutzt  Bösch  die
konzentrierende  Leere  nicht,  um  dieses  Sterben  zu
transzendieren  und  der  symbolistisch  angelegte  Figur  des
Spielmanns eine neue Dimension zu geben. Er steht nicht für
eine Art Kunst-Erlöser, 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 Königskinder in den Herzen gibt
die  Hoffnung  auf  eine  neue  Generation,  fern  der  inneren
Blindheit der Höllastadt und ihrer in Begierden gefangenen
Bewohner.

Bösch  verrät  das  Visionäre  dieses  Finales,  wenn  der
vortrefflich  singende  und  gestaltende  Nikolay  Borchev  als
humpelnder Opern-Opa über die Bühne hüpft, die Kinder ihre
Holzschwerter zücken und das „Häppie Äntt“ auf hochgehaltenen
Täfelchen konstatieren. Abwegig erscheint der Selbstmord der
Königskinder per Schwertstreich. Er entwertet das Brot, das
die Gänsemagd im ersten Akt backen muss, zum bloß 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 Mädchens: Der Esser
„mag das Schönste sehn, so er wünscht sich zu geschehn“. Bösch
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.

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 Stückes gewesen ist: Seine
Domäne ist die deutsche Oper mit ihren Höhepunkten Wagner und
Strauss.  Humperdinck  „Königskinder“  sind  ein  Zeugnis  des
mühevollen Strebens einer ganzen Komponistengeneration, sich
aus dem riesigen Schatten Wagners heraus ins Licht neuer Ideen
zu bewegen.

Humperdincks Schüler und des Bayreuther Meisters Spross und
Erbe  Siegfried  Wagner  ist  ein  anderer  dieser  vergessenen
Generation, der im Licht einer neuen Rezeption geprüft werden
müsste. Weitere sind zu nennen, etwa der langjährige Strauss-
Vertraute Ludwig Thuille, ambivalente Komponisten wie Max von
Schillings oder die französischen Vertreter des „Wagnerisme“.
Vielleicht wäre diese verdienstvolle „Königskinder“-Aufführung
ein Impuls, sich dieser Epoche zuzuwenden? Der erfolgreiche
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Intendant Bernd Loebe, der Anfang des Monats seinen Vertrag
bis 2018 verlängerte, hätte die Kapazitäten seines Hauses und
das Interesse des Publikums auf seiner Seite.

Und Sebastian Weigle bringt den Sensus für diese Art von Musik
mit. Er macht mit dem wieder einmal ausgezeichnet disponierten
Orchester der Oper deutlich, wo die Anklänge 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 dreistündigen Weg durch Humperdincks Partitur auch
matte Momente durchrutschen ließ, sei nicht verschwiegen.

Mit  dem  Königssohn  hat  sich  das  einstige  Ensemblemitglied
Daniel  Behle  erfolgreich  eine  schwierige  Zwischenpartie
erobert,  die  ihm  weniger  im  lyrisch  frei  ausgestalteten
Zentrum als in den noch nicht nachdrücklich genug gestützten
Höhen  Grenzen  setzt.  Amanda  Majeski  überzeugt  durch  ihre
kindliche  Aura  und  ihr  Gespür  für  die  Psychologie  der
Gänsemagd, geht aber zu zaghaft daran, vor allem im zweiten
und dritten Akt Stimmfarben einzusetzen, die eine Entwicklung
der Figur charakterisieren könnten.

Julia Juon, von der Szene zu sehr auf Märchenhexe festgelegt,
muss  den  Beweis  nicht  antreten,  was  für  eine  großartige
Sängerin sie ist. Man freut sich auf jeden Auftritt. Magnús
Baldvinsson und Martin Mitterrutzner passen als Holzhacker und
Besenbinder  zu  ihren  Charakterpartien,  die  im  dritten  Akt
manchmal in die Nähe missverstandener Lortzing’scher Chargen
rücken. Für vorzüglich ausgefüllte kleinere Partien mögen Nina
Tarandek und Katharina Magiera als Wirtstochter und Stallmagd
stehen.  Nicht  zu  vergessen  sind  der  solide  Chor  Matthias
Köhlers und der Kinderchor, der anspruchsvolle Aufgaben tapfer
bewältigte. Michael Clark und Felix Lemke haben ganze Arbeit
geleistet!



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

Vor  zehn  Jahren  im  Aalto,
jetzt  in  der  ganzen  Welt:
Martina  Serafin  zu  Gast  in
der Philharmonie Essen
geschrieben von Werner Häußner | 4. März 2013
Willkommen  zurück,  Frau  Serafin!  Vor  zehn  Jahren  war  die
Sängerin am Aalto-Theater in großen 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 nächsten „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 „weltberühmte“ Sängerin
springe ein für die erkrankte Anja Harteros, war auf Aushängen
im Foyer der Philharmonie zu lesen. Nun gut, jetzt wissen
wir’s.
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Martina  Serafin.
Pressefoto:
Philharmonie Essen

Das  Einspringen  ist  ein  undankbarer  Job:  Die  Bochumer
Symphoniker und Dirigent Friedrich Haider mussten kurzfristig
neu  disponieren,  haben  sogar  einer  Extra-Probe  zugestimmt.
Dafür gab`s Lob von Intendant Johannes Bultmann. Heikle Stücke
wie das „Lohengrin“-Vorspiel oder das „Siegfried-Idyll“ lassen
sich unter solchen Bedingungen nicht optimal erarbeiten. Das
war zu hören: körnige Schlacken in den ätherischen Entrückung
des „Lohengrin“-Vorspiels und der resignierten Piano-Schwermut
von „La Traviata“. Die Violinen an den hinteren Pulten mit
eher robustem Ton. Aber auch schön geformte Bläsersoli in der
schwungvollen Einleitung zum dritten „Lohengrin“-Akt.

Hätte Haider das Tempo in der Ouvertüre zu Verdis „Nabucco“
nicht so extrem angezogen, wären die Musiker sicher präziser
und  klangschöner  bei  der  Sache  gewesen.  Verdis  „Macbeth“-
Ballettmusik war das spannendste Stück des Abends; man wundert
sich,  warum  man  diesen  Hexensabbat  mit  der  majestätischen
musikalischen Erscheinung der Totendämonin Hekate nicht öfter
hört.

Mit den beiden Arien der Tannhäuser-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 Hochtönen. Die
Stärken der Sängerin 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 Sängerin.
Aber auch tiefe Bewegtheit, fulminante Steigerungen. Nur mit
der Höhe muss Martina Serafin vorsichtig sein: Sie scheint
Mühe zu haben, die Stimme weit und entspannt auf der Stütze zu
halten. Emotional aufgeladen: „La mamma morta“ aus „Andrea
Chenier“. Und ein Gruß aus Wien als Zugabe: „Meine Lippen, sie
küssen  so  heiß“  aus  Lehárs  „Giuditta“.  Bei  solchen
Schmeicheltönen  glaubt  man  der  Sängerin  aufs  Wort!

Wagner,  Maazel,  Tristan:  In
Essen  feiert  man  den
„Meister“ etwas anders
geschrieben von Werner Häußner | 4. März 2013
Richard Wagner wird 2013 erwartungsgemäß groß 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
beschäftigen  sich  mit  den  Haupt-  und  Staatsaktionen  der
Wagner-Bühne. Den Rest überlässt man den Kleinen und schürt
damit das von den Wagner-Vergötterern der Bayreuther Kreise
propagierte Vorurteil, erst ab dem „Holländer“ beginne der
„echte“ Wagner.

So wird es grad ein wenig „Rienzi“ geben – obwohl ein Experte
wie  Egon  Voss  dafür  plädiert,  in  diesem  Werk  sei  das
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Wagner’sche  Idiom  erstmals  zweifelsfrei  durchgehend  hörbar.
Die Rhein-Ruhr-Region kann ab 9. März 2013 in Krefeld Wagners
Versuch  erleben,  die  zeitgenössische  französische  und
italienische  Oper  zu  übertreffen  (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 frühen
Opern in den letzten Jahren immer wieder auch auf der Bühne 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 für die keine halbe Stunde
Straßenbahnfahrt entfernte Semperoper, der statt des überall
gespielten  „Tristan“  ein  „Rienzi“,  uraufgeführt  1842  in
Dresden, gut gestanden hätte.

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

Dieses Neue faltet sich auf bei sonderbaren Hitzköpfen wie
Alexander Skrjabin, den das Russische Nationalorchester am 11.
November mit seiner Sinfonie „Poème de l’extase“ vorstellen
wird.  Auch  Rachmaninow  und  Elgar  –  die  beiden  anderen



Komponisten im Programm – wären 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 Schönbergs „Pelléas
et Mélisande“ op.5, 1905 uraufgeführt. Das eher durch seine
Verwendung von Leitmotiven mit Wagner korrespondierende Werk
ist  eine  hervorragende  Ergänzung  zu  Claude  Debussys  Oper
„Pelléas et Mélisande“ von 1902, die – leider am gleichen Tag
– im Aalto-Theater Premiere hat.

Dass  die  weit  verzweigten  Verästelungen  des  französischen
„Wagnérisme“ unbeachtet bleiben; dass von Emmanuel Chabrier
bis Vincent d’Indy und Ernest Chausson nichts zu hören ist;
dass auch die deutsche musikalische Wagner-Rezeption zwischen
kritikloser  Imitation  und  kreativer  Transformation  durch
seinen  Sohn  Siegfried  Wagner  unbeleuchtet  ist,  lässt  das
Konzept  rudimentär  bleiben.  Für  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  Eröffnung  der
Konzertreihe kein Geringerer als Lorin Maazel zum Klingen:
Kaum im Amt als Chefdirigent der Münchner Philharmoniker, kam
er mit seinem neuen Orchester, den Münchner 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 Fünfter und dem Philharmonia Orchestra London. Nach
glänzendem Erfolg mit Mahler in München und Bruckner beim
Lucerne  Festival  brachte  Maazel  nun  Schubert,  Wagner  und
Strauss mit – und die Münchner Philharmoniker zu ihrem Debüt
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 Gedächtnis bleiben. Allerdings nicht, weil die
Interpretation  des  82jährigen  überzeugt  hätte.  Denn  Maazel
scheitert im „Tristan“-Wunschkonzertstück an einem ins schier
Endlose gedehnten Tempo; in Strauss‘ „Also sprach Zarathustra“
an  seinem  Verständnis  von  „sehr  breit“,  das  er  nicht
endenwollend dehnt. Als wolle er in die Spuren von Sergiu
Celibidache treten, mit dem die Münchner legendär langsame
Konzerte  spielten,  zerstückelt  er  die  Erregungskurve  des
„Tristan“-Vorspiels  in  statische  Klangfarbinseln,  lässt  das
Orchester  auf  der  Stelle  brodeln,  nimmt  der  Musik  das
Sehrende,  Strebende,  Sehnsuchtsvolle.

Dafür  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 Höhepunkt 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
Münchener  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
Schärfe. Die Bläser winden sich auf Schneckenbahnen, die Celli
grummeln, bis ein Fagott Erlösung verheißt. Maazel kostet aber
auch die phänomenalen Spieleigenschaften der Münchner aus und
lässt  hören,  mit  welcher  musikalischen  Weltklasse  er  die
nächsten drei Jahre zusammenarbeitet.

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

Ahnung  und  Geheimnis:  Franz
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Schrekers  „Der  Schatzgräber“
in Amsterdam
geschrieben von Werner Häußner | 4. März 2013
Den großen Schatz, des Lebens Hort, alles Sehnens Ziel: Elis,
der Schatzgräber, grüb‘ ihn gern. Doch: Was dieser Schatz auch
sei, Franz Schreker lässt den Zuschauer seiner Oper mit dem
Rätselwort  allein.  Ein  typischer  Zug  der  Zeit  und  seiner
selbst  geschriebenen  Libretti:  Der  Komponist,  der  zwischen
1915  und  1933  zu  den  Stars  des  deutschen  Musiktheaters
gehörte,  hüllt  seine  Sujets  gerne  in  Ahnungen,  gibt  dem
deutenden Geist Raum, lädt dazu ein, ihnen ihr Geheimnis zu
entreißen. Wer es zu greifbar zu erklären strebt, bleibt im
Geflecht  der  Symbole,  der  Traumbilder,  der  raunenden
Andeutungen  hängen.

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“ in
Frankfurt  vor  dreißig  Jahren  ein  Schlüsselwerk  der  immer
wieder stockenden Schreker-Wiederentdeckung geschaffen. Andere
folgten,  so  Martin  Kušej  2002  mit  den  Stuttgarter
„Gezeichneten“, aber auch Klaus Weise in Bonn mit „Irrelohe“.
Jetzt hat sich Ivo van Hove in Amsterdam an „Der Schatzgräber“
gemacht und ist mit seinem Team – Jan Versweyveld (Bühne und
Licht), An D’Huys (Kostüme) und Tal Yarden (Video) aufrichtig
gescheitert.

Van  Hove  ortet  Schrekers  1920  uraufgeführte  Oper  im
künstlichen  Realismus  eines  Raumes,  der  Märchenbuch-Skizze
oder minimalistische Filmkulisse sein könnte: Ein Dreieck aus
Holz  öffnet  sich  in  weitem  Winkel  zum  Zuschauer  hin.  Die
beiden Schenkel tragen je eine hausförmige Öffnung, durch die
sich  Schauplätze  wie  Puppenhäuser  schieben:  Kneipe,  Hütte,
Todeskammer,  Tribüne,  Palast.  Stets  bleibt  das  „Spiel“
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bewusst; Illusion soll nicht keimen.

