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

geschrieben von Werner HauBner | 18. August 2012

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

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

Fur Handel sind solche extremen Buhnenfiguren eine
Herausforderung, die er musikalisch glanzend pariert.
,Tamerlano” beinhaltet eine Reihe ausdrucksstarker Arien; die
Selbsttotung Bajazets inspirierte ihn zu einer Szene, die
musikalisch einzigartig ist und heute noch unter die Haut
geht. Vor allem dann, wenn ein so erfahrener Gestalter wie
Placido Domingo sich dieses mehrschichtigen Charakters
annimmt. Domingo war wohl der ,Star”, der das Publikum in die
beiden konzertanten Auffihrungen von ,Tamerlano” bei den
Salzburger Festspielen locken sollte. Denn fast vier Stunden
Opernmusik ohne Szenerie sind selbst flur beharrliche HéOrer
eine Zumutung, der sich ein Handel-Zeitgenosse vor 300 Jahren
sicher nicht unterworfen hatte.
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Zum Glick halten sich weder Domingo noch die anderen Sanger an
historisch informiertes Zirpen, sondern bieten saftig
durchblutete Opernmusik. Im Falle Domingos bedeutet das einen
immer noch Kkernig glanzenden Klang, einen meisterlich
gestutzten Ton, beherrschte Farben und — vor allem in der
bewegenden Todesszene — beispielhaftes Abschattieren und
suggestive Rhetorik. Das Vibrato ist — wie sollte es auch
anders sein — nicht mehr so kontrolliert und spannkraftig wie
fruher. Durch die Koloraturen mogelt sich Domingo mit
erfahrungsgesattigtem Geschick, solidarisch getragen von Marc
Minkowski am Pult seines Orchesters ,Les Musiciens du Louvre®“.
Wie Domingo aber einen Charakter musikalisch erfasst und
durchdringt, hat ein nach wie vor selten erreichtes Format.

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

Franco Fagioli zieht als Andronico leider nicht gleich: Die
Partie, fur den legendaren Kastraten Senesino geschrieben,
will nicht durch prunkvolle Virtuositat brillieren. Sie lasst
dem Sanger eher die Chance, die Schonheit und Ebenmaligkeit
des Tons in allen Lagen, aber auch die Beherrschung des
spassaggio” wund die Fulle des tiefen Registers zu
demonstrieren. Fagiolis Mezzo kann vor allem in der Tonbildung
nicht mehr Uberzeugen: Das Vibrato ist zu dominierend, der Ton
wirkt hohl und schwammig, die Artikulation leidet. Seine an
Grimassen grenzende Mimik ist wohl kaum gewollt; sie zeigt,



wie der Sanger um die Position seiner Stimme ringt. Der
kleinen Rolle des Leone gibt Michael Volle ein prasentes,
technisch abgesichertes Profil.

Ausgezeichnete besetzen konnte Salzburg die Frauenpartien: In
der Partie der Asteria, geschrieben fur die legendare
Primadonna Francesca Cuzzoni, liell die erst 22jahrige Julia
Lezhneva kaum einen Wunsch offen. 0Ob 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 Gefuhlen, stellt sie musikalisch
differenzierend dar. Dazu dienen ihr eine kostbar timbrierte
Mittellage, sanft gedrosselte Mezzavoce, tadellose Piani.

Lezhneva hat ein entspanntes Legato, kann aber auch impulsiv
akzentuieren. Nur die HOhe wirkt technisch fragwirdig: zu oft
bildet sie die Tone am flachen Gaumen, statt ihnen Stutze und
Rundung zu geben. Dennoch: Lezhneva, vom Magazin ,Opernwelt”
zur Nachwuchssangerin des Jahres 2011 gekirt, ist mit Recht
eine der groBen Hoffnungen im belcantistisch gepragten
Sopranfach. Die Franzosin Marianne Crebassa bietet ein ebenso
uberzeugendes Rollenportrat der Irene: Die fremde Prinzessin
ist Tamerlano als Braut versprochen, doch der Tatar setzt sie
lediglich als Manovriermasse der Liebe ein, um Andronico fur
sein Wohlverhalten zu belohnen. Handel macht die Figur
spannend, weil er Irene nicht als passives Opfer zeigt,
sondern als selbstbewusste Frau, die nicht geneigt ist, die
Spiele der machtigen Manner uber sich ergehen zu lassen. Ihr
Mezzosopran ist kraftvoll, geschmeidig, expressiv und nur hin
und wieder von zu uppigem Vibrato uUberlagert.

Les Musiciens du Louvre aus Grenoble, das vor 30 Jahren von
Marc Minkowski gegrundete Orchester, hatte wesentlich Anteil
daran, den langen Abend nicht zu lange erscheinen zu lassen.
Minkowski bot einen dunkel getonten Handel-Klang, der sich
signifikant von der basislosen Brillanz manch englischer oder



deutscher ,Originalklang“-Ensembles abhebt. Bei aller
Prazision und Transparenz verleugnet er nicht, dass Handel,
wenn ihm die Mdglichkeiten geboten waren, uUppige Besetzungen
fur substanzreichen, festlichen Klang bevorzugte. Manchmal
litten die Blaser; selbst die Trompete von Hara Fruzsi musste
sich bemihen, mehr als eine Orchesterfarbe abzugeben.
Minkowski reagierte jedoch stets umsichtig; dampfte zum
Beispiel die Streicher reaktionsschnell in der aparten, von
zwel FlOoten begleiteten Arie der Irene. Die abwechslungsreiche
Klanggebung und Phrasierung des Ensembles, das uber Jahre hin
gewachsene Einverstandnis mit dem Dirigenten, die Balance
innerhalb des Ensembles und die flexiblen Tempi trugen dazu
bei, Handels Musik auch Uber lange Zeit hin spannend zu
halten.

Festspiel-Passagen V:
Metapher absoluter Fremdheit

»Solaris” in Bregenz

geschrieben von Werner Haullner | 18. August 2012

Stanislaw Lems Roman ,Solaris” hat seit seinem Erscheinen 1961
— auf Deutsch erst 1972 — nichts von seiner Tiefe und
Faszination eingebufSt. Andrej Tarkowski (1972) und Steven
Soderbergh (2003) haben Filme gedreht; es gibt einige
Adaptionen fiur die Buhne — zuletzt am Miunchner Volkstheater,
am Burgtheater Wien und am Schauspiel Zurich. Nun hatte beil
den Bregenzer Festspielen eine ,Solaris”“-Oper Premiere — die
zweite nach der Kammeroper von Michael Obst (Munchen, 1996).
Der Henze-Schiler Detlev Glanert hat auf ein Libretto von
Reinhard Palm komponiert, das sich eng an den Roman Lems
anlehnt.
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sS50laris” 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 blolRen Existenz
her keinen Begriff vom , Anderen” hat. Wie kann Kommunikation
mit einem solchen Fremden Uberhaupt moglich sein?

Auf der psychologischen Ebene konfrontiert ,Solaris” mit den
Folgen der Interaktion. Auf der Forschungsstation, die das
Planeten-Wesen umkreist, kommt es zu seltsamen Erscheinungen:
,Gaste” tauchen auf, Materialisationen verdrangter Traume und
Erinnerungen. Solaris liest die traumatischen, ,abgekapselten”
Erinnerungen der Forscher auf der Station aus den Gehirnen
heraus und lasst sie als reale Personen auf der Station
erscheinen. Das Entsetzliche ist, dass diese ,Gaste” aus den
verborgensten Winkeln der Psyche stammen: ,...unsere eigene
monstrose Hasslichkeit, unsere Albernheit und unsere Schande”,
wie der Forscher Snaut formuliert. Dem neu eingetroffenen
Psychologen Kris Kelvin erscheint seine junge Frau Harey. Sie
beging Jahre vorher Selbstmord — an dem sich Kelvin
mitschuldig fuhlt.

Keine Rolle 1in der Oper spielt Lems satirische
Auseinandersetzung mit der Wissenschaft: Die ,Solaristik” ist
in seinem Roman eine seit hundert Jahren etablierte
Forschungsrichtung mit zahllosen Schulen, Thesen, Dogmen; ein
Lehr- und Literaturgebaude, das genusslich ausgebreitet wird,
in dem sich die wirklich wichtigen Erkenntnisse jedoch 1in
entlegenen Anhangen, trivialwissenschaftlichen Sammlungen oder
fachfremdem Material finden. Lem formuliert seinen Skepsis
gegenuber der menschlichen Erkenntnisfahigkeit und einem das
Gegenteil postulierenden Forschungs-Betrieb. Die ,Solaristik“
mutet an wie eine Ersatz-Religion, flankiert von einer Ersatz-
Theologie, die das ,Wesen” des unfassbaren 0Ozeans ergrinden
will.

Denn ,Solaris” hat in seiner einsamen Einmaligkeit etwas



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

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

Fir die Menschen in der Station wird die Bahn um den Planeten
zum Ort ihres eigenen Fegefeuers. Der alte katholische Begriff
meint die Konfrontation mit dem Verdrangten, das erschreckt,
peinigt, beschamt. Das, was wir nicht ,wahr haben wollen”. Die
Seiten unserer Personlichkeit, die wir selbst nicht in unser
Selbstbild integrieren konnen oder wollen: ,Man liebt es und
es ekelt uns vor dem Gegenstand unserer Begierde und ist
zugleich verruckt danach..”, beschreibt der Wissenschaftler
Snaut, was sich auf der Station materialisiert, ihre Bewohner
beherrscht und bis zum Suizid treibt. Unzerstorbare
Vergangenheit, unbestechlich. ,Wir brauchen keine anderen
Welten. Wir brauchen Spiegel”, resumiert Kelvin. Wirklich?
Denn Kelvin sucht am Ende, auf der Oberflache Solaris‘’, das
Eingehen in das gigantische ,Andere”. Doch Erlosung ist das
nicht: ,Die Zeit der grausamen Wunder ist noch nicht vorbei”,
sind seine letzten Worte.

Glanert und Palm akzentuieren in ihrer Oper die Frage nach den
Traumata, denen wir nicht entfliehen konnen: Alle Erforschung
des Jenseitigen und des Weltraums beruht nach Glanerts Worten



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

In der Inszenierung von Moshe Leiser und Patrice Caurier blieb
die Bregenzer Urauffuahrung von ,Solaris“ allerdings zwischen
Raumschiff Enterprise und interstellarer Beziehungskiste
stecken. Christian Fenouillat hat eine dem Klischee einer
Raumstation entsprechende Bihne gebaut, mit von Bullaugen
durchbrochenen weillen Wanden, auf denen die farbigen
Projektionen von Tommi Brem ein Versuch sind, Lems
uneinholbare Beschreibungen der fremdartig faszinierenden
Atmosphare der Solaris wenigstens ansatzweise zu
visualisieren. Aber die blinkenden bunten Dioden an
irgendwelchen Geraten werfen uns wieder zuruck in Sci-Fi-
Kitsch.

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

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

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

Mit Markus Stenz, Noch-GMD in Koéln, stand ein wissender
Sachwalter fur Glanert am Pult der Wiener Symphoniker. Er hat
2006 bereits die Urauffudhrung der Oper ,Caligula“ in Frankfurt
geleitet und sich - unter anderem mit dem
Bundesjugendorchester — immer wieder fur die Musik des
Komponisten eingesetzt. In Bregenz dirigierte er 1im ersten
Orchesterkonzert auch Glanerts Fassung der Schubert-Ballade
sEinsamkeit”. Mit dem traditionell besetzten Orchester — plus
Bassklarinette, Kontrafagott, Celesta — erweist sich Glanert
in ,Solaris” wieder einmal als Klanggestalter ersten Ranges.
Er meidet naheliegende psychedelische Klangnebel, setzt
Tonfolgen ein, die im Lauf des Stucks thematisches Gewicht



gewinnen, schreibt frei tonale sangliche Linien und ermoglicht
Sangern und Orchestersolisten mitunter belcantistische
Entfaltung.

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

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

Festspiel-Passagen IV:
Sensibilitat statt Sensation

geschrieben von Werner Haullner | 18. August 2012
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
sTristan und Isolde”“-Inszenierung hat fur ihre letzten funf
Auffuhrungen am Grunen Hugel trotz penibler Einstudierung
durch Anna-Sophie Mahler keine Kraft mehr. Marthaler selbst
ist schon gar nicht mehr gekommen. Das ,verzickte und
wahnsinnige Begehren nach dem Ewigen und Absoluten®” (Thomas
Mann) schrumpft auf die Dimensionen eines kleinblrgerlichen
Trauerspiels.
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Dabei hatte Marthalers Inszenierung — gegen alle blols
asthetisch sich erregende Kritik — ihre Meriten. Denn sein
sorgsamer Minimalismus und die schnoddrig-spiefRigen Raume der
Anna Viebrock schlossen von vornherein die ,erotische”
Romantik aus, die viele 1in Wagners weltensprengender
Liebesgeschichte suchen. Da war nichts mit blauer Liebesnacht
unter funkelnden Sternen. Sondern eher gescheiterter Ausbruch
aus einer tristen Sphare: abgerissene Sale, schimmliggraue
Keller, der Charme einer Kolchosenkantine.

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

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


http://www.revierpassagen.de/10942/festspiel-passagen-iv-sensibilitat-statt-sensation/20120806_1327/bayreuth-tristan-isolde-und-brangane-foto-jorg-schulze

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

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

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

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

Mit Jukka Rasilainens Kurwenal kann sich nur anfreunden, wer
drohnend scharfgeschnittene Wagner-Stimmen liebt. Ralf Lukas
als Melot versucht, seiner Rolle als korrekter,
verstandnisloser Verrater markant gerecht zu werden; Arnold
Bezuyen und Martin Snell erfullen als Hirt im Hausmeister-
Kittel und Steuermann die Erwartungen. Michelle Breedt macht
aus der Brangane ein Kabinettstuck der Schauspielkunst, wenn
sie im zweiten Aufzug die Gouvernante herauskehrt und Isolde
vom unuberlegten Griff zum Lichtschalter abhalten will.
Gesanglich kultiviert sie leider, was sie auch als Fricka im
~Ring“ gezeigt hat: unstet hervorgestollene Tone, bruchige
Linien, kaum einmal ein lockerer Ansatz.

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



Schneider 1iel8 nichts selbstverstandlich , fliellen”; er kennt
die Stockungen, das Ausleuchten harmonischer Tiefen 1in
eingangig scheinenden Momenten vertrauter Thematik. AuBerdem
artikuliert er so sorgfaltig wie sangerfreundlich; nur im
dritten Aufzug lauft die Musik manchmal neben den Eruptionen
Tristans her statt sie zu stutzen oder abzutonen. Schneider
hat sich erneut als Wagner-Interpret von hohem Rang erwiesen.
Man braucht die Sensation nicht, die Sensibilitat genugt.

Festspiel-Passagen III: Liebe
in Zeiten der Datenstrome

geschrieben von Werner Haullner | 18. August 2012

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

Gloger will, das macht das Einstiegsbild des ,Fliegenden
Hollander” deutlich, Wagners Geschichte einer utopischen,
einer ,wahren” Liebe in der Welt der vom Zeitgeist Getriebenen
erzahlen. Ihr Horizont ist die Vernetzung, die scheinbar Alle
mit Allen verbindet. Aber dieses Netzwerks der Produzierenden
und Kommunizierenden macht unendlich einsam: Der Hollander,
der zwischen dem Datenblinken auftaucht, hat mit dem
Rollkoffer und dem Kaffee-Pappbecher die Embleme des global
okonomisch getriebenen Ahasvers von heute bei sich.

Ein weiteres Prinzip, das sich der aus Hagen stammende
Regisseur als Deutungsmuster zu eigen macht, ist das der
Verkleinerung: In dieser Welt wird auf verwertbares Format
heruntertransponiert. Der Sturm wird zum domestizierten Strom
frischer Luft aus dem Ventilator, der in Dalands
Produktionsstatte hergestellt wird: Summ und brumm, du Radchen
.. Reduziert wird auch die Liebe: Der Hollander fragt in seinem
Monolog nach dem gepries‘nen Engel Gottes, der seines Heils
Bedingung ihm gewann. Die Antwort gibt eine Kaffee-Mamsell mit
lasziver Bewegung: konsumierbarer Sex, oOkonomisch relevante
Gefuhlsprodukte. Der Steuermann halt sich gleich an dem fest,
was man greifen kann: Der Geldkoffer liegt in seinen Armen.

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

Der Wagner'’sche Liebesbegriff ist in den letzten Jahrzehnten
in der Inszenierungsgeschichte des ,Fliegenden Hollanders” oft
genug reduziert, korrumpiert oder desavouiert worden. Zu
erinnern ist an Harry Kupfers grandiose Bayreuther Deutung von
1978, der das Transzendierende in Wagners ,Hollander” aus
einem materialistischen Ansatz konsequent als Wahn zu
entlarven versuchte. Es gab psychologisierende Deutungen in
jeder Spielart; in jungerer Zeit wuchs die Sensibilitat fur
das mythische Potenzial der Oper.

: [ X

Pieta: Symbol fir Wagners
"wahre Liebe". Adrienne
Pieczonka als Senta und
Samuel Youn als Hollander.
Foto: Enrico Nawrath

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

Gloger zeigt in seiner Inszenierung nun keine Offenbarung,
aber er lasst seine Deutung auf eine solche hin offen. Das
Romantisch-Ubersinnliche, fir das der Hollédnder steht, 16st
weder Widerstand noch Erschrecken aus; es hat in dieser Welt
einfach keinen Platz. Wo es auftaucht — etwa durch die Mannen
des Hollanders in der Chorszene des dritten Aufzugs — wird es
einfach absorbiert. Doch Senta, das ,Kind“, das ,nicht weil3,
was es singt“, erschafft sich eine Welt, gibt ihrem Suchen
eine Richtung, die sie mit der Sehnsucht des Hollanders ,nach
dem Heil” verbindet.

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

Mit dem Dirigenten der einzigen Premiere dieser Festspiel-
Saison am Grunen Hugel, Christian Thielemann, war sich Gloger
einig, nicht auf die derzeit beliebte ,Urfassung” des
»Hollanders” zuzugreifen, sondern den nachkomponierten
»Ertosungsschluss” als weitergehenden Willen Wagners zu
akzeptieren und szenisch zu integrieren. Wenn sich Senta am
Ende mit selbstgebastelten Papp-Engelsfligelchen zu ihrem
Hollander auf die Sehnsuchts-Burg fluchtet und zum
harfenlichtdurchfluteten Pathos des Finales die



Plastikfigurchen verpackt werden, konnte dieser Moment als
rabenschwarzer Kommentar zu Wagners scheinbar irrealem,
psychologisch verstiegenem Konzept gesehen werden. Doch dem
steht die Musik im Wege: Thielemann 1lasst sie in solchem
Ernst, solch brennender Identifikation aufleuchten, dass sie
einen uniUberwindlichen Kontrapunkt zum Zynismus der Szene
setzt: Klingende Hoffnung, Rettung der Wahrheit und
ungebrochene Hoffnung auf die verwandelnde Kraft der Liebe.

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

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

Der Sanger des Titelhelden, Evgeny Nikitin, musste wegen
seiner unglucklichen Tattoo-Affare weichen. Sein Cover Samuel
Youn, 1in Koln engagiert und dort auch als ,Hollander”
erfolgreich gewesen, schlug sich tapfer. Er beginnt mit
entspannter Tiefe, doch die Stimme verkrallt sich, je hodher
sie steigt, immer heftiger in einer klanglich limitierten
Position, wird fest und unflexibel. Dann verliert der Sanger
auch die Freiheit, verstandlich zu artikulieren. Die hat
Michael Konig als Erik: Als Hausmeister im grauen Kittel
versucht er vergeblich, seinen braven, ambitionslosen Liebes-
Begriff der zum HOchsten gestimmten Senta zu erklaren. Dennoch
konnte das alles freier, unverfarbter und mit Schmelz gesungen
sein; schlieflich sind Eriks Gefuhle ja aufrecht und lauter.
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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 wust
orgendeln Basse, die fur einen noch nie Uberzeugenden Wagner-
Stil stehen. Und Christa Mayer hinterlasst als Mary stimmlich
wenig Eindruck. Wie immer eine sichere Bank: Der Chor der
Bayreuther Festspiele hat unter Eberhard Friedrich Glanz,
Wucht und Prazision wie eh und je. Obwohl die Regie-Sensation,
die sich viele Beobachter erwarten, am Grunen Hugel diesmal
ausgeblieben 1ist, kann sich Glogers ausgewogene Arbeit
behaupten; neben Herheims UUberbordenden ,Parsifal”-
Assoziationen, Hans Neuenfels’ ,Lohengrin“-Zuspitzungen und
Sebastian Baumgartens uberkandidelter Installations-Belebung
im ,Tannhauser” hat sie als solide erarbeitetes Musiktheater
durchaus ihre Chance.

-

Festspiel-Passagen I
Geistlicher Auftakt
Salzbhurg

geschrieben von Werner HauBner | 18. August 2012
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Der Salzburger Dom:
Prachtvolle Kulisse
fur den "Jedermann"
bei den Salzburger
Festspielen. Foto:
Werner HauBner

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

Zum Auftakt seiner ersten Salzburger Festspielzeit setzte
Pereira einen judischen Schwerpunkt, mit Musik, die nicht
jeden Tag zu horen 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 grofien
Symphonie mit Chor, Orchester und Solisten, kam ein
zeitgenossischer israelischer Komponist zum Zuge. Und von
einem Klassiker der Moderne, Arnold Schonberg, stammt ,Kol
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Nidre®, fur das er melodische Elemente aus Musik zum judischen
Jom Kippur verarbeitet hat.

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

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

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



dirigierte, wurde dem musikalischen Genius loci gehuldigt.

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

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

Ein Projekt wie die ,Ouverture spirituelle” ist in Gefahr, zu
einem Wohlfuhlprogramm mit beliebten Werken und beliebigen
Inhalten zu degenerieren. Um ein postmodernes kulturelles
Konsumprogramm mit spiritueller Pragung zu vermeiden, bieten
die Festspiele gemeinsam mit den Herbert-Batliner-
Europainistitut ein Begleitprogramm an. Wie beim ,Jedermann®
mit seinem aus dem geistlichen Spiel stammenden Parabel-
Charakter bleibt es dem Zuschauer uberlassen, ob er sich



innerlich berihren lasst, ein Happchen moralische Genugtuung
aufnimmt oder sich Hoffmannsthals Appell lediglich als
beeindruckendes Produkt einer Kulturepoche zu Gemute fuhrt.
Wer die aus Antike, Christentum und Aufklarung ererbte Idee,
Bildung konne den Menschen zum vollkommeneren Menschsein
fudhren, nicht ganz aufgeben will, wird den spirituellen
Schwerpunkt zu Beginn der Festspiele — der dessen ureigensten
Intentionen entspricht — nur begrifen konnen.

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

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

Auf Wunsch Harnoncourts wurden extra die Tapisserien aus dem



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

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

Festspiel-Passagen I: Ein
Hakenkreuz geht nie

geschrieben von Werner Haullner | 18. August 2012
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"Der dustre Blick....":
Noch starrt Arno Brekers
Wagner-Kopf Uber das Grun
des Higels: Die
Vergangenheit hat die
Festspiele wieder einmal
eingeholt. Foto: Werner
Haullner

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

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

Tattoos wurden dem Sanger zum Verhangnis. Irgendwann in seiner
Jugend hatte er sich tatowieren lassen: mit Runen und einem
unubersehbaren Hakenkreuz auf der rechten Brust. Langst hat er
es uUberstechen 1lassen. 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
oberkdrperfreien Drummers deutlich zu sehen. Und ein
Boulevardblatt, dem jeder Anlass zum Skandal nur recht ist,
hatte zu recherchieren begonnen.

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

Als Nikitin in den siebziger Jahren in Murmansk aufgewachsen
ist, konnten sie noch erzahlen, die Leidtragenden des ,Grofsen
Vaterlandischen Krieges”. Hatte er nie ein Wort gehdort uber
Tod und Elend, die unter dem Zeichen des Hakenkreuzes uber
sein Volk gebracht wurden? War ihm das Hitler-Symbol
tatsachlich nur ein Mittel, um jugendlichen Trotz, Protest,
Verweigerung auszudrucken? Wenn ja — und man darf davon
ausgehen, dass der Sanger die Wahrheit sagt —, lasst sich nur
staunen, wie geschichtsvergessen und blauaugig jemand nach
Bayreuth kommt, um den ,Hollander” zu singen.



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

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

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

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

Momentan holt sie die Geschichte wieder einmal ein, die beiden
Wagner-Urenkelinnen. Ob sie richtig reagiert haben, daruber
gibt es weit auseinander liegende Meinungen. Ware eine
gemeinsame Pressekonferenz mit Nikitin der bessere Weg
gewesen, wie es der Intendant der Bayerischen Staatsoper,
Nikolaus Bachler, vorgeschlagen hat? Wer die Eigendynamik
medialer Prozesse kennt, wird der Idee skeptisch
gegenuberstehen — so gutwillig und aufklarend sie auch gemeint
sein mag. Andere sehen in der Entscheidung, Nikitin ziehen zu
lassen, die richtige Reaktion angesichts der Verstrickungen
der Festspiele mit dem Nationalsozialismus. Brigitte Hamann,
Autorin eines Buches Uuber ,Hitlers Bayreuth”, sagte der
,Deutschen Welle”, es sei ,so viel an Last durch die Nazis 1in
Bayreuth, heute auch noch, dass man als Chefin der Festspiele
ja uberhaupt nicht anders kann, als immer wieder zu betonen:
Wir distanzieren uns”.



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

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

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

Vorwerfen wird diese ,Notbremse” den Festspielleiterinnen nur
jemand, der ernsthaft glaubt, die wohlfeile Geschichte vom



Hakenkreuztrager auf der braun belasteten Buhne ware durch
einen differenzierten, rationalen Diskurs zu verhindern
gewesen. Wer weiB, wie das Mediengeschaft heute lauft, wird
nicht im Ernst annehmen, dass Vernunft und Augenmal die
Gesetze dieses Marktes auller Kraft gesetzt hatten.

Schubert fur Feinsinnige:
Andras Schiff beim Klavier-
Festival Ruhr

geschrieben von Werner Haullner | 18. August 2012

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

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

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

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



Bei Schiff bleibt es bei Schubert fur 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 Flugeln —
eher das Gebrochene, das widerstandige Potenzial des Bass-
Trillers. Schiff achtet eher den Fluss der Musik, aber gerade
auf dem Hammerflugel wirken die Triller nachtlich harsch und
fast bose. Zwei Aspekte einer Schlusselstelle, beide genial
erfasst und dennoch so unterschiedlich!

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

Das Scherzo setzt er mit deutlich markanteren Rhythmen und
spielerischer Frische deutlich ab; im vierten Satz muss die
schmerzliche Intensitat, die der Diskant auf dem modernen
Fligel gewinnt, miniaturisierten Porzellantonen weichen — ein
Eindruck, der das Bild von Schubert als dem Weltschmerz-
Komponisten der Romantik etwas relativiert. Vier Zugaben,
darunter die ,Ungarische Melodie” wund zweli der
unvergleichlichen Impromptus — runden einen Abend der
Innerlichkeit ab, der in unserer larmvollen Welt wie eine der
Zeit enthobene Zauberinsel wirkte.

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

geschrieben von Werner Haullner | 18. August 2012

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

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

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

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

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

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



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

Grandiose Deutung: ,Don
Giovanni” an der Rheinoper

geschrieben von Werner Haullner | 18. August 2012

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

Spatestens seit Wolfgang Amadé Mozart, seit E.T.A. Hoffmann
und Sgren Kierkegaard ist der Don-Juan-Stoff mit Musik
verbunden. Don Giovanni ist ein idealer Opernheld, denn seine
Uneindeutigkeit und sein wesenloses Sein, seine symbolische
Kraft und seine sinnliche Existenz lassen sich in und mit
Musik — zumal, wenn ein Mozart am Werke 1ist - am
sinnenfalligsten einkreisen. Kein Wunder also, dass sich die
geistige Auseinandersetzung mit dem unsterblichen Mythos Don
Juan immer wieder an Mozarts und da Pontes Oper entzindet und
zu ihr zuruckfahrt.
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Kein Wunder auch, dass die Welt der Oper nicht mude wird, die
Geschichte von dem Mann mit den tausendunddrei spanischen
Geliebten in immer neuen Inszenierungen auf seine Relevanz fur
das Heute zu befragen. Das geschieht nicht selten in ratlos
erzahlender Kapitulation vor dem gewaltigen Stoff, nicht
selten auch in hysterischer, fundamentloser Zuspitzung, hin
und wieder — wie jetzt in Duisburg — aber auch in einer
grandios gekonnten, auf der Grenze zum Abgrindigen
balancierenden Deutung.

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

Ihr bisheriges Dasein zwischen den Polen einer beherrschten,
gesellschaftlich eingebundenen Sexualitat und den von sozialer
Zuordnung und moralischen Prinzipien geregelten Lebensformen
wird gesprengt. Die Wucht 1ist ungeheuer und entwurzelt die
Menschen: Donna Anna wird von der dunklen erotischen Kraft
Giovannis auf ewig verwundet und zu einer ,geregelten”
Liebesbeziehung nicht mehr fahig sein; Donna Elvira wird ihren
heroischen Kampf, der Existenz Don Giovannis humane Zuge zu
geben, im Kloster beenden, sich also von der Welt ab und Gott
zuwenden. Zerlina und Masetto werden vielleicht auBerlich



unversehrt, aber innerlich gebrochen in ihr Bauern-Dasein
zuruckkehren. Und fiur Don Ottavio gilt: Wie er war zu aller
Zeit, so bleibt er in Ewigkeit; eine Figur, die sich jedem
Wandel in unerschutterlicher Resistenz entzieht. Ein starres
Gegenbild zu Don Giovannis ewig geschmeidiger Wendigkeit, das
ebenso erschreckende Zuge tragt.

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

Unverzichtbar fur Grubers tiefgriundige Arbeit am ,Don
Giovanni“ erweisen sich die bedeutungsvollen Kostlme Mechthild
Seipels. Endlich einmal keine Kostumbildnerin, die sich in
Designer-Klamotten oder Disco-Fetzchen fluchtet, sondern
Epochen und Stile in den Dienst einer Deutung stellt. Donna
Annas Robe erinnert an Madame Bovary oder Anna Karenina; Donna
Elvira tragt den — stellenweise anzuglich geschiurzten -
barocken Aufwand einer Heroine zur Schau; Don Ottavio tritt in
blauem Morgenmantel als getreue Kopie des ermordeten Komturs,
spater mit dem unauffalligen Anzug der Arrivierten und der
Mutze einer Burschenschaft auf. Leporello verweist mit
zerbrochenen Handschellen auf eine spezielle Beziehung zu
seinem Herrn; Masetto und Zerlina sind in der Gegenwart
verortet: Sommerkleidchen und Handtasche, Hornbrille und Karo-
Pullover. Vielsagende Kostume also, die mit der Dynamik oder
Statik der Figuren im Verlauf des Sticks korrespondieren.

Dass der Komtur am Ende mit einer angedeuteten Mitra und einer



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

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

Auf diesen ,Don Giovanni“ sich einzulassen, lohnt sich; er ist
auch der verastelten Inszenierung Stefan Herheims in Essen
uberlegen, weil Karoline Gruber die Bild- und Bewegungswelt
biundelt statt sie assoziativ schweifen zu lassen. Auch
musikalisch beschert diese — fur die Nikikai Opera Foundation
in Tokio entstandene und an die Deutsche Oper uUbernommene —
Produktion viel Mozart-Glick. Friedemann Layer, ans Pult der
Duisburger Philharmoniker zuruckgekehrt, durchschwimmt zwar
das Adagio der Ouvertlure eher, bekommt aber schnell Boden
unter die FuBe und entfaltet einen kernigen, nervigen,
klarsichtigen Mozart-Sound. Die Tempi sind nicht Ubertrieben;
das Cello lasst in der Begleitung der Rezitative aparte Farben
Zu.

In der Sangerliste UuUberwiegen Namen aus dem Osten;
entsprechend hort man eine gesangliche Stilistik, die mit
Mozarts Eleganz wenig anzufangen weils. Roman Polisadov orgelt



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

Laimonas Pautienius verfugt Uber einen flexiblen Bariton, fast
immer leicht ansprechend und schlank gefuhrt, beweglich im
Rezitativ: ein uberzeugender Don Giovanni, der die Farben der
Ironie und der Willensstarke ebenso hat wie einen
traumerischen voix mixte — Klang fur das Standchen (,Deh,
vieni alla finestra”“). Nur in seiner Arie kommt er an die
Grenze seines Atems. Den vokalen Glanzpunkt des Abends setzt
Adam Palka als Leporello mit einer sicher positionierten, im
Klang fulligen, konturscharfen Stimme, die nicht nur sauber
artikulierend, sondern auch rhetorisch brillant und
charakterisierend eingesetzt wird.

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



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

geschrieben von Werner HauBner | 18. August 2012

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

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

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

Das zeigen Fischer und Chernyavska — deren Mentor Alfred
Brendel saB im Publikum — selbst unter den ungunstigen
Vorzeichen. In Claude Debussys g-Moll-Sonate herrscht nach
gluhend-dunklem Beginn ein leidenschaftlicher, vielfach


https://www.revierpassagen.de/10199/frust-in-der-philharmonie-anne-sophie-mutter-musste-absagen/20120706_1752
https://www.revierpassagen.de/10199/frust-in-der-philharmonie-anne-sophie-mutter-musste-absagen/20120706_1752
https://www.revierpassagen.de/10199/frust-in-der-philharmonie-anne-sophie-mutter-musste-absagen/20120706_1752

schattierter Ton vor: lauernd, brichig, unheimlich gespannt,
schmelzend geldst. In Camille Saint-Saéns’ d-Moll-Sonate mit
der beruchtigten Fingerakrobatik im letzten Satz scheint Julia
Fischer dem Publikum zeigen zu wollen, dass sie sich vor
keiner geigerischen Herausforderung furchtet. Verdienstvoller:
Sie halt Saint-Saéns frei von dem ihm immer unterstellten
Parfum.

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

Daniil Trifonov: Grandioses
Debut beim Klavier-Festival
Ruhr

geschrieben von Werner HauBner | 18. August 2012

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

Hymnische Kritiken zu bekommen, ist heutzutage nicht schwer.
Die Frage ist immer, von wem. Der 2l1l-jahrige Russe Daniil
Trifonov hat sie nicht aus einer gut geschmierten PR-
Maschinerie, sondern von Kritikern, deren Kompetenz und
Unabhangigkeit erprobt sind.

Der junge Mann scheint sich zum Gliuck auch nicht als
kompatibel fudr Kampagnen 2zu geben: Seine noch nicht
inflationdr verbreiteten AuRerungen in Interviews deuten auf
ein maBvolles gezugeltes Selbstbewusstsein hin, das sich vor
allem musikalisch verwurzelt: Auf der einen Seite zitiert ihn
das Programmheft zu seinem Einstand beim Klavier-Festival Ruhr
mit dem Satz, er verstehe das Wort Karriere im musikalischen
Sinne; auf der anderen hatte er sein im letzten Jahr schon
geplantes Debut bei dem renommierten Ruhrgebiets-
Tastenmarathon abgesagt, um nach dem Rubinstein-Wettbewerb in
Tel Aviv noch schnell auch den Tschaikowsky-Wettbewerb in
Moskau zu gewinnen. Dem 16. Chopin-Wettbewerb war er einen
dritten Preis wert. Aber Martha Argerich und Krystian
Zimmerman wurden in Warschau auf den Newcomer aus Nischnij-
Nowgorod aufmerksam. Und wenn Argerich einmal sagt, so etwas
habe sie noch nie gehort, hat das Gewicht.

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



sondern langst hinter sich.

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

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

Daniil Trifonov bei seinem
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Debut beim Klavier-Festival
Ruhr 1in Dusseldorf, Foto:
KFR/Frank Mohn

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

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

Bediirfte es nach so viel musikalischer Uberzeugungskraft noch
eines letzten Impulses, um Trifonovs Uberragende Begabung zu
bestatigen: mit Claude Debussys ,Images” hatte er ihn gegeben.
Die ,reflets dans l’eau” habe ich — weder auf Tontrager noch



live — schon lange nicht mehr so kontrolliert, so klar und
dennoch mit solch poetischer Durchdringung erlebt wie an
diesem Abend im Dusseldorfer Robert-Schumann-Saal. Die grole
Kunst der Balance — hier der innere Drang des Stucks, mit
lyrischen Farben aquarelliert zu werden, dort der Wille
Debussys zu Klarheit und seine Distanz zu schweifend-glihender
Innerlichkeit — beherrscht Trifonov schlicht uberwaltigend.
Und die Versenkung am Schluss hat in ihrer zartlichen Freude
am lichten Ton nichts vom Hang zum romantischen Kolorit, das
Debussy gerne in die Nahe unscharfer Farbenmalerei des
Impressionismus ruckt.

Dass ein 21jahriger noch nicht ,fertig” ist mit dem
ErschlieBen musikalischer Weltenraume, ist eine
Binsenweisheit, die eigentlich keiner Erwahnung bedirfte. Aber
bevor Trifonov zum jungen Abgott aus einer neuen
Pianistengeneration stilisiert wird, sei auch auf Momente
hingewiesen, die sein Potenzial auf kunftige Erfillung hin
offen halten: Es ist, pikanterweise, das Einfache, das ihm
noch nicht so souveran von der Hand geht. Tschaikowskys
Morceaux, ,Salonstlicke” im besten Sinne, winschen sich im
Falle der Valse aus op.51 das ,Sentimentale”, also die
Verschattung des Tons, den Trifonov zu klar und zu diesseitig
nimmt. Die Basse sind in diesem Fall zu bestimmt gesetzt,
Arpeggien fehlt das biegsame Gleiten mit dem Hauch des
Ungefahren. Das Sentiment will, uUberspitzt gesagt, ein kleines
Spiel mit der Schlamperei — und das fordert das uberlegen-
augenzwinkerte Loslassen eines Virtuosen, der weill, was er
kann, und der sich dennoch ein wenig ,gehen” lasst.

Auch im Andante der Skrjabin-Sonate steht die jugendliche
Ernsthaftigkeit der Suche nach dem Doppelgesicht der perfekten
Tone noch im Wege. Bei Chopin schafft es Trifonov, poetisches
Raffinement expressiv zu gestalten; da sind es nurmehr
Details, die davon zeugen, wie jung dieser Ausnahme-Pianist
ist: die Basse der f-Moll-Etdde wirken ratlos unter der
silbrigen Oberflache; in der e-Moll-Etude kommt er zu schnell



zum Ziel des Crescendo und fur die melancholische Lahmung des
Stucks in cis-Moll fehlt ihm noch ein Quentchen Geduld. Doch
das sind nicht mehr als winzige Flecken in einem Uberwaltigend
leuchtenden Bild, das, ware es makellos, seine innere Tiefe
verlore.

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

geschrieben von Werner HauBner | 18. August 2012

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

Jaroussky ist derzeit mit der Altistin Marie-Nicole Lemieux
auf Tour. Mit ihr hat er im Mai mit einer Aufnahme von
Vivaldis ,0Orlando Furioso” den Preis der Deutschen
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Schallplattenkritik gewonnen. Gerade Kkam er von einem
umjubelten Auftritt bei den Handelfestspielen in Halle, vorher
sang er in Handels ,Giulio Cesare” in Salzburg. 2013 plant er
ein Sabbatjahr, wird also in nachster Zeit — nicht nur in der
Region — live nicht zu hdren sein.

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

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

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



heiteren Zwiegesang zwischen Nymphe und Satyr aus Cavallis
heute wieder wohlbekannter Oper ,La Calisto”.

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

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

Das Ensemble ,Artaserse” begleitet diese emotional
tiefgrundige Szene mit den weichen, dunklen Farben der
historischen Instrumente. Es nimmt nicht nur durch makelloses
Spiel fur sich ein, es zeigt auch ein sicheres Gespur 1im
Dienst des Ausdrucks, denn fur die meisten der Arien und
Szenen des Konzerts notieren die Autographen keine naheren
Anweisungen zur Besetzung des Orchesters.

Dass hier Konner am Werke sind, beweisen nicht nur die
makellose Intonation und eine uneitle Phrasierung. Sondern



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

Zur Liebe nicht mehr fahig:
Mozarts ,Entfuhrung aus dem
Serail” 1in Essen

geschrieben von Werner HauBner | 18. August 2012

b

Weile Raume, einsame
Menschen: Christina Clark
(Blondchen) und Roman
Astakhov (Osmin) in der
Essener "Entfdhrung aus dem
Serail"
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Nur einer kampft wirklich, tobt herum, heult hemmungslos,
zeigt Emotionen pur: Osmin. Und er ist der Einzige, der
moglicherweise die Liebe findet: Blondchen wendet sich ihm zu,
dem cholerischen, aber authentischen Mann. Die anderen singen
derweil von Freud’ und Wonne in blassen, weilllichen, leeren
Raumen. ,Es lebe die Liebe”, heiRt es im Quartett am Ende des
zweiten Aufzugs in Mozarts ,Entfuhrung aus dem Serail”, aber
in der Essener Inszenierung von Jetske Mijnssen gahnt
stattdessen die Einsamkeit aus der tief gestaffelten Leere der
Buhne.

Es ist einiges anders als sonst in der ,Turkenoper® Mozarts —
und das lasst viele Zuschauer die Premiere ordentlich
ausbuhen. Mijnssen, ihre Buhnenbildnerin Sanne Danz und ihre
Kostumkinstlerin Arien de Vries haben Orient-Kolorit und
Turken-Mode ausgetrieben. Hier geht es nicht um ein fesches
Singspiel aus dem Wien von 1782, sondern um ein psychologisch
verdichtetes Kammerspiel von 2012. So zumindest 1ist die
durchaus schlissige Idee der neuesten_,Entflihrung” am Essener
Aalto-Theater.

Osmin ist also kein pluderhosiger Haremsaufseher und der Bassa
Selim kein Turban tragender Marchen-Nahostler, erfullt vom
groBmutigen Menschen-Ideal der Aufklarung. Er feiert gerade
seinen 40. Geburtstag, mit Torte und Bierdosen. Wir erleben
die behutsame Annaherung von zwel Menschen. Selim mochte mit
Konstanze ausbrechen aus seinem Umfeld, sinnenfallig markiert
vom Rahmen der Buhne. Eine ,neue, bessere Welt” will er
erreichen, in der man ,wenigstens dann und wann® glucklich
sein kann.

In der Essener ,Entfuhrung“ sprechen Menschen, die innerlich
ihren Ort verloren haben, die ihre erste Liebe schon lange
hinter sich haben, die es verlernt haben, sich zu entscheiden,
sich zu binden. Aber sie traumen sich zurick in unversehrte
Raume des Fuhlens. Belmonte zum Beispiel — er konnte die erste
Liebe Konstanzes gewesen sein — vertieft sich in die
Intensitat seines Sehnens, seiner Erwartung. Wenn er vor dem
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Vorhang vor seinen eigenen Emotionen in die Knie geht: Ist er
dann ganz bei sich? Oder nur in sich selbst gefangen?

Konstanzes Attribut ist die Reisetasche. Ein Mensch unterwegs.
Wie beschwdrend packt Belmonte das braune Ding, als ihm klar

wird, dass 1ihm die Frau seiner Sehnsuchte - wieder? -
entschwindet. Am Ende, musikalisch durch den wiederholten
ersten Teil der OQOuvertire noch erweitert — macht sich

Konstanze mit der Tasche auf den Weg. Alleine. Wohin, wird die
Regisseurin in ihrer ersten Arbeit am Aalto-Theater Essen
nicht verraten. ,Zuletzt befreit mich doch der Tod“, singt
Konstanze in ihrer zentralen Arie. In Mozarts ,Entfuhrung”,
Libretto von Johann Gottlieb Stephanie, ist klar, von was: von
der angedrohten Folter. In der ,Entfuhrung”, umgedichtet von
Jetske Mijnssen, wird wohl erst der Tod Konstanzes innere
Einsamkeit beenden.

Mijnssen packt in ihrem ,Entfuhrungs“-Experiment so mutig wie
in ihrer letztjahrigen Dortmunder ,Rusalka“ zu. Die weilSen
Raume von Sanne Danz offnen sich weit nach hinten,
reproduzieren jedoch konsequent immer wieder nur die gleiche
Leere. Mijnsen will etwas uber Menschen erzahlen, die ungefahr
so alt sind wie sie selbst. Uber den Bassa etwa, der das
»Chaos” in sich fuhlt. Und am Ende desillusioniert keine
GroBmut, sondern Wurstigkeit zeigt: Sollen sie doch gehen, die
Verliebten. Ist ihm so was von egal ..
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Einsame Menschen: Sanne
Danz' BuUuhne 2zu Mozarts
"Entfuhrung aus dem Serail”
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Fotos: Aalto Theater Essen

Gedanklich ist die Inszenierung ein Wurf, szenisch nur
stellenweise. Denn dem Drama fehlt der Spannungsbogen.
Umgearbeitete Dialoge biedern sich der heutigen Sprache an,
wirken aber manchmal banaler als die Stephanie-Reimereien.
Personen wie Blonde oder Belmonte bleiben unerklart; der Bassa
des Schauspielers Maik Solbach ist blo ein blasser Typ mit
dem neudeutschen Tonfall eines Fernsehmoderators. Sicher, hier
treffen Monaden aufeinander, die einer Novelle von Martin
Walser oder einem Roman Michel Houellebecqs entkriechen
konnten. Die Regie versucht in zerdehnten Bewegungen 1ihre
Seelenzustande einzufangen. Aber oft bleibt das Stuck auf der
Stelle stehen Und die Auftritte und Bewegungen der Figuren
muten an, als habe die Regie ihr Handwerk einer Idee geopfert.
Konstanzes Klagen uUber die ,Martern aller Arten” wirkt so vor
allem hysterisch: Die Figur 1ist nicht konsequent genug
durchgeformt, dass man ihr glauben wirde, von ihrer
Entscheidungsangst konnte sie ,nur der Tod“ befreien.

Musikalisch sorgt Christoph Poppen — erstmals am Aalto-Theater
zu Gast — fur eine Mozart-Sternstunde: Zwar verhetzt er die
Ouvertire & la mode, opfert dem Tempo Artikulationsfinesse und
feine Detailarbeit der Geigen. Doch das gibt sich zum Gluck
bald: Den Essener Philharmonikern gelingen das innere
Beziehungsgeflecht der Musik spannend, Einzelheiten filigran
modelliert, Klangfarben sinnig ausgespielt. Auf den
Zusammenhalt von Buhne und Graben durfte Poppen allerdings
noch einen Blick werfen.

Simona Saturova zeigt Beweglichkeit und Substanz. Sie hat
keine Probleme damit, die Grausamkeiten auf dem Atem zu
tragen, die Mozart seiner Urauffuhrungs-Konstanze Catarina
Cavalieri in die Kehle geschrieben hat. Sie weiB zu farben und
dynamisch zu schattieren. Allerdings ist ihre Stimme wenig
flexibel positioniert, steckt in einem beengt wirkenden
Klangraum, der sich nicht weiten will. Bernhard Berchtold



verzaubert als Belmonte mit lyrischen Wundern, bis an die
Grenze des Atems gehaltenen Legati, sorgsam gebildeten
Schwelltonen.

Roman Astakhov ist kein idealer Osmin: zu schlank-metallisch
die Stimme, ohne klanglichen Kern und gesattigten Ton. Die
bezaubernde Christina Clark (Blondchen) und der fabelhaft
hohensicher und tonschon singende Albrecht Kludszuweit
(Pedrillo) bestatigen erneut das hohe Niveau des Aalto-
Ensembles. Mit dieser ,Entfuhrung“ hat Essen eine
Neuinszenierung, die viel Klugheit investiert, um das Stuck
ins Heute hineinzutragen. Das haben andere auch schon getan,
aber — trotz aller Einwande — kaum mutiger und naher am Puls
unserer Zeit und ihren psychischen Befindlichkeiten.

Information und Termine:
http://www.aalto-musiktheater.de/premieren/die-entfuehrung-aus
-dem-serail.htm

Wahl-Disseldorfer Bildhauer
Imi Knoebel ausgezeichnet

geschrieben von Werner Haullner | 18. August 2012

Der deutsche Maler und Bildhauer Imi Knoebel wird mit dem
Kythera-Preis der gleichnamigen Kulturstiftung unter dem
Vorsitz ihrer Grunderin Gabriele Henkel ausgezeichnet. ,Es
kame Verkennung gleich, in den Arbeiten Knoebels das formal
Unbeschwerte, ein reines Spiel der Flachen, Figuren und Formen
oder gar das Dekorative und asthetisch Unverbindliche absolut
zu setzen”, so die Jury. Sie hebt insbesondere seine fur die
Kathedrale von Reims entworfenen sechs Fenster hervor, die
2011 fertig gestellt wurden und sich in der Nord- und
Sudkapelle seitlich des 1974 geschaffenen Chagall-Fensters
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befinden. Mit Knoebel wird erstmals ein bildender Kunstler
ausgezeichnet, der in direktem Bezug mit dem Stiftungsort
Dusseldorf steht.

Die in Dusseldorf ansassige Kythera-Kulturstiftung wurde 2001
gegrindet und widrdigt mit ihrem Preis Kinstler, die einen
Beitrag zur Vermittlung der romanischen Kultur in Deutschland
und umgekehrt geleistet haben. Die Auszeichnung ist mit 25.000
Euro dotiert. Geehrt wurden bisher unter anderem der Architekt
Renzo Piano, die Kunsthistorikerin Sylvia Ferino und zuletzt
der Grafikdesigner, Verleger und Kunstsammler Franco Maria
Ricci.

Imi Knoebel, der eigentlich Klaus Wolf Knoebel heillt, stammt
aus Dessau. 1964 kam er an die Dusseldorfer Kunstakademie.
Zunachst 1in der Gebrauchsgrafik-Klasse von Walter Breker,
wechselte er 1965 zu Joseph Beuys, wo er und sein
Kinstlerfreund Rainer Giese im legendaren Raum 19 u.a. auf
Jorg Immendorff und Blinky Palermo trafen. Knobel wurde seit
1972 mehrfach zur ,documenta”“ nach Kassel sowie zu
Ausstellungen und Werkschauen u.a. nach Leipzig, Amsterdam,
Rom und Valencia, nach Sao Paulo, San Francisco und New York
geladen. Er wird den Preis am Mittwoch, 23. Mai, in K21 1in
seiner Wahlheimat Diusseldorf entgegennehmen.

(Mit freundlicher Genehmigung von http://www.kunstmarkt.com)

Grenzgange zwischen Kunst und
Musik: Ruhrtriennale-Chef
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Heiner Goebbels arbeitet fiir
eine Ausstellung in Darmstadt

geschrieben von Werner HauBner | 18. August 2012

|t

John Cage, "Waterwalk", eine
Performance von 1960. Foto:
Courtesy John Cage
Trust/Mathildenhdhe

So starr waren sie auch frither nicht, die Grenzen zwischen
(bildender) Kunst und Musik, man denke nur an die Oper als
»Gesamtkunstwerk”. Oder an synasthetische Fragen wie die nach
dem ,Klang” von Farben (Olivier Messiaen) oder eben auch der
»Farbe” von Klangen, ein Thema, das die Musik seit den 19.
Jahrhundert ausdriicklich beschaftigt.

Doch die Mathildenhdhe in Darmstadt will nun in einem
GroBprojekt das Thema vollig neu aufrollen. Anlass dazu ist
der 100. Geburtstag von John Cage, dem wohl bekanntesten unter
den avantgardistischen Infragestellern von Grenzen.

Mit dem Ausstellungsprojekt , A House Full Of Music“ will das
Institut, angesiedelt in einer der schoénsten Jugendstil-
Stadtlandschaften Deutschlands, parallel zur documenta 13 in
Kassel ,erstmals die inneren Zusammenhange zwischen den
Gattungen Musik und Kunst®“ thematisieren. Und der neue Chef
der Ruhrtriennale, Heiner Goebbels, wird dazu eine neue Sound-
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und Video-Installation kreieren.