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

Aber die feine Balance zwischen der nacherzählten Handlung und
einem der Realität entschwebenden, halb träumerischen, halb
symbolischen Spiel gerät immer wieder aus dem Gleichgewicht:
Dann kommen die Szenen daher wie handwerklich routiniert am
Libretto entlang inszeniert. Und der hybride Realismus der
Bühne erweist sich als Falle, aus der auch die Videos keinen
Ausweg bieten. Ihre „Herr der Ringe“ – Ästhetik, vermischt mit
explodierendem kosmischem Farbennebel und softig beleuchteter
nackter Haut, funktioniert anders als im Kino in der Oper nur
schwer: Die Träume der Hauptfigur Els, einer Mischung aus
traumatisiertem Missbrauchsopfer, männermordenden Besessenen,
jugendstilhaftem  Symbolweib  und  wagnerischer  Erlösungs-  und
Liebesikone sind zu konkret: Man könnte meinen, es gehe um
guten Sex und glückliche Familie.

Videos  in  "Herr-der-Ringe-
Ästhetik":  Schrekers
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"Schatzgräber" in Amsterdam.
Foto: Monika Rittershaus

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

Manuela  Uhl  als  Els  in
Schrekers  "Der
Schatzgräber".  Foto:  Monika
Rittershaus

Manuela Uhl hat die Figur, die weibliche Attraktion und die
Spiel-Erfahrung,  um  die  Els  glaubhaft  zu  verkörpern.  Das
Vibrato  ihres  Soprans  schlägt  diesmal  weniger  schwer  als
sonst, die Höhe gleißt, das Zentrum strahlt klangsatt, die
Artikulation bleibt immerhin nicht ständig auf der Strecke.
Für die Sängerin ein starker Abend. Raymond Very kommt mit der
kraftraubenden Partie des Elis stimmlich zurecht; könnte aber
eine Szene wie die Liebesnacht differenzierter gestalten statt
stämmig durchzustehen. Er hat glückliche Momente, aber auch
manchen „Durchhänger“, 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 König und Kay Stiefermann – der Wuppertaler
„Holländer der vergangenen Spielzeit – als Vogt haben etwas
mehr Raum, Charakter zu entwickeln.

Im  Orchestergraben  lässt  Marc  Albrecht  Schrekers  magische
Klänge glitzern und gleißen. Er betont den schwankenden Boden
einer aufgelösten Tonalität, indem er Reibungen ausmodelliert,
die  irisierenden  Harmonien  leuchten  lässt.  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 überzeugender Schreker!

Gebremste  Leidenschaft:
Verdis „Macht des Schicksals“
im Aalto-Theater Essen
geschrieben von Werner Häußner | 4. März 2013
Dietrich  Hilsdorfs  Inszenierung  hat  nichts  von  ihrer
Stringenz,  Johannes  Leiackers  Bühne  nichts  von  ihrem
lichtvollen Realitätsentzug eingebüßt. Verdis „La Forza del
Destino“ ist es wert, immer wieder ins Repertoire des Aalto-
Theaters  zurückzukehren.  Auch  wenn  man  gegen  die  rüden
Kürzungen  der  Mailänder  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 schlüssige Geschichte zu erzählen.
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Dass  er  den  Padre  Guardiano  mit  dem  alten  Marchese  di
Calatrava verschmilzt und diesen aus dem Sarg zurückkehren
lässt 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  Stück  zur  Zeit  seiner
Entstehung.

Szene aus Verdis "La Forza
del  Destino"  am  Essener
Aalto-Theater;  Bühne
Johannes  Leiacker.  Foto:
Thilo  Beu

Die Wiederaufnahme von „La Forza del Destino“ eröffnete 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 Räuber“ nach Schiller). Damit bringt Essen eine der
vielen  selten  gespielten  Opern  Verdis.  Andere  Opernhäuser
nudeln  zum  200.  Geburtstag  dieses  Giganten  der  Oper  das
übliche  Repertoire  ab:  kein  „Stiffelio“,  kaum  eine  „Luisa
Miller“, keine „Lombarden“, von den hitzköpfigen frühen Opern
wie „Attila“, „I due Foscari“, „Ernani“ oder „Il Corsaro“ ganz
zu schweigen. Dafür 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  Spielpläne  –  in  Sachen  Verdi
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zumindest – nicht viel geändert.

Der Dirigent der Essener Aufführung, Giacomo Sagripanti, ist
ein Debütant am Aalto-Theater und hoffentlich kein Vorzeichen
für 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 schlägt er einen sorgfältig
erarbeiteten,  aber  dramatisch  geglätteten  Verdi,  mit
schematischer Agogik, wenig vertraut mit dem Atmen der Sänger,
ohne Sensus für die fiebernden Tremoli, das innere Drängen der
Musik. Metrisch einförmig ist das, ohne rhythmischen Biss, in
den Lyrismen klassizistisch poliert, in der Dramatik züchtig
domestiziert.  Gebremste  Energie,  gekappte  Leidenschaft:  das
funktioniert zum Beispiel im unendlich zärtlichen Pianissimo
am Ende der Oper, nicht aber zum Beispiel in der verzweifelten
Szene des Alvaro, für den das Leben zur Hölle wird.

Sagripanti  versucht  auch,  veristische  Züge  aus  dem  Stück
herauszuhalten,  was  ihm  zumindest  mit  Carlos  Almaguer  als
Carlos nicht gelingt. Der Bariton hat eine phänomenal gut
sitzende Stimme mit üppigen Resonanzen und kann mühelos jeden
Raum  füllen.  Leider  praktiziert  er  das  mit  ausuferndem
Fortissimo  bei  jeder  Gelegenheit:  Gebrüll  statt  subtiles
Gestalten, grobes Aussingen statt bewusste Stilisierung.

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

Mit dem Bemühen um den großen Bogen und das tragende Piano
zeichnet sich Galina Shesterneva aus, die auch demonstriert,
dass „russische Schule“ nicht unbedingt großhubiges 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  Willkür  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 Mönch 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 schönem Tenor in ein paar Sätzen
wieder einmal als sichere Stütze 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 Köln: Dort inszeniert Oliver Py die Oper zur
Eröffnung der Spielzeit neu; Premiere ist am 16. September.

Zwischen  Leid  und
Auferstehung  –  Zum  80.
Geburtstag des Malers Herbert
Falken
geschrieben von Werner Häußner | 4. März 2013
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Ein
Selbstbildnis
Herbert
Falkens  aus
dem  Bestand
des Museums am
Dom  Würzburg.
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 römisch-katholischen Kirche ist. Er
malte  auch  wenig  für  Kirchen;  die  meisten  seiner  dunkel-
grüblerischen,  anspruchsvoll-anstößigen  oder  auch  virtuos
hingezeichneten  Bilder  und  Grafiken  hängen  in  Museen.  Ein
„Malerpriester?“ Nein. Aber ein Maler und ein Priester mit
Herz und Seele. Zu beidem hat er sich berufen gefühlt, und
darunter oft gelitten. Am 11. September wird Herbert Falken 80
Jahre alt.

1932 in Aachen geboren, kam Falken schon als Jugendlicher,
dann über eine Lehre als Reklamemaler und über 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 überregional
bekannt.

Anlässlich seines Geburtstags wird der Maler, Grafiker und
Zeichner mit zahlreichen Ausstellungen geehrt. Er gehört zu
den  prominenten  deutschen  Vertretern  einer  christlich
inspirierten Kunst. Im Mittelpunkt steht der Mensch, in seiner
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Abgründigkeit, Verletzlichkeit, Größe und Hinfälligkeit: Auf
der einen Seite Abbild Christi, auf der anderen der Erlösung
bedürftig.

Herbert Falken ist Priester (1964 geweiht) und war lange als
Seelsorger  tätig,  zuletzt  in  der  Pfarrei  St.  Josef  in
Stolberg-Schevenhütte. Die Pfarrkirche besitzt einen Kreuzweg
aus seiner Hand (1985) – und einen Zyklus von Glasfenstern von
Georg  Meistermann,  den  Falken  nach  dessen  Tod  1990
weitergeführt  hat.  Heute  lebt  der  Künstler  nahe  des
langjährigen  Wohnsitzes  seines  Freundes  Heinrich  Böll  in
Kreuzau-Langenbroich.  Aus  gesundheitlichen  Gründen  ist  er
nicht mehr künstlerisch aktiv.

In  der  Katholischen
Akademie  in  München
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 Münchner Stadtteil
Schwabing grafische Werke zu sehen. Parallel dazu eröffnet die
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Galerie der Deutschen Gesellschaft für Christliche Kunst ihre
neuen Galerieräume in der Münchner Türkenstraße – gegenüber
der  Pinakothek  der  Moderne  –  am  14.  September  mit  einer
Ausstellung „Herbert Falken. Malerei und Zeichnungen“.

Ab  15.  September  zeigt  „Kolumba“,  das  Kunstmuseum  des
Erzbistums  Köln,  im  Rahmen  seiner  6.  Jahresausstellung
dreizehn großformatige 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 Verhältnis von Liturgie und Kunst nähern. Andere gezeigte
Künstler  sind  Rebecca  Horn,  Chris  Newman  und  der  Kölner
Künstler Michael Buthe (1944 bis 1994).

Eine  Studie
Falkens  zur
unvollendeten
"Pietá
Rondanini"
Michelangelos.
Foto:  Museum
Kolumba  Köln

Das  Suermondt-Ludwig-Museum  in  Aachen  hat  eine  Reihe
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bedeutender  Schöpfungen  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  für  Kunst  mit  einer
Ausstellung in der Bischöflichen 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 Münster zeigt Arbeiten
von Herbert Falken in einer Ausstellung, die am 27. November,
20 Uhr, eröffnet wird. Sie zeigt Arbeiten auf Papier aus den
letzten dreißig Jahren.

Bereits  seit  Juni  ist  im  Leopold-Hoesch-Museum  und
Papiermuseum Düren eine Hommage an Herbert Falken zu sehen.
Dort  hatte  er  schon  2007  aus  Anlass  der  Verleihung  des
Kunstpreises  des  Kreises  Düren  eine  Einzelausstellung.  Die
künstlerischen,  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 Häußner | 4. März 2013
Während Händel mittlerweile im Repertoire der Opernhäuser eine
wichtige Rolle spielt, gibt es bei anderen Komponisten von
Weltgeltung noch einiges zu entdecken. Unermüdliche Arbeit für
Gioachino  Rossinis  breit  gefächertes  Opernschaffen  leistet
seit Jahren das Rossini Festival in Bad Wildbad. Intendant
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Jochen Schönleber legt besonderen Wert auf Sänger, die den zum
Teil  exorbitanten  Ansprüchen  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“
ließ vor allem eine Nebenrolle aufhorchen: Christopher Kaplan
als Ali – Mitglied des Jungen Ensembles der Semperoper Dresden
– verbindet darstellerische Präsenz mit einem wohlgeformten
Tenor. Auch Rosita Fiocco würde man gerne wieder hören, auch
wenn die Koloraturen noch etwas schwer im Ansatz gebildet
sind. Antonio Petris‘ Regie bemühte sich ohne Erfolg, dem Werk
eine interessante Seite abzugewinnen. Ausnahmsweise mal ein
Rossini, der für die Bühne 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 vollständig wie möglich.
Ein geradezu vermessenes Vorhaben; eine Herausforderung, der
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man sich in den Staatsopern-Sphären von Berlin oder München
bisher nicht zu stellen wagte.

Auf keinen Fall wieder in die Geschichte zurücksinken sollte
die andere Rarität des Wildbader Festivals 2012: „I Briganti“
ist  eine  nach  Schillers  „Räubern“  entworfene  Oper  Saverio
Mercadantes.  Uraufgeführt  1836  in  Paris,  war  sie  ein  von
Rossini  unterstützter  Versuch,  Paris  für  diesen  damals  in
Italien weithin bekannten Kollegen zu gewinnen. Ein Projekt,
das  trotz  exquisiter  Sängerriege  scheiterte:  Mercadantes
konservativer Ansatz, zu sehr dem italienischen „Melodramma“
verpflichtet,  konnte  sich  gegen  die  moderne  Oper  Giacomo
Meyerbeers nicht durchsetzen.

Wildbad versuchte, das Stück erstklassig zu besetzen. Unter
der wenig geschmeidigen, metrisch oft schematischen Leitung
von Antonino Fogliani boten die Virtuosi Brunenses aus Brünn
kaum mehr als eine solide Unterstützung 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 fünfziger Jahre; ihre Stimme
verliert im Lauf des Abends den Kontakt zum Körper, wird hart,
dünn und im Klang prekär.

Bruno Praticó, der alte Haudegen, zeigt, wie es geht: Als
alter Graf Moor entfaltet er im Duett mit seinem Sohn Ermano
wundersam die Aura des technisch zuverlässigen Singens mit
schier endlosen Bögen und sprechendem Klang. Die Regie ließ
die  Akteure  alleine,  die  sich  mit  allen  Peinlichkeiten
abgelebter  Opern-Gepflogenheiten  über  Wasser  hielten  und
ständig 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 Süden, in der Ostschweiz, brachten die siebten St.
Galler Festspiele Hector Berlioz‘ „La Damnation de Faust“ auf
die weiträumige Freilichtbühne vor der Kulisse der barocken
Stiftskirche.  Carlos  Wagner  inszenierte  die  „Legende
dramatique“  als  Welttheater  mit  Méphistophéles  als
Zirkusdirektor.  Das  wirkte  nicht  willkürlich  bunt,  sondern
entspricht dem Charakter der Stücks.

Stellenweise  verwies  die  Inszenierung  den  Zuschauer  auf
farbige  Zeit-Panoramen  und  epische  Großbilder,  wie  sie  in
Romanen von Charles Koster (Ulenspiegel), Victor Hugo (Der
Glöckner von Notre Dame) oder Umberto Eco (Der Name der Rose)
geschildert sind. Die Fantasie der Kostüme (Ariane Isabell
Unfried)  verhinderte  peinliche  Anklänge  an  Monumentalfilm-
Ausstattungen; die Spielfläche (Rifail Ajdarpasic) mit ihren
verschiedenen  Ebenen  und  Plateaus  ließ  bewegungsreiches
„Augenfutter“ zu. Dass er am Ende in einem Hamsterrad endet,
lässt  Méphistophéles  ein  wenig  wie  den  betrogenen  Teufel
erscheinen:  Sein  Werk,  Menschen  –  hier  mit  Hilfe  von
Marguerite als dienstbarem Geist – zum Bösen zu verführen, ist
eine  Sisyphusarbeit,  die  dank  göttlicher  Gnade  und
Barmherzigkeit  zum  vergeblichen  Mühen  verurteilt  ist.