Der Anspruch der Ausstellung ist ehrgeizig: Ein ganzes
Jahrhundert soll auf neue Art und Weise prasentiert werden. ,A
House Full Of Music“ — so die Aussteller — gehe grundsatzlich
anders vor als einschlagige Musik- und Kunst-Ausstellungen der
letzten Jahrzehnte: Die haben etwa die Klangkunst als neue
Hybridgattung, gattungsubergreifende soziokulturelle Kontexte
von Kunst und Musik oder einzelne Medien — wie etwa die
Schallplatte — in den Fokus geruckt.

Die Mathildenhéhe dagegen setzt auf die epochenubergreifende
Prasentation wirkmachtiger Strategien: speichern, collagieren,
schweigen, zerstoren, rechnen, wurfeln, fuhlen, denken,
glauben, moblieren, wiederholen, spielen — zwOlf Strategien,
die sowohl die Musik als auch die Kunst des 20. und 21.
Jahrhunderts bis heute pragen. In kontrastreichen
Strategieraumen — so verspricht die Ausstellung — will sie die
parallelen Vorgehensweisen von Musik und Kunst in Geschichte
und Gegenwart erfahrbar machen. Damit wirft ,,A House Full Of
Music“ einen neuen Blick auf die thematischen, formalen und
durch Personen gestifteten Zusammenhange der beiden
kinstlerischen Disziplinen.

Bis 9. September geht es also um Pioniere und Grenzganger
zwischen Musik und Kunst: John Cage, Erik Satie, Steve Reich,
Marcel Duchamp, Joseph Beuys, Nam June Paik, Yves Klein oder
Paul Klee; aber auch The Beatles, Miles Davis, Frank Zappa -
insgesamt 110 bildende Kinstler, Musiker und Komponisten. Mit
350 Werken in allen Medien und Techniken konnen die Besucher
die Wechselbeziehungen zwischen den Kinsten, die Netzwerke
zwischen den Musikern und Kunstlern sowie die Themen, die
beide gleichermallen beschaftigt haben, erschlielRen.



Zchng.
(Instrument
fuer d neue
Musik) - eine
Federzeichnung
von Paul Klee.
Foto: Zentrum
Paul Klee,
Bern

Der Komponist, Musiktheaterregisseur, Intendant der
Ruhrtriennale 2012 bis 2014 und Trager des Ibsen-Preises
Heiner Goebbels realisiert 1im Wasserreservoir der
Mathildenhohe eigens eine von John Cage und Gertrude Stein
inspirierte Sound- und Videoinstallation ,Genko-an 64287". Und
in den Bildhauerateliers des Museums Kinstlerkolonie wird ein
Cage-Kino installiert. Dort lauft im CinemaScope-Format der
Kinstlerfilm ,Sound ??“ von 1966, der John Cage mit dem Jazz-
Saxophonisten Rashaan Roland Kirk in einen kreativen Dialog
setzt. Im benachbarten WeiBraum ist Nam June Paiks filmisch-
kinstlerische Hommage ,A Tribute to John Cage“ von 1973/76 zu
erleben.

Zur Ausstellung erscheint neben einem weiteren Band aus der
Reihe ,Kunst zum Horen” der Katalog , A House Full of Music.
Strategien in Musik und Kunst“, herausgegeben von Ralf Beil
und Peter Kraut im Verlag Hatje Cantz, mit Essays und
Werktexten u. a. von Samuel Beckett bis Erwin Schulhoff und
Karlheinz Stockhausen.
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Der Katalog
zur
Ausstellung
erscheint im
Verlag Hatje
Cantz

Der 416 Seiten starke Band mit 468 Abbildungen kostet 45 Euro
an der Museumkasse. Ein umfangreiches Rahmenprogramm begleitet
die Ausstellung; unter anderem gibt es am 16. Juni eine
Auffuhrung von Erik Saties Vexations (840 Wiederholungen) uber
mehr als 24 Stunden am Fliugel im Foyer des
Ausstellungsgebaudes.

Die Darmstadter Ausstellung , A House Full of Music” im
Ausstellungsgebaude, im Wasserreservoir Mathildenhoéhe und im
Bildhauerateliers Museum Kiinstlerkolonie ist bis 9. September
von Dienstag bis Sonntag von 10 bis 18 Uhr, Donnerstag bis 21
Uhr geéffnet. Der Eintritt kosten 10, ermaBigt 8 Euro, eine
Familienkarte ist fiir 20 Euro erhaltlich.

Kontakt: www.mathildenhoehe.info

Tel.: (0 61 51) 13 33 50.
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Gesang im Blut:
Gewandhausorchester Leilpzig
gastiert in der Philharmonie
Essen

geschrieben von Werner Haullner | 18. August 2012

Leonidas Kavakos kommt mit einer Art Mal-Schlafanzug aufs
Podium. Wer so ein Designer-Stuck tragt, will auch
Aufmerksamkeit darauf lenken — denkt man. Doch noch bevor man
irgendeinen weiteren Gedanken an den Robenschopfer
verschwendet hat, nimmt die Musik gefangen. Und anders als bei
manchem geigenden Girl stellt sich die Verpackungsfrage nicht
mehr. Denn mit den ruhig gelosten ersten Takten von Dmitri
Schostakowitschs Violinkonzert a-Moll hat der griechische
Geiger alle Aufmerksamkeit auf die Musik gezogen. Und da
bleibt sie — bis zur expressiven Kadenz des vierten Satzes.

Kavakos setzt nicht auf das Spektakel, fir das
Schostakowitschs Musik selbst in diesem Konzert gut ware. Der
meditativ-schweifende Charakter des ersten Satzes, ,Nocturne”
bezeichnet, 1ist in selten gliucklicher Einigkeit mit dem
Gewandhausorchester und seinem Chef Riccardo Chailly
phrasiert: Dem Italiener liegt das ,Singen”“ im Blut, das hat
schon er als junger Aufsteiger in den siebziger Jahren mit
grandiosen Verdi-Dirigaten am Teatro alla Scala bewiesen.
Kavakos zeigt, wie ein ebenmalliger Geigenton differenziert
werden kann, ohne dem Klang Gewalt anzutun. Es gibt keine
Driucker, keine harschen Gerausche, keine dunnen Stellen, auch
kein wallendes Pathos.

Die Musiker des Leipziger Traditionsorchesters folgen dieser
polierten, aber keinesfalls belanglosen Schonheit des Tons: ob
Kontrafagott und Horn in sacht beigemischter Farbe, ob das
tiefe Blech im Pianissimo oder die Streicher in einer kaum
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mehr vernehmbaren Grundierung fur Bassklarinette und Harfe.
Den zweiten Satz, das geruhmte ,Scherzo”, rucken Kavakos und
Chailly nicht auf die damonische Nachtseite, wie eine
Beschreibung des Urauffuhrungs-Solisten David Oistrach nahe
legt. Die zackigen Staccati und knackigen Mini-Motive wirken
eher sarkastisch, vom schillernden Humor eines gefahrlichen
Kobolds ausgespien.

Brillante Polyphonie und kontrastreiche Beleuchtung des
Orchesterparts finden wir in Johannes Brahms‘ Dritter
Symphonie. Der Beginn mit dem kraftvollen Blechblaserakkord
und der regelgerechten Vorstellung der Themen ist nicht ganz
gelungen; Chailly baut zu wenig Spannung auf und das Orchester
klingt pauschal. Doch gerade als sich der Eindruck festigen
will, nun eine urdeutsche Version der Symphonie des gramlich
grundelnden Greises, wie Brahms auf Bildern oft erscheint,
absitzen zu missen, andert sich die Atmosphare. Da bilden
weite Phrasierungen die Architektur der Satze nach und
uberspannen das motivisch variantenreiche Detail-Geschehen; da
zeigt sich intime Vertrautheit mit der Musik in gelassener
Souveranitat des Spiels.

Die Musiker des Gewandhausorchesters, derzeit mit Chailly auf
Europa-Tournee, lassen Brahms glanzen und strahlen — und trotz
aller Vorsicht vor derartigen Verknupfungen von Biografie und
Werk ist man geneigt, die freundliche Heiterkeit der Tage zu
spuren, wahrend derer Brahms im Wiesbaden des Sommers 1883 die
Symphonie geschrieben hat. Der leuchtende Schluss nach Dvorak-
Art war nicht das Ende des Konzerts in der Philharmonie: Das
setzte Riccardo Chailly, spurbar gut aufgelegt, mit der
umjubelten ,Akademischen Festouverture®.



Mordgerat im Malz: Donizettis
,Le Duc d’Albe” in Antwerpen

geschrieben von Werner Haullner | 18. August 2012

Belgien ist das Land des Bieres, und so wirkt es naheliegend,
dass in diesem Land auch Revolutionen mit der Kunst des
Brauens zu tun haben.

Imn zweiten Akt von Donizettis unvollendeter Oper ,Le Duc
d'Albe” ist die Brauerei eines gewissen Daniel ein Hort des
Widerstands gegen den spanischen Schlachter: Mordwerkzeuge
unter Malz, Kampfer kehren keimendes Korn weg. Der Lobpreis
des Bieres konnte jedem Mannergesangverein zur Ehre gereichen,
aber er ist mehr als ein launiges Genrestiick: Ahnlich wie der
Gesang der Fischer in Daniel Francois Esprit Aubers groBer
Oper ,La Muette de Portici” enthalt das Lied einen Code: Der
unverdorbene Trank belgischer Vaterlandsliebe gegen den
unbekommlichen spanischen Wein der Willkur und der Gewalt.

Donizettis Oper von 1839, ein Versuch, in Zusammenarbeit mit
dem GroBmeister des Librettos, Eugéne Scribe, an der ,Opéra“
zu landen, wurde durch ein Veto der Primadonna Teresa Stolz,
der spateren Geliebten Verdis, verhindert. Sie lehnte die
Rolle der Hélene ab, die uns heute als eine der innovativen
Frauengestalten Donizettis gegenubertritt: Kkein leidendes
Opfer @ la Lucia oder Linda, keine zwischen staatsfraulicher
Pflicht und privatem Gefuhl zerriebene Konigin. Sondern eine
Kampferin fuir die nationale Sache, eine ideologisch
unbeirrbare Fanatikerin, fest im Hass und in der Linie klar
wie belgisches Bier. Der Liebesbeweis, den sie fordert, ist so
grausam wie eindeutig: Der Spanier muss sterben.

Doch Henri, Hélenes Geliebter, kann die Hand nicht gegen den
Herzog von Alba heben. Der junge Mann aus dem Kreis der
Widerstandler muss erfahren, dass er kein Geringerer als der
Sohn des Herzogs ist. An ihm ist es nun, zwischen Vaterliebe
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und Vaterlandsliebe abzuwagen. Sein Flehen um den Verzicht auf
Rache ist vergebens. Hélene, eine Vorlauferin Elektras, muss
ihren Vater, den Grafen Egmont, rachen: Henri wirft sich in
ihren todlichen Streich, rettet dem Vater das Leben und
stirbt.

,Le Duc d’'Albe” 1ist also in mehrfacher Hinsicht kein
konventionelles »Sopran-liebt-Tenor"* Belcanto-Stuck.
Bemerkenswert in Scribes Charakterisierung der Personen 1ist
auch die Wandlung des spanischen Herzogs. Als er in einer
bewegenden Szene zu Beginn des dritten Akts erfahrt, wer sein
Sohn ist, beginnt die Vaterliebe den hartherzigen Anwalt der
spanischen Sache zu bekehren: Im Finale der Oper tritt uns ein
zutiefst tragischer Mensch entgegen, dessen humane Lauterung
das Ungluick, seinen Sohn sterben sehen zu mussen, nicht
verhindert hat.

Donizetti hat diese beiden Schlisselszenen nicht komponiert,
sondern nur einige Skizzen hinterlassen. Offenbar war er sich
bewusst, dass sie seine Charakterisierungskunst eminent
herausfordern wiurden; ein Aufwand, den sich der viel
beschaftigte Komponist angesichts des unklaren Schicksals der
Oper wohl nicht zumuten wollte. Fur die verspatete
Urauffuhrung 1882 hat ein Schuler Donizettis, Matteo Salvi,
die skizzierten Nummern orchestriert und die zwei letzten Akte
zu einem zusammengefasst.

Fur die Urauffuhrung der franzosischen Originalversion an der
Vlaamse Opera Antwerpen hat der 1953 geborene Komponist
Giorgio Battistelli die fehlenden Nummern komponiert:
ricksichtsvoll gegen die belcantistische Anlage des Werks;
hellhorig fur Donizettis kennzeichnende Linien, Wendungen und
Begleitfiguren, ohne den modernen Einsatz des Materials zu
leugnen. Keine platte Nachahmung, sondern individuell gepragte
musikalische Charakterisierung, demutig und respektvoll, aber
entschieden eigen gepragt. Die finale Szene, die Klage und der
Abschied des Alba, werden so zu einer bewegenden, musikalisch
reichen Szene — ein zusatzliches Argument, fur Donizettis Oper
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auf Repertoiretauglichkeit zu pladieren.

Die ergibt sich auch aus anderen Argumenten, etwa der
ungewohnlichen Charakterisierung der Figuren, fern der
Klischees des ,melodramma“. Donizetti zeigt sich wieder als
sensibler Instrumentator, ein Erbe seines Lehrers Johann Simon
Mayr. Mit dem Orchester der Vlaamse Opera unter Paolo
Carignani klingt die Partitur allerdings oft pauschal. So
sorgfaltig Carignani dynamische Details modelliert, so forsch
zieht er vor allem uUber den Streicherapparat hinweg, den man
sich im Zusammenklang plastischer winschen wurde. Der groRe,
Spannung erzeugende Bogen ist Carignanis Sache nicht — das war
schon in seiner Zeit in Frankfurt immer wieder zu horen.

In der Inszenierung von Carlos Wagner, mehr noch im
bedriuckenden Buhnenbild von Alfons Flores herrschen die
Chiffren des Krieges vor. Riesige marschierende Soldaten
erinnern an die Schrecken des Ersten Weltkriegs, der sich
gerade in Flandern ausgetobt hat. Das Licht von Fabrice Kebour
verbannt die Personen oft in fahles Zwielicht oder in tickisch
grelle Strahlen. Die schwarz uniformierten Spanier agieren auf
einer Brucke hoch Uber den beherrschten Flamen, die zum
triumphalen Auftritt der Sieger ihre Toten beklagen. Aus dem
staubigen Dunst der Malzerei im zweiten Akt formiert sich der
Widerstand des zu schmutzigen Lemuren verurteilten Volkes.
Alba erinnert in seiner vom Licht akzentuierten Einsamkeit an
Verdis Philipp II. - eine Statur, die ihm auch seine
ausdrucksstarke Musik verleiht. Hélene tragt unter ihrem
weillen Frauengewand die braune Montur einer Soldatin; das
Kostum A.F. Vandevorsts ist ebenso eine psychologische Chiffre
wie die EntbloBung im Duett Alba — Henri.

Die aufs AuRerste gespannten Linien in diesem Zwiegesang
gehoren zu den HOhepunkten der Partitur. Donizetti zeigt sich
im dritten Akt auf der HOhe seiner musikalischen
Charakterisierungskunst. George Petean und Ismael Jordi folgen
dem fiebrigen Zug der Musik mit flammender Dramatik in der
Stimme. Der rumanische Bariton fullt die intensiven



Gesangslinien mit einer reichen, stets abgesichert gestutzten,
manchmal jedoch zu ruppig eingesetzten Stimme, die dann eher
dem Verismo als einem stilistisch reflektierten Belcanto
zuneigt. Ismael Jordi ist einer der erfolgreichen jungeren
Tendre mit hoher Tessitura und intimem Wissen um Tonbildung
und Legato. Er neigt nie zum ,Krahen®, sondern kann den Ton
stets abrunden; dass er in manchen Ubergangen die sichere
Formung der Stimme auf dem Atem vernachlassigt, muss nicht
sein.

Rachel Harnisch als Hélene d’Egmont macht mit gleichmaRig
gefuhrter, schoner Stimme deutlich, warum Teresa Stolz mit der
Partie nicht einverstanden gewesen sein konnte: Die Emotionen
dieser Figur aullern sich eher in Stolz, Schmerz und Rachdurst
als in den Kantilenen einer liebenden Frau. Die Stimme von
Igor Bakan als Braumeister und Rebell Daniel bleibt beengt
timbriert und unfrei in der Emission; das Gegenteil dazu
reprasentiert Vladimir Baykov mit einem gewaltigen, aber
kruden Bassbariton. Man hort, dass sich eine neue Generation
von Sangern mit dem Genre des Belcanto intensiv befasst;
dennoch sind die Beherrschtheit des Singens und der
stilistische Schliff, wie ihn etwa Alfredo Kraus oder Juan
Diego Flores perfektionieren, noch nicht ihr Bier.

,Le Duc d’'Albe” passt nicht nur zum lokalhistorischen Erbe
Flanderns; es 1ist eine Oper, der man eine baldige
Erstauffudhrung in Deutschland wunschen wirde. Die Chancen
stehen freilich nicht gut: Sparzwang lasst die Opernhdauser zu
den alten Schlachtschiffen des Repertoires greifen und
vielerorts werden die tragischen Dramen Donizettis immer noch
nur dann erwogen, wenn man einer Primadonna einen Gefallen tun
will wie etwa Edita Gruberova in Munchen. Verdient haben die
Werke das nicht, denn Donizetti bietet beileibe kein saures
Bier an, sondern den reinen Quell faszinierender Musikalitat.

Auffiihrungen in Antwerpen: 9., 11., 15., 18. Mai um 19.30 Uhr;
13. Mai um 15 Uhr.



Auffilhrungen in Gent: 25., 29., 31. Mai, 2. Juni um 19.30 Uhr;
27. Mai um 15 Uhr.

Info: www.vlaamseopera.be

Tel.: (00 32 70) 22 02 02

Das Grauen lauert hinter den
Tapeten: Brittens ,,The Turn

of the Screw” 1in Dusseldorf

geschrieben von Werner Haullner | 18. August 2012

Von Schatten
gejagt: Die
Gouvernante (Sylvia
Hamvasi) im Bann
der Gespenster 1in
“The Turn of the
Screw" von Benjamin
Britten in
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Dusseldorf (Foto:
Hans Jorg Michel)

Wir blicken hinter die Tapeten, die altliche, groBmustrige
Wandverkleidung, die an die verstaubte Gediegenheit englischer
Landhauser erinnert. Hinter der Fassade geschehen sinistre,
unheimliche Dinge, damonisch, nicht benennbar. Dort geistern
schattenhafte Gestalten, deren Namen, werden sie
ausgesprochen, den Tod bringen. Benjamin Brittens Oper , The
Turn of the Screw” — ein uniibersetzbarer, auch im Englischen
ratselvoller Titel — ist ein perfektes Schauerstiick. Nicht im
Sinne trivialgrusliger Gespenstergeschichten, sondern als
Thriller des Undeutbaren, der unter die Haut geht.

Wie die Novelle von Henry James (1898) schafft Brittens Oper
(1954) eine Atmosphare des Ahnungsvollen, Ungreifbaren. Nichts
ist eindeutig, nirgends 1lasst sich ein klarer,
nachvollziehbarer Zusammenhang von Ursache und Wirkung
festmachen. Selbst scheinbar unbezweifelbare Fakten und
Beobachtungen verlieren ihre Evidenz, werden zu Mosaiksteinen
in einem Bild, das sich, wie auch immer man es betrachtet,
jedes Mal anders zusammensetzt.

Die Tapeten sind ein wiederkehrendes Bild in Kaspar Zwimpfers
Buhne fur Immo Karamans Inszenierung von ,The Turn of the
Screw” an der Deutschen Oper am Rhein. Eine Trias von Britten-
Opern in Dusseldorf vollendet diese Premiere am 4. Mai, der
Karaman bereits ,Peter Grimes“ wund ,Billy Budd“
vorausgeschickt hatte. Ob im 100. Geburtsjahr des Komponisten
2013 eine weitere Inszenierung dazukommt, ist noch unklar.
Sinnvoll ware es — denn die Rheinoper will den fur das 20.
Jahrhundert epochemachenden Briten umfassend wiurdigen. Karaman
hat am Mdnchner Gartnerplatztheater eine ausgezeichnete
Interpretation von ,Death in Venice” geschaffen; er ware der
richtige Mann etwa auch fiur ,Gloriana”“, ,Albert Herring“ oder
die schrage Operette ,Paul Bunyan®”.

Henry James, selbst ein vieldeutiger Charakter aus der



viktorianischen Zeit, schreibt mit , The Turn oft he Screw”
eine Geschichte, die formal so penibel kalkuliert ist wie eine
Mathematikaufgabe - aber eine, die wunendlich viele
Losungsmoglichkeiten offen lasst. Britten folgt mit seiner
Librettistin Myfanwy Piper dem Thema auf dem nebligen Pfad
zwischen Gespensterstuck und psychoanalytischer Erzahlung.
Innen und Aullen, Wirklichkeit und Phantom, sichtbare und
ubersinnliche Welt verschranken sich unlosbar.

Die auBere Handlung ist schnell erzahlt: Ein vielbeschaftigter
Londoner Anwalt engagiert fur zwei einsam auf einem
abgelegenen Landsitz lebende Kinder eine Erzieherin. Anfangs
scheint das harmonische Zusammenleben ungetribt, aber dann
schleichen sich seltsame Schatten in die Idylle. Die
Haushalterin identifiziert sie als Peter Quint und Miss
Jessel, Hausdiener und fruhere Gouvernante, die beiden unter
mysteriosen Umstanden zu Tode gekommen sind. Auch die Kinder
zeigen immer auffalligeres Verhalten. Entschlossen, den
Geheimnissen auf die Spur zu kommen und uUberzeugt vom
verderblichen Einfluss der Geister der Toten, will die junge
Governess ihre Schutzlinge retten — mit schlimmen Folgen..

Karaman greift fur dieses Stlck die Techniken einer ruhigen,
am Geschehen orientierten Erzahlweise auf, bricht die Szenen
selten auf, offnet aber durch herausgehobene Details den Blick
fur das Monstrose hinter den Ablaufen. Das Ambiente der Buhne
Zwimpfers erinnert an das klassische englische ,haunted
house”; eine Treppe und ein hoher Durchgang bilden das
zentrale Setting, das sich allmahlich ins Surreale verdreht.
Daneben gibt es nur wenige, bedeutungsvolle Accessoires: zwei
Waschbecken, zwei Schulstuhle, ein Bett.

Die Kinder sind abgerichtet: Knicks und Diener zur Begrufsung
genau im Takt der Musik, mechanisch, dressiert. Erste
Anzeichen von Gewalt: Miles, eine Maske vor die Stirn
hochgezogen, tut seiner Schwester weh. Die beklemmende
Atmosphare verdichtet sich: Miles verliert sich abwesend in
dem Lied mit den ,Malo“-Rufen: ,Malo, in der Not allein..“. Und



Quints Schatten zeigt sich zum ersten Mal. Flora spielt
gedankenverloren mit ihrer Puppe, zieht sie aus und ertrankt
sie im ,Toten Meer” des Waschbeckens — und der Geist Miss
Jessels erscheint als Spiegelbild der Gouvernante, dazu der
spieluhrenhaft unwirkliche Klang der Celesta.

Uber Henry James‘ Erzdhlung gibt es einen Berg von Literatur.
Die Frage, ob die Gespenster-Erscheinungen echt oder blolSe
Phantasmagorie sind, aulere Manifestationen oder Gestalt
gewordene psychische Bilder, wurde mit guten Argumenten fur
die eine und die andere Auffassung diskutiert. Freud, Jung und
der Marxismus wurden ebenso bemiuht wie Esoterik und
christliche Theologie. Karaman versteht es souveran, seine
Deutung in der Schwebe zu halten. Dass er die ,Gespenster”
durch unsichtbare Stimmen, aber auch durch die unverstellte
Leiblichkeit von Tanzern darstellen lasst, legt nahe, eine
uber eine bloBe Psycho-Schau hinausgehende Deutung anzunehmen.
Der dustere Jungling mit der ,gothic“ Frisur (Ulrich Kupas)
erinnert an den verfuhrerischen Verworfenen aus ,Paradise
Lost”, konnte auch eine erotische Fantasie der Gouvernante
verkorpern. Die spinnwebverhillte Gestalt der Miss Jessel
(Anna Roura-Maldonado) konnte das abgestorbene Weibliche
ebenso symbolisieren wie unterdrickte Sexualitat.

Und was flur Spiele treiben die Kinder? Warum bezeichnet sich
Miles als ,bad“? Ist er hilflos gegenuber seiner erwachenden
Sexualitat? Schwebt er zwischen einem wungerichteten
Schuldgefihl und dem Bewusstsein seiner mannlichen Begierde,
mit der er die Gouvernante kusst? Spielen die Kinder einen
Missbrauch nach? Oder probieren sie 1ihre erwachende
Begehrlichkeit aus, gespalten zwischen Neugier, puritanischer
Verleugnung der Sexualitat und innerem Erschrecken? Oder
manifestiert sich tatsachlich das Bose; sind sie von den
Geistern besessen, die sich der Kinder bedienen, um ihre
sexuelle Horigkeit korperlich ausleben zu kdnnen?

Wie Henry James halt auch Immo Karaman die Antworten in der
Schwebe. Alles ist moglich — auch in der Frage, die an den



Schluss zu stellen ist: Stirbt Miles, als er den Namen des
Damons hinausschreit und sich so von seinem Bann befreit?
Bleibt sein Herz im Schock stehen? 0Oder erstickt ihn die
vereinnahmende Liebe der Gouvernante, wie es das Finalbild der
Inszenierung nahe legt? ,Nur keine Losungen”, wehrte der aus
Gelsenkirchen stammende Regisseur in einem Interview ab. Nun,
dieses Ziel erreicht er; den Zuschauer lasst er mit dem
beklemmenden Gefuhl nach Hause gehen, dass alles offen bleibt.
Der Wunsch nach Wissen wird nicht erfullt.

Wissen finden wir bei Wen-Pin Chien: Der Taiwanese, auch
Dirigent von Henzes ,Phaedra“ an der Rheinoper, kann mit der
kammermusikalischen Partitur glanzend umgehen: Er zeigt, wie
Britten die Motive verarbeitet, wie sich dasjenige der
,Drehung der Schraube“ durch die Musik windet, wie die ,Malo“-
Rufe, die gespenstischen Quinten, die Tritonus-Leere
verarbeitet und transformiert werden. Und er 1lasst den
Solisten Raum, vor allem den Leitinstrumenten des
Gespenstischen, der Celesta (Ville Enckelmann) und der aus der
Idylle ins Chaotische fallenden Harfe (Jie Zhou).

Die beiden Kinder Miles und Flora, sind dank einer englischen
Spezialagentur vorzuglich besetzt: Der zwolfjahrige Harry
Oakes, Mitglied des Trinity Boys Choir, fullt die Rolle des
Miles musikalisch und sprachlich optimal aus, hat aber vor
allem auch eine faszinierende Buhnenprasenz: Vom verspielten
Kind Uber den niedergedruckten Jungen bis zum aufreizenden,
sein Alter weit hinter sich lassenden, sexuell anzuglichen
Knaben zeigt er alle Facetten dieses vielschichtigen und daher
so schwer darstellbaren Charakters. Fir Eleanor Burke, schon
erfahren in der Partie der Flora, ist es etwas einfacher, weil
in Brittens Oper die hysterisch-aggressiven Zlige verhaltener
sind als in der Novelle oder gar in dem kongenialen Schwarz-
Weill-Film ,The Innocents” von Jack Clayton. Burke realisiert
die introvertierten Zuge des Madchens und ihre innere Qual vor
allem in der Szene mit der Puppe im ersten Akt.

Corby Welsh singt die faulig-sulBlichen Verfuhrungsphrasen des
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Quint mit lockerem Tenor; Marta Marquez bleibt als Mrs. Grose
eher blass und passiv. Anke Krabbe gibt der Erscheinung der
Miss Jessel nicht nur tragische, sondern auch katzenhaft
gefahrliche Zuge. Als Governess hat Sylvia Hamvasi die
passenden stimmlichen Farben fur die erleichterte Freude bei
der Ankunft auf Schloss Bly ebenso zu finden wie fir die
Panikattacken und die angekrankelte Zuneigung zu Miles.
Hamvasi lasst ihren Sopran bluhen, kann ihn aber auch in fahle
Tonungen zurucknehmen.

Diusseldorf hat mit dieser Produktion — die 2007 in Leipzig
erstmals zu sehen war — der Liste eindrucksvoller
Inszenierungen der Oper einen gewichtigen Beitrag hinzugefugt
und braucht sich weder vor der gelobten Kolner Premiere von
2011 von Benjamin Schad (Regie) und Raimund Laufen
(Musikalische Leitung) zu verstecken noch vor Cristian Pades
Psychothriller in Frankfurt mit Yuval Zorn am Pult.

Vorstellungen in Diisseldorf: 13., 20., 22., 26. Mai; 10. Juni.
Vorstellungen in Duisburg: 1., 6., 8. Juni.
Geplante Wiederaufnahme in Koéln: 17. Marz 2013

Selbstgerechte Kalte:
Carlisle Floyds Oper

»Susannah” in Hagen

geschrieben von Werner Haullner | 18. August 2012

Es gibt Alptraume, von denen man nie glaubt, sie koénnten einem
in der Wirklichkeit wieder begegnen. Carlisle Floyd hat in
seiner Oper ,Susannah” einen solchen komponiert: realistisch,
hart, unverstellt. Es ist kein Traum der Sorte, beili der die
Fiktion sofort erkennbar ware. Keine Monster, keine Chimaren.
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Sondern Menschen, denen wir jeden Tag im Supermarkt oder
Bistro begegnen. Vier &dltere Damen, die sich angeregt
unterhalten. Ein Dorffest.

PE T

Rainer Zaun als Prediger
Olin Blitch in Carlisle
Flodys "Susannah" am Theater
Hagen. Foto:
Kihle/theaterhagen

Und eine Katastrophe, ausgeldst von einem Skandal, der keiner
ist: In einem Dorf, irgendwo im amerikanischen ,Bible belt“,
irgendwann in den finfziger Jahren. Eine ,Erweckungszeremonie“
soll gefeiert werden. Der Wanderprediger 1ist bereits
eingetroffen, fehlt noch ein geeigneter Ort: ein Taufbach.
Drei Dorfalteste machen sich auf den Weg, entdecken die ideale
Stelle — doch dort finden sie Susannah, ein Madchen, das am
Rande des Dorfes lebt — und das nicht nur im geografischen
Sinn. Sie badet nackt im Bach, wahnt sich unbeobachtet.

Am Abend weils das ganze Dorf von der ,unerhorten“ Szene -
auller Susannah. Und dann greift der Mechanismus, der Menschen
zu Sundern und zu Opfern macht. Das Dorf spielt sich zur
moralischen Instanz auf, zum Racher. Und das vermeintlich
schuldige Opfer wird zum Freiwild: Verleumdungen, sexuelle
Unterstellungen, schliellich eine Vergewaltigung. Selbst als
Susannahs Schuldlosigkeit feststeht, wird ihr nicht verziehen.
Wer einmal als sundig gilt, bleibt es.
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Ausgegrenzt: Jaclyn Bermudez
als Susannah in Carlisle
Flodys gleichnamiger Oper am
Theater Hagen. Foto:
Kihle/theaterhagen

Carlisle Floyd, erfolgreichster amerikanischer Komponist der
Gegenwart, hat sein Werk in der McCarthy-Ara in den USA
geschrieben und 1955 uraufgefuhrt. ,Susannah” ist — nach
Gershwins ,Porgy and Bess” — die am meisten gespielte
amerikanische Oper Uberhaupt. In Deutschland konnte sie nie
FuB fassen. Zu ,konservativ“ klingt die tonal orientierte
Komposition Floyds. Zu viel Puccini, zu wenig Boulez. Die
Darmstadter Schule hatte fur solche Seichtigkeiten aus dem
unterentwickelten Opernland von jenseits des Teiches nur
Verachtung und Polemik ubrig.

Heute kummern die Urteile von damals nicht mehr — dennoch
fordern die verkalkten Blutbahnen des Theaterbetriebs Werke
wie Susannah nur selten in die Nahe eines Herzens, das sich
ihrer annimmt. Das Theater Hagen, innovativ wie kaum ein
anderes dieser GroBe und dennoch standig um seine Existenz
bangend, hat mit Floyds heute wieder beklemmend aktuellem Werk
seine verdienstvolle Serie amerikanischer Opern fortgesetzt,
in der man sich zum Beispiel an eine packende Auffdhrung von
,Endstation Sehnsucht“ von André Previn erinnert.

Aktuell ist ,Susannah“, weil die Spielarten einer bigotten
Religiositat nie aussterben. Das Christentum, wie Floyd es in
unverkennbarer Anlehnung an die alttestamentliche Geschichte
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der Susanna 1im Bade schildert, hat viel mit der
selbstgefalligen Moral einer puritanischen Gesellschaft zu
tun. Und wenig mit der biblischen Botschaft, die Einsicht,
Umkehr und Barmherzigkeit in ihrem Zentrum tragt.

In Hagen erzahlt Regisseur Roman Hovenbitzer matzchenfrei in
pragnanten, knappen Szenen. Die Ausstattung von Jan Bammes
arbeitet mit Palettenholz und einem Podium, das sich zur Wand,
zum Dach, zum Zaun verwandeln lasst — aber auch zur
metaphysischen Schranke zur vernagelten Welt des Dorfes. Mit
dem Licht, das durch die Ritzen fallt (Ulrich Schneider),
ergeben sich asthetisch reizvolle, aber stets inhaltlich
abgesicherte Licht- und Schatten-Stimmungen.

Kurzer Traum vom Gliuck:
Jaclyn Bermudez (Susannah)
und Jeffery Krueger (Little
Bat) . Foto:
Kihle/theaterhagen

Die in den Untergrund verbannten sexuellen Begehrlichkeiten
zeigt Hovenbitzer in verstohlenen Andeutungen, psychologisch
schlussig beobachtet: Susannah erzahlt von Natur und Sternen,
und der verklemmte ,Little Bat“ McLean reibt sich das Glied.
Bevor sich der Prediger Olin Blitch Uber die wehrlose Susannah
hermacht, faltet er ihren Rock ordentlich und hangt ihn auf:
Auch angesichts der monstrdosen Tat bleibt der Kodex der
Wohlanstandigkeit gultig. Das Ende scharft der Regisseur mit
einer Anleihe an Lars von Triers religiodos geladenem Film
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,Dogville”, der eine ahnliche Problematik behandelt. Es
erinnert auch ein wenig an Brittens ,Peter Grimes”: Der Mob
marschiert, legt einen Brand. Vergebung gibt es keine,
Einsicht schon gar nicht.

Pogromstimmung: Das Finale
von "Susannah". Foto:
Kuhle/theaterhagen

Im Orchester lasst Bernhard Steiner die Anleihen aufblitzen,
mit denen Floyd seine Musik inhaltlich aufladt: Der hymnische
Stil alter angelsachsischer Kirchenlieder ist zu horen,
amerikanischer Squaredance, vertraumte Anklange an Country
Music. Und dimmer wieder grofe Crescendi, liebevoll
ausgebreitete Melodiebogen. Bei Floyds konservativer Harmonik
darf man nicht an Werke wie Schostakowitschs , Lady Macbeth von
Mzensk” oder selbst Janaceks ,Jenufa”“ denken. Eher an die US-
Film-Melodramen der vierziger Jahre.

Das Hagener Orchester ist an einigen Stellen uUberfordert: der
Klang wirkt seifig, Einsatze klappen nicht, voller Klang blaht
sich dicksuppig auf. Der Chor, von Wolfgang Muller-Salow
einstudiert, bringt den bedrohlichen Ton der Masse
eindrucksvoll ins Spiel.

Jaclyn Bermudez ist Susannah: eine Darstellerin, die dem
Madchen erst die unbekummert ausgelassenen Zige gibt, dann die
Unschuld einer schwarmerisch sich nach einem Hauch von Glick
sehnenden Seele, spater aber auch die Entschlossenheit, sich
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nicht zur ,Sunderin” abstempeln zu lassen. Auf das schabige
Spiel des Dorfes lasst sie sich nicht ein. Dazu passt ihr
Sopran, der zartlich lyrisch, aber auch schneidend pragnant
klingen kann.

Rainer Zaun als O0lin Blitch kann die wunerbittlich
ideologischen Seiten des Predigers ausdrucken, aber auch die
inneren Qualen eines unendlich einsamen Mannes und seine
Ohnmacht, als er erkennt, dass er die Lawine, die er
losgetreten hat, nicht mehr bandigen kann. Dieser Blitch ist
nicht als purer Bosewicht, sondern als glaubwirdiger, in sich
gespaltener Charakter gezeichnet.

Wie destruktiv sich die verleugnete, verschwiegene,
unterdruckte Sexualitat in dieser Gesellschaft auswirkt, zeigt
Jeffery Krueger als Little Bat exemplarisch: Er wurde gerne,
aber er traut sich nicht, kann sich nicht aus der moralischen
Umklammerung der Autoritaten befreien. Aus lauter Angst wird
er zum Lugner. Krueger ware glaubwirdiger, wulurde er nicht
hysterisch Uberagieren — auch seinem Tenor bekommt das
Ubertreiben nicht.

Auch bei Sam Polk, Susannahs Bruder, grinst die Einsamkeit
hinter der Fassade des starken Kerls hervor: Charles Reid
zeigt den jahzornigen Alkoholiker als im Grunde zutiefst
resignierten, an seinem Schicksal zerschellten Sonderling.
Carlisle Floyds Oper moralisiert ihrerseits nicht, sondern
zeigt die Menschen in den knappen, psychologisch beredten
Szenen in all ihrer Komplexitat als Tater und als Opfer.
Unbedingt sehenswert!

Die nachsten Vorstellungen: 11. Mai, 10., 14., 17. und 24.
Juni.
Tickets: (0 23 31) 207 32 18.



Der Tod trennt Kunstlerduo
Fischli & Weilss

geschrieben von Werner HauBner | 18. August 2012

Miniaturlandschaft aus
Kissen: "In den Bergen". c
Fischli&Weiss

Was passiert eigentlich in meiner Wohnung, wenn ich nicht da
bin? Gibt es sie dann UuUberhaupt noch? Existiert sie? Je
fantasieloser ein Mensch ist, umso weniger werden ihn solche
Fragen interessieren. Jener Mensch, Anhanger des
Feststellbaren, des Zahlbaren und des Verwertbaren, wird auf
solche Fragen vielleicht mit einem verstandnislosen Blick
antworten und dann weitergehen. David Weiss hat sie gestellt,
zusammen mit seinem Kunstlerpartner Peter Fischli. Beide haben
noch andere, bedeutungslosere Fragen gestellt. Rund tausend
sind es in ihrer Installation ,Fragen Projektion“, die 2003 in
Venedig den Goldenen LOowen auf der Biennale erhielt.

,Gold” also fur Fragen, die jedem mal spontan durch den Kopf
gehen, die harmlos wirken, aber sich in der Seele festbeillen
wie bose Ungeheuer. Denn niemand weifl wirklich, was in einem
Zimmer passiert, wenn die Tur zu und der Beobachter draulien
ist. Die fundamentale Skepsis gegenuber einer wie auch immer
gearteten fraglosen Welt-Erkenntnis; dieses Misstrauen gegen
die frohlichen Annahmen, die uns das Grauen uber die
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Abgrindigkeit des Daseins verdrangen helfen — die haben Peter
Fischli und David Weiss auf beinahe beilaufige Weise gepflegt.

Wie Schlangen gleiten in der
Biennale-Installation von 2003
die Fragen von Fischli & Weiss
uber eine schwarze Wand. c
Fischli&Weiss

Und sie haben den Fragen zu jenem Gewicht verholfen, das ihnen
akademische Philosophie, tiefschurfende Theologie, grubelnde
Kunsthermeneutik nicht mehr zu geben vermochten. So leichthin
das Fischli & Weiss—Buch ,Findet mich das Gluck” als amiusantes
Partygeschenk durchging: Wer das Schweizer Duo auf dieser
Ebene verortet, der hat wohl ihre Bedeutung auch lediglich am
Rang 26 auf der 2012er Kunst-Bedeutungs-Liste des ,manager
magazins® festgemacht

Am 27. April ist David Weiss, der altere der beiden Kunstler,
in seinem Zurcher Haus an einer Krebserkrankung gestorben, im
Alter von nur 65 Jahren. Kennen gelernt hatten sich die
beiden, wie es verschiedentlich zu lesen war, in der Punk- und
Anarcho-Szene, in Zurichs damals bekannter Kontiki-Bar. Der
Bildhauer David Weiss hat in seiner Heimatstadt Zirich den
Vorbereitungskurs der Kunstgewerbeschule durchlaufen und
anschliellend in Basel studiert. Weiss war viel unterwegs,
arbeitete mit dem Fotografie- und Performance-Kinstler Urs
Lathi zusammen, mit dem er in Zurich studiert hatte.

Seit 1979 verband David Weiss und Peter Fischli, die sich
selten interviewen lieBen und ihre Biografien dem O0ffentlichen
Zugriff entzogen, eine enge Zusammenarbeit. Sie begann mit
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einer spielerisch anmutenden Aktion, die wie ein kreativer
Witz an einem bierseligen Abend wirkt: Sie modellierten
Alltagsszenen aus Wurststucken und -scheiben, die sie fur eine
JWurstserie” von Fotografien posieren lielien.

"Modenschau" aus "Wurstserie" c Fischli & Weiss

Ahnlich schwankend zwischen naiv anmutendem Witz, kindlicher
Kreativitat, hintergrindiger Ironie wund schlagartig
aufbrechender Abgrindigkeit ist eine Figurenlandschaft mit dem
Titel ,Pl6tzlich diese Ubersicht” aus dem Jahr 1981: Etwa 250
ungebrannte Tonfiguren sind aufgebaut wie auf einer
Modelleisenbahn-Platte. Wer sich in das Labyrinth der
Figurchen und Mini-Szenerien begibt, mag sich wie ein
,Ubertourist” vorkommen, wie ein Uber einer Welt schwebender
Geist. Doch der Zwang, sich auf das Einzelne, auf das Detail
zu konzentrieren, zerstort genau das, was der Titel der Arbeit
behauptet: Die Ubersicht geht verloren, man weiB nicht, wo man
in dem Gewirr steht. Sich zu orientieren, fallt schwer.

Wer unwillkurlich beginnt, einen Zusammenhang zu konstruieren,
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dem wird mit Titeln wie ,beliebte Gegensatze” eine Systematik
suggeriert, die sich im nachsten Moment wieder in Frage
gestellt sieht. Auf der Suche nach der ,Ubersicht“ tappt der
Betrachter namlich standig in die Falle des Augenblicks. Das
zu vergessen hilft ihm der Witz einzelner Skulpturchen. Und
das leise Grausen, das einen bei Szenen wie ,Im Keller” oder
»Strangers in the Night” beschleicht, 10st sich bei der
nachsten Detailstudie in reines, heiteres Schmunzeln auf.

Fischli und Weiss schaffen es in dieser Installation, die
Fragwlirdigkeit der Welt, der Begriffe und der Sinneseindricke
leise, doch nachhaltig ins Bewusstsein zu rucken. Sie nutzen
dazu nicht die offensichtliche Provokation, nicht die
grubelnde Verschlisselung, nicht die pathetische Aufladung mit
Symbolwert. Ihre Methode schafft Zusammenhang. Der wirkt nicht
selten leichthinnig, spielerisch, unabsichtlich. Er nutzt zum
Beispiel den geistigen Trieb des Betrachters, der entdecken,
gliedern, systematisieren will. Nicht der schockierende
Kontrast ist das Mittel des Kiunstlerduos, sondern eher ein
verhaltenes, aber anhaltendes Bohren.

Ihren Durchbruch erlebten die beiden mit ihrem Film ,Der Lauf
der Dinge“ auf der documenta Kassel 1987. In diesem Jahr
erhielten sie auch ihren ersten grolleren Auftrag fur die alle
zehn Jahre stattfindende Ausstellung »Skulptur Projekte
Minster, . Fischli & Weiss schufen einen verkleinerten
Dutzendware-Buroblock, Reprasentant einer banalen Alltagswelt,
eine ,Ikone mittelstandiger Macht und Prachtentfaltung”, so
die Kunstler. Spatestens seit ihrer Teilnahme an der 46.
Biennale Venedig 1995 waren sie in allen grolBen Kunstmuseen
der Moderne unterwegs. Skulpturen, Filme, Installationen,
Projektionen wurden gezeigt, zum Beispiel die Fotoserie
JAirports” mit ihrer kaum zu beschreibenden Mischung aus banal
und unheimlich, vertraut und befremdlich. O0der 1ihre
Polyurethan-Skulpturen: Sie geben Alltagliches wieder, aber
die beiden Kiunstler nannten eine Sechserserie 1985
,metaphysisch®.



http://www.lwl.org/skulptur-projekte-download/muenster/87/fischl/index.htm
http://www.lwl.org/skulptur-projekte-download/muenster/87/fischl/index.htm

Vertreten von der Matthew Marks Gallery in New York, sind
Fischli und Weiss mit ihren Werken in bedeutenden Museen
prasent, vom Museum of Modern Art New York bis zur Tate Modern
in London; naturlich auch im Kunstmuseum Zurich und anderen
Schweizer Sammlungen. In Deutschland besitzen etwa die
Kunstsammlungen Nordrhein-Westfalen in Dusseldorf, das Museum
im Hamburger Bahnhof in Berlin, das Ludwig Forum in Aachen und
der Skulpturenpark Koln Werke des Duos.

Die Hamburger Deichtorhallen 2008 und die Sammlung Goetz in
Midnchen 2010 zeigten die 1letzten groBen deutschen
Einzelausstellungen; 2011 waren im Art Institute of Chicago
Fischli & Weiss’ klassische Werke zusammengefasst. Erst am 29.
April ging im Folkwang Museum Essen die Ausstellung ,Der
Mensch und seine Objekte” zu Ende, bei der ebenfalls eine
ihrer Arbeiten gezeigt wurde. Der Biennale-Beitrag von 1995,
»Arbeiten im Dunkeln”, ist ab 12. Mai in Wolfsburg in der
Ausstellung , Sammlung Kunstmuseum Wolfsburg. Ausgewahlte Werke
von Carl Andre bis Sergej Jensen“ zu sehen. Dass durch den Tod
von David Weiss dieses einzigartige Zusammenwirken zu Ende
ist, schmerzt. ,Muss ich mir den Tod vorstellen wie eine
Landschaft mit einem Haus, in das man hineingehen kann, und wo
ein Bett steht, in dem man schlafen kann?“, lautete eine der
Fragen der Biennale-Installation. David Weiss wird sie jetzt
beantworten konnen .. .

Nostalgischer Charme:
Friedrich von Flotow zum 200.
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Geburtstag

geschrieben von Werner Haullner | 18. August 2012

Ach so fromm, ach so traut — aber wer hat sie in letzter Zeit
geschaut? Friedrich von Flotows ,Martha”“ ist wohl vor allem
alteren Operngangern ein Begriff. Auch zum 200. Geburtstag
ihres Schopfers, eines Sprosses aus mecklenburgischem Uradel,
bleibt die heiter-harmlos wirkende Spieloper den Biihnen fern.
Und das, obwohl mit der zitierten Arie viele Tenore Schmelz
und Schwarmen demonstriert haben - vom Duisburger Rudolf
Schock bis zum Modeneser Luciano Pavarotti. Aber ,Martha,
Martha” ist entschwunden, und mit ihr - nein, nicht das
Portemonnaie, wie eine Parodie beklagt, sondern die knapp
vierzig anderen Opern, Operetten, Singspiele und Ballette, die
Kammermusik- und Salonstiicke des Herrn von Flotow.

Ja, Grol Flotow gibt es wirklich, in Mecklenburg, mit 184
Einwohnern und einem schlicht gehaltenen Gutshaus, wie die
offizielle Website des Amtes Penzliner Land mitteilt. Der
Komponist jedoch erblickte am 27. April 1812 in Teutendorf,
heute Ortsteil von Sanitz, einen modglicherweise grauen
mecklenburgischen Himmel. Sein Leben dagegen verlief heiterer
als manch andere Komponistenlaufbahn. Friedrich hatte einen
offenbar verstandnisvollen Vater, denn der reiste mit dem
funfzehnjahrigen Knaben nach Paris, damit er dort in den
Handen von Anton Reicha zum Musiker heranreife. FuUr einen
preuBischen O0ffizier dieser Zeit zweifellos ein Akt der
Selbstuberwindung, seinen Sohn den brotlosen Tonklnsten statt
der angesehenen Diplomatie zu uberlassen.

Mit zwanzig Jahren wirft sich Flotow in den ,Betrieb“ der
musikalischen Hauptstadt Europas. Er vertont heitere
Petitessen, schreibt ein Couplet hier, ein Salonstick da,
versucht sich an kleinen Operchen a la Daniel Francois Esprit
Auber, dem damaligen Abgott der Opéra-comique. Das erste wird
in der Heimat aufgefuhrt, in Ludwigslust: ,Pierre et
Catherine”. Offenbar gefiel sein Stil, der den amisierwilligen
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Zuhorer nicht mit teutonisch grubelnder Schwere niederdrucken
wollte. Auch die Eleganz und der Erfindungsreichtum seiner
Melodien werden stets gelobt. Wie es auch immer um das nach
historisch-kritischen Kriterien noch nicht erforschte Wirken
Flotows stand: 1839 gelingt ihm mit ,Le Naufrage de la Meduse”
ein beachteter Erfolg. Das Stlck wird immerhin 54 Mal in einem
Jahr gezeigt. Es ebnet ihm offenbar den Weg auf die Buhne der
Opéra-comique: 1843 kommt dort ,L’esclave de Carmoéns” heraus,
spater auf Deutsch am Wiener Karntnertortheater als ,Indra,
das Schlangenmadchen” aufgefuhrt.

Flotow lernt in Paris einen anderen jungen Deutschen kennen:
Jakob Offenbach, genannt Jacques, abgebrochener Cello-
Studiosus. Der spatere Maitre der unterhaltungsverriickten
Pariser Gesellschaft lasst damals noch nicht die Grisetten
tanzen, sondern 1lebt von ,Muggen”, also gelegentlichen,
schlecht bezahlten und dem Renommée kaum eintraglichen
Auftritten. Mit Flotow durchzieht er hinfort die Salons und
assistiert dem betuchten Adligen beim Erstellen von
Arrangements. Sie moOogen sich, der Kolner und der
Mecklenburger. DreiBig Jahre spater experimentieren beide mit
der Operette. Offenbach mit Riesenerfolg, Flotow so na ja:
Seine ,Veuve Grapin® (1859) war offenbar nicht das, was man
heute einen ,Bruller” nennen wirde. Wie dieses Stuckchen
wirklich klingt, kann man demnachst erfahren, denn es gibt
nicht nur seit einem Jahr beim Label Line Music eine
Rundfunkaufnahme von 1951 auf CD, sondern in der
yHauptstadtoper” in Berlin ab 4. Maili eine Serie von
Auffuhrungen. Bei anderen Werken sucht man jedoch vergeblich
nach Noten, Aufnahmen oder gar Auffdhrungen, nicht einmal ,ad
experimentum®.
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Friedrich von Flotow

In den 1840er Jahren weist die Kurve von Flotows Karriere
steil nach oben. Jetzt arbeitet er fur die groflSen
musikalischen Institutionen in Paris, die ,Opéra“ und die
,0péra-comique”“. Er lernt den Dichter Friedrich Wilhelm Riese
kennen, ein Landsmann aus Berlin, der Flotows wichtigster
Librettist werden sollte. Gemeinsam landen sie 1844 in Hamburg
mit ,Alessandro Stradella“ einen Coup. Fortan gehort Flotows
Name in die Spielplane der Theater; er zahlt in dieser Zeit
neben Heinrich Marschner und Albert Lortzing zu den wichtigen
Komponisten deutscher Herkunft. Und dann ,Martha”“: 1847 in
Wien wuraufgefiuhrt, schlagt das heiter-sentimentale
Gesellschaftsmarchen mit ironischer Unterstromung alle
Rekorde.