Berlioz‘ farbige und klanglich subtile Partitur eignet sich
nicht  für  eine  Freilicht-Produktion,  bei  der  das
Sinfonieorchester St. Gallen unter der Bühne sitzt und mittels
Lautsprecher verstärkt wird. Da mag sich Dirigent Sébastien
Rouland noch so um die Finessen mühen: Der Klang bleibt oft
grob und eindimensional. In den Opern der letzten Jahre, von
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Gaetano  Donizettis  Sintflut-Rarität  „Il  Diluvio  universale“
über die frühen 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  visionär
klanglich  gearbeitet  sind  wie  die  Musik  des  französischen
Orchester-Revolutionärs.  Mit  Verdis  selten  gespielter  Oper
„Attila“  steht  Sankt  Gallen  im  Juni/Juli  2013  –  im  200.
Geburtsjahr Verdis – wieder auf der sicheren Seite (Premiere
am 21. Juni 2013).

In Nürnberg rückten die Internationalen Gluck-Opern-Festspiele
zum vierten Mal einen Komponisten ins Blickfeld, der hohe
akademische Ehren genießt, im Bühnenalltag aber nicht allzu
häufig präsent ist. Dass es nicht an stiller Einfalt und edler
Größe liegen kann, zeigte das Staatstheater Nürnberg mit einer
bestürzend konsequenten Aktualisierung von Glucks „Ezio“. Das
finstere Machtspiel verlegte Andreas Baesler – in Nordrhein-
Westfalen  durch  Regiearbeiten  in  Gelsenkirchen,  Essen  oder
Münster kein Unbekannter – in die Überdrussgesellschaft einer
außer Rand und Band geratenen Wohlstandszeit.

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

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

Festspiel-Passagen  VIII:
Zwischen  Carmen-Leid  und
Händel-Leidenschaft
geschrieben von Werner Häußner | 4. März 2013
Die Zeit der sommerlichen Festivals ist vorüber, der Alltag
erwartet uns wieder. Vorbei die letzte Vorstellung des früher
ungeliebten,  jetzt  mit  Wehmutstränen  verabschiedeten
Bayreuther „Tristan“ Christoph Marthalers; vorbei die Dernière
des begeistert gefeierten Herheim-„Parsifal“, dessen Absetzung
immer noch unverständlich ist, denn so wird das Wagner-Jahr
2013 am Hügel ohne das Stück gefeiert, das Wagner für das
Festspielhaus  geschrieben  hat.  Das  Bayreuther
Festspielorchester nebst Chor und Solisten war gefeierter Gast
in  Barcelona,  um  dem  krisengeschüttelten  Spanien  mit
erlösungsschwangeren Wagner-Klängen 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 Zürich gekommenen Chefs ist durchwachsen. Auf
der einen Seite stehen Überflutung mit Luxus von Domingo bis
Netrebko und überflüssige Zelebration massentauglicher Werke
wie die mit Magdalena Kozená fragwürdig besetzten „Carmen“.
Auf  der  anderen  Seite  ein  Aufbruch  wie  die  Konzertreihe
„Ouverture  spirituelle“  oder  die  ehrgeizig  geglückte
Inszenierung der „Soldaten“, Bernd Alois Zimmermanns Ikone des
modernen Musiktheaters.

Gerühmt:  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 könnten. Die
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vierzehn „Salzburg contemporary“-Konzerte sind ein Beispiel:
Der musikalische Kosmos Heinz Holligers war zu erschließen;
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 Nürnberger Puppenspieler-Truppe nach Salzburg
eingeladen,  die  sich  „Thalias  Kompagnons“  nennt.  Joachim
Torbahn und Tristan Vogt heißen die kreativen Köpfe des Teams,
das in Ferdinand Raimunds „Der Bauer als Millionär“ Naivität
in Tiefsinn verwandelt, das Moralische wie das Parodistische
in  der  Distanz  der  Puppenwelt  von  Banalität  und  Schwere
befreit: weise Einfalt!

Dem Blick über die sommerliche Kultur-Landschaft bieten sich
traditionsreiche  Fixpunkte  wie  die  Händel-Festspiele  in
Göttingen und Halle. Die Universitätsstadt an der Leine hat
mit  Laurence  Cummings  einen  neuen  künstlerischen  Leiter
gewonnen, der den zwölf musikalischen Tagen rund um Händel
sein Siegel erst noch aufprägen muss. Die Oper dieses Jahres,
Händels „Amadigi di Gaula“, konnte nicht restlos überzeugen:
Das  Konzept  der  Regisseurin  Sigrid  T’Hooft,  die  strengen
Bewegungsregeln des barocken Theaters ins Heute zu übertragen,
geht ästhetisch auf, gibt dem Zauber- und Ritterstück aber
keinen dramatischen Zug.

Konflikte  und  Leidenschaften  bleiben  „historisch“.  In  der
musikalischen  Umsetzung  gelingt  Andrew  Parrott  die
Vergegenwärtigung schlüssiger: Das Festspielorchester spielt
kompakt  und  kantig,  schroffer  als  unter  dem  bisherigen
künstlerischen  Leiter  Nicolas  McGegan,  manchmal  aber  auch
weniger  subtil.  Die  Sänger  lassen  technisch  zu  viel  zu
wünschen  übrig,  um  Ausdruck  und  Schönheit  des  Singens
miteinander  zu  verbinden.

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



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

Aber auch die Akademie für Alte Musik Berlin und der Rias
Kammerchor sorgten unter Hans-Christoph Rademann mit Händels
„Josuah“ für einen Höhepunkt der Festspiele an der Saale. Dem
Thema  „Händel  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 Lauchstädt eine Kunstgattung zu Ehren,
die noch zu entdecken ist. Die Musik zu Ehren der griechischen
Muse der Tanzkunst lieferten Georg Friedrich Händel und sein
französischer 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  Schönklang  mit  tief
empfundenen lyrischen Momenten und einer unermüdlichen Lust an
barocker Klangpracht.

Choreographin  Béatrice  Massins  Hauptinteresse  gilt  dem
barocken  Bühnentanz,  sie  nutzt  ebenso  einige  freie
Darstellungsformen um die Ausdruckspalette der Tänzer von Les
Fêtes galantes anzureichern. In dem rund 80-minütigen Werk
wirkte  das  freilich  auf  Dauer  etwas  ermüdend,  da  die
Schrittfolgen  und  Positionen  sich  häufig  wiederholen.  Das
Programm 2013 der Festspiele in Halle verspricht mit den Opern
„Almira“ und „Alessandro“ und dem Oratorium „Judas Maccabäus“
wieder anregende Begegnungen mit Händel.

http://www.goethe-theater-bad-lauchstaedt.de/


(Mitarbeit: Tony Kliche, Halle/Saale)

Im  Eis  der  Zeit:  Jonathan
Darlington  dirigiert  in
Frankfurt  Samuel  Barbers
„Vanessa“
geschrieben von Werner Häußner | 4. März 2013
Jonathan Darlington hat sich als Chefdirigent der Duisburger
Philharmoniker einen Ruf erspielt, der weit über 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 hörte und erlebte, geradezu einen Drang, in die
Tiefenschichten der Musik vorzudringen. Die schöne 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,
erfüllt von Sentiment – all das genügt ihm offenbar nicht.

Darlington ist ein Musik-Denker, aber keiner, der vor lauter
intellektuellem Skrupel das Zupacken versäumt. So etwas mag
man von vielen Dirigenten sagen, wenn man sie loben will: Bei
Darlington ist es kein Kompliment, sondern eine Feststellung,
erprobt  in  vielen,  nicht  immer  festtäglichen  Konzerten;
geläutert – wie einst das Eisenerz in Duisburg – nicht in
edlen Festspiel-Auftritten, sondern im Alltag eines oft harten
und,  ja,  auch  alles  andere  als  glamourösen  Musikbetriebs,
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angesiedelt zwischen der Aura der Metropolen und der Mühe 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 Eröffnungspremiere der neuen Spielzeit,
Samuel Barbers „Vanessa“, leitet.

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

Barbers 1958 uraufgeführte und selten nachgespielte Oper ist
nicht unbedingt das Stück, mit dem ein Opernhaus seine Saison
glanzvoll eröffnen würde. 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  nächste  Premiere  nach  „Vanessa“  Engelbert  Humperdincks
„Königskinder“ 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 Häuser, die mit ihrem Carmen-
Rigoletto-Zauberflöte-Einerlei  glauben,  ein  schwindendes
Publikum  ins  Haus  locken  zu  können.  Sicher  muss  man
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zugestehen, dass Frankfurt ganz anders arbeiten kann als etwa
das  Aalto-Theater  in  Essen,  dessen  Premierenzahl  auf
jämmerliche 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  stürmischen
Aufbruchs der Musik – zu nennen ist nur der bei der Triennale
gefeierte John Cage – war die Oper ein Anachronismus. Nicht
Schönberg, sondern Puccini: So etwas ging an der Met gut, wo
Eleanor Steber und Nicolai Gedda den Melomanen ein süffiges
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 Stück war in Kreisen der
Avantgarde ein „no go“. Niemand konnte sich leisten, so etwas
nachzuspielen, selbst wenn das Herz, ängstlich verborgen vor
dem strengen Gericht der zwölftönigen Reihe, eine heimliche
Träne  vergoss.  Entsprechend  dürftig  war  die  Rezeption  von
„Vanessa“ in der Alten Welt.

Das  hat  sich  gründlich  verändert,  und  Jonathan  Darlington
zeigt  in  Frankfurt,  warum.  Barbers  Musik  ist  kein
dahingezaubertes  Soufflé,  um  ältliche  Sponsorinnen  in
Manhattan zu entzücken. Der Mann hat täglich Bach studiert –
und das ist ebenso zu hören wie die Vertrautheit mit den
modernen Strömungen 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 Fünfziger – teils auch zu Unrecht –
vergessen ist, hört man, wie sensibel der studierte Sänger
Barber für seine Protagonisten schreibt, hört man auch, wie
komplex er mit Motiven umgeht, wie er Bausteine verwendet, die
von Puccini bis Janáček, von Strauss bis Strawinsky stammen
könnten. Doch er verarbeitet sie zu einer ganz eigen geprägten



musikalischen Sprache.

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

Auf  eine  sinnliche  Ästhetik  setzt  auch  die  aus  Malmö
übernommene  Inszenierung  der  früheren  Frankfurter
Regieassistentin  Katharina  Thoma.  Die  Regisseurin  arbeitet
seit  2011  regelmäßig  an  der  Dortmunder  Oper  und  hat  dort
Cavallis „Eliogabalo“ und Puccinis „La Bohème“ inszeniert. Am
30. September wird sie mit Mussorgskys „Boris Godunow“ die
Spielzeit eröffnen und im Februar 2013 Verdis „Troubadour“
szenisch  verantworten.  Julia  Müer  hat  ihr  ein  durch  eine
zentrale  Achse  geteiltes  Bühnenbild  gebaut:  auf  der  einen
Seite  eine  großbürgerliche  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 Atmosphäre für das
zwischen  Tschechow’schem  psychologischem  Realismus  und  dem
bleiern-geheimnisvollen  Symbolismus  einer  „Gothic  Novel“
changierenden  Libretto  von  Barbers  Lebensgefährten  und
Komponisten-Kollegen Gian Carlo Menotti.



Das Bühnenbild für "Vanessa"
von  Julia  Müer  vereinigt
Realismus und Symbolismus.

Thoma  lässt  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 Stück über die Verweigerung von Kommunikation. Das ist die
Oper zweifellos, aber sie thematisiert auch die Angst vor der
Zeit und der Authentizität.

Thoma  verwendet  symbolische  Zeichen,  ohne  dem  Symbolismus
nahezutreten.  Die  Spiegel  sind  eines,  die  das  Libretto
vorgibt: Im Hause sind sie alle verhüllt, um den Fortgang der
Zeit  zu  verbergen.  Doch  wenn  Vanessa  schon  in  den  ersten
Minuten der Oper eine Tür aufreißt, schließt ein riesiger
Spiegel die Öffnung: Die Verweigerung der Wahrheit macht die
Menschen zu Gefangenen. Ein anderes findet Thoma in dem Namen
„Vanessa“,  der  auch  in  der  zoologischen  Bezeichnung  eines
Schmetterlings  vorkommt:  Anatol,  der  Mann,  der  in  das
hermetische Haus eindringt, berührt ein in einem Sammelkasten
aufgespießtes 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  überzeugend
singende Charlotta Larsson gibt eine Vanessa, deren Ungeduld
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eher diejenige einer verwöhnten Upper-Class-Gattin ist. Wer
nach zwanzig Jahren aus der Starre des Wartens gelöst wird,
wirft nicht zickig Klaviernoten auf den Boden.

Der Anatol des vor allem in der Höhe gefährdet 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 zufällig zu Besuch kommt.
Auch  Helena  Döse,  die  „alte  Baronin“,  erschöpft  sich  als
skurrile Schweigerin; der unheimliche, bedrohliche Zug dieser
Figur geht ihr ab. Aus dem Doktor macht Dietrich Volle eine
Charakterstudie mit komischen Zügen, die tragischen holt er
nicht  ein.  Björn  Bürger  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 Aumüller

Der heimliche Star der Aufführung ist Jenny Carlstedt aus dem
Frankfurter Ensemble: Ihre intensive Darstellung macht aus der
Figur  der  Erika  eine  Fallstudie  über  die  Tragik  der
unmöglichen Liebe, über Realitätsaneignung und –verweigerung.
Als „Schatten Vanessas“ stellt sich das junge Mädchen – 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
gebären; am Ende ihre Erstarrung im Warten auf etwas, das nie
eintreten wird, weil es keinen Begriff dafür gibt – für alle
Facetten  der  Figur  findet  Carlstedt  in  Gestik  und
Körperhaltung, mehr noch aber in Farbe und Führung der Stimme
faszinierenden Ausdruck. In dem Lied „Must the winter come so
soon“ ist es die wehmütige Lyrik; in ihrem Zusammenbruch sind
es groß angelegte, aber auch tonlos fahle Phrasen. Am Ende
bleibt die kalkige Härte 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
Klängen 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
Händels „Orlando“ und Mozarts „La Clemenza di Tito“ an der
Semperoper Dresden zu Gast. Die langjährige 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  „Eine
florentinische  Tragödie“.  Premiere  ist  am  15.  Juni.



Festspiel-Passagen  VII:
Salzburg  –  Mit  der
Zauberflöte ins Labyrinth
geschrieben von Werner Häußner | 4. März 2013

Mandy  Fredrich
(Königin  der  Nacht)
und  Julia  Kleiter
(Pamina)  in  der
Salzburger
"Zauberflöte". Foto:
Monika Rittershaus

Der  siebenfache  Sonnenkreis  ist  eine  Mischung  aus
Baustellenlampe  und  Hirnschrittmacher,  mit  einem  Schlauch
offenbar  direkt  mit  Sarastros  Hirn  verbunden.  Der
Weisheitstempel  besteht  aus  lauter  Türen,  mit  kryptischen
Buchstaben  bezeichnet.  Sarastro  und  die  Königin  der  Nacht
balgen  sich  am  Ende  um  das  technische  Gerät,  während  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 „Zauberflöte“ bei den Salzburger Festspielen vorgestellt –
wie  so  viele  andere  ein  Import  aus  des  neuen  Intendanten
Alexander Pereiras Zürcher Zeit. Und seine Botschaft scheint
zu sein: Leute, nehmt den ganzen Zauber nicht so wichtig. Das
ist ein dürftiges Ergebnis.

Sicher lassen sich bei der „Zauberflöte“ die Tiefenschichten
in  Emanuel  Schikaneders  einzigartigem  Libretto  ausblenden,
lässt sich das unterhaltsame Abenteuerstück 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 ergründen. Sontag propagiert die postmoderne Beschränkung
auf die pure Sinnlichkeit und den Primat der individuellen
Erfahrung,  die  sie  in  einer  Interpretation  eingeschränkt
sieht.

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

Herzog ist natürlich viel zu klug, um die postmoderne Falle
zuschnappen zu lassen, aber er konnte sich ihren Fangzähnen
doch nicht ganz entwinden. Die Zauberflöte, die in seiner
Inszenierung den Prinzen Tamino vor den wölfischen Ungeheuern
rettet,  war  bei  ihm  zumindest  verstimmt.  Hätte  er  sich
konsequenter auf die Gegensätze des Stücks eingelassen, hätte
er die naive, aber zutiefst menschliche Welt des Papageno über
das putzige Dreirad-Lieferwägelchen und die Vogelfedern hinaus
geführt,  wäre  auch  das  Potenzial  von  Bühnenbildner  Mathis
Neidhardts Felsenreitschul-Imitation zu erschließen gewesen.
Denn  das  Versteckspiel  mit  verschiebbaren  Kästen  nach  Art



eines Türen-Klapp-Boulevardkrimis brachte nicht viel.

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

Die  Salzburger  „Zauberflöte“  war  nicht  wegen  Herzogs
Inszenierung mit Spannung erwartet worden, sondern vor allem,
weil sie Nikolaus Harnoncourt zum ersten Mal in Salzburg – in
Zürich war er schon vor fünf Jahren – und zum ersten Mal mit
seinem Orchester, dem „Concentus Musicus“ aufführte. Und weil
er  aus  lebenslanger,  vielleicht  ein  wenig  altersmilder
Erfahrung eine Gegenposition zu all den verhetzten „Original“-
Zauberflöten  formuliert.  Wir  hören  den  schlanken,  dunkel
grundierten  Streicherklang  nicht  im  mechanischen  Tempo,
sondern  in  einer  fast  schon  manieristisch  am  Text-Metrum
ausgerichteten Varianz. Wir hören seidige Bläser, die nicht
mehr jäh, sondern fast schüchtern akzentuieren. Wir erleben,
wie Harnoncourt zwar beweglich-flüssige Grundtempi anschlägt,
dann aber verzögernd der Emotion Raum gibt, wie in „Schnelle
Füße…“  oder  in  Paminas  Arie  „Ach  ich  fühl’s…“.  Und  wir
erfahren,  dass  Sarastros  Arien,  längst  keine  wuchtig-
pathetischen  Bekenntnisse  aus  der  Patriarchenwelt  mehr,
durchaus mit gemäßigter Würde vorzutragen sind. Irritierend
ist, dass Harnoncourt kaum Wert auf den musikalischen Bogen
legt. Er fordert nicht nur konsequentes Anti-Legato, sondern
nimmt „Löcher“ in Kauf, deren Sinn sich nicht erschließt.
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Wer von der Krise des Wagner-Gesangs redet, muss den Mozart-
Gesang mit einschließen. Seit den traurigen Eindrücken aus dem
Salzburger  Mozart-Marathon  2006  hat  sich  da  nicht  viel
geändert.  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 „Königin der
Nacht“ gesungen: Sie beherrscht die technischen Finessen der
Partie, hat ein gut ausgebildetes Fundament für den Klang auch
in der Höhe, aber keine charismatische Brillanz. Markus Werba,
ein gewinnender Darsteller, darf sich als Papageno ruhig an
seiner künftigen Frau, der bezaubernden Elisabeth Schwarz, ein
Beispiel  nehmen  und  die  Stimme  aus  der  Kehle  nach  vorne
bewegen. Bernard Richter singt den Tamino hölzern und kann die
Töne nicht binden. Die drei Damen bilden alles andere als ein
Ensemble, speziell Sandra Trattnigg zernichtet als Erste Dame
mit Trompetentönen den Gleichklang. Und gibt es in Salzburg
für  den  Mohren  –  der  hier  nach  neuester  Quellenkritik
„Manostatos“ heißt – keinen Buffo-Tenor mehr, der nicht nur
haltlosen Sprechgesang bietet wie Rudolf Schasching?

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

Noch viel misslicher sind die sängerischen Eindrücke in der
einzigen Oper, die bei den Salzburger Festspielen aus dem
Repertoire herausfällt: Peter von Winters „Das Labyrinth“, nur
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sieben Jahre nach Mozarts Tod von Emanuel Schikaneder als „Der
Zauberflöte zweyter Theil“ konzipiert. Wir finden das bekannte
Personal aus Mozarts Oper wieder. Die Königin der Nacht hat
sich  mit  König  Tipheus  und  dessen  Freund  Sithos  zwei
Heerführer an ihre Seite geholt, die den Kampf mit dem spürbar
militarisierten  Sarastro  endgültig  entscheiden  sollen.
Papageno  findet  seine  Eltern  und  mit  ihnen  jede  Menge
Geschwister,  und  Monostatos  ist  am  lunaren  Hof  trefflich
etabliert. Tamino und Pamina müssen neue Prüfungen 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 Stück muss sich zuerst davon
verabschieden,  Konzeption  und  Musik  der  „Zauberflöte“  auf
diese Fortsetzung zu übertragen. In den sieben Jahren seit
ihrer  Uraufführung  haben  sich  Perspektiven  und  Interessen
verschoben, gerade im rasch auf Zeitströmungen reagierenden
populären  Unterhaltungstheater.  Im  „Labyrinth“  tritt  die
Ideenwelt  zurück,  vielleicht,  weil  Mozarts  Einfluss  fehlt.
Dafür  triumphiert  das  Wunderbare,  Effektvolle,
Kolportagehafte.

In Salzburg bleibt dieser „zweyte Theil“, wie so manches Film-
Sequel, glanzlos hinter dem Original zurück: Im Residenzhof
singt die – früher mal in Dortmund und Bonn, jetzt an der
Komischen  Oper  Berlin  engagierte  –  Julia  Novikova  eine
koloraturüberforderte,  harttönig-dünne  Königin,  die  viel
gelobte Malin Hartelius eine Pamina ohne Höhe und Charme.
Clemens  Unterreiner  und  Philippe  Sly  bleiben  als  neu
eingeführte Krieger Tipheus und Sithos zuverlässig blass.



Julia  Novikova  als  Königin
der Nacht und Klaus Kuttler
als  Monostatos.  Foto:  Hans
Jörg Michel

Das  mag  auch  der  inspirationslosen  Regie  der  in  Dortmund
geborenen und bis 2003 am Schauspielhaus Bochum inszenierenden
Alexandra  Liedtke  geschuldet  sein.  Warum  Salzburg  für  ein
solches Werk keinen Platz für einen erfahrenen Opernregisseur
hat, ließe sich wahrscheinlich nur durch einen Blick hinter
unzugängliche Kulissen ergründen. Raimund Orfeo Voigts Bühne
verwendet technisch aufwändige, verschiebbare Licht-Lamellen,
erinnert  in  Reminiszenzen  wie  der  Hanswurst-Bühne  an  die
Tradition  des  Volkstheaters,  mit  dem  Zitat  von  Schinkels
Berliner  Zauberflöten-Himmelsgewölbe  an  die  Spuren  des
erhabenen Aufklärungstheaters. Doch Liedtke fällt 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 für Zuschauer
von heute bedeuten könnte.

Im  lustlos  knappen  Beifall  zeigt  sich  der  Ärger  über
festspielunwürdige  Besetzungen,  über  das  beflissene,  aber
uninspirierte Spiel des Mozarteum-Orchesters unter Ivor Bolton
und über eine konzeptlose, den Abend unerträglich dehnende
Inszenierung. Wären da nicht einige wenige Sänger gewesen, auf
deren Auftritt man sich gefreut hat wie Christof Fischesser
als  Sarastro  oder  Thomas  Tatzl  und  Regula  Mühlemann  als
Papageno  und  Papagena,  wären  da  nicht  die  heiteren,  die
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„ausschweifende  Pracht“  der  Uraufführung  persiflierenden
Kostüme  von  Susanne  Bisovsky  und  Elisabeth  Binder-Neururer
gewesen,  der  gut  dreistündige  Abend  wäre  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  „große  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 zeitgenössischen
Stich.

Winter liefert kein Plagiat oder eine Imitation. Zwar tauchen
in der Ouvertüre die feierlichen Dreiklänge auf. Die Königin
der  Nacht  noch  effektvoller  Koloraturen  perlen  lassen,
Sarastro gefällt sich wieder in salbungsvollem Arioso. Die
tragenden Zauber-Requisiten Glockenspiel und Flöte treffen wir
erneut.  Offenbar  besonders  beliebte  Szenen  werden  wieder
aufgenommen,  wie  die  Tänzchen  der  vom  Glöckchenklang
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verzückten Bösewichter. Doch es kündigen sich auch andere,
pathetischere  Töne  an.  Der  Chor  –  der  von  Alois  Glassner
einstudierte Salzburger Bachchor – hat eine gewichtige Rolle.
Der Krieg Sarastros mit König Tipheus und der nun eindeutig
böse  und  rachsüchtig  gezeichneten  lunaren  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 schützen muss, haben sich die Gewichte
verschoben  von  Philosophie  und  Weltweisheit  zur  einer  am
Sexuellen orientierten Moral der neuen bürgerlichen Schichten,
auf deren dunkler Seite die Versuchung für Papageno lauert:
Für exotischen Sex, sprich, die Nacht mit einer schwarzen
Frau, ist er bereit, seinen Aufruf zum Mord an Monostatos noch
einmal zu überdenken. Zu wünsche wäre, dass die Salzburger
Wiederentdeckung von Winters „Zauberflöte“ nicht – wie die
letzte Aufführung 2002 in Chemnitz – einfach verpufft. Dem
Aufführungsrekord  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

Präzise  Anarchie:  Eröffnung
der  Ruhrtriennale  mit
„Europeras 1 & 2“ von Heiner
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Goebbels
geschrieben von Werner Häußner | 4. März 2013

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

John Cage wäre am 5. September 100 Jahre alt und gilt als
einer  der  wichtigsten  Anreger  der  zeitgenössischen  Kunst:
Malerei,  Musik,  Performance  hat  er  beeinflusst,  neue
Richtungen  wie  die  Fluxus-Bewegung  wären  ohne  ihn  nicht
denkbar  gewesen.  Als  Theoretiker  ist  er  für  ein  modernes
Musiktheater  wohl  ebenso  bedeutsam  geworden  wie  für  die
Sprechbühne Antonin Artaud und sein „Theater der Grausamkeit“.
Für 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 über jedem Zusammenhang. Zur Eröffnung der
Ruhrtriennale hat deren neuer Intendant Heiner Goebbels mit
„Europeras 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  Künsten  seit  einem  guten  Jahrhundert
dominiert, war mit der Frankfurter Uraufführung der beiden
ersten  „Europeras“-Werke  1987  endgültig  im  Musiktheater
angekommen.

Cages Prinzip: Alles ist getrennt, nichts gehört zusammen.
Musik, Bühne, Licht, Bewegung, Kostüm: Die Bestandteile der
klassischen  Oper  werden  zerlegt  und  wieder  montiert.  Die
Abläufe 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, dreißig Minuten
exakt, dann verklingt der letzte einsame Gesang.