Jetzt ist Friedrich von Flotow am Gipfel des Ruhmes angelangt.
Die Hymne auf das Porterbier, die schmachtende Tenorarie ,Ach
so fromm“, das ruhrende irische Volkslied von der ,Letzten
Rose”: Flotow verwebt treffsichere ,Hits” in ein Werk, das dem
Adel kein gutes Zeugnis ausstellt und Lady Harriett als ein
ziemlich abgefeimtes Stuck auftreten lasst, das sich herzlich
wenig um die Befindlichkeit seiner Spielfiguren kummert.
Flotow musste diese Schicht wohl gekannt haben; wer weifR,
welche Eindricke von den Schldéssern des mecklenburgischen
Landadels in seine ,Martha“ eingeflossen sind.
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Vicco von Bulow hat in Flotow offenbar einen Geistesverwandten
erkannt: Mit unnachahmlich feinem Humor, preuBisch verkuhlter
Koketterie und sicherem, aber liebevollem Blick fur die
Schwachen und Bosheiten der Buhnenfiguren hat er ,Martha“
nicht nur mit Hunden — will heilen: Mopsen —, sondern auch mit
Charme und jener naiv anmutenden Heiterkeit auf die Buhne
gebracht, die nur der wissende Geist so unbeschwert
gegenwartig zu setzen weill. Seit der Premiere 1986 1in
Stuttgart ist diese Inszenierung uUber diverse Blhnen gewandert
und war zuletzt am Munchner Gartnerplatztheater zu sehen: Zu
hoffen ist, dass sie nach der Renovierung des Hauses nicht dem
historisch uninformierten Entrumpelungswahn eines Intendanten
— wer auch immer es dann auch sein sollte — zum Opfer fallt.

Wie gesagt: Flotows einstiger Erfolg ist selten geworden. Der
Zeitgeist ist solchen Werken nicht gunstig gesinnt. Das hat
gute Grinde: Die Probleme der Standegesellschaft sind uns
heute ebenso fremd wie die Beziehungsfragen eines
patriarchalistischen Zeitalters; der zensurgeeignete, bis zum
Schmerz verharmloste Humor ebenso wie die jede Provokation
meidende Kompositionsweise. Nach Wagner und Verdi ist eben
vieles vorherhdrbar geworden, und was das Ohr des Pariser oder
Wiener Komodienbesuchers damals als angenehm empfunden hat,
ruft heute nicht einmal mehr homdopathische Abgaben von
Endorphinen oder gar Adrenalin hervor.

Doch deswegen 1ist Flotow weder zu verachten noch zu
verdrangen. Denn was damals als ,pikant” galt - die
Sittenwachter waren durchaus argwohnisch! —, kann heute im
Sinne einer ,zweiten Ebene” durchaus theaterwirksam und im
besten Sinne unterhaltend wirken. Zu denken ist an Nostalgie
und Ironie: Ich erinnere mich an eine Coburger ,Martha®“ von
2006, die vom goldenen Licht einer wehmutigen Erinnerung
uberglanzt war, ein Marchen aus einer vergangenen Zeit,
inszeniert als Bild einer Kindheitsfantasie, der man sich
erinnerungsselig hingeben kann.

Wie man aus den zum Genre gehorenden Klischees Funken schlagt,



indem man sie mit den Stereotypen von heute konfrontiert, hat
der Regisseur Roman Hovenbitzer in einer derzeit laufenden
Inszenierung von ,Alessandro Stradella” in Giellen vorgefuhrt.
Dieser erste Erfolg Flotows ist seit Jahren nicht mehr in
Deutschland gegeben worden. Die letzte Inszenierung der Werks
um den skandaltrachtigen Lebenswandel des Barockkomponisten
Alessandro Stradella gab es 2001 beim irischen Wexford Opera
Festival. Dort spann sich eine malig einfallsreiche Regie um
die zentrale Melodie der Oper, die Hymne ,Jungfrau Maria“,
einst ebenfalls ein Zugstlck fur Tenore.

In GielBen hat Regisseur Roman Hovenbitzer nun die Bezeichnung
»Romantisch” hinterfragt und sich lieber auf die musikalische
Machart verlassen, die wunverkennbar die Mittel der
franzdésischen ,Opéra comique” anwendet. Schon immer im Wege
stand dem Werk die undramatische Handlung. In drei Akten wird
eine Variante des Komdédientopos bedient, der da lautet: Alter
Vormund will junges Mundel heiraten; die schwarmt in diesem
Fall den bewunderten Sanger Stradella. Zwei Auftragskiller
sollen den Barden aus dem Wege raumen. Doch sind sie zwei Akte
lang am finalen Schuss gehindert, weil die wunderschone Stimme
selbst die finsteren Seelen der Mordgesellen ruhrt. Ende gut,
alles gut: Stradella bekommt das Madel und die Musik hat
wieder einmal ihre Macht bewiesen.

Hatten sich Hovenbitzer und sein Buhnenbildner Hermann
Feuchter auf eine flott gespielte, knackig bebilderte Komddie
beschrankt, ware das langatmig und nett gewesen, mehr aber
auch nicht. Doch jenseits der Lachimpulse, wie ein Karton mit
der Aufschrift ,Vorsicht Kunst” mit der kessen Leonore als
Inhalt, vertiefen sie die knallbunte Szene immer intensiver
mit emblematischen Zeichen. Dann wird aus der Geschichte zum
Beispiel die eines pubertierenden Madchens, das seinen Star
anhimmelt.

Doch Hovenbitzer/Feuchter graben tiefer. Sie fuhren mit
leichter Hand zentrale Motive der Kinstler-Mythologie ein, wie
sie im 19. Jahrhundert entstanden sind und wie sie — zum



Starkult degeneriert — noch heute wirken: mediale Vermittlung,
zweckgerichtete Ansprache von Emotionen und Klischees, den
Kinstler als ,Heiland” im Kreis seiner Junger. Die Madonna
steht fur die Fixierung auf das Ideal der ,Reinheit” der Frau
im 19. Jahrhundert, aber auch fir die ideologische Uberhéhung
des unerreichbaren Weiblichen im Gegensatz zum realen Objekt
sexueller Begierde.

Die beiden komischen Killer schiefen den Star dann doch Uber
den Haufen, weil die gebotene Kohle mehr lockt als der Reiz
des Gesangs. Damit bricht Hovenbitzer das Happy End, fuhrt die
Oper dann aber doch zum glucklichen Ende — allerdings als
ironische Reminiszenz an die trivialromantische Vorstellung
von der Macht der Musik und der Liebe. ,Alessandro Stradella“
in GieBen wird so zu einer klug konzipierten Revue uber
Mentalitaten und geistige Konzepte, auf denen Flotows Oper
basiert, ohne sie ausdricklich anzusprechen. Aus biederem
Unterhaltungstheater fur den mundtot gemachten Blurgerstand
nach 1848 wird ein witziges Lehrstuck Uber Oper, Kunst und
Geist im 19.Jahrhundert — nicht im Sinne eines musealen
Vorzeigens, sondern als Befragung auf relevante Inhalte.

Friedrich von Flotows Leben verlief nach seinen beiden
sTreffern” unstet: Er schrieb fir Berlin und Wien, allerdings
ohne durchschlagenden Erfolg, nahm 1855 die Stelle des
Hofmusikintendanten in Schwerin an, ging zuruck nach Paris und
zog sich 1873 auf sein Mecklenburger Stammgut Teutendorf
zurick. Ob er sich 1870 mit ,L’Ombre”“ an der Opéra-comique
nicht durchsetzen konnte, weil seine Musik nicht goutiert
wurde oder der Deutsch-Franzosische Krieg ausbrach — wer will
es wissen? Seine letzte Oper erschien 1876 in Turin auf der
Biuhne; zwei Werke blieben unvollendet, als Flotow 1883 1in
Darmstadt einem Schlaganfall erlag.

In den letzten Jahren gab es hin und wieder ,Martha“ — sogar
an Theatern wie der Wiener Volksoper. In Schwerin, wo Flotow
acht Jahre wirkte, inszenierte Robert Lehmeier 2009 den
Klassiker. Die Produktion wird aus Anlass von Flotows
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Geburtstag wieder aufgenommen, aber nur zwei Mal gespielt —
zum letzten Mal am 17. Mai. Die Oper Halle bringt ,Martha” am
12. Mai im Goethe-Theater in Bad Lauchstadt heraus.

In Schwerin, Hauptstadt Mecklenburgs wund Sitz eines
Staatstheaters, hat der 200. Geburtstag Friedrich von Flotows
immerhin zu einem Kammerkonzert und zu einer Ausstellung im
Parkettfoyer des wunderschonen Theaterbaus gefuhrt: ,,Mein
siebenjahriger Krieg — Flotow in Schwerin® heiflt ihr Titel. Zu
mehr konnte man sich nicht verstandigen: Kein Werk Flotows in
den Sinfoniekonzerten, keine Neuinszenierung einer Oper;
offenbar auch nirgends wenigstens eine wissenschaftliche
Konferenz. Man darf spekulieren, dass die Ketten des Etats das
Theater an jedem Flugversuch in diese Richtung abhalten. So
kann selbst ein Staatstheater eine seiner genuinen Aufgaben
nicht mehr erfullen. Das sei den Kulturpolitikern hierzulande
gesagt: Ein materiell verarmtes Theater holt auch bald die
geistige Armut ein.

Titanic: Der Mythos Tlebt
welter

geschrieben von Werner HauBner | 18. August 2012
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An einen Schiffsbug erinnern
die vier Spitzen des Ende
Marz eroffneten "Titanic"

Buildings in
Belfast/Nordirland. Foto:
Haullner

Um 2.12 Uhr nachts kiindigt sich das Ende an: Ein Ruck, ein
Zittern, dann beginnt sich das Schiff zu drehen, hebt sein
Heck aus dem eiskalten Wasser. Sechs Minuten lang steigt das
Ruder aus dem Meer, ragen die riesigen Schrauben in die klare
Luft.

Um 2.18 Uhr donnert es im Rumpf des Giganten. Die gewaltigen
Maschinen, die 50 000 PS auf die drei Schiffsschrauben
brachten, rauschen durch den Schiffskorper, losgerissen aus
ihren Verankerungen. Es ist das Todesbrullen des Meeresriesen:
Die Lichter erldschen; zwei Minuten spater gleitet die
,Titanic", in zweli Teile zerbrochen, fast gerauschlos in die
Tiefe. 1 500 Menschen reifft sie in den Tod. Nur gut 700 werden
gerettet. Das Ende des als unsinkbar gepriesenen Dampfers auf
seiner Jungfernfahrt wird zum Mythos.

Mit der Zahl der Opfer ist der Mythos ,Titanic” nicht zu
erklaren: Die Geschichte der Seefahrt kennt weit hohere
Verluste. So sterben alleine 1945 auf den drei Schiffen
JWilhelm Gustloff“, ,Goya” und ,Cap Arcona” jeweils zwischen 5
000 und 9 000 Menschen, als die Fluchtlingstransporte von
alliierten Kraften versenkt werden. Doch die Tragodie der
,Titanic” ist mehr als eine Schiffskatastrophe: Sie steht fur
den gebrochenen Stolz einer technikgldubigen Zeit, fir das
Ende der ,Belle Epoque” mit ihrem Kontrast von Luxusglanz und
Elend. Sie wird als Menetekel der nahenden Katastrophe
gesehen, die wenige Jahre spater das alte Europa ins Verderben
reifen sollte. Und sie wirkt — wie der Turmbau zu Babel — als
ein Symbol uUberheblicher Selbstliberschatzung des Menschen. Fur
sich gesehen unbedeutende Versaumnisse fuhren in ihrer Summe
zu einem Ungluck, das die Menschen an Bord des Schiffes nicht



einmal wahr haben wollen, als es schon zu spat ist: Wahrend in
den unteren Kabinen der Dritten Klasse schon das Wasser steht,
plaudert man in den Salons noch unbeschwert bei Brandy und
Zigarren.

Die trugerische Zuversicht, die viele Passagiere blind auf die
Allmacht der Technik vertrauen liefl, soll ein Steward in einem
Satz zusammengefasst haben, den der Uberlebende Albert
Caldwell uberliefert hat: ,Nicht einmal Gott kdnnte dieses
Schiff versenken“. Der Wuarzburger Fundamentaltheologe Elmar
Klinger bezeichnet die Symbolik des ,Titanic“-Untergangs als
religios: ,Man hielt die ,Titanic’ fur eine Groftat des
Menschen, einen Triumph Uber die Natur. Und dann fuhrt eine
Verkettung banaler Umstande zum Untergang. Genau hier finden
wir eine religidse Faszination. Jeder kennt solche
Situationen.” Klinger weiter: ,Ich sehe in der Katastrophe ein
,Zeichen der Zeit‘. Es ist der Gegensatz von menschlicher
Hochstleistung und menschlichem Versagen. Man entdeckt die
Hinfalligkeit all dessen, was von Menschen gemacht ist. Das
ist charakteristisch fur das menschliche Leben uUberhaupt.“

In einem vor wenigen Wochen erschienenen Buch geht auch die
Kultur- und Musikwissenschaftlerin Linda Maria Koldau auf die
sLegenden” um die ,Titanic” ein. Ihr geht es nicht nur darum,
die Uberlieferung von falschen Tatsachenbehauptungen zu
reinigen, die sich nicht zuletzt durch die finanziellen
Interessen der Reederei in die offiziellen Protokolle und
Berichte eingeschlichen haben. Denn der White Star Line, aber
auch der fur den Funkverkehr verantwortlichen Marconi-
Gesellschaft ging es laut Koldau darum, ,Fakten zu verzerren
und zu verschleiern und Unschuldige zu Schuldigen zu
stempeln”.

Hatten die Konzerne haften mussen, waren immense Kosten auf
sie zugekommen. Dies galt es, unter allen Umstanden zu
verhindern. Koldau kommt zu dem Schluss, dass Raffgier eine
entscheidende Ursache fiur das Unglick war: Die Funker an Bord
haben nicht nur Eiswarnungen nicht weitergegeben, sondern auch



zu lange gezogert, das damals noch relativ neue Notsignal SOS
zu morsen. Geholfen hatte es freilich nichts: Der ,Titanic” am
nachsten stand die ,Carpathia“, die sofort mit voller Kraft
dem havarierten Schiff zu Hilfe eilte. Sie benotigte dennoch
vier Stunden - viel zu lang, um die Menschen des rasch
sinkenden Stolzes der ,White Star Line” noch zu retten. Dass
der Funker des einzigen Schiffs in der Nahe, der
,Californian”, gerade einmal zehn Minuten vor der Kollision
der ,Titanic“ mit dem Eisberg zu Bett ging, gehort zu den
absurden und schicksalhaft scheinenden Momenten der Tragoddie.

Koldau, derzeit noch in Aarhus in Danemark lehrend, nimmt sich
auch die Mythenbildung vor. Sie entdeckt in der ,Titanic“-
Katastrophe ein ,perfektes Drehbuch”, gebildet nach dem Muster
der griechischen Tragodie: Der Mythos vereine zentrale Motive
des Erzahlens in Reinkultur. Auch sie bescheinigt dem Mythos,
nach und nach religidse Zuge angenommen zu haben.

Ein Mythos, der im Sinne des Philosophen Paul Riceur neue
Bereiche von Welterfahrung erschlieft. In der ,Mythisierung”
der ,Titanic“-Geschichte geschieht eine Sinn-Schopfung.
Vielleicht ist das auch ein Weg fur die Nachwelt, das zutiefst
Sinnlose einer solchen Tragododie zu bewaltigen. Bei einer
Analyse im Sinne der ,Metaphern des Bosen” von Riceur durfte
sich zudem bestatigen, dass der ,Titanic“-Mythos auch dazu
taugt, die zerstorerische Macht des Bosen zu erweisen: Er
konstituiert einen Zusammenhang des Verderbens, der uber
Schuld oder Verantwortung des Einzelnen hinausgeht.

Die Geschichte vom Untergang der ,Titanic“ ist jedoch auch
eine Erzahlung ergreifender Einzelschicksale: Von
unglaublichen Zufallen, die zur Rettung fuhren. Von Feigheit
und Verzweiflung. Von Edelmut und Grofe. Von der Souveranitat,
mit der Menschen ihr Schicksal zu tragen wissen. Von
Gentlemen, die im Angesicht des sicheren Todes Frauen und
Kinder in die Boote geleiten und selbst zurickbleiben. Von dem
alten Ehepaar Isidor und Ida Strauss, das so lange zusammen
gelebt hat und nun auch zusammen sterben will. Von Priestern



wie Pater Joseph Peruschitz aus Scheyern oder Thomas Byles,
Pfarrer aus Ongar in Essex, die bis zum Schluss die Menschen
beruhigen, trostende Worte sprechen. Statt den angebotenen
Platz im Rettungsboot einzunehmen, beten sie mit den Menschen
noch, als sich das Heck schon aufrichtet, um Minuten spater in
die Tiefe zu fahren.

Oder von den Musikern um Kapellmeister Wallace Hartley, von
denen keiner uberlebt. Ob es der Gassenhauer ,Autumn” war oder
der Choral ,Naher mein Gott zu Dir“: Tapfer spielen sie, bis
sie von Deck sturzen. Beiden, den Priestern und den Musikern,
hat James Cameron in seinem soeben wieder in die Kinos
gekommenen ,Titanic“-Film wenigstens in kurzen Sequenzen ein
Denkmal gesetzt.

100 Jahre spater ist die Erinnerung an die ,Titanic” und ihre
Opfer ungebrochen. Die letzte Uberlebende, Millvina Dean,
starb zwar 2009 - doch die Geschichte des Untergangs wird
weitererzahlt: Der Mythos sei unsinkbar, sagt Autorin Koldau.
In Belfast in Irland, wo der Ozeanriese auf der Werft Harland
& Wolff gebaut wurde, in Southampton, wo die Jungfernfahrt
begann, im irischen Cobh (Queenstown), wo die ,Titanic” zu
ihrer letzten Station anlegte, erinnern in diesen Tagen
Ausstellungen, Veranstaltungen und Gottesdienste an das
Unglicksschiff und seine Menschen.

In Belfast entwickelt sich ein ganzer neuer Stadtteil im
Zeichen der ,Titanic“. Ende Marz wurde ein 97 Millionen Pfund
teures neues ,Titanic Building” eingeweiht. Vier Spitzen, die
an einen Schiffsburg erinnern, sollen an die vier Epochen des
Schiffsbaus in Belfast erinnern; der Glaskern des Baus an den
Verderben bringenden Eisberg. Jeder Bug ist genauso hoch, wie
die ,Titanic”“ von Kiel zu Deck war. Es steht in der
Nachbarschaft zu den Resten des Docks, 1in dem die
Schwesterschiffe ,Titanic“ und ,Olympic“ gebaut wurden. In
einer aufwandigen multimedialen Inszenierung will es die Zeit
vor 100 Jahren erlebbar machen, als die irische Stadt das
Zentrum des Schiffbaus weltweit gewesen ist.



Das erwahnte Buch: Linda Maria Koldau ,Das Schiff, der
Untergang, die Legenden”. C. H. Beck Verlag, 303 Seiten, 19,95
Euro.

Essener Philharmonie: Olivier
Messiaen und die meisterhafte
Kunst der Balance

geschrieben von Werner HauBner | 18. August 2012

Es ist ein Griff nach den Sternen, sich an Olivier Messiaens
»Turangalila“-Symphonie zu wagen, ein achtzigminitiges
Riesenwerk, ein visionar-spiritueller, uUberschaumender Hymnus
an die Liebe. Die Junge Deutsche Philharmonie hat zur
Eroffnung ihrer Fruhjahrstournee in der Philharmonie Essen
beherzt zugegriffen und mit einem Fest orchestraler
Virtuositat den Himmel auf die Erde geholt.

Messiaens Werk hat mit zehn Satzen die klassische symphonische
Form gesprengt. Es gemahnt an ein Riesengemalde oder — wie
Kritiker meinen - an Filmmusik. Gleichzeitig ist es
anspruchsvoll strukturiert: Messiaen lagert rhythmische und
klangliche Schichten Ubereinander, kombiniert exotische Formen
mit den hier erstmals auftauchenden ,Vogelstimmen®, der Natur
abgelauschten melodisch-rhythmischen Motiven.

Von dem riesig besetzten Orchester fordert dieser Klang-Kosmos
AuBerstes. Es geht nicht nur um rauschende Steigerungen. In
der 1948 vollendeten Komposition fordern gerade verhaltene
Momente heraus: Wenn sich zum Beispiel Réhrenglocken, Fagott
und ,,Ondes Martenot” — ein elektronisches Lieblingsinstrument
Messiaens — verbinden, wird von den Solisten sorgsames
Aufeinander-Horen verlangt. Das packen die jungen Musiker mit
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Charisma und professioneller Versiertheit.

Der Dirigent muss heikle Tempoubergange beherrschen, klanglich
welitraumig disponieren und den Bogen der Spannung uber extrem
lange Zeit nicht abreifen lassen. Kristjan Jarvi kann zu
Beginn nicht verhindern, dass die exzessiven Riesenklange aus
den Fugen geraten. Doch die jungen Musiker — Studierende
deutscher Musikhochschulen — fangen sich und nehmen Jarvis
Impulse bereitwillig auf: Klang und Bewegung werden ruhig und
weit.

Jarvi, demnachst Chefidirgent des MDR-Sinfonieorchesters,
macht horbar, wie Messiaen motivisch arbeitet. Die komplexen
Verlaufe des ,frenetischen” funften Satzes bleiben hinter der
leuchtenden Oberflache hdrbar — eine Meisterleistung in der
Kunst, die richtige Balance zu treffen. Die beiden Solisten
fiuhlen sich zum Team gehorig: Thomas Bloch reizt die ,0ndes
Martenot” zwischen warmer ,voix humaine®“ und greller
Technizitat aus. Und Tamara Stefanovich spielt ihren Fligel in
den harten Akkordketten zupackend und in den ruhigen, fast
meditativen Verlaufen geldst schwingend.

Bariton Thomas Quasthoff
beendet Sangerkarriere: Auch
geplante Auftritte in
Dortmund und Essen abgesagt

geschrieben von Werner Haullner | 18. August 2012

Traurige Nachricht fiir alle Musikfreunde: Wie die Philharmonie
Essen am 11. Januar mitteilt, beendet Thomas Quasthoff seine
Karriere als Sanger. Der Bassbariton, der vor allem als Lied-
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und Oratoriensanger eine beispiellose Karriere hinter sich
hat, wird aber nach wie vor auf der Biihne zu erleben sein, wie
er auf seiner Homepage mitteilt: ,,Thomas Quasthoff wird als
Sprecher, bei Lesungen und im Rahmen der neuen Reihe «Thomas
Quasthoffs Nachtgesprache» am Konzerthaus Berlin auf der Biihne
zu erleben sein.” Ausfallen muss jedoch das fiir 19. Mai 2012
in der Philharmonie Essen geplante Konzert. Die Karten werden
zuriickgenommen, teilte die Philharmonie mit. Quasthoff hatte
in der Region auBerdem Auftritte am 26. Januar im Konzerthaus
Dortmund und am 28. Januar in der Philharmonie Koéln geplant.
Bei beiden Konzerten springt der Bariton Florian Boesch ein.

FUr Quasthoffs Entscheidung sind gesundheitliche Grunde
mallgebend. Der Sanger hatte 2011 mit einer hartnackigen
Kehlkopfentzundung zu kampfen. Seine Gesundheit erlaube es ihm
nicht, ,dem Anspruch, den ich immer an mich selber und an die
Kunst gestellt habe, gerecht werden zu koénnen“, begriundet der
Kinstler seine Entscheidung. ,,Ich habe dem Beruf sehr viel zu
verdanken und gehe ohne Bitterkeit. Im Gegenteil — ich freue
mich auf neue Herausforderungen, die es in meinem Leben geben
wird. Ich bedanke mich bei allen Musikerkolleginnen und -
kollegen, mit denen ich gemeinsam auf der Buhne stehen durfte,
bei allen Veranstaltern und bei meinem Publikum fur ihre
Treue”, wird Quasthoff in der Pressemitteilung zitiert.



Thomas Quasthoff bei seinem letzten Auftritt
als Sanger in der Essener Philharmonie im
Dezember 2010. Foto: Sven Lorenz

Essens Intendant Johannes Bultmann auBerte sich ,sehr
schockiert”, bekundet aber seinen Respekt vor einer
Entscheidung, die ,keineswegs selbstverstandlich” sei. Noch im
Dezember 2010 sei Quasthoff mit einer Gala zu seinem 50.
Geburtstag in der Philharmonie zu Gast gewesen. Dies sei — wie
heute bekannt — einer seiner letzten grofRen Auftritte als
Sanger gewesen.

Der 1959 in Hildesheim geborene Sanger studierte bei Charlotte
Lehmann in Hannover. 1984 hatte er seinen ersten grofen
Auftritt im Oratorium ,Die letzten Dinge” von Louis Spohr in
Braunschweig. 1987 gewann er den Ersten Preis beim Mozartfest-
Wettbewerb in Wirzburg. Den Karriere-Durchbruch erméglichte
der Gewinn des Internationalen Musikwettbewerbs der ARD im
Jahr 1988. Sieben Jahre spater gab Quasthoff beim Oregon Bach
Festival sein USA-Deblt; 1999 trat er erstmals in der Carnegie
Hall in New York auf — mit Schuberts ,Winterreise”.