Man  könnte  den  Vorgang,  der  in  diesem  Zeitraum  abläuft,
objektivierte Anarchie nennen. Denn die Grundlagen, die Cage
entwickelt  und  Goebbels  in  seiner  szenischen  Realisierung
aufgegriffen  hat,  sind  –  der  chinesischen  Orakel-Methode
entsprechend  –  mathematisch  höchst  präzis.  Das  Anarchische
bedeutet nicht Chaos, sondern den völligen Verzicht auf Über-,
Unter- oder Zuordnung. In 64 Zeitfenstern spielen rund 30
Musiker Fragmente aus Opernpartituren. Das kann ein einzelner
Ton sein oder ein komplexes Melodie-Bruchstück. Wann das Stück
innerhalb  des  gegebenen  Zeitrahmens  erklingt,  bleibt  dem
jeweiligen Spieler überlassen.

An 64 festgelegten Positionen auf der Spielfläche singen die
zehn Solisten Arien oder Fragmente aus 64 Opern, von ihnen
selbst ausgewählt aus dem rechtefreien Repertoire, von Purcell
und Gluck bis Wagner und Debussy. In Bochum, im riesigen Raum
der Jahrhunderthalle, waren die 64 Felder über die gesamte
Tiefe  des  bespielbaren  Raums  von  rund  90  Metern  Länge
verteilt.  Bühnenbildner  Klaus  Grünberg  plünderte  die
Operngeschichte  für  32  Bühnenbilder;  Florence  von  Gerkan
entwickelte  aus  historischen  Vorlagen  32  Kostüme,  von  der



Rüstung bis zum Reifrock.

Felsen,  Lüster,  Sängerin:
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, Römer aus der
Opera  seria  und  bürgerliche  Herren,  gemalte  Drachen  und
Seeungeheuer, romantische Heroinen und affektierte Hofgecken.
Was sie singen, passt nicht zum Kostüm; wie sie sich bewegen,
passt nicht zum Affekt ihrer Arien. Auf der Bühne öffnen sich
Höllenschlünde aus dem barocken Wiener Theater und romantisch
Weber’sches  Waldweben,  brennen  Tempel  und  schwingen
kristallene  Lüster,  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" für
"Europeras".  Entwurf:  Klaus
Grünberg

Die Sänger, reduziert auf sich selbst, kämpfen sich mit Hilfe
der  Stimmgabel  durch  ihre  Arien  –  hier  beschwört  Nikolay
Borchev Lortzings „Heiterkeit und Fröhlichkeit“, dort fragt
Frode Olsen mit dem Eremiten aus dem „Freischütz“, ob ein
Fehltritt solcher Büßung wert sei. Gesungen wird entsprechend
mühevoll, mit heiserem Timbre und unsicherer Intonation. Kein
Wunder,  fehlt  doch  jede  Stütze  durch  ein  Instrument  –  im
Gegenteil,  die  Sänger  haben  sich  gegen  die  vor  sich  hin
streichenden,  blasenden  oder  schlagenden  Solisten  des
Festivalorchesters zu behaupten. Die Helden dieser Aufführung
sind die „Assistenten“: Die jungen Leute haben nach einem
präzisen Zeitplan die Requisiten kreuz und quer durch die
Halle zu transportieren, schleppen Bühnenteile, bringen Hänger
zum richtigen Ort. Zu schauen gibt es viel.

Ein Spaß also, eine überbordende Luxus-Fantasie eines Mannes,
dessen Antwort auf die Last der Tradition, auf die Enge des
Konventionellen, auf jedes nach Bedeutung riechendes Konzept
stets  Gelächter  war?  Sicher  nicht.  Auch  wenn  Kritiker  in
„Europeras“  ein  großironisches  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 Komödien.
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 müssen – dem begeisterungsarmen Beifall noch
zusätzlich einen matten Touch gegeben haben. Das liegt wohl
eher am Todesernst, mit dem hier die Individualisierung, die
Vergötterung des Selbst, die Negation des Sinns vorangetrieben
werden.  Welche  Geschichte  in  der  vermixten  europäischen
Operntradition  zu  lesen  ist,  bleibt  alleine  dem  Zuschauer
überlassen. Die bildende Kunst lässt grüßen. Und das Theater,
das sich mit der Weigerung, Geschichten zu erzählen, in ein
ästhetisch so brisantes wie philosophisch verstiegenes Abseits
manövriert hat. Das selbstbestimmte Subjekt triumphiert.

„Europeras“ lässt den Rezipienten mit seinem unauslöschlichen
Trieb, Sinn und Zusammenhang zu erschauen, gnadenlos alleine.
Es sind „your operas“, wie man den Begriff „Europeras“ auch
lesen könnte: eure Opern. Nicht nur jene, die aus Europa 200
Jahre in die Welt geschickt wurden und die Cage, wie er sagte,
alle auf einmal zurückgeschickt hat. Sondern eben auch die
Oper  jedes  Einzelnen,  der  auf  einem  Platz  in  der  heißen
Jahrhunderthalle  in  der  Falle  sitzt,  für  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. Für ein
Bild  ist  der  Ablauf  der  Zeit  nicht  relevant;  selbst
vergängliche  Installationen  zerfallen  in  Zeiträumen,  die
normalerweise  eine  intensive  Betrachtung  erlauben.  Für  das
Musiktheater gilt das nicht.

Goebbels  beschreibt  das  Ergebnis  als  eine  „Polyphonie
unzähliger  ‚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  monströses  Nebeneinander  von  „befreiten“
akustischen  und  visuellen  Äußerungen,  Sinnbild  der



Vereinzelung  von  Individuen,  die  nur  durch  die  gnadenlose
Diktatur einer Maschine – der Uhr – überhaupt in so etwas wie
einen Zusammenhang genötigt werden. Eine radikale Freiheit,
die nicht nach dem Warum und Wohin fragt. Das überlässt sie,
zu erschütternder Gänze, dem Zuschauer.

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

Festspiel-Passagen  VI:
Maßlose  Leidenschaft  –
Händels „Tamerlano“
geschrieben von Werner Häußner | 4. März 2013
„Tamerlano“ gehört nicht zu den erfolgreichsten Opern Georg
Friedrich Händels. Für die Eröffnung der Saison am King’s
Theatre im Oktober 1724 mutete er dem Londoner Publikum ein
ungewöhnlich düsteres Werk zu.

Schon die Tuttischläge zu Beginn der Ouvertüre melden von
hoher  Tragik.  „Schwarze“  Tonarten,  dunkle  Farben  in  den
Streichern: Musikalisch kündigt sich eine Geschichte an, die
den  Intrigenstadl  der  zeitgenössischen  italienischen  Oper
durch  ihre  Radikalität  übertrifft.  Tamerlano  ist  ein
Herrscher, den keine Moral zu zügeln vermag; sein Gegenspieler
Bajazet so stolz, dass er jedem Kompromiss den Tod vorzieht.
Und  der  Irrtum,  der  Asteria  an  der  Liebe  von  Andronico
zweifeln lässt, ist auf eine fast schon absurde Weise schwach
begründet.

Für  Händel  sind  solche  extremen  Bühnenfiguren  eine
Herausforderung,  die  er  musikalisch  glänzend  pariert.
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„Tamerlano“ beinhaltet eine Reihe ausdrucksstarker Arien; die
Selbsttötung  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  Aufführungen  von  „Tamerlano“  bei  den
Salzburger Festspielen locken sollte. Denn fast vier Stunden
Opernmusik ohne Szenerie sind selbst für beharrliche Hörer
eine Zumutung, der sich ein Händel-Zeitgenosse vor 300 Jahren
sicher nicht unterworfen hätte.

Zum Glück halten sich weder Domingo noch die anderen Sänger an
historisch  informiertes  Zirpen,  sondern  bieten  saftig
durchblutete Opernmusik. Im Falle Domingos bedeutet das einen
immer  noch  kernig  glänzenden  Klang,  einen  meisterlich
gestützten 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 spannkräftig wie
früher.  Durch  die  Koloraturen  mogelt  sich  Domingo  mit
erfahrungsgesättigtem 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  würdigen  Gegenspieler:  Als
Tamerlano zieht der amerikanische Counter alle Register, um
die Leidenschaften dieses Herrschers einzufangen, der in Liebe
wie Hass kein Maß akzeptiert: Hohn, Erniedrigung, Sklaverei
und  sexuelle  Gewalt  hat  er  für  die  bereit,  die  seinen
egomanischen Leidenschaften nicht folgen wollen. Mehta muss
Affekte  wie  Überschwang,  Stolz,  Wut,  Kränkung  ausdrücken:
seine gut gebildete Stimme bringt dafür Brillanz, Schlagkraft
und Agilität mit. Zwar muss Mehta in der Höhe manche Töne
„antippen“ und nicht jede Messa di Voce gelingt abgerundet;
dennoch gehört er derzeit zu den führenden Vertretern des



Fachs und kann diese Position mühelos verteidigen.

Franco Fagioli zieht als Andronico leider nicht gleich: Die
Partie,  für  den  legendären  Kastraten  Senesino  geschrieben,
will nicht durch prunkvolle Virtuosität brillieren. Sie lässt
dem Sänger eher die Chance, die Schönheit und Ebenmäßigkeit
des  Tons  in  allen  Lagen,  aber  auch  die  Beherrschung  des
„passaggio“  und  die  Fülle  des  tiefen  Registers  zu
demonstrieren. Fagiolis Mezzo kann vor allem in der Tonbildung
nicht mehr überzeugen: 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  Sänger  um  die  Position  seiner  Stimme  ringt.  Der
kleinen Rolle des Leone gibt Michael Volle ein präsentes,
technisch abgesichertes Profil.

Ausgezeichnete besetzen konnte Salzburg die Frauenpartien: In
der  Partie  der  Asteria,  geschrieben  für  die  legendäre
Primadonna Francesca Cuzzoni, ließ die erst 22jährige 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  im  ersten  Akt  mit  ihren
uneindeutigen Affekten, ihren zwischen Leid, Liebe, Hass und
Verachtung  schwankenden  Gefühlen,  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 Höhe wirkt technisch fragwürdig: zu oft
bildet sie die Töne am flachen Gaumen, statt ihnen Stütze und
Rundung zu geben. Dennoch: Lezhneva, vom Magazin „Opernwelt“
zur Nachwuchssängerin des Jahres 2011 gekürt, ist mit Recht
eine  der  großen  Hoffnungen  im  belcantistisch  geprägten
Sopranfach. Die Französin Marianne Crebassa bietet ein ebenso
überzeugendes Rollenporträt der Irene: Die fremde Prinzessin
ist Tamerlano als Braut versprochen, doch der Tatar setzt sie
lediglich als Manövriermasse der Liebe ein, um Andronico für



sein  Wohlverhalten  zu  belohnen.  Händel  macht  die  Figur
spannend,  weil  er  Irene  nicht  als  passives  Opfer  zeigt,
sondern als selbstbewusste Frau, die nicht geneigt ist, die
Spiele der mächtigen Männer über sich ergehen zu lassen. Ihr
Mezzosopran ist kraftvoll, geschmeidig, expressiv und nur hin
und wieder von zu üppigem Vibrato überlagert.

Les Musiciens du Louvre aus Grenoble, das vor 30 Jahren von
Marc Minkowski gegründete Orchester, hatte wesentlich Anteil
daran, den langen Abend nicht zu lange erscheinen zu lassen.
Minkowski bot einen dunkel getönten Händel-Klang, der sich
signifikant von der basislosen Brillanz manch englischer oder
deutscher  „Originalklang“-Ensembles  abhebt.  Bei  aller
Präzision und Transparenz verleugnet er nicht, dass Händel,
wenn ihm die Möglichkeiten geboten waren, üppige Besetzungen
für  substanzreichen,  festlichen  Klang  bevorzugte.  Manchmal
litten die Bläser; selbst die Trompete von Hara Fruzsi musste
sich  bemühen,  mehr  als  eine  Orchesterfarbe  abzugeben.
Minkowski  reagierte  jedoch  stets  umsichtig;  dämpfte  zum
Beispiel die Streicher reaktionsschnell in der aparten, von
zwei Flöten begleiteten Arie der Irene. Die abwechslungsreiche
Klanggebung und Phrasierung des Ensembles, das über Jahre hin
gewachsene  Einverständnis  mit  dem  Dirigenten,  die  Balance
innerhalb des Ensembles und die flexiblen Tempi trugen dazu
bei,  Händels  Musik  auch  über  lange  Zeit  hin  spannend  zu
halten.

Festspiel-Passagen  V:
Metapher  absoluter  Fremdheit
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– „Solaris“ in Bregenz
geschrieben von Werner Häußner | 4. März 2013
Stanislaw Lems Roman „Solaris“ hat seit seinem Erscheinen 1961
–  auf  Deutsch  erst  1972  –  nichts  von  seiner  Tiefe  und
Faszination  eingebüßt.  Andrej  Tarkowski  (1972)  und  Steven
Soderbergh  (2003)  haben  Filme  gedreht;  es  gibt  einige
Adaptionen für die Bühne – zuletzt am Münchner Volkstheater,
am Burgtheater Wien und am Schauspiel Zürich. Nun hatte bei
den Bregenzer Festspielen eine „Solaris“-Oper Premiere – die
zweite nach der Kammeroper von Michael Obst (München, 1996).
Der Henze-Schüler Detlev Glanert hat auf ein Libretto von
Reinhard  Palm  komponiert,  das  sich  eng  an  den  Roman  Lems
anlehnt.

„Solaris“  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 bloßen Existenz
her keinen Begriff vom „Anderen“ hat. Wie kann Kommunikation
mit einem solchen Fremden überhaupt möglich 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:
„Gäste“ tauchen auf, Materialisationen verdrängter Träume und
Erinnerungen. Solaris liest die traumatischen, „abgekapselten“
Erinnerungen der Forscher auf der Station aus den Gehirnen
heraus  und  lässt  sie  als  reale  Personen  auf  der  Station
erscheinen. Das Entsetzliche ist, dass diese „Gäste“ aus den
verborgensten  Winkeln  der  Psyche  stammen:  „….unsere  eigene
monströse Hässlichkeit, 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  fühlt.
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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 Literaturgebäude, das genüsslich ausgebreitet wird,
in dem sich die wirklich wichtigen Erkenntnisse jedoch in
entlegenen Anhängen, trivialwissenschaftlichen Sammlungen oder
fachfremdem  Material  finden.  Lem  formuliert  seinen  Skepsis
gegenüber der menschlichen Erkenntnisfähigkeit 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 Ozeans ergründen
will.

Denn  „Solaris“  hat  in  seiner  einsamen  Einmaligkeit  etwas
Göttliches. Er setzt mit seiner stabilen Umlaufbahn – die es
in einem Doppelsonnensystem nicht geben dürfte – die Gesetze
der  kosmischen  Physik  außer  Kraft.  Auf  seiner  Oberfläche
ereignen  sich  ständig  Neuschöpfung  und  Verfall.  Souverän
erschafft  er  die  Erscheinungen  aus  dem  Gehirn-Inhalt  der
Menschen; ihre Materie existiert allein durch seine Energie.
Sein In-Sich-Ruhen, seine unberührbare Majestät erinnern an
die  jenseitige,  aller  menschlichen  Erkenntnisfähigkeit
entzogene Natur Gottes.

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

Für 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 Verdrängten, das erschreckt,
peinigt, beschämt. Das, was wir nicht „wahr haben wollen“. Die
Seiten unserer Persönlichkeit, die wir selbst nicht in unser



Selbstbild integrieren können oder wollen: „Man liebt es und
es  ekelt  uns  vor  dem  Gegenstand  unserer  Begierde  und  ist
zugleich  verrückt  danach…“,  beschreibt  der  Wissenschaftler
Snaut, was sich auf der Station materialisiert, ihre Bewohner
beherrscht  und  bis  zum  Suizid  treibt.  Unzerstörbare
Vergangenheit,  unbestechlich.  „Wir  brauchen  keine  anderen
Welten.  Wir  brauchen  Spiegel“,  resümiert  Kelvin.  Wirklich?
Denn Kelvin sucht am Ende, auf der Oberfläche Solaris‘, das
Eingehen in das gigantische „Andere“. Doch Erlösung 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 können: Alle Erforschung
des Jenseitigen und des Weltraums beruht nach Glanerts Worten
auf dem Wunsch, „einen Gott oder zumindest einen großen Bruder
zu finden, der uns einen Teil unserer Schuld abnimmt“. Die
„Gäste“ erhalten in der Oper ein ausgeprägteres 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 demütigt. Im christlichen
Verständnis braucht der Mensch einen Anderen, der ihm die
Befreiung von seinen Schatten zusagt. Nicht umsonst dürfte
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 Uraufführung von „Solaris“ allerdings zwischen
Raumschiff  Enterprise  und  interstellarer  Beziehungskiste
stecken.  Christian  Fenouillat  hat  eine  dem  Klischee  einer
Raumstation  entsprechende  Bühne  gebaut,  mit  von  Bullaugen
durchbrochenen  weißen  Wänden,  auf  denen  die  farbigen
Projektionen  von  Tommi  Brem  ein  Versuch  sind,  Lems
uneinholbare  Beschreibungen  der  fremdartig  faszinierenden
Atmosphäre  der  Solaris  wenigstens  ansatzweise  zu
visualisieren.  Aber  die  blinkenden  bunten  Dioden  an



irgendwelchen  Geräten  werfen  uns  wieder  zurück  in  Sci-Fi-
Kitsch.

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

Wenn  dann  die  „Negerin“  (Benita  Hyman)  als  monströser
Fleischberg  über  die  Szene  watschelt,  lässt  das  zwar  das
Publikum staunen, holt aber den unheimlichen Augenblick der
ersten Erscheinung eines „Gastes“ nicht ein. Ihre Stärke hat
die Inszenierung in den Momenten, in denen Kris Kelvin und die
Erscheinung seiner Frau Harey immer deutlicher realisieren,
dass  sich  die  bloße  materialisierte  Erinnerung
verselbständigt.  Dass  sie  Selbstbewusstsein  entwickelt  und
über die körperliche Montage einer Toten aus dem Abbild einer
Erinnerung  hinaus  zu  einer  eigenen  Persönlichkeit  wächst.
Dietrich Henschel und Marie Arnet erfüllen diese Szenen mit
vokaler Poesie.

Martin Koch und Martin Winkler zeichnen scharfe Porträts 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 Quälerinnen
ihrer Opfer zu übertreffen.

Mit  Markus  Stenz,  Noch-GMD  in  Köln,  stand  ein  wissender
Sachwalter für Glanert am Pult der Wiener Symphoniker. Er hat
2006 bereits die Uraufführung der Oper „Caligula“ in Frankfurt
geleitet  und  sich  –  unter  anderem  mit  dem
Bundesjugendorchester  –  immer  wieder  für  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 Stücks thematisches Gewicht
gewinnen, schreibt frei tonale sangliche Linien und ermöglicht
Sängern  und  Orchestersolisten  mitunter  belcantistische
Entfaltung.

Stenz  realisiert  die  dramatische  Attacke  ebenso  wie  die
bohrende Repetition, das weiträumige Auffliegen orchestraler
Melodik  ebenso  wie  Klanggebilde  an  der  Grenze  der
Unhörbarkeit.  Der  Prager  Philharmonische  Chor  unter  Lukáš
Vasilek repräsentiert 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 ausdrücken will.

Die  Bregenzer  Inszenierung  wird  am  19.  Mai  2013  von  der
Komischen Oper Berlin übernommen. Dass sich andere Bühnen des
tiefgründigen Werks annehmen, wäre dringend zu wünschen: das
szenische Potenzial harrt noch darauf, umgesetzt zu werden.



Festspiel-Passagen  IV:
Sensibilität statt Sensation
geschrieben von Werner Häußner | 4. März 2013
Im sechsten Jahr hat es sich – um bei Richard Wagners Wortwahl
zu bleiben – „ausgerast“. Die Liebe zum Tode hin ist zu einer
recht  langatmigen  Affaire  degeneriert.  Christoph  Marthalers
„Tristan und Isolde“-Inszenierung hat für ihre letzten fünf
Aufführungen  am  Grünen  Hügel  trotz  penibler  Einstudierung
durch Anna-Sophie Mahler keine Kraft mehr. Marthaler selbst
ist  schon  gar  nicht  mehr  gekommen.  Das  „verzückte  und
wahnsinnige Begehren nach dem Ewigen und Absoluten“ (Thomas
Mann) schrumpft auf die Dimensionen eines kleinbürgerlichen
Trauerspiels.

Dabei  hatte  Marthalers  Inszenierung  –  gegen  alle  bloß
ästhetisch sich erregende Kritik – ihre Meriten. Denn sein
sorgsamer Minimalismus und die schnoddrig-spießigen Räume der
Anna  Viebrock  schlossen  von  vornherein  die  „erotische“
Romantik  aus,  die  viele  in  Wagners  weltensprengender
Liebesgeschichte suchen. Da war nichts mit blauer Liebesnacht
unter funkelnden Sternen. Sondern eher gescheiterter Ausbruch
aus  einer  tristen  Sphäre:  abgerissene  Säle,  schimmliggraue
Keller, der Charme einer Kolchosenkantine.

Humorige Anflüge im zweiten
Aufzug:  Isolde  (Irene
Theorin, links) und Brangäne
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(Michelle  Breedt).  Foto:
Jörg  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  überwältigenden  Tristesse  liegt.
Gemeinsames Schauen auf ein Ziel außerhalb des Horizonts statt
umarmungssüchtige  Banal-Erotik:  Marthaler  hatte  im  Blick,
worum es dem erlösungsbedürftigen, geradezu manisch auf eine
höhere Form der „wahren Liebe“ versessenen Wagner gegangen
ist. Davon geblieben sind die ohnmächtigen Ausbrüche Isoldes
im ersten Aufzug, das pubertäre Spiel mit den Schaltern für
die  „Zünde“  im  zweiten,  aber  auch  das  beeindruckende,
isolierte  Rasen  und  Sterben  Tristans.

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

Dieser Tristan findet auch 2012 in Robert Dean Smith eine
nicht gerade ideale, aber sehr glaubwürdige Darstellung. Smith
ist einer der wenigen, die den Tristan wirklich singen – nicht
brüllen, 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  für  sich  ein,  weil  er  behutsam
steigert,  weil  er  sensible  Piani  gestalten  kann.  Dass  er
vorsichtig  mit  seinen  Kräften  haushaltet  und  sich  im
Fieberwahn auf der heimatlichen Burg Kareol nicht entäußert,
ist konsequent: Smith ist kein Heldentenor alter Schule – aber
wo gibt es noch einen Tristan, der verschwenderisch strahlende
Töne verschenken kann?

Und wo gibt es eine Isolde, die Bayreuth aus der Herrschaft
der  glucksend-wabernden  Großkaliber  befreien  könnte?  Iréne
Theorin – wir kennen sie als Isolde und Turandot vom Aalto-
Theater  –  hat  das  Material  für  Ausbrüche,  sie  kann  auch
verhalten singen. Aber ihre Tonbildung ist so vibratosatt und
matt fokussiert, dass man kaum ein Wort versteht. Für den
„Liebestod“ fehlen ihr die Zwischentöne und die langsam sich
steigernde,  sehrende  Glut,  das  jenseitige  Verschweben  des
Tons, das Gestalten des großen Bogens. Doch der Beifall, der
in direktem Verhältnis zur Lautstärke der Sänger stand, kam
der schwedischen Sopranistin reichlich zu.

Mit Kwangchul Youn kehrt der König Marke von 2005/06 wieder
zurück; ein führender Wagner-Bass, der jenseits von Hornbrille
und Funktionärsmantel den inneren Zwiespalt, das aufrichtige
Leiden an einer „Wunde, die kein Himmel erlöst“ verkörpert,
aber  auch  das  ratlose  Nichtverstehen  des  metaphysischen
„Müssens“ in Tristan und Isoldes gegenseitiger Verfallenheit.
Mit freiem, sicherem Sitz und leuchtendem Klang nimmt Clemens
Bieber als junger Seemann für sich ein. Bieber hat vor 25
Jahren  in  Bayreuth  debütiert  und  ist  inzwischen  der
dienstälteste  Solist  der  Festspiele.  Doch  die  Stimme  ist
frisch und unverbraucht wie eh und je.

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



aus der Brangäne ein Kabinettstück der Schauspielkunst, wenn
sie im zweiten Aufzug die Gouvernante herauskehrt und Isolde
vom  unüberlegten  Griff  zum  Lichtschalter  abhalten  will.
Gesanglich kultiviert sie leider, was sie auch als Fricka im
„Ring“  gezeigt  hat:  unstet  hervorgestoßene  Töne,  brüchige
Linien, kaum einmal ein lockerer Ansatz.

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

Schneider ließ nichts selbstverständlich „fließen“; er kennt
die  Stockungen,  das  Ausleuchten  harmonischer  Tiefen  in
eingängig scheinenden Momenten vertrauter Thematik. Außerdem
artikuliert  er  so  sorgfältig  wie  sängerfreundlich;  nur  im
dritten Aufzug läuft die Musik manchmal neben den Eruptionen
Tristans her statt sie zu stützen oder abzutönen. Schneider
hat sich erneut als Wagner-Interpret von hohem Rang erwiesen.
Man braucht die Sensation nicht, die Sensibilität genügt.

Festspiel-Passagen III: Liebe
in Zeiten der Datenströme
geschrieben von Werner Häußner | 4. März 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 Blöcke des Kalten Krieges von den
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neuen  Fronten  der  Globalisierung  und  des  Neoliberalismus
abgelöst wurden. Die Welt, die ihm sein Bühnenbildner Christof
Hetzer  für  den  „Fliegenden  Holländer“  auf  der  Bayreuther
Festspielbühne  gestaltet,  ist  die  Welt  dieser  Kinder.  Ein
magisch flackerndes Gefängnis, gebildet aus Prozessoren und
Platinen,  Lichtbändern  und  Zählwerken.  Winzig  klein  sitzen
zwischen  den  energetischen  Entladungen  Menschlein  in  einem
anachronistischen  Holzboot:  Daland  und  der  Steuermann,
autoritärer Chef und beflissener Angestellter. Sie sind beide
so  cool.  Aber  wenn  sich  Herr  Daland  unbeobachtet  fühlt,
schnupft er eine Prise Koks, und fühlt sich ertappt, wenn
jemand guckt.

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

Gloger  will,  das  macht  das  Einstiegsbild  des  „Fliegenden
Holländer“  deutlich,  Wagners  Geschichte  einer  utopischen,
einer „wahren“ Liebe in der Welt der vom Zeitgeist Getriebenen
erzählen. Ihr Horizont ist die Vernetzung, die scheinbar Alle
mit Allen verbindet. Aber dieses Netzwerks der Produzierenden
und Kommunizierenden macht unendlich einsam: Der Holländer,
der  zwischen  dem  Datenblinken  auftaucht,  hat  mit  dem
Rollkoffer und dem Kaffee-Pappbecher die Embleme des global
ökonomisch 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
Produktionsstätte hergestellt wird: Summ und brumm, du Rädchen
… Reduziert wird auch die Liebe: Der Holländer 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,  ökonomisch  relevante
Gefühlsprodukte. Der Steuermann hält 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
Holländer im Tode – und zur nachkomponierten Verklärungsmusik
Wagners  verpacken  eifrige  Arbeiterinnen  das  neue  Produkt:
Kitschfiguren des Paares, von innen zu beleuchten. Der heftig
ausgebuhte  Coup  der  Inszenierung  erfasst  sehr  genau  die
ökonomische Banalisierung großen Ideen und geistiger Entwürfe.
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 Holländers“ oft
genug  reduziert,  korrumpiert  oder  desavouiert  worden.  Zu
erinnern ist an Harry Kupfers grandiose Bayreuther Deutung von
1978,  der  das  Transzendierende  in  Wagners  „Holländer“  aus
einem  materialistischen  Ansatz  konsequent  als  Wahn  zu
entlarven versuchte. Es gab psychologisierende Deutungen in
jeder Spielart; in jüngerer Zeit wuchs die Sensibilität für
das mythische Potenzial der Oper.