Auch auf der Opernbuhne war Thomas Quasthoff zu erleben, so
2003 in Beethovens ,Fidelio“ unter Simon Rattle bei den
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Salzburger Osterfestspielen. 2004 folgte der Amfortas 1in
Wagners ,Parsifal” an der Wiener Staatsoper. Quasthoff nahm in
den letzten Jahren auch Jazz, Soul und Blues in sein Programm
auf. Der vielfach ausgezeichnete Kinstler unterrichtet seit
langem junge Sanger; 1996 erhielt er eine Professur an der
Musikhochschule Detmold, 2004 wechselte er an die Hanns Eisler
Hochschule in Berlin. Seine Diskografie ist reichhaltig; zu
seinen letzten Veroffentlichungen zahlen das Jazz-Album ,Tell
it like it is“ (2010), Bachs ,Matthauspassion” mit dem
Thomanerchor und dem Gewandhausorchester unter Riccardo
Chailly (2010) und eine Platte mit italienischen Arien von
Joseph Haydn mit dem Freiburger Barockorchester (2008).
Beruhmt geworden sind zum Beispiel seine Aufnahmen der
JWinterreise” mit Charles Spencer am Fligel oder seine Loewe-
Balladen mit Norman Shetler als Begleiter.

Glaskunst in Leipzig: Fenster
des Bottroper Bauhaus-
Kunstlers Josef Albers
rekonstruiert

geschrieben von Werner HauBner | 18. August 2012
Leipzig/Bottrop. Er war zweifellos einer der einflussreichsten
Bauhaus-Kiinstler, vor allem, weil er die Ideen dieser Weimarer
und spater Dessauer Bewegung in den USA verbreitete: Josef
Albers, 1888 in Bottrop geboren, unterrichtete nach seiner
Emigration 1933 spatere GroBen wie John Cage, Robert
Rauschenberg, Merce Cunningham oder Richard Serra. In Bottrop
erinnert das Josef Albers Museum im Quadrat an den Kiinstler,
der seiner Heimatstadt einen groBen Teil seines Nachlasses
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schenkte. Derzeit ist — nur noch bis 15. Januar - dort die
Ausstellung ,,Gotthard Graubner. Gesprach mit Josef Albers” zu
sehen.

Doch seit Dezember gibt es eines der groBen Glaswerke Albers
wieder sinnlich zu erleben. Dazu muss man nach Leipzig fahren.
1926 hatte Albers fur den damals hochmodernen,
expressionistischen Bau des Grassi-Museums Glasfenster
entworfen, strenge geometrische Konstruktionen im
,Thermometerstil”. Sie waren, so versichert das Grassi-Museum,
die grollte Flachglasarbeit eines Kunstlers der Dessauer
Bauhauszeit. Albers war damals bereits ein bekannter
Glaskunstler. 1925 als erster Bauhaus-Absolvent zum ,Meister”
berufen, hatte er bereits eine Reihe von Fenstern entworfen,
daneben auch Mobel und Haushaltsgerate.

Die Leipziger Fenster fielen dem Krieg zum Opfer und wurden
spater durch einfaches Fensterglas ersetzt. Doch 1996
entdeckte man im Firmenarchiv der Berliner Glasmalerei-Firma
Puhl & Wagner, G. Heinersdorff — erhalten in der Berlinischen
Galerie — die 1:1 Kartons und Fotografien der Entwirfe der
Fenster wieder. Diese hatte die Entwiurfe von Albers 1927
realisiert. Dank des Fundes war es moglich, die Komposition
der Scheiben bis ins kleinste Detail nachzuvollziehen.


http://www.grassimuseum.de/
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Die Albers-Fenster bei einbrechender Dunkelheit, vom
Mittelhof aus gesehen, 2011

Vor allem gelang es auch, die ausgefeilte Technik von Albers
prazise zu analysieren. So verwendete er mundgeblasenes
Doppeluberfangglas. Es besteht aus einem klaren Tragerglas mit
einem opaken weiRen Uberfang und einem grinlichgelben
Farbliberfang. Der doppelte Uberfang bewirkt unter anderem,
dass bestimmte Partien von innen betrachtet dunkel, von aulien
gesehen hingegen hell erscheinen. Akzentuiert wird das Glas
durch flachig aufgetragenes Schwarzlot und Silbergelb sowie
horizontale und lineare Schliffe.

Unter den baugebundenen Projekten von Josef Albers kommt den
18 Fenstern im Haupttreppenhaus des Grassi-Museums eine
zentrale Rolle zu, heillt es in der Mitteilung des Hauses.
Ermoglicht wurde die Rekonstruktion durch das Engagement der
Ostdeutschen Sparkassenstiftung und der Sparkasse Leipzig. Die
Ausfuhrung der Fenster lag in der Hand des traditionsreichen
Paderborner Glasmalereibetriebes Peters.
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Die Mittelgruppe der Fenster in Verbindung mit der
Treppenhausarchitektur, 2011
Fotos: Uli Kuhnle, Halle/Saale

Der Besuch im Grassi-Museum lohnt sich jedoch nicht nur wegen
der rekonstruierten Albers-Fenster: Das Museum fur Angewandte
Kunst ist ebenso sehenswert wie die fabelhafte
Musikinstrumenten-Sammlung. Und im Museum fir Volkerkunde —
ebenfalls im Grassi — lasst sich derzeit moderne Malerei aus
Haiti bewundern.

,Goldene Pracht”: 300 Objekte
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mittelalterlicher
Goldschmiedekunst ab Februar
in Miinster

geschrieben von Werner HauBner | 18. August 2012

Es geht nicht nur um Reiz und Glanz des Edelmetalls: Die
Ausstellung ,Goldene Pracht“ in Miinster will als
interdisziplinares Kooperationsprojekt das theologische,
historische und soziale Umfeld beleuchten, im dem kostbare
Werke mittelalterlicher Schatzkunst entstanden sind. Gemeinsam
mit dem Landesmuseum des Landschaftsverbands Westfalen-Lippe
(LWL) und dem Bistum Miinster ist der Forschungsverbund
,Religion und Politik” an der Universitat Miinster an dem
Projekt beteiligt.

Nach Aussage des Minsteraner Historikers Prof. Gerd Althoff
wurdigt die Ausstellung erstmals die Pracht westfalischer
Goldschmiedekunst, die lange im Verborgenen schlummerte: ,Im
Vergleich mit den internationalen Spitzenwerken wird sich dem
Publikum ihr hohes Niveau erschlieBen.”

Ab 26. Februar zeigt die Ausstellung auf 1500 Quadratmetern im
Landesmuseum fur Kunst und Kulturgeschichte und in der
Domkammer rund 300 Exponate aus dem 10. bis 16. Jahrhundert.
Von den 240 Leihgaben kommen 220 aus Deutschland, 180 davon
aus westfalischen Kirchen, Klostern, Archiven und Museen. Der
Rest stammt aus Belgien, GroBbritannien, Finnland, Frankreich,
den Niederlanden und der Schweiz. Das LWL-Landesmuseum und die
Domkammer steuern selbst 60 Exponate bei.

Herausragende Stucke aus dem Ausland sind zum Beispiel die
Thronende Muttergottes von Walcourt/Belgien, die weltweit
alteste Monstranz aus der belgischen Abtei Herkenrode oder der
Sifridus-Kelch aus dem finnischen Borga, der im 30-jahrigen
Krieg (1618-1648) aus dem Osnabricker Schatz verschwand. Die


https://www.revierpassagen.de/6661/goldene-pracht-in-munster-ausstellung-zeigt-300-objekte-mittelalterlicher-goldschmiedekunst/20120109_1300
https://www.revierpassagen.de/6661/goldene-pracht-in-munster-ausstellung-zeigt-300-objekte-mittelalterlicher-goldschmiedekunst/20120109_1300
https://www.revierpassagen.de/6661/goldene-pracht-in-munster-ausstellung-zeigt-300-objekte-mittelalterlicher-goldschmiedekunst/20120109_1300
http://www.uni-muenster.de/Religion-und-Politik/

Goldschmiedekunst wird in der Ausstellung erganzt durch
Skulpturen, Tafelbilder, Buchmalerei und liturgische Gewander.
Neben schriftlichen Dokumenten veranschaulichen sie den
kinstlerischen Rang, die Symbolik und die vielschichtige
Bedeutung der Goldschmiedewerke.

Kennzeichen der Ausstellung ist der Vergleich westfalischer
Goldschmiedekunst mit internationalen Arbeiten. So lassen sich
nicht nur internationale kinstlerische Einflusse auf die
westfalische Kunst entdecken, sondern auch die hohe Qualitat
der Objekte, meint der Kurator des Bistums Miunster, Holger
Kempkens: ,Der Beckumer Prudentia-Schrein, in heimischer
Goldschmiedeproduktion entstanden, wird neben dem beruhmten
Marienschrein aus Tournai erstrahlen, der aus der beruhmten
Werkstatt des Nikolas von Verdun stammt, dem Erbauer des
Dreikonigsschreins im Kolner Dom.“

Reliquien-Statuette
des Heiligen
Laurentius, aus
Senden (um 1390).
(LWL-Landesmuseum
far Kunst und
Kulturgeschichte,
Minster / Foto:
Sabine Ahlbrand-
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Nach Ansicht von Prof. Gerd Althoff vom Exzellenzcluster
»Religion und Politik"” schreibe die Ausstellung ein Stulck
westfalischer Geschichte neu. ,Das Spatmittelalter stellt sich
hier nicht als Zeitalter des Niedergangs dar, sondern als
kulturelle Bliutezeit: Ein selbstbewusstes Blurgertum stiftete
aus tiefer Frommigkeit hochwertige Kreuze, Kelche oder
Schreine. Einige Klischees Uuber die Provinzialitat der
Westfalen lassen sich im Licht der ,Goldenen Pracht’ Uber Bord
werfen.”

Wichtigste Produktionsstatten in Westfalen waren zunachst die
Bischofssitze Minster, Paderborn und Osnabriuck sowie das
Benediktinerkloster Corvey und das Frauenstift Essen, wie die
Schau nach den Worten von Kurator Kempkens verdeutlichen wird.
Ab dem 13. Jahrhundert entstanden die Werke zunehmend in den
erbluhenden Hansestadten Soest und Dortmund. Historiker
Althoff: ,Die Entstehung dieser goldenen Pracht stellt einen
wesentlichen, bislang kaum erschlossenen Aspekt der Geschichte
Westfalens dar und kann die historische Identitat der Region
genauso starken wie die Erinnerung an den Sieg Uber die RoOmer
und an den Westfalischen Frieden.”

Von der Kunstfertigkeit der Goldschmiede zeugen in der
Ausstellung Schatze wie der Cappenberger Barbarossa-Kopf, das
wohl erste Portrat des Mittelalters, das Borghorster
Reliquienkreuz oder einzigartige Silberstatuetten wie die der
Heiligen Agnes aus dem Munsterischen Domschatz. ,Viele Stucke
holen wir erstmals aus dem Verborgenen“, sagt Bistums-Kurator
Kempkens. ,So werden die Apostelfiguren vom Hochaltar des
Minsterischen Doms nach Jahrzehnten zum ersten Mal wieder
offentlich zu sehen sein.” Die Schau zeigt aber auch weltliche
Kostbarkeiten wie das Osnabricker Ratssilber.

Die Ausstellung ,Goldene Pracht” wird vom 26. Februar bis 28.
Mai im LWL-Landesmuseum fur Kunst und Kultur und in der
Domkammer in Munster gezeigt. Ein ,Goldener Pavillon” mit der



Nachbildung einer mittelalterlichen Goldschmiedewerkstatt
verbindet beide Ausstellungsorte. Das Museum hat taglich auBer
montags von 10 bis 18 Uhr, donnerstags bis 21 Uhr geoffnet. Im
Hirmer Verlag erscheint ein 480-seitiger Katalog, der in der
Ausstellung 29 Euro kosten wird.

Info-Telefon: (02 51) 59 07-201. Internet:
www.goldene-pracht.de

Mit saftigem Klang ins Neue
Jahr

geschrieben von Werner HauBner | 18. August 2012
Neujahrskonzert der Essener Philharmoniker unter Stefan
Soltesz

Schisse in der Philharmonie! Schrecksekunden im Publikum, aber
dann Aufatmen: Gefeuert hat nur der Schlagzeuger, passend zu
Johann Strauss‘ Schnellpolka ,Auf der Jagd”. Beli einem
zunftigen Treiben, wie es Stefan Soltesz und die Essener
Philharmoniker zu Jahresbeginn entfesselten, da knallt es eben
auch einmal. Nicht immer geht’s beim Walzer-Meister so
gemutlich zu wie in der ,Annen-Polka“. Aber die ist ja auch
keiner frohlichen Jagdgesellschaft gewidmet, sondern der
Kaiserin Maria Anna Carolina Pia von Savoyen, Gattin Kaiser
Ferdinands I. Bei solchen allerhdchsten Herrschaften zlgelt
auch der Essener Generalmusikdirektor, selbst ein waschechtes
k.u.k.-Kind, sein Temperament.

Bei Franz von Suppé hat er das nicht ndétig: Der komponierende
Edelmann aus Dalmatien hat zu seinen leider vergessenen
Operetten schwungvolle Ouvertiuren geschaffen. Diejenige zu
o,Leichte Kavallerie®“ trumpft mit einem frisch-flotten
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Blasersignal auf, kennt aber auch den ,ungarischen”, dunkel-
schweren Streicherklang: eine Mischung, bei der Soltesz dem
Orchester saftige Klange entlockt.

Ein Signal bildet auch den Kern einer anderen Komposition
eines Wahl-Wieners: Beethovens Leonoren-Ouverture Nummer drei
eroffnete das Konzert — und Soltesz liel das Thema aus einem
lyrischen Grundimpuls heraus erbluhen, animierte seine
Streicher zu wundervoll anschwellenden Crescendi, als wolle
Beethoven seinem Zeitgenossen Rossini Konkurrenz machen. Es
geht eben nicht ohne Beethoven zum Jahreswechsel ..

Ein Moment des Innehaltens sollte zur Neujahrs-Frohlichkeit
dazugehoren. Die Philharmoniker bauten daflir Edvard Griegs a-
Moll-Klavierkonzert in ihr Programm ein. Boris Giltburg, 27-
jahriger russisch-israelischer Debutant, gab dem traumerischen
Mittelsatz viel Delikatesse, lockere Phrasierung und milde
Pastellfarben im Anschlag mit. Giltburg hat schon bei seinem
Debut in der Region beim Klavier-Festival Ruhr 2011 1in
Dortmund Eindruck hinterlassen und konnte schon 2006 als 21-
Jahriger ein CD bei EMI veroffentlichen. Auf der neuesten Box
der Edition Klavier-Festival Ruhr ist ein Ausschnitt aus
diesem Konzert veroffentlich: Giltburg spielt Franz Liszts
sLeggierezza“.

Wer am Fernsehen das Silvesterkonzert aus Berlin mit Jewgenij
Kissin und Griegs Konzert mitverfolgt hat, wird bestatigen:
Giltburg fehlen noch ein paar raffinierte Farben, aber seine
Darstellung muss sich vor Kissins reifer Deutung nicht
verstecken.

In Gershwins ,Rhapsody in Blue” verbannt er den Swing 1in
schnellen Passagen zugunsten selbstbewusster Virtuositat etwas
in den Hintergrund, lieB sich aber in tanzerischen und
gesanglichen Momenten auf das elastische Spiel mit den
Notenwerten ein. Soltesz und die Philharmoniker traten ,unter
Donner und Blitz“ ab, nicht ohne dem unverwustlichen, dem
Feldmarschall Radetzky gewidmeten Mitklatsch-Klassiker


http://www.klavierfestival.de/index.php?id=247&tx_ttnews[tt_news]=89&tx_ttnews[backPid]=358&cHash=2048f463a09c76e818c3e786eeea93af

schmetternde Reverenz erwiesen zu haben.

,D1es Scheusal hier — ist eiln
Vampyr“: Vor 150 Jahren starb
der Komponist Heinrich
Marschner

geschrieben von Werner HauBner | 18. August 2012
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Der junge Heinrich Marschner.
Zeitgenossische Lithographie.
Foto: Archiv HauBner
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Der Vater ist verzweifelt. Die Tochter, jung, frisch verliebt,
ist durchgebrannt. Abgehauen mit ihrem Liebhaber. Mitten in
der Nacht. Man geht auf die Suche. Im einsamen Wald findet
sich eine Spur. Fackeln, ein Schrei, und nacktes Entsetzen:
Das Madchen liegt leblos an einer Hohle. Am Hals eine blutige
Spur. Die Manner im Suchtrupp wissen: ,Sie ward zum Opfer dem
Vampyr* ..

So dramatisch geht es zur Sache in Heinrich Marschners Oper
,Der Vampyr“. Drei Opfer muss der elegante Blutsauger binnen
24 Stunden zu Tode beiBen, damit ihm die HoOlle
Fristverlangerung gewahrt. Schafft er es? Das ist die bange
Frage. Am Schluss UuUbersturzen sich die Ereignisse. Eine
Hochzeit wird verhindert, ein Schwur gebrochen. Aber nach
Marschners Willen siegt das Gute:

.Wer Gottesfurcht im frommen Herzen tragt, im treuen Busen
reine Liebe hegt, dem muss der Holle dunkle Macht entweichen.
Kein Zauber kann ihn je erreichen!”

Die Oper Uber den Vampyr, der selbst unter seinem
»Schrecklichen Beruf” leidet, war 1829 ein uberwaltigender
Erfolg. Nach der Urauffdhrung in Leipzig zog sie eine
gruselige Spur durch Europa. Romantische Schauergeschichten
waren damals in Mode, und Marschners ,Vampyr“ befriedigte den
Wunsch nach Geheimnisvollem und Unheimlichem.

Ruthven, der Vampyr — eine gebrochene Gestalt

Doch Heinrich Marschner schuf nicht nur eine Zeitgeist-Oper.
Er stellte Figuren auf die Bihne, die tief in menschliche
Abgrunde blicken lassen. Und die sich der Frage nach dem Bosen
stellen missen. Der Stoff wurde schon in der Entstehungszeit
als ,widerlich” und ,grausam”“ abgelehnt. Doch hinter solchen
Urteilen steckt das Zuruckschrecken vor der psychologisch
zugespitzten Behandlung von Liebe, Tod, Leidenschaft und
Grauen.



Beim Label ,Opera d’oro“ ist die einzige
befriedigende Aufnahme von Marschners ,Der
Vampyr“ erhaltlich (OPD 7016). Sie ist unter
Fritz Rieger beim Bayerischen Rundfunk
entstanden und verwendet statt der ublichen
Bearbeitung Hans Pfitzners alteres Material.
Die autographe Partitur des ,Vampyr“ ist
verschollen.

Wahrend bei Weber, im Kaspar im ,Freischutz®“ und im Lysiart in
der ,Euryanthe”, die Machte des BoOsen noch eindeutig
bestimmten Figuren zugeordnet sind, ist Marschners Lord
Ruthven eine gebrochene Gestalt: Zur Blutgier getrieben,
leidet er gleichzeitig an dem Zwang zur morderischen Tat. Er
tragt das Verhangnis in sich selbst, er ,muss es tun”, lehnt
sich aber innerlich, wenn auch vergeblich, gegen die
Verdammnis auf. Marschner hat im Verein mit seinenm
Librettisten und Schwager Wilhelm August Wohlbriuck die
romantische Doppelnatur psychologisch und existenziell so
scharf erfasst, dass die damonische Existenz der Vampirgestalt
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auch gegen komplexe Charaktere wie Wagners ,Hollander“
bestehen kann.

Ideal des Musikdramas: Hans Heiling

Als Hohepunkt von Marschners Kinstlertum wird jedoch ,Hans
Heiling“ gesehen. Auf ein Libretto von Philipp Eduard Devrient
geschrieben und 1833 uraufgefuhrt, grenzt das Werk nach einem
Urteil Hans Pfitzners ,an das Ideal eines Musikdramas®. Mehr
als jede andere Oper entspricht ,Hans Heiling“ dem
romantischen Kernthema E.T.A. Hoffmanns: dem Zusammenhang von
Menschen- und Geistersphare, dem Scheitern des hohen, idealen
Anspruchs an der Enge der burgerlich geordneten Welt und dem
Zuruckschrecken der Menschen aus Fleisch und Blut an der als
damonisch empfundenen Konsequenz des Transzendenten und
Absoluten, das ihnen in einer Gestalt wie der von Marschners
Helden entgegentritt.

Hans Heilings Schicksal entzieht sich den Zuordnungen von Gut
und Bdose. Er 1ist nicht mehr der Damon, der an seiner
verfluchten Natur zugrunde geht, wie der ,Vampyr®; nicht mehr
der entfesselt leidenschaftliche Mensch wie Marschners
Tempelritter in ,Der Templer und die Judin“, der an seiner
MaBlosigkeit wund an unbeantworteter Liebe scheitert.
Ausgestattet mit dem Wissen vom Jenseitigen und der Macht des
Uberirdischen, sehnt sich Heiling nach Menschlichkeit, will
das anspruchslose, scheinbar von Liebe durchdrungene Glick der
Menschen teilen. Er strebt aus der Geistersphare in die der
Menschen und muss erkennen, dass das eine der Preis des
anderen ist.

Heiling 1ist ein echter tragischer Charakter, ein Wesen
schicksalhaften Leidens, dessen Ungluck ,eine solche Hohe von
Teilnahme und Mitleid erregt, wie sie seinem hoheren
Standpunkt und Fall nur immer gebihrt“, schreibt Marschner
1831 an seinen Librettisten Devrient. Seine Erdenfahrt und die
Zuruckweisung durch das Bauernmadchen Anna bringen Heiling
gelautert, aber innerlich gebrochen ins Geisterreich zuruck.



Jetzt kann er als Konig uber das Reich der Geister herrschen
und die Welten der Irdischen und der Uberirdischen
gegeneinander abgrenzen — freilich um den Preis seines
personlichen Glicks.

In diesem romantischen Sujet ist das Problem von Macht und
Liebe angesprochen, der Gegensatz des romantischen und des
begrenzten, burgerlichen Charakters gezeichnet. Marschners
»Hans Heiling“ ist ein gultiges Werk Uber einen innerlich
zerbrochenen Wanderer zwischen den Welten, dessen Schicksal
bis heute nichts an Brisanz und Aktualitat eingebufSt hat.

Marschners drei Meisterwerke — dazu zahlt noch die 1829
uraufgefuhrte groBe Oper ,Der Templer und die Judin®” — waren
lange auf den Buhnen zu sehen. In Marschners 150. Todesjahr
bleiben sie unbeachtet. Der 1795 in Zittau geborene Komponist
ist weitgehend vergessen. Das hat er nicht verdient.
Auffahrungen der letzten Jahre haben gezeigt, dass die Stoffe
auch heute noch faszinieren und nachdenklich machen. Und die
Musik halt gehobenen Malstaben stand. Kurz vor der Grindung
steht eine Heinrich-Marschner-Gesellschaft, die wieder auf das
Werk des Komponisten aufmerksam machen will.

Isoliert und unzeitgemafl

Ausgebildet wurde Marschner unter anderem von Thomaskantor
Johann Gottfried Schicht in Leipzig. Seine Karriere fuhrte ihn
vom Musiklehrer des Grafen Zichy in PrelBburg/Bratislava zum
Musikdirektor der Oper in Dresden. Mit seiner ersten Frau war
er als reisender Dirigent unterwegs, so in Danzig, wo seine
Oper ,Lucretia”“ uraufgefihrt wurde. Als Komponist wie als
Dirigent hatte er in Leipzig ab 1828 erfullende Jahre. Nach
seinen sensationellen Opernerfolgen wurde er 1831
Hofkapellmeister in Hannover. Dort wirkte Marschner, geehrt
und angefeindet zugleich, bis 1859 und brachte nach
ubereinstimmenden Berichten das Orchester auf ein nie gehértes
Niveau.



Als Marschner starb, galt er jedoch schon als unzeitgemals: als
Komponist nicht mehr gefragt, als Generalmusikdirektor des
Konigs von Hannover gegen seinen Willen in die Pension
komplimentiert. Seine groflen Erfolge lagen hinter ihm, er
selbst hatte sich gesellschaftlich wie personlich
zuruckgezogen.

Schicksalsschlage hatten sein Leben Uberschattet: Drei Frauen
starben ihm; von seinen zehn Kindern Uberlebte nur eine
Tochter das Jugendalter. Seine Zeit war das Biedermeier, seine
musikalische Sprache von Wagner und Meyerbeer uberholt.

Noch einmal versuchte Marschner, Anschluss an die Moderne zu
erlangen: Mit ,Sangeskdnig Hiarne und das Tyrfingschwert”
wollte er in Paris einen Erfolg landen. Doch das
Empfehlungsschreiben an Napoleon, die Reise 1in die
Welthauptstadt der Musik blieben erfolglos. Marschner kehrte
im Juli 1861 krank nach Hannover zurick. Ein Schlaganfall
setzte dem Leben des Todkranken am 14. Dezember 1861 um neun
Uhr abends ein jahes Ende. ,Hiarne“ wurde 1863 in Frankfurt
uraufgefuhrt — ohne nachhaltigen Erfolg.

Als Mensch tritt uns Marschner in unterschiedlichen Facetten
entgegen. In seinen Briefen wirkt der Freigeist ehrgeizig und
nicht konfliktscheu. Doch war der kleine, rundliche Mann auch
ein geselliger, humorvoller Typ: Er schrieb zahllose Lieder
fur trinkfreudige Vereinigungen wie die ,Tunnel-Gesellschaft”
in Leipzig, deren Mitglieder er durch komisches Redetalent
erheiterte. In Hannover galt er als gesuchter Gesellschafter;
erlesene Speisen adelten seine Tafel. Seine jahrliche
Weinrechnung war so hoch wie die Gehalter seiner
Hausangestellten.

Marschners Bemiuhen um Anerkennung nahm manchmal sonderbare
Zuge an: So schrieb er anonym Kritiken uber sich selbst, um
das Urteil uber sein Schaffen zu beeinflussen. Doch als
Verfechter einer deutschen Oper, die der Wahrhaftigkeit und
Einfachheit verpflichtet sei sollte, genoss er hohes Ansehen:



,Wahrheit fuhrt zum Schonen und Bleibenden im Leben wie in der
Kunst”, schrieb er 1842 in Dresden in ein Album. Das Lob von
Kollegen wie Mendelssohn, Schumann und Pfitzner bestatigen
seinen Rang als fuhrender deutscher Komponist um die Mitte des
19. Jahrhunderts.