Pietá:  Symbol  für  Wagners
"wahre  Liebe".  Adrienne
Pieczonka  als  Senta  und
Samuel  Youn  als  Holländer.
Foto: Enrico Nawrath

Udo  Bermbach  zitiert  im  Programmheft  des  Bayreuther
„Holländers“  nicht  umsonst  Max  Horkheimer,  der  für  die
Bestimmung der „wahren Liebe“ ihre Richtung auf ein „künftiges
glückliches Leben aller Menschen“ für unverzichtbar gehalten
hat. Ein Ziel, das nur als Utopie oder in religiös begründeter
Perspektive gedacht werden kann.

Gloger zeigt in seiner Inszenierung nun keine Offenbarung,
aber er lässt seine Deutung auf eine solche hin offen. Das
Romantisch-Übersinnliche, für das der Holländer steht, löst
weder Widerstand noch Erschrecken aus; es hat in dieser Welt
einfach keinen Platz. Wo es auftaucht – etwa durch die Mannen
des Holländers in der Chorszene des dritten Aufzugs – wird es
einfach absorbiert. Doch Senta, das „Kind“, das „nicht weiß,
was es singt“, erschafft sich eine Welt, gibt ihrem Suchen
eine Richtung, die sie mit der Sehnsucht des Holländers „nach
dem Heil“ verbindet.

Haus, Schiff und Himmel bildet sie nach. Eine Puppe aus Pappe
steht auf der Höhe des Hügels aus Schachteln, den sie sich als
Flucht- und Rückzugsort errichtet hat. Genau an dieser Stelle
erscheint der Holländer in Dalands Haus, eine Verkörperung
dessen,  was  Senta  sich  in  ihrem  Inneren  erträumt.  Solche
Momente der Inszenierung stellt Gloger ziemlich lapidar und
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kaum erläutert auf die Bühne – vielleicht die größte Schwäche
der Produktion, die gerade in den intimen Szenen zwischen
Senta und dem Mann ihrer Ideale zugespitzter interpretieren
müsste.  Aber  um  an  solchen  Momenten  weiterzuarbeiten,  ist
Bayreuth ja eine „Werkstatt“.

Mit dem Dirigenten der einzigen Premiere dieser Festspiel-
Saison am Grünen Hügel, Christian Thielemann, war sich Gloger
einig,  nicht  auf  die  derzeit  beliebte  „Urfassung“  des
„Holländers“  zuzugreifen,  sondern  den  nachkomponierten
„Erlösungsschluss“  als  weitergehenden  Willen  Wagners  zu
akzeptieren und szenisch zu integrieren. Wenn sich Senta am
Ende  mit  selbstgebastelten  Papp-Engelsflügelchen  zu  ihrem
Holländer  auf  die  Sehnsuchts-Burg  flüchtet  und  zum
harfenlichtdurchfluteten  Pathos  des  Finales  die
Plastikfigürchen  verpackt  werden,  könnte  dieser  Moment  als
rabenschwarzer  Kommentar  zu  Wagners  scheinbar  irrealem,
psychologisch verstiegenem Konzept gesehen werden. Doch dem
steht  die  Musik  im  Wege:  Thielemann  lässt  sie  in  solchem
Ernst, solch brennender Identifikation aufleuchten, dass sie
einen  unüberwindlichen  Kontrapunkt  zum  Zynismus  der  Szene
setzt:  Klingende  Hoffnung,  Rettung  der  Wahrheit  und
ungebrochene Hoffnung auf die verwandelnde Kraft der Liebe.

Thielemann  hat  sich  des  „Holländers“  in  einem  höchst
ästhetischen Orchesterklang angenommen, ist aber nicht immer
in der Tiefe angekommen. In der Ouvertüre bricht er in Sentas
Balladenmotiv den Bogen und radikalisiert die Punktierungen
zum dezidierten Non-Legato. „Schöne Stellen“ kostet er wieder
einmal bis zur Grenze des Zerfallens aus. Oft 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 –
höchst publikumswirksam. Aber hinter der Glätte ist es schwer,
Abgründe zu orten.



Adrianne  Pieczonka
als  Senta.  Foto:
Enrico  Nawrath

Unter den Sängern überzeugen alleine der schönstimmige 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 Töne konstant durchstützt,
macht ihr bei manchen, von Thielemann noch verlangsamten Bögen
Probleme. Aber als lyrisch grundierte Senta mit der nötigen
Expansionskraft  und  stimmlich  abgesicherter  Farbpalette  ist
Pieczonka  ihren  Vorgängerinnen  seit  den  achtziger  Jahren
überlegen.

Der  Sänger  des  Titelhelden,  Evgeny  Nikitin,  musste  wegen
seiner unglücklichen Tattoo-Affäre weichen. Sein Cover Samuel
Youn,  in  Köln  engagiert  und  dort  auch  als  „Holländer“
erfolgreich  gewesen,  schlug  sich  tapfer.  Er  beginnt  mit
entspannter Tiefe, doch die Stimme verkrallt sich, je höher
sie  steigt,  immer  heftiger  in  einer  klanglich  limitierten
Position, wird fest und unflexibel. Dann verliert der Sänger
auch  die  Freiheit,  verständlich  zu  artikulieren.  Die  hat
Michael  König  als  Erik:  Als  Hausmeister  im  grauen  Kittel
versucht er vergeblich, seinen braven, ambitionslosen Liebes-
Begriff der zum Höchsten gestimmten Senta zu erklären. Dennoch
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könnte das alles freier, unverfärbter und mit Schmelz gesungen
sein; schließlich sind Eriks Gefühle 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  wüst
orgendeln Bässe, die für einen noch nie überzeugenden Wagner-
Stil stehen. Und Christa Mayer hinterlässt als Mary stimmlich
wenig Eindruck. Wie immer eine sichere Bank: Der Chor der
Bayreuther  Festspiele  hat  unter  Eberhard  Friedrich  Glanz,
Wucht und Präzision wie eh und je. Obwohl die Regie-Sensation,
die sich viele Beobachter erwarten, am Grünen Hügel diesmal
ausgeblieben  ist,  kann  sich  Glogers  ausgewogene  Arbeit
behaupten;  neben  Herheims  überbordenden  „Parsifal“-
Assoziationen,  Hans  Neuenfels‘  „Lohengrin“-Zuspitzungen  und
Sebastian  Baumgartens  überkandidelter  Installations-Belebung
im „Tannhäuser“ hat sie als solide erarbeitetes Musiktheater
durchaus ihre Chance.
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Festspiel-Passagen  II:
Geistlicher  Auftakt  in
Salzburg
geschrieben von Werner Häußner | 4. März 2013

Der  Salzburger  Dom:
Prachtvolle  Kulisse
für  den  "Jedermann"
bei  den  Salzburger
Festspielen.  Foto:
Werner  Häußner

Heute ungewöhnlich, wie klar sich Alexander Pereira bekennt:
Er glaubt an Gott. „Ich bin ein alter Jesuitenschüler“, sagt
er in einem Interview, in dem er seine Entscheidung begründet,
den  Salzburger  Festspielen  künftig  eine  „Ouverture
spirituelle“  voranzustellen.  Der  neue  Intendant  möchte  die
geistliche  Musik  ins  Blickfeld  rücken.  Christlich  geprägte
Werke sollen künftig 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  jüdischen  Schwerpunkt,  mit  Musik,  die  nicht
jeden Tag zu hören 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  großen
Symphonie  mit  Chor,  Orchester  und  Solisten,  kam  ein
zeitgenössischer  israelischer  Komponist  zum  Zuge.  Und  von
einem Klassiker der Moderne, Arnold Schönberg, stammt „Kol
Nidre“, für das er melodische Elemente aus Musik zum jüdischen
Jom Kippur verarbeitet hat.

In diese Reihe darf man Igor Strawinskys „Psalmensymphonie“
getrost  einordnen.  Bilden  doch  drei  alttestamentliche
Psalmtexte  die  Grundlage,  die  zum  jüdischen  wie  zum
christlichen Gebets- und Traditionsschatz gehören. Als Person
schlägt Strawinsky eine Brücke 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 religiösen Fragen auseinander.
Mit  den  Wiener  Philharmonikern  und  der  vorzüglichen
Konzertvereinigung  Wiener  Staatsopernchor  verständigte  sich
Valery Gergiev auf einen ruhigen, unspektakulären Zugang mit
breit gefächerten dynamischen Nuancen zwischen Pianissimo und
Mezzoforte.

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



Triumph, keine Verherrlichung, sondern ein ehrfürchtiges Sich
Nähern mag diese musikalische Wiedergabe widerspiegeln.

Die Eröffnungskonzerte der „Ouverture spirituelle“ zeigen eine
dramaturgisch  bewusste  Konzeption:  Am  Beginn  stand  –  wie
künftig in jedem Jahr geplant – Joseph Haydns „Schöpfung“,
eine  hochgelobte  Aufführung  unter  John  Eliot  Gardiner;  im
nächsten Jahr soll sie Nikolaus Harnoncourt dirigieren. Es
folgte der „Messias“ unter Daniel Harding, ein Schlüsselwerk
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
Schöpfungen aus der geistlichen Sphäre. Während die Festspiele
auf diese Weise eher eine Reihe der beliebtesten „Highlights“
präsentieren – was sich künftig der Profilierung halber nicht
fortsetzen sollte –, brachte etwa die Salzburger Dommusik im
Sonntagshochamt eine der zwanzig Messen von Luigi Gatti, dem
Hofkapellmeister  Fürsterzbischof  Colloredos  und  damit
Vorgesetzten von Leopold Mozart.

Der  Anfang  mit  der  „Schöpfung“  lässt  sich  durchaus
programmatisch  für  die  philosophische  Ausrichtung  der
„Ouverture sprituelle“ verstehen. Haydn schrieb kein Oratorium
für die Kirche, sondern für eine gebildete Gesellschaft, für
die  freilich  christlicher  Glaube  und  die  Ausrichtung  an
christlichen Prinzipien Teil ihres geistigen Lebens war. Der
Schöpfungslaube,  den  Gottfried  van  Swietens  Libretto
voraussetzt, verbindet nicht nur Juden, Christen und Muslime.
Dass  am  Beginn  allen  Existierenden  eine  wie  auch  immer
geartete  göttliche  Setzung  steht,  ist  Gemeingut  aller
Religionen. So spiegelt die „Schöpfung“ Rückbezug auf Gott,
Freude an der Natur, aufklärerisches Denken, aber eben auch
ein  Bewusstsein  für  das  –  wenn  auch  sehr  allgemein  zu



verstehende – Gemeinsame aller Religionen, formuliert auf der
Basis eines christlich-jüdischen Schöpfungsbegriffs.

Ein Projekt wie die „Ouverture spirituelle“ ist in Gefahr, zu
einem  Wohlfühlprogramm  mit  beliebten  Werken  und  beliebigen
Inhalten  zu  degenerieren.  Um  ein  postmodernes  kulturelles
Konsumprogramm mit spiritueller Prägung 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  überlassen,  ob  er  sich
innerlich berühren lässt, ein Häppchen moralische Genugtuung
aufnimmt  oder  sich  Hoffmannsthals  Appell  lediglich  als
beeindruckendes Produkt einer Kulturepoche zu Gemüte führt.
Wer die aus Antike, Christentum und Aufklärung ererbte Idee,
Bildung  könne  den  Menschen  zum  vollkommeneren  Menschsein
führen,  nicht  ganz  aufgeben  will,  wird  den  spirituellen
Schwerpunkt zu Beginn der Festspiele – der dessen ureigensten
Intentionen entspricht – nur begrüßen können.

Nicht nur christlich, sondern ausgeprägt 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 uraufgeführt
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  für  das  Können  des  19jährigen  Konzertmeisters  im
Dienste  Colloredos.  Mit  der  Messe  scheint  Mozart  alle
kontrapunktischen  Künste  zum  Lob  Gottes  –  auch  zum
Ohrenschmeichel seines Dienstherrn und der Selbstbestätigung
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  Höhepunkte  der
Kirchenmusik  –  in  Wien  hatte  Mozart  ja  leider  keine
Gelegenheit  mehr,  auf  diesem  Feld  zu  brillieren  –  mit
ausgefeilter  Sorgfalt  im  Detail.  Die  Reaktionsschnelligkeit
seines  Orchesters,  der  vokale  Expressionswille  des  Arnold-
Schönberg-Chores,  verhallten  leider  in  der  unergründlichen
Akustik des Domes. Ein Grund ist wohl: Musiziert wurde im
Altarraum,  nicht  auf  der  Empore,  wie  es  für  eine  Kirche
eigentlich vorgesehen ist.

Auf Wunsch Harnoncourts wurden extra die Tapisserien aus dem
Dommuseum  aufgehängt,  um  die  akustischen  Verhältnisse  der
Mozartzeit  anzunähern.  Leider  umsonst:  Der  Nachhall
überflutete 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 Schlüsselworte 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 für unsere Zeit stehen könnte: Das Wort verhallte
unverstanden.