Nigel Kennedy: Faxen mit
Vivaldi

geschrieben von Werner HauBner | 18. August 2012

Nigel Kennedy und Vivaldis ,Vier Jahreszeiten”: Fur die
Anhanger der ,historisch informierten” Auffuhrungspraxis war
das schon 1989 indiskutabel, als der Brite mit seinem Drei-
Millionen-Album eine frech-unbekummerte Deutung auf den Markt
warf. Den Geiger mit dem Drei-Tage-Bart, den rasierten
Schadelseiten und den edlen Schlabberklamotten interessiert
wenig, was Wissenschaftler und forschende Kollegen aus alten
Autographen herauslesen. Er versteht sich als ein genuiner
Musiker und begrindet in diversen Interviews mit gar nicht so
schlechten Argumenten, warum er sich um eine philologisch
korrekte Lesart und Spielweise nicht kummert.

Jetzt setzt der Geigen-Punk noch eins drauf: Vivaldi nicht
einmal mehr mit dem ,klassischen” Instrumentarium, sondern mit
Konstellationen, die aus Jazz und Rock kommen. Mit
Elektrogeige, Drums und gestopfter Trompete, Schlagzeug, E-
Bass und Computereinsatz. Mit seinem ,Orchestra of Life“
reiste Kennedy den ganzen November durch Deutschland, trat in
Disseldorf und Dortmund auf und besuchte nun am Ende der
Tournee Essen: ,Very special” sei fur ihn das Gastspiel in der
Philharmonie, lieR er das Publikum wissen.

Kennedys Musiker kommen nur zum Teil aus der Klassik-Ecke. Zum
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Beispiel ist der Pole Duszan Korczakowski auch 1in
elektronischer Musik oder Blues zu Hause. Die Sangerin Xantoné
Blacqg kommt aus der ehemaligen Band von Amy Winehouse. Orphy
Robinson am Marimbaphon spielte in der Funk-Band Savannah, mit
Jazz-GroBen und einem Trompeter wie Wynton Marsalis, gehorte
und gehort zu diversen Londoner Jazz-Formationen, 1ist aber
auch Klassik zugeneigt. Und Adam Kowalewski (E-Bass) gehort
wie Krzysztof Dziedzic zu den Jazz-GroBen in Polen.

Dass Kennedy mit seinem neu gestylten Vivaldi manche Erwartung
enttauscht hat, zeigt sich an der Fluchttendenz von Teilen des
Publikums. Denn zum Fruhlingsanfang zwitschern elektronische
Vogelchen, 1legen Drums sachte Patterns unter Vivaldis
Melodien, schmachten Vocals in schnodester Sechziger-Jahre-
Tradition ,duuaah” im Hintergrund. Dann geht’s schon mal an
die elektronische Orgel und eine ziemlich schrill heulende E-
Violine, futtert Adam Kowalewksi Vivaldi mit dem E-Bass auf,
greifen die Violin-Madchen des Orchesters kraftig zu, um die
Musik so schrubbig wie moglich zu akzentuieren.

Doch wer nur reine Willkur riecht, liegt falsch: Kennedy macht
zwar alle moglichen Faxen, 1ist aber ein zu intelligenter
Musiker, um einfach ein Crossover zu starten. Er transformiert
Vivaldi mit den Mitteln unseres Jahrhunderts, um den
unterhaltenden und theatralischen Charakter der Musik bewusst
zu machen. Ein Sturm, wie ihn der ,Sommer” entfesselt, kann
nicht brav gezirpt werden, will er in unserer larmenden Zeit
als elementares Ereignis wahrgenommen werden. In gewissem
Sinne verrat Kennedy Vivaldi, um ihn zu retten. Dass der
Verrat auch 1in grell gegeigte Selbstdarstellung, 1in
willkurliche Prestissimo-Raserei wund 1in musikalischen
Schabernack mundet, das muss der HOrer bei Kennedy in Kauf
nehmen.
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Nigel Kennedys neue CD "The
Four Elements" (Sony Music,
ca. 17 Euro)

Die Jahreszeiten haben den Briten — der zum Auftritt mit einer
»cup of tea“ hereintapst - dazu animiert, selbst ,Four
Elements” zu schreiben: eine sechsteilige Suite mit Ouverture
und Finale, bunt gemischt aus allem, was Kennedy in seinen 55
Lebensjahren an Musik aufgesogen hat. Das reicht von etwas zu
lange wiederholten Patterns aus der Minimal Music bis hin zur
Rockballade, zu Blues und Dixie, zur langsamen Meditation und
zu softigen Wellness-Klangen. In seinen Soli arbeitet er mit
Live-Loops; auch ansonsten kommt der Computer zum Einsatz, um
so richtig rockige ,Atmo“ zu garantieren. Das klappt mit der
Frontsangerin Xantoné Blacq in ,Fire“; das wirkt flachig-
kitschig in den Klangflachen und Oriental-Andeutungen 1in
SWater®.

Zwischendurch langweilt Kennedy als Talkmaster, plaudert
Belangloses mit seinen Musikern und tauscht auch mal Faust-
GruBchen mit Leuten aus der ersten Reihe. Nach fast drei
Stunden: Ovationen, aber auch Erschopfung.
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Ludwig Thuille: Erfinderische
Musik mit lyrischer Pracht

geschrieben von Werner Haullner | 18. August 2012

Vor 150 Jahren wurde in Bozen der Komponist Ludwig Thuille
geboren. Seine Werke sind heute weitgehend unbekannt. Als
Lehrer jedoch hat er eine ganze Musikergeneration gepragt. Und
seine Harmonielehre ist bis heute im Gebrauch.

Ganz eminent habe das Orchester gespielt, berichtete Richard
Strauss am 24. Februar 1886 aus Meiningen, ,mit solcher Lust,
Liebe und Pracision, dass Du Deine helle Freude gehabt
hattest”. Der 21-jahrige Kapellmeister hatte soeben mit der
weltberuhmten Meininger Hofkapelle die F-Dur-Symphonie seines
Freundes Ludwig Thuille uraufgefuhrt. Beide Musiker sollten
ein Leben lang befreundet bleiben. Doch so intensiv Thuille
die musikalische Welt um die Wende vom 19. zum 20. Jahrhundert
beeinflusst hat, so nachhaltig vergessen sind seine eigenen
Kompositionen. Zum 150. Geburtstag Thuilles erinnert sich kaum
eine musikalische Institution des einst bedeutsamen
Komponisten, Kompositionslehrers und Musiktheoretikers.
Lediglich in seiner Geburtsstadt Bozen spielt das dort
ansassige Haydn-Orchester seine ,Romantische Ouverture” in
einem Konzert unter Johannes Debus am 13. Dezember.

Leider blieb auch der Impuls wirkungslos, den das Stadttheater
Hagen 1998 unter dem stets an Entdeckungen interessierten
Chefdramaturgen Peter P. Pachl mit der mutigen Ausgrabung von
Thuilles Marchenoper ,Gugeline” gegeben hatte. Bis heute steht
etwa eine Wiederauffuhrung seiner Erfolgsoper ,Lobetanz“ aus,
die Felix Mottl 1898 in Karlsruhe uraufgefihrt hatte und die
es bis Berlin und New York geschafft hat. ,Gugeline” in Hagen
hat damals mit ihrer musikalischen Sprache uberrascht: Thuille
erreicht schon 1901 Elemente einer klanglichen Raffinesse und
harmonischen Komplexitat, die man sonst nur mit Richard
Strauss identifiziert. Vor allem in der sinnlichen Pracht
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seiner 1lyrischen Erfindungsgabe erweist er sich als
eigenstandiger schopferischer Geist, der nicht durch
Vergleiche mit spater wichtiger gewordenen Komponisten
aufgewertet werden muss.

Am 30. November 1861 in Bozen geboren, erfahrt der Knabe mit
dem ratoromanischen Namen im Stift Kremsmunster ersten
geregelten Musikunterricht und lernt als Chorsanger eine
welitreichende Musiktradition kennen. Entscheidend fur seine
Bildung wird Pauline Nagiller, Witwe des Tiroler
Kapellmeisters Matthdaus Nagiller. Sie holt Thuille als 15-
jahrigen Vollwaisen nach Innsbruck. Durch sie lernt er die
Familie Strauss kennen. Sie sorgt auch fur Unterricht durch
den Bruckner-Schuler Josef Pembauer. Erste Lied- und
Klavierkompositionen entstehen. Pembauer empfiehlt den
begabten Jungen zu Joseph Rheinberger nach Munchen. Ab 1879
studiert er dort an der Koniglichen Musikschule.
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Ulrich Urbans Einspielung
der gesammelten Klavierwerke
von Ludwig Thuille
(Telos/Naxos)

Sein Opus eins, eine Sonate fur Violine und Klavier,
veroffentlicht Thuille als 19-jahriger. Ein Jahr spater, 1882,
besiegelt er mit seinem selbst gespielten D-Dur-Klavierkonzert
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ein ausgezeichnetes Examen. Auf Betreiben seines Lehrers
Rheinberger — dem er spater nachfolgen sollte — erhalt Thuille
schon 1883 eine Berufung als Klavier- und Harmonielehrer an
die Munchner Musikschule. Dort unterrichtet er bis zu seinem
plotzlichen Herztod im Jahr 1907. Das Telegramm mit der
Todesnachricht klebt Richard Strauss in sein Tagebuch ein.

Der passionierte Jager fiuhrt in Minchen ein burgerliches Leben
in ruhigen Bahnen. Musikalisch zieht es Thuille durch die
Bekanntschaft mit dem Wagner-Anhanger Alexander Ritter zu den
»Neudeutschen” und zur Oper. Strauss fuhrt 1897 in Munchen
Thuilles erste Oper ,Theuerdank” auf, ein Misserfolg, der dem
Komponisten jedoch ein Drittel des Prinzregent-Luitpold-
Preises eingebracht hat. Seine Oper ,Lobetanz” wird an der
Metropolitan Opera nachgespielt; deren Intendant Giulio Gatti-
Casazza bezeichnet Thuille als ,deutschen Puccini®“. Strauss
widmet dem Freund seine Tondichtung ,,Don Juan®“.

Als Padagoge entfaltet Thuille eine kaum zu Uberschatzende
Wirkung. Gemeinsam mit Max von Schillings sammelt er in der
»Minchner Schule” damals bedeutende Komponisten um sich. Zu
seinen Schulern zahlt etwa Hermann Abendroth, von 1911 bis
1914 Musikdirektor in Essen, dann bis 1934 Chefdirigent des
Kolner Gurzenich-Orchesters. Oder Walter Braunfels, seit 1925
gemeinsam mit Abendroth Direktor der neu gegrindeten Kolner
Musikhochschule. Hervorgetreten 1ist Thuille mit einer
gemeinsam mit Rudolf Louis herausgegebenen Harmonielehre, die
fir Jahrzehnte als Standardwerk verwendet wurde. Sie gilt als
Wegweiser in ein modernes harmonisches Denken, von dem auch
Thuilles rund 200 Schuler profitierten.

Thuilles kompositorisches Schaffen umfasst rund siebzig Werke.
Gespielt wird heute nur noch ab und zu sein Sextett fur
Klavier und Blaser op. 6. Der Komponist hat sich der
Kammermusik intensiv gewidmet. CD-Aufnahmen der letzten Jahre
zeigen 1ihn als einen eigenstandigen Musiker, der seinen
individuellen Weg sucht, ohne zum Sturm auf das Bestehende zu
blasen. So hat das Signum Quartett seine beiden fruhen



Streichquartette von 1878 und 1881 in A-Dur und G-Dur
eingespielt (Capriccio C 5049).

Bei cpo gibt es das grol8 angelegte Es-Dur-Klavierquintett op.
20 in einer Aufnahme mit dem Vogler Quartett und dem Pianisten
Oliver Triendl. Dieser hat sich auch fur das Klavierkonzert
Thuilles eingesetzt: Es ist, zusammen mit der F-Dur-Symphonie,
in einer Einspielung mit dem Haydn-Orchester Bozen unter Alun
Francis erhaltlich (ebenfalls bei cpo). Der Pianist Ulrich
Urban hat schlieflich bei Telos die Werke fur Solo-Klavier auf
einer CD zusammengefasst. Und erst vor wenigen Wochen
erschienen beim Label Thorofon zwei Platten. Die eine umfasst
25 Lieder: Alle sind zum ersten Mal eingespielt, sieben davon
stammen aus Thuilles Nachlass und sind Urauffihrungen. Auf der
anderen mit dem Titel ,Zauberdunkel und Lichtazur“ singt die
Sopranistin Rebecca Broberg weitere Thuille-Lieder neben
anderen seiner Zeitgenossen Anton Urspruch (1850-1907) und
Erich J. Wolff (1874-1913).

Otto Julius Bierbaum, einer der literarischen GroBmeister der
Jahrhundertwende, hat nicht nur die Libretti zu , Lobetanz”, zu
,Gugeline” und zu dem kiuhnen Tanz-Melodram ,Die Tanzhexe“
geschrieben. Er hinterlieB auch einen Nachruf in Gedichtform
flur den plotzlich verstorbenen Freund. Darin heil3t es:

Denken wir an Dich, Ludwig, der du ein Mensch warst, dessen
Gegenwart
Heiter den Geist der Schwere vertrieb und die Herzen erwarmte.

Anti-Ideal Zur hoheren
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Geigen-Tochter: Patricia
Kopatchinskaja und Fazil Say
in Essen

geschrieben von Werner HauBner | 18. August 2012

Patricia Kopatchinskaja
Photo: Marco Borggreve

An Patricia Kopatchinskaja scheiden sich die Geister. Die
moldawische Geigerin pflegt einen radikalen Stil. Ihr Spiel
geht an die Grenzen, die intensiven Ausdruck von schierer
Brutalitat scheiden. Die Kritik sagt ihr nach, den ,,Schmutz“
in der Musik zu lieben — das Gerauschhafte, den bis zur
Schmerzgrenze aufgerauten Ton. Die sie mogen, bewundern ihre
unbedingte Wahrhaftigkeit, ihre kompromisslose Ausdruckssuche.
Die sie ablehnen, kritisieren an 1ihr wungenierten
Subjektivismus, gepaart mit dem Abschied von jeder
traditionellen Asthetik.

Nach dem bemerkenswerten Konzert in der Philharmonie in Essen
lasst sich feststellen: Beide Sichtweisen haben gute Grunde.
Aber: Was ist dann von der geigenden ,Wildsau“ — wie sie sich
selbst einmal bezeichnet hat — zu halten? Steht sie fur den
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Auswuchs eines nach immer exaltierteren Novitaten gierenden
Kunstbetriebs, in dem nur Aufmerksamkeit erzielt, was schrag,
extrem und unerhdrt ist? Oder fur einen kompromissloser Zugang
zu Musik, die sich allzu leicht ins Ohr schmeichelt, weil ihre
ursprunglichen Ausdrucks-Intentionen nicht mehr wahrgenommen
werden?

Schon vor gut zwei Jahren hat die moldawische Geigerin
gemeinsam mit ihrem Klavierpartner Fazil Say auf einer beim
Label naive erschienenen Disc demonstriert, dass sie von
Beethoven und Ravel Politur und Perfektion abkratzt. Wer sich
gelegentlich mal ins Konzerthaus Dortmund aufmacht, konnte
dort schon 2006/2007 die Kopatchinskaja als ,junge Wilde“
bestaunen. Ein Ruf, der ihr von einigen Musikkritikern auch
willig vorausposaunt wird.

In Essen waren die Reaktionen im beachtlich gefillten Parkett
des Alfried-Krupp-Saales meist enthusiastisch, teils auch
reserviert. Sie spiegeln getreu, wie die so gar nicht dem
Ideal der geigenden hdéheren Tochter entsprechende Musikerin
wahrgenommen wird. Nach dem ersten Satz von Schuberts a-Moll-
Sonate durfte klar gewesen sein: Es geht Say und
Kopatchinskaja nicht um die Show. Auch nicht um den ,Schmutz“
in der Musik. Sondern darum, eine Musik zu vergegenwartigen,
deren Tiefe sich heute in der Masse des Gehdrten zu eben jener
gepflegten Glatte nivelliert hat, mit der sie als
erschutterungsloses akustisches Dessert niemanden verstort.
Die nicht mehr aus der Ruhe bringt, es sei denn, es verspielt
sich jemand.

Dieses gegenwartig Setzen geschieht schon in den ersten
Perioden: Say entwickelt die weichen Linien des Klavierparts
aus dem Nichts. Die Geigerin fahrt mit dem ero6ffnenden Vier-
Ton-Motiv unwirsch in die Idylle. Aber im Nachsatz zieht sie
sich wie erschrocken ins Traumerische zuruck. Ein paar
Sekunden machen klar, aus welchen Extremen Schuberts Stick
besteht. Say spinnt in seinem ersten Solo den Gegensatz aus:
Er lasst ein schwarmerisches Legato flielen, das fur sich



genommen reinster Kitsch ware — wiurde nicht seine
Geigenpartnerin die atherische Schdnheit mit dem erneuten
Einwurf des verstérenden Anfangsmotivs als Illusion entlarven.

Patricia Kopatchinskaja gibt aber nicht die Hexe vom Dienst:
Auch sie kennt die traumverlorenen Arielstone, veredelt mit
feinstem Vibrato. Auch sie kennt den ,heiligen Gesang” des
zweiten Satzes, die sanfte Steigerung ins Hymnische, an die
sich Fazil Say schichtern herantastet. Aber sie kennt auch das
heftige Temperament zu Lasten der makellosen Politur des Tons.

Bei Beethovens ,Fruhlingssonate” hort man, was ein exponiertes
Sforzato eigentlich ist. Die Musik drangt im Kopfsatz geradezu
verzweifelt vorwarts, als sei ihr ein Damon auf den Fersen.
Kopatchinskaja lasst die Skalen blitzen, Say die Basse drohnen
— aber man findet schwerlich einen Moment, der sich aus lauter
Selbstgefalligkeit gegen die Musik richten wirde. In den
ruhevollen Kantilenen des ,Adagio molto espressivo® schnurrt
der Tiger: Bei allem Furor ist Kopatchinskaja zur erfullten
Sanglichkeit fahig.

Das Programm ist sinnig zusammengestellt: Verbinden sich
Beethoven und Schubert durch ihre Suche nach expressiver
Erweiterung der Formmodelle, teilen Brahms‘ d-Moll-Sonate und
Ravels ,Tzigane“ die Idee des ,Zigeunerischen®. Brahms’
Allegro verschwimmt unter Fazil Says Handen in einem 2zu
weichen Wattebett, aber nach der Exposition toben sich die
beiden Musiker in erregter Passion aus: Doch selbst wenn
Kopatchinskaja den Zusammenhalt der Phrasierung in Frage
stellt, bleibt der Eindruck, hier gehe es einer Kinstlerin um
den unbedingten, selbst im gewagtesten Risiko verantworteten
Ausdruck. Man kann diesen Kopfsatz ganz anders auffassen,
schwerlich aber authentischer und personlicher.

Das Adagio stellt in der Musizierhaltung die Ruckbindung zu
Schubert her: Die Geigerin spinnt hinreiBend weite, doch mit
Spannung erfullte Phrasen aus. Im dritten Satz lasst sie
horen, wie sie die Tone ,reillen” kann, doch nie Uberschreitet



Kopatchinskaja die Grenze, jenseits derer der Kunst-Charakter
des Klangs an die bloBe Sensation des Gerauschhaften verraten
wurde. Und der Beginn von Ravels ,Tzigane, rapsodie de
concert” ist wie ein ferner, rauchiger Reflex auf die
Folklore, die der Komponist im Ohr gehabt haben mag, als er
sich von der Geigerin Jelly d’Aranyi und ihren ungarischen
Weisen anregen lieR.

Es sind die Aspekte des Gebrochenen, nicht die Imitation des
Folkloristischen, die Say und Kopatchinskaja interessieren —
bis hin zur furiosen Steigerung und zum gespenstischen Klang-
Irrlicht. Dass die beiden Musiker als Zugabe einen rumanischen
Tanz Béla Bartoks wahlen, steht in der Linie des Programms.
Dass Kopatchinskaja in Jorge Sanchez-Chiongs ,Crin“ (1996) mit
ihrer Geige ,schimpft®, amusiert das Publikum. Und die Lacher
haben beide auch mit der uberraschenden Bearbeitung von ,Fur
Elise” von Fazil Say auf ihrer Seite.

Fazit des Konzerts: Der Anspruch der Kunst wird nie aufgegeben
zugunsten einer exaltierten Selbstdarstellung. So riskant, so
gluhend, so entfesselt die beiden auch spielen mogen: Hinter
jeder Note steht die Demut vor dem Werk. Ein bedeutendes
Konzert, das horbar macht, wie aufregend gegenwartig Musik
sein kann, wenn man sie aus der wohligen Sphare
berihrungslosen Genusses befreit.

Patricia Kopatchinskaja ist in der Region wieder zu erleben:
Am 11. November spielt sie im Konzerthaus Dortmund mit dem
Philharmonia Orchestra London das Violinkonzert von Esa-Pekka
Salonen. Am 29., 30. und 31. Januar 1ist sie in Koln zu Gast
und spielt mit dem Glrzenich-0Orchester unter ULlf Schirmer
Mozarts D-Dur-Violinkonzert. Nach Essen kommt sie wieder ab
31. Mai zu einer Meisterklasse mit Sol Gabetta (Cello) und
Henri Sigfridsson (Klavier). Die drei spielen am 2. Juni 2012
in der Philharmonie Klaviertrios. Mehr auf der offiziellen
Webpage der Geigerin: http://www.patkop.ch/



Liebe und Staatsbankrott:
yLustige Witwe"” 1st nicht so
lustig

geschrieben von Werner HauBBner | 18. August 2012

Valencienne (Dorothea Brandt) geht mit ihrem Mann Mirko
(Miljan Milovi¢) nicht immer so pfleglich um .. Foto:
Andreas Fischer

Franz Lehars ,Lustige Witwe"“ begeistert mit musikalischer
Qualitat und dramaturgischem Pfiff. Irgendwie scheint sie aber
auch in unsere Zeit zu passen. Denn momentan wird zwischen
Liubeck und Innsbruck auf mehr als ein Dutzend Bihnen versucht,
der Dame ihre Millionen abzuluchsen. Allein in NRW intrigiert
die pontevedrinische Diplomatie an vier Orten: ab Dezember in
Disseldorf, in Detmold ab 4. November in der Neuinszenierung
von Holger Potocki und ab Silvester geht man in Dortmund an
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der Hand von Regisseur Matthias Davids ins Maxim. Im Barmer
Opernhaus hatte Lehdrs sensationelle Erfolgsoperette von 1905
am Samstag, 15. Oktober, ihre zweite Premiere — die erste fand
schon im Juni in Solingen statt.

Gar so lustig, wie der Titel glauben machen will, ist diese
JWitwe® aber nicht: Es geht zwar ums erotische Vergnugen, um
Grisetten und Seitensprung, aber vor allem ums Geld. Zwanzig
Millionen ist Hanna Glawari wert. Eine begehrte Beute fir die
Pariser Lebewelt. ,Die Millionen sind angekommen®, kindigt
einer der Pariser Filous ihre Ankunft an: Damit ist alles
gesagt. Charme, Intelligenz, Selbstbewusstsein, selbst
Schonheit und Ausstrahlung? Egal. Hauptsache, die Frau ist
millionenfach vergoldet.

Derweil plagen den pontevedrinischen Gesandten (im Rollstuhl,
aber bei den ,Weibern“ gut zu Full: Miljan Milovi¢) lastende
Sorgen: Wird das Geld der Frau Glawari aus seinem Vaterlande
abgezogen, droht der Staatsbankrott. Abhilfe muss Graf Danilo
schaffen. Der zeigt sich jedoch wenig patriotisch und lehnt
den erotischen Staatseinsatz rundweg ab. Die Tanzmadels sind
ihm lieber ..

Pascale-Sabine Chevroton weil um die gesellschaftlichen
Untiefen in diesem Stuck. Und inszeniert die ,Lustige Witwe“
in dieser Koproduktion mit den ,Folies 1lyriques” 1in
Montpellier weit weg von der ublichen Operettenasthetik. Weder
Bihnenbild noch Kostime (Tanja Liebermann) schwelgen in Frack
und Tutu. In der Botschaft des Beinah-Bankrott-Staates sind
Wande rissig und Stuckleisten geborsten. Fur Madame Glawaris
Heim ersinnt Buhnenbildner Jirgen Kirner eine gewaltige
Handtasche. Es konnte auch ein Geldbeutel sein, der sich
offnet und wie aus einem roten Rachen die leichtlebige
Festgesellschaft ausspuckt. Die Damen vom Maxim sehen aus wie
Buchhalterinnen. Auch das passt: eher Dienerinnen des Geldes
als des Eros. Dass Esprit und Humor gestutzt werden, scheint
kalkuliert. Hans Richter als Komiker Njegus darf zwar wienern,
aber die Ublichen Stegreifspriche sind ihm nicht erlaubt. So



bleibt diese kommentierende Figur profillos. Chevrotons Lesart
nimmt die Operette und ihr Sentiment ernst, aber die Szene
moussiert nicht. Stellenweise glaubt man, Lehar habe ein
Kammerspiel von Ibsen vertont.

Im Orchester sieht das zum Gluck anders aus. Florian Frannek
entschlackt die Partitur, gibt ihr kammermusikalische Finesse,
welche die Orchester-Solisten der Wuppertaler Sinfoniker
bereitwillig erfillen. Der Dirigent ,champagnerisiert” den
Rhythmus. Er gibt den schmeichelnden Melodien ohne schmierige
Agogik Raum. Die Geigen flustern wirklich ,hab‘ mich lieb” in
feinstem, wenn auch nicht in suffigem Pianissimo der
geforderten groBen Besetzung. Und das Studium der Noten ist im
Graben mindestens so eifrig betrieben worden wie auf den
Brettern das Studium der Weiber.