Festspiel-Passagen  I:  Ein
Hakenkreuz geht nie
geschrieben von Werner Häußner | 4. März 2013

"Der  düstre  Blick....":
Noch starrt Arno Brekers
Wagner-Kopf über das Grün
des  Hügels:  Die
Vergangenheit  hat  die
Festspiele  wieder  einmal
eingeholt.  Foto:  Werner
Häußner

Sie sind eröffnet, die alljährlichen Dionysien am mythischen
Hügel. Doch Bayreuth wäre nicht es selbst, bliebe es bei den
Tragödien im Festspielhaus. Die Komödien finden meist vorher
statt, in diesem Jahr ersetzt durch ein deftiges Satyrspiel.
Opfer  der  Medien-Mänaden  –  manche  meinen  auch,  derer  im
Direktionsbüro – ist der Sänger Evgeny Nikitin. Seine „Tattoo-
Affäre“  ließ  die  Debatten  um  Kartenvergabe  und  Wahnfried-
Gestaltung, die Spannung um Neuinszenierung und Zukunftspläne,
vorübergehend 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
Seidensöckchen zu ihren Pumps gesehen haben! Wenn das keine
Meldungen sind ….

Evgeny Nikitin, der vorgesehene Sänger des „Holländer“, war zu
diesem Zeitpunkt schon längst abgereist. Er sollte der erste
Russe sein, der am Grünen Hügel den ruhelosen, gespenstischen
Seefahrer singt. Die PR-Maschinerie lief auf vollen Touren:
Porträts hier, Interviews dort. Jeder wollte etwas über den
Bassbariton mit der „tollen Wagner-Stimme“ erfahren, der sich
auch  als  Drummer  einer  Metal-Band  hervorgetan  hatte.  Doch
mitten im Steigflug stürzte Evgeny Nikitin unsanft ab. Die
Vergangenheit  hatte  ihn  eingeholt:  seine  eigene,  aber  vor
allem diejenige Bayreuths.

Tattoos wurden dem Sänger zum Verhängnis. Irgendwann in seiner
Jugend hatte er sich tätowieren lassen: mit Runen und einem
unübersehbaren Hakenkreuz auf der rechten Brust. Längst hat er
es  überstechen  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
oberkörperfreien  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 Gespräch mit dem Künstler, danach eine Presseerklärung:
Nikitin  verzichtet  auf  seinen  Auftritt  bei  den  Bayreuther
Festspielen. Und dann ein Satz, den man zwei Mal lesen muss:
„Im Ergebnis der ca. halbstündigen 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 erzählen, die Leidtragenden des „Großen
Vaterländischen Krieges“. Hatte er nie ein Wort gehört über
Tod und Elend, die unter dem Zeichen des Hakenkreuzes über



sein  Volk  gebracht  wurden?  War  ihm  das  Hitler-Symbol
tatsächlich nur ein Mittel, um jugendlichen Trotz, Protest,
Verweigerung  auszudrücken?  Wenn  ja  –  und  man  darf  davon
ausgehen, dass der Sänger die Wahrheit sagt –, lässt sich nur
staunen,  wie  geschichtsvergessen  und  blauäugig  jemand  nach
Bayreuth kommt, um den „Holländer“ zu singen.

Nikitin hat nicht mitbekommen, dass seine Tattoos mit dem
Nationalsozialismus oder mit Neonazis in Zusammenhang gebracht
werden könnten? Da will jemand zur Spitze der Wagner-Sänger
weltweit  gehören  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 Sänger 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 Sänger, so schön 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 Münchner „Lohengrin“ zu erleben ist. Bayreuth
plante für die gestrige Premiere derweilen mit dem Koreaner
Samuel Youn, der in der Titelrolle des „Holländer“ – und etwa
auch als Klingsor im „Parsifal“ – schon in Köln zu überzeugen
wusste. Seit 2004 singt Youn bereits bei den Festspielen; 2010
hatte er als Heerrufer seine erste große Bayreuther Rolle.



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

Es war zu erwarten, dass sich ein „Skandal“ manifestiert –
egal,  wie  die  Wagner-Halbschwestern  entschieden  hätten.  In
Kommentaren wurde gemutmaßt, 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  über  das  Grün  vor  dem
Festspielhaus in weite, weite Fernen stiert. Katharina Wagner,
persönlich unverstrickt, hat bei ihrem Amtsantritt lückenlose
Aufklärung  gelobt  –  und  das  bei  der  Pressekonferenz  zu
Festspielbeginn noch einmal bekräftigt. Sie hat die geistige
Auseinandersetzung mit den langen braunen Schatten in ihren
„Meistersingern“  von  2007  gesucht  und  in  Stefan  Herheims
„Parsifal“ mitgetragen. Doch so lange die wissenschaftliche
Erschließung keine Ergebnisse vorzeigen kann, so lange Quellen
weggeschlossen bleiben, wird sich das Gespenst nicht bannen
lassen. Die Wunde schließt sich erst, wenn die „Nacht über
Bayreuth“  dem  hellen  Tageslicht  historischer  Aufarbeitung
gewichen ist.

Momentan holt sie die Geschichte wieder einmal ein, die beiden
Wagner-Urenkelinnen. Ob sie richtig reagiert haben, darüber
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gibt  es  weit  auseinander  liegende  Meinungen.  Wäre  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
gegenüberstehen – so gutwillig und aufklärend 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  über  „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 überhaupt 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 zunächst mehr
ein Problem Bayreuths und der Wagner-Familie als eines des
Sängers.“ Er halte es für verlogen, dass die „Torheit eines
16-jährigen Rocksängers, der diese längst 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 schlägt auch das
Feuilleton der FAZ: „Versagt hat nicht der russische Sänger.
Versagt haben, wieder einmal, die Festspiele“, war dort zu
lesen. Auch der „Lohengrin“ – Regisseur Hans Neuenfels sieht
ein „großes Versagen“ der Festspielleitung: Von einem solchen
Vorfall  dürfe  man  nicht  überrascht  und  von  einem
Boulevardmagazin zum Handeln genötigt werden. Dass das Problem
nun  in  „einer  solchen  fast  infantilen,  analphasigen



Boulevardposse endet, das finde ich schon besonders beschämend
für die Festspiele“. So Neuenfels‘ Resümee.

Solche  Äußerungen  zeigen,  wie  bereitwillig  mit  der
unglücklichen Jugendsünde des Evgeny Nikitin nun auch Politik
gemacht wird. Die Festspielleiterinnen wollen doch nicht die
Jugendtorheit eines Sängers „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
Bezügen zur NS-Zeit vollzogen.

Vorwerfen wird diese „Notbremse“ den Festspielleiterinnen nur
jemand, der ernsthaft glaubt, die wohlfeile Geschichte vom
Hakenkreuzträger auf der braun belasteten Bühne wäre durch
einen  differenzierten,  rationalen  Diskurs  zu  verhindern
gewesen. Wer weiß, wie das Mediengeschäft heute läuft, wird
nicht  im  Ernst  annehmen,  dass  Vernunft  und  Augenmaß  die
Gesetze dieses Marktes außer Kraft gesetzt hätten.

Schubert  für  Feinsinnige:
András  Schiff  beim  Klavier-
Festival Ruhr
geschrieben von Werner Häußner | 4. März 2013
András Schiff berichtete in einem Interview einmal aus seiner
Jugend: Er habe im Unterricht bei seinem Landsmann György
Kurtág 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 Mülheim folgte,
wird  die  Spuren  dieser  Ausbildung  unschwer  erkannt  haben.
Kurtág, 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  unerschöpflichen
Vielfalt  an  dynamischen  Valeurs.  Für  einen  solchen  Ansatz
ideal ist der Hammerflügel aus dem Bonner Beethoven-Haus, den
Schiff  spielt:  Einem  gewissen  Franz  Brodmann,  einem
unbekannten,  angeblich  in  Wien  zu  lokalisierenden
Instrumentenbauer, zugeschrieben, bietet er einen diskreten,
farbigem Spiel zugeneigten Klang. Der Bass lässt sich markant
betonen  oder  seidig-trocken  ausspielen;  in  der  Mittellage
zeigt  der  Flügel  warme,  etwas  metallisch  klingende
Tragfähigkeit. Nur der Diskant wirkt noch recht altertümlich
spitz, wenig tragfähig im Ton. Dass vor allem in der oberen
Mittellage  die  Stabilität  der  Stimmung  schnell  nachlässt,
gehört  zu  den  Kompromissen,  die  man  bei  historischen
Instrumenten eingehen muss: Man bezahlt den Zugewinn im Klang
durch Mängel der technischen Perfektion.

Dennoch: Mit diesem Flügel kann Schiff zeigen, worum es ihm
bei Schubert geht: die gesanglich geprägte Phrasierung, die
unerschöpflichen Abmischungen und Schattierungen in Klang und
Dynamik,  die  Kunst  der  leisen  Töne,  der  kaum  hörbaren
Andeutung. Die Zuhörer versetzt der Zwang zur Konzentration
dabei nicht immer in Ruhe. Warum man spätestens 90 Sekunden
nach dem Beginn eines Stücks das Ritual des Bonbon-Auspackens



beginnen muss, bleibt mir auf ewig ein Rätsel.

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

Bei Schiff bleibt es bei Schubert für 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 Flügeln –
eher das Gebrochene, das widerständige Potenzial des Bass-
Trillers. Schiff achtet eher den Fluss der Musik, aber gerade
auf dem Hammerflügel wirken die Triller nächtlich harsch und
fast böse. Zwei Aspekte einer Schlüsselstelle, 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 Fließens unbekümmert Noten opfert. Bis in die fast
unhörbaren Pianissimi des zweiten Satzes behauptet jeder Ton
sein Gewicht. Dieses Andante sostenuto rückt Schiff nahe an
die „Winterreise“ mit ihrer lakonischen, gelähmten Trauer.

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



Komponisten  der  Romantik  etwas  relativiert.  Vier  Zugaben,
darunter  die  „Ungarische  Melodie“  und  zwei  der
unvergleichlichen  Impromptus  –  runden  einen  Abend  der
Innerlichkeit ab, der in unserer lärmvollen Welt wie eine der
Zeit enthobene Zauberinsel wirkte.

Ein  Hoch  der  Tastenkunst:
Martha Argerich beim Klavier-
Festival Ruhr
geschrieben von Werner Häußner | 4. März 2013
Der  Jubel  war  programmiert:  Martha  Argerich,  eine  der
bekanntesten Pianistinnen weltweit, gehört zu den geschätzten
„Stammgästen“ 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 schätzt, Kammermusik.
In  diesem  Jahr  konzentrierte  sich  ihr  Auftritt  in  der
Philharmonie auf das Klavier. Zwei Flügel, vier Spieler, acht
Hände: Der Tastenkunst wurde Tribut gezollt!

Argerich  eröffnete  den  Abend  mit  ihrer  langjährigen
Klavierpartnerin  Lilya  Zilberstein.  Mozarts  D-Dur-Sonate  zu
vier Händen (KV 381) schnurrte in perfekter Gleichzeitigkeit
dahin. Die Damen gönnten sich kein Innehalten, preschten durch
den ersten Satz. Kein idealer Zugang zu Mozart: Farbwechsel
wären durch die Noten beglaubigt und würden die Vorherrschaft
des rein Motorischen brechen. Dass Mozart zum Beispiel die
Staccato-Treppchen schon nach vier Takten durch Bindebögen,
nach weiteren vier Takten durch Rhythmuswechsel ersetzt, hat
für die beiden stürmischen Damen keine Konsequenz für ihre
Rhetorik. Und der piano-Einsatz ab Takt 14 zählt nicht als
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Zäsur, nach der sie die Artikulation verändern. Der zweite,
schön  fließende  Satz  gestand  Mozart  jedoch  die  Tiefe  der
Empfindung  zu;  im  dritten  Satz  waren  die  Pianistinnen
brillant-gelöst  im  Allegro  molto  angekommen.

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

Aus zweien von Debussys „Trois Nocturnes“ hat Maurice Ravel
ein  effektvolles  Stück  für  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 Stück, „Fêtes“, die dunkle Bässe
„ausrollen“, die Spannung der Musik verebbt, noch einmal ein
paar  Töne  aufklingen,  wie  Schaumkrönchen  sich  an  einem
Felsbrocken am Strand bilden, bevor bestimmende Bass-Akkorde
das  Ende  signalisieren,  dann  wird  beim  Zuhören  klar,  wie
souverän die beiden zu gestalten wissen.

In  Franz  Liszts  „Concerto  pathétique“  steigern  sie  die
Ausdrucksmittel  noch:  Musikalische  Gesten  werden  –  wie  im
Stummfilm  –  expressiv  überzeichnet:  schmerzliches  Pathos,
aufgewühlte  Bewegung,  verzehrende  Intensität,  bittersüße
Melancholie. Doch in einer von Martha Argerich unvergleichlich
innig  erzählten  Melodie  klappt  jemand  –  schnapp  –  die

http://www.revierpassagen.de/10332/ein-hoch-der-tastenkunst-martha-argerich-beim-klavier-festival-ruhr/20120714_1536/argerich-martha-zilberstein-lilya-essen-klavier-festival-ruhr-12-07-12


Handtasche zu. Kein Augenblick der Zeit ist vollkommen …

Der Abend wurde auch genutzt, den Söhnen von Lilya Zilberstein
zu ihrem Klavier-Festival-Debüt zu verhelfen: Daniel und Anton
Gerzenberg  verstärkten  das  Damen-Duo  in  Bedrich  Smetanas
Sonate für zwei Klaviere zu acht Händen. Füllig und orchestral
kommt  diese  Musik  daher,  aber  Smetana  war  doch  wohl  eher
Melodiker als ein Freund kontrapunktischer Herumfeilerei. Die
harmonischen  Subtilitäten  sind  bei  den  Vieren  in  schön
ausbalancierten Händen. Daniel und Anton, zwei sympathische
Jungs, können 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  hören,  was  sie  wirklich  können.

Ans Ende – vor die drei heftig beklatschten Zugaben – setzen
Argerich  und  Zilberstein  acht  Sätze  aus  Tschaikowskys
„Nußknacker“:  Tanzmusik  vom  Feinsten,  mit  Geschmack,
blitzender  Präzision  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 Fantasiestücke op. 88.