»Lippen schweigen,
s'flustern Geigen
“: Hanna Glawari
(Susanne Geb) und
Danilo (Kay
Stiefermann).Foto
Andreas Fischer

Dorothea Brandt ist eine nahezu perfekte Tanzsoubrette; ihre
Valencienne hat Format. Susanne Geb zeigt die selbstbewussten
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Seiten der Hanna Glawari. Doch ihrem soliden, zu strahlendem
Ton fahigen Sopran fehlt schmeichelnde Weichheit; die lyrische
Bezauberung kleidet sie eher in Silber als in Samt. Kay
Stiefermann — der Wuppertaler ,Hollander” — erweist sich als
wandlungsfahiger Darsteller und routinierter Sanger: Trotz
Krankheit singt er den Danilo respektabel und rhetorisch
reflektiert. Boris Leisenheimer als Camille de Rosillon
scheitert ob der verfehlten Position seines Tenors an den
Anforderungen der Partie. Seine Tongebung wirkt gequalt, die
Hohen sind trocken forciert. Tomas Kwiatkowski und Nathan
Northrup sind als Cascada und Saint-Brioche richtige Klischee-
Pariser mit Baskenmutze und Halstuch. Der Chor ist von Jens
Bingert zuverlassig einstudiert.

Im Programmheft liest man mit Erstaunen, wie oft die Bankrott-
Kandidaten wunter den europaischen Staaten schon
zahlungsunfahig waren — an Pontevedro ist dieses Schicksal
noch einmal voribergegangen. Die Botschaft ist angekommen:
reicher Beifall.

Schicksal und Geschichte:
Prokofjews »Krieg und
Frieden” in der finanziell
gebeutelten Kolner Oper

geschrieben von Werner Haullner | 18. August 2012
Ein groBer Erfolg zur Erdoffnung der Saison der Kolner Oper!

Sergej Prokofjews ,Krieg und Frieden“ nach dem Roman Lew
Tolstois sorgte nicht nur fur begeisterte Kritiken, sondern
bei der letzten Vorstellung auch fiur einen Beinahe-Tumult vor
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der Kasse: Hatte der Intendant nicht kurzfristig Stehplatze
zur Verfugung gestellt, waren wohl einige Opernbesucher
frustriert nach Hause gegangen.

Der Krieg: Matthias Klink als von Schmerz und Qual
gekrummter Pierre Besuchow - eine der drei Hauptfiguren
von Prokofjews Oper. Foto: Karl und Monika Forst

Mit ,Krieg und Frieden” hat Uwe Eric Laufenberg, seit 2009
amtierender Intendant der Oper, einen zweiten grandiosen
Erfolg verbuchen kdnnen — nach der bejubelten Urauffuhrung von
Karlheinz Stockhausens ,Sonntag aus Licht“ in der vergangenen
Spielzeit. Doch die kinstlerischen Grolltaten, obwohl vom
Publikum angenommen und mit viel Beifall bedacht, sind auch
ein Grund fur fortlaufende Querelen um die finanzielle
Ausstattung der Buhnen Kdln. Denn auf der einen Seite stehen
die politischen Erwartungen, die Oper Koln solle in der oberen
Liga der deutschen Buhnen mitspielen — was fur eine
Millionenstadt kein Uberzogenes Ziel ist. Auf der anderen
Seite draut eine chronische Unterfinanzierung von Oper und
Schauspiel. In der vergangenen Spielzeit 2010/11 lag das
Defizit bei funf Millionen Euro, die aus den Rucklagen


http://www.revierpassagen.de/4892/schicksal-und-geschichte-die-kolner-oper-von-finanziellen-problemen-geschuttelt-landet-mit-prokofjews-%e2%80%9ekrieg-und-frieden%e2%80%9c-einen-grandiosen-erfolg-zur-spielzeiteroffnung/20111010_1823/8397-498klein

entnommen werden mussen. Die Stadt, die in einer tiefen
Finanzkrise steckt, finanziert die Eigenbetriebe mit knapp 48
Millionen pro Jahr.

Ein kunstlerischer Erfolg — die Urauffuhrung von ,Sonntag aus
Licht” — und ein Gastspiel in China haben die
Finanzierungslicke kraftig erweitert. Dazu ist die Verteilung
der Mittel zwischen Oper und Schauspiel nicht geregelt. Und
die Blhnen mussen dazu noch Tarifsteigerungen fir 700
Mitarbeiter selbst auffangen; das sind 700.000 Euro.
Erschwerend kommt eine Kurzung im laufenden Spielbetrieb von
1,4 Millionen Euro dazu — so der Geschaftsfuhrender Direktor
der beiden Buhnen, Patrick Wassenbauer.

Vor diesem Hintergrund hat die Deutschsprachige Opernkonferenz
jetzt die Stadt Koln aufgefordert, fur eine solide finanzielle
Ausstattung der Oper Koln zu sorgen. ,Es ist eine Zumutung fur
die Kolner Oper, um jeden Euro eines kunstlerischen Etats
feilschen zu mussen” sagte der Vorsitzende der Opernkonferenz,
der Frankfurter Opernintendant Bernd Loebe, anlasslich der
Herbstsitzung der Konferenz in Zurich. So seli eine seriose
kinstlerische Planung eines stadtischen Opernhauses nicht
moglich. Das Aufzehren der Rucklagen durch die laufenden
Aufgaben macht aus Sicht der Opernkonferenz deutlich, dass die
Kolner Oper einen zusatzlichen Zuschussbedarf von mindestens
funf Millionen Euro hat. Der KOolner Kulturdezernent Georg
Quander hatte im September noch von sieben Millionen
gesprochen, wenn Koln mit Stadten wie Frankfurt, Stuttgart und
Dresden gleich ziehen solle.

Nun kann sich die Oper Kéln das unbezweifelbare Verdienst
anrechnen lassen, ,Krieg und Frieden” in einer weitgehend den
ursprunglichen Intentionen Prokofjews entsprechenden Fassung
auf die Buhne gebracht zu haben. Prokofjews Lieblings- und
Schmerzenskind, 1941 kurz vor dem Einmarsch der Deutschen in
Russland begonnen, sollte eine Oper uber die Glucks- und
Sinnsuche von Menschen in einer erstarrten,
vergnugungssuchtigen, moralisch morschen Gesellschaft werden.



Prokofjew wollte, ganz im Sinne Tolstois, die Menschen in
ihrer Suche nach Sinn, Liebe, Erfullung darstellen — und ihr
Scheitern im Strudel historischer Ereignisse, die sie weder
vorhersehen noch verantworten konnten.Die Verknupfung
individueller Schicksale mit dem ehernen Gang einer
unberechenbaren Geschichte: das ist Tolstois Thema, und das
interessierte Prokofjews seit der Jugendlektire des Buchs.

Doch Prokofjews Plane erwiesen sich als Schaum: Der
uberraschende Kriegsbeginn, die Parallele von 1941 mit dem
Uberfall Napoleons 1812 und dem alle Sténde einigenden
nationalen Widerstand legte es nahe, die patriotischen und
heroischen Momente zu Lasten der intimen Szenen
herauszustellen. Prokofjew arbeitete das Werk mehrmals um,
erganzte es durch Massenchore und ein Sieges-Finale, das wohl
den ,vaterlandischen” Krieg gegen Napoleon mit dem aktuellen
Niederringen von Hitlers Armeen in Bezug bringen sollte.
Behindert und bedrangt von der sowjetischen Kulturbirokratie
und standig bedroht von der Gefahr, ein Opfer der Willkur des
stalinistischen Terrors zu werden, konnte Prokofjew seine Oper
nie vollstandig auf der Buhne erleben. Die Urauffuhrung einer
kritischen Edition, die der Fassung letzter Hand Prokofjews
entsprach, fand erst 1959 in Moskau statt. Der Ruch der
Propaganda-Oper erschwerte die Rezeption zumal im Westen. In
der DDR fand die Erstauffihrung 1961 in Leipzig statt, in der
Bundesrepublik gab man ,Krieg und Frieden“ in einer
Bearbeitung erstmals 1969 in Gelsenkirchen — ohne nachhaltigen
Widerhall.

In KOln reduzierten Dirigent Michael Sanderling und Regisseur
Nicolas Brieger das Werk auf dreieinhalb Stunden Spieldauer.
Dabei verzichten sie auf die retardierenden Volks- und
Massenchore, mit denen Prokofjew das Werk zum sowjetischen
Monumental-Spektakel aufblasen sollte. Von den dreizehn
Bildern erfasst der Rotstift das achte, grolBe Teile des
zehnten und das Triumph-Finale; die Gestalt des Generals
Kutusow entfallt als einzige groBRere Partie.



Die Kirzungen ermoglichen Brieger, die Geschichte der
Hauptpersonen ins Zentrum zu rucken und den Bruch zwischen
einem intimen Drama und einer epischen Historienerzahlung zu
uberbricken. So holt er eine Intention Tolstois zuruck: Er
verknupft konzentrierter die Faden des einzelnen Schicksals
mit den Strangen der allgemeinen Ereignisse. Buhnenbildner
Raimund Bauer hat ihm dafidr Raume voll Melancholie, Verfall
und Trostlosigkeit geschaffen. Die Wande, zwischen denen die
grollstadtische russische Gesellschaft feiert, tanzt und
intrigiert, stehen mit ihren verblichenen Farben und leeren
Supraporten fur Verfall. Sie lassen sich rasch verschieben,
offnen oder schlielBen Raume, schaffen Perspektiven,
konzentrieren den Blick auf bestimmte Personen.

Im zweiten Teil weitet Bauer die Buhne fur die Moskauer
Szenen, schafft einen tief nach hinten geO6ffneten Raum, in dem
sich Mord und Vergewaltigung, Aufmarsche und Todeskarawanen,
Brand und Kampf ereignen. In dieser Leere verlieren sich die
Menschen auch am Ende der Oper: Brieger lasst den Schluss
offen; die Schicksale, die uns fur gut drei Stunden vor Augen
gestellt wurden, verlieren sich in der fahlen, verrauchten
Weite dieser zerstorten Welt. Was bleibt, ist ein lesender
Pierre Besuchow am Ende: Ein Mensch, der zu sich selbst
gefunden hat, ein intensives Bild flur einen méglichen
Aufbruch, die Ahnung einer heilenden Welt.

Ein Plus der Kolner Inszenierung ist die fein abgestimmte,
psychologisch dichte Personenregie Briegers. Kein Blick, keine
Geste bleibt dem Zufall uUberlassen. Brieger findet auch die
Kraft zu Bildern, die uber sich hinausweisen: Wenn Furst
Andrej zum ersten Mal seine spatere grolle Liebe Natascha
sieht, strecken beide die Arme nacheinander aus, erreichen
sich aber nicht. Die dritte Szene, der Besuch von Natascha
Rostows Familie beim alten Fursten Bolkonski, ist ein
Kabinettstuck vollendeter Charakterisierungskunst. Der Alte
zeigt schon in seiner Kleidung (stets treffende Kostume:
Andrea Schmidt-Futterer), dass er die rangniederen und



verarmten Rostows verachtet; er tritt ihnen nachlassig mit
langer Unterhose unter dem Hausmantel gegenuber.

Aber auch die Reaktionen der Frauen — die verangstigte,
gleichwohl selbstbewusste Natascha, die vom Schmerz uber ihre
Arroganz durchfahrene Marja Bolkonskaja — sind subtil
beobachtet und so differenziert wie Tschechow’sche Charaktere
ausgearbeitet. In den Massenszenen versucht Brieger,
peinlichen Realismus zu vermeiden, wenn er auch schonungslos
sexuelle Gewalt und enthemmte Brutalitat zeigt. Einzig die
Szene mit Napoleon (ausdrucksstark: Miljenko Turk) hatte durch
weniger rabiate Parodie gewonnen: Ein haltloser Kretin, der
auf dem Sandkasten liegt und Fahnchen steckt, wirkt weder
schillernd noch gefahrlich.

Zum Szenischen tritt in Koln gleichrangig das Musikalische:
Michael Sanderling beherrscht die drohnenden Klangmassen, die
Momenteheroischer Wucht, mehr noch aber die differenzierte
Gestaltung der kammermusikalischen, farbenreichen Szenen. Der
beridhmte h-Moll-Walzer changiert zwischen verhangener Trauer
und lasziver Schmeichelei; die grollen orchestralen
Schilderungen sind in ihren Mussorgsky-Anklangen, ihrer
lapidaren Schwere und melancholischen Tonung getroffen.
Sanderling erweist sich als kompetenter Sanger-Begleiter, der
das ausgezeichnet aufspielende Glurzenich-0Orchester im rechten
Moment zurucknehmen kann, der aber auch wundervollen
kammermusikalischen und solistischen Details zu ihrem Recht
verhilft.



Johannes Martin
Kranzle als Furst
Andrej. Foto: Klaus
und Monika Forster

Den Sangern tut eine solch kooperative Stutze gut: Johannes
Martin Kranzle beweist als Andrej wieder, dass er sich in die
erste Riege emporgesungen hat. Den Charakter des noblen, aber
traumatisierten und zutiefst vom Leben verunsicherten Fursten
erfasst er in der Farbe seines Baritons, aber auch in seinem
bewussten, prazis ausgeformten Spiel.

Fiur die Natascha Olesya Golovnevas gilt Gleiches: Sie
erfullt die ariosen Teile ihrer Partie mit dem intensiven
Glanz eines sicher positionierten Soprans, fuhrt den Atem
nahezu perfekt, singt ein stromendes Legato und beherrscht
nach der Nervositat der Premiere auch die Lautstarke mancher
zu massiv angelegter Spitzentone. Matthias Klink ist vom
Charakter seines Tenors und von der Erscheinung als
grublerischer Intellektueller eine ideale Verkdrperung des
Grafen Pierre. Er, die ,Klammer” des Geschehens, wirkt
glaubwurdig als entschiedener Gegenspieler des schmierigen
Anatol Kuragin (wirkungsvoll: Mirko Roschkowski) wie als von
Angst geschitteltes und von jeder Orientierung verlassenes
Opfer des franzosischen Terrors. Dass Manfred Fink die
treuherzige Verkorperung der weisen russischen Volksseele, den
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bauerlichen Philosophen Platon Karatajew, behutsam
zurucknimmt, nimmt der Figur ihren aufdringlichen
Symbolcharakter.
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Olesya Golovneva
als Natascha. Foto:
Karl und Monika
Forster

Prokofjews Werk ware eine Sache grofler Blihnen — und nach dem
Erfolg der Kolner Auffuhrungsserie sollte man sich von Hamburg
bis Wien ernstlich uberlegen, ob man auf diese beeindruckende,
musikalisch wie szenisch dankbare Oper im Repertoire
verzichten kann. Es ware eine langst fallige Wiedergutmachung
an Prokofjews ambitioniertestem Werk. Und in Koln ist zu
hoffen, dass ,Krieg und Frieden” wieder aufgenommen wird.

Wagners yHollander* in
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Wuppertal: Schmerzensmann und
Erloser

geschrieben von Werner Haullner | 18. August 2012

Diese Senta wird man sich merken mussen. Musikalisch
leidenschaftlich, technisch abgesichert, kraftvoll und
jugendlich unverbraucht: Selten hort man Richard Wagners
herausfordernde Frauenpartie aus dem ,Fliegenden Hollander“ so
uberzeugend wie bei der Premiere in Wuppertal. Die Britin
Allison Oakes ist keineswegs das Kind, das nicht weill, was es
singt. Sondern eine entschlossene junge Frau, bereit, ihre
eigene Existenz aufs Spiel zu setzen, um das Gespenst aus der
Tiefe des Meeres auf ewig zu erlosen.

So ist es nur schlissig, dass Chefdirigent Hilary Griffiths
und Regisseur Jakob Peters-Messer in der Wuppertaler
Neuinszenierung zum Auftakt der Spielzeit das inzwischen
verponte, harfenumflorte Erlosungs-Finale spielen. Der
»Hollander” darf hier das Ende nehmen, das Wagner ihm in
letzter Hand gegeben hat. Nicht Tod und Vernichtung nehmen
ihren Lauf. Zwei Menschen gehen aufeinander zu und beginnen
eine neue Geschichte. Ob gemeinsam oder nicht, ob in einem
»Jenseits” oder auf einer neuen irdischen Lebens-Ebene, das
lasst Peters-Messer offen.

Kay Stiefermann ist ein zutiefst resignierter Hollander, der
getrieben ist vom Fluch, immer wieder ,ewige Treu auf Erden”
erproben und daran scheitern zu miussen. Als sein Schiff landet
— das Licht-Segel des Buhnenbild-Debutanten Guido Petzold ist
ein szenisch wirkmachtiges Symbol —, qualt er sich kriechend
auf die Spielflache. Sein Mantel, wie alle Kostume von Sven
Bindseil atmospharisch treffend gestaltet, erinnert an Murnaus
sNosferatu“. Stiefermann hat die dramatische Reserve fir

die Partie, das Gespur fur den Sinn der Worte, nur manchmal
eine zu flach gefuhrte Stimme. Eine sichere Atmung wirde das
Problem l6sen und der Stimme verlassliche Substanz geben.
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Viel ausgepragter kampft Johan Weigel als Erik mit technischen
Problemen: Wenn er versucht, in Wagners bewusst konventionell
gestalteter musikalischer Sprache Senta von ihrem Weg
abzubringen, zeugt ein angestrengt flacher, an den Gaumen
gedruckter Ton von unzureichender Stutze und mangelnder
Tiefenatmung. Christian Sturms Steuermann und Miriam Ritters
jugendlich wirkende Mary dagegen konnen gesanglich wie
sprachlich fur sich einnehmen. Wuppertal hat, abgerundet von
dem als bieder-altlichen Raffgeier gezeichneten Daland von
Michael Tews, ein beachtliches Ensemble fur diesen ,Hollander”
aufzuweisen.

Auch Chor und Extrachor lassen in Wuppertal den engagierten
Einsatz fur Wagners Partitur spuren. Chordirektor Jens Bingert
hat seine Mannschaft beisammen; selbst nervose Einsatze, bei
Premieren nicht unublich, halten sich in Grenzen. Dass die
Geistermannschaft des Hollanders aus Lautsprechern singt, ist
mittlerweile ublich — auch wenn dieses Verfahren das komplex
komponierte Aufeinandertreffen der Chore nicht eben
transparenter macht.

Am Pult waltet Hilary Griffiths mit extrem langsamen Tempi. So
sympathisch es ist, dass sich ein Dirigent einmal dem
modischen Zwang zur Hetze entzieht: In Wuppertal wird schon in
der Quverture die Zeit so gedehnt, dass Innenspannung und
dramatische Stringenz mit Adagio-Blei beschwert auf den Boden
eines zahen Klangmeeres sinken. Gerade die Chore wirken
betulich; der rhythmische Biss Wagners schnappt kraftlos zu.
Die Erregung und Spannung der fiebrigen Quinten, der scharfen
Blechakzente, der dynamischen Bodgen bleibt unausgeleuchtet.

Licht ist das beherrschende Medium, das Regisseur Peters-
Messer fur seine Deutung einsetzt. Das Duett, in dem sich der
verfluchte Seefahrer und die sensible junge Frau kennen
lernen, lasst er in tiefem, ruhigem Blau als ein
weltentrucktes Versinken erkennen. Licht hebt Personen hervor,
erzeugt verraterische Schatten, markiert ein Quadrat auf der
sonst leeren Buhne, das als Projektionsflache immer wieder



zeichenhaft hervortritt. Und das Senta fur sich einnimmt, als
sie den rettenden ,Engel Gottes” in ihrer Ballade beschwort.
Die christlichen Konnotationen beachtet Peters-Messer wohl:
Als Senta dem gepeinigten Seefahrer ihre ,Treue bis zum Tod“
versichert, halt sie ihn wie einen Gekreuzigten fest: Der
yHollander” als Schmerzensmann und als Erldser — ein komplex
deutbares, gelungenes Bild.

Leider sind solche Momente in der Inszenierung nicht haufig,
trotz des Potentials, das die auf Licht konzentrierte
Buhnengestaltung eroffnet. Einziges Requisit des
Illusionstheaters sind die Taue, die sich zu Beginn wie eine
riesenhafte Takelage Uber die Buhne spannen. Aus dem
anregenden Ansatz macht Peters-Messer dann aber doch nur ein
Arrangement, in dem psychologischer Feinschliff der verlegenen
Stilisierung und einer fluchtig wirkenden Personen-Rege
geopfert wird. Bemerkbar

ist dies etwa im ratlosen Umgang mit dem Chor. Ein paar
Bierkasten und eine Polonaise nach Blankenese — das ist zu
wenig, um die Spannung zwischen den exaltierten Hauptfiguren
und der biederen Gesellschaft zu charakterisieren, Das ist
schade, stort das Publikum aber wenig: Der Beifall ist heftig,
wohl auch, weil man in Wuppertal erleichtert ist, von
Regietheater-Zumutungen verschont zu bleiben.



Bayreuth — Essen und zuruck:
Die Harfenistin Gabriele
Bamberger im Bayreuther
Festspielorchester

geschrieben von Werner Haullner | 18. August 2012

Sie ist wieder zu Hause. Zweli Monate Bayreuth sind vorbei. Nun
probt die Harfenistin

der Essener Philharmoniker fur die neue Saison. Gabriele
Bamberger hat ihren

Urlaub im Orchester der Festspiele verbracht. Ein Arbeits-
Urlaub also? Die

lebhafte Virtuosin der sanften Saiten widerspricht: ,Bayreuth
ist keine
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Anstrengung. Es ist wie Urlaub mit Harfe spielen.” Seit 1985
ist die geburtige

Osterreicherin — mit wenigen Unterbrechungen — Mitglied des
Festspielorchesters. Nachstes Jahr ist sie zum zwanzigsten Mal
dabei. Und freut

sich schon wieder auf die Herausforderung, im beruhmten
verdeckten Graben funf

Wagner-0Opern hintereinander zu spielen.

Wie viele andere Musiker und Sanger bestatigt auch Gabriele
Bamberger: In Bayreuth zu

arbeiten, ist etwas Besonderes. Welches Orchester hat schon
vier Harfen, in den

»Ring“-Jahren sogar sechs? In einem normalen Orchester sitzen
grade mal zwei.

JWir sind sonst Einzelkampfer. Aber in Bayreuth entwickelt
sich ein tolles

Gruppengefuhl.” Jeder der Orchestermusiker ist motiviert, sein
Bestes zu geben.

+Kollegialitat ist wichtig®, sagt die Harfenistin,
»Schlieflich verbringen wir

unseren ganzen Urlaub miteinander.“

Was Gabriele Bamberger in Bayreuth fasziniert, ist die Arbeit
mit beruhmten Dirigenten. Ihr

erster Maestro war 1985 Giuseppe Sinopoli. Unter ihm hat sie
gleich im

sTannhduser” gespielt, flir die Harfen die anstrengendste
Wagner-Oper. ,Das

Beste, was ich an musikalischer Gestaltung erlebt habe, war
unter Christian

Thielemann”, schwarmt die Musikerin: ,Bei ihm sitzt man auf
der Stuhlkante.

Aber gleichzeitig ist es ein ganz entspanntes Musizieren.” Was
macht die Arbeit

mit Thielemann so herausragend? ,Jeder Dirigent hat seine
besondere Art zu



musizieren. Thielemann hort erst mal, was jeder der Musiker
ihm anbietet. Passt

das in sein Konzept, nimmt er das Angebot auf. Thielemann ist
standig mit den

Augen bei den Kollegen. Eine kleine Geste, und man weill, was
er will."

Gerne erinnert sich Gabriele Bamberger aber auch an die Arbeit
mit GroBen wie Daniel

Barenboim und James Levine. ,Das Spielen mit Barenboim war ein
wirklich

nachhaltiges Erlebnis. Er hat einfach Charisma, ist eine
musikalische

Persénlichkeit.” Ahnlich ging es ihr mit Levine: ,Er saB da,
mit dem Handtuch

uber der Schulter, hat gestrahlt, badete in der Musik.“ Sein
,Parsifal” sei

zwar langsam gewesen, aber dennoch ungeheuer spannend: ,Da war
keine Sekunde

Langeweile drin.” In diesem Jahr hat der Musikerin vor allem
die Arbeit mit

Daniele Gatti im ,Parsifal” gefallen. ,Er dirigiert so
mitreifend und intensiv,

da empfindet man keine Lange. In diesem Jahr passte einfach
alles.” Aber auch

Andris Nelsons groller Bogen bei gleichzeitiger rhythmischer
Konturierung im

»Lohengrin®“ hat die Harfenistin sehr Uberzeugt.

In Bayreuth sitzen Musiker im Orchester, mit denen man keine
musikalische Basisarbeit mehr

zu leisten hat. Wie alle anderen wurde Gabriele Bamberger auf
eine Empfehlung

hin eingeladen. ,Im ersten Sommer spielt man sozusagen fur die
Kollegen*,

erklart sie. Denn der oder die Neue miussen in den KlangkoOrper
passen. Wer im



nachsten Jahr wieder eingeladen wird, gehort zum
Festspielorchester. Bamberger

erinnert sich: , Ich wurde vom Orchestervorstand angerufen und
gefragt, ob ich

mitspielen will. Das war Helmut Schutzeichel, der in Mannheim
Oboe gespielt

hat. Ich war damals Mitglied der Badischen Staatskapelle in
Karlsruhe. Spater

habe ich erfahren, dass mich mein damaliger Chef Christof
Prick empfohlen hat.”

Unter ihm hatte sie am Badischen Staatstheater bereits das
ganze gangige

Wagner-Repertoire gespielt.

Begonnen hat Gabriele Bamberger nach dem Studium in Salzburg
1979 in Gelsenkirchen. Dort

spielt ihr Mann heute noch Geige im Orchester. Und passte
fruher auf die Kinder

auf, wenn seine Frau nach Bayreuth fuhr. Spater wurde die
Wagner-Stadt zum

gemeinsamen Urlaubsziel. ,Die Kinder haben sich in Bayreuth
wohl gefuhlt, mein

groBer Sohn hat im letzten Jahr hier sogar geheiratet. Uns
zieht’'s immer wieder

hierher.“

Die Erfahrungen im Festspielorchester nimmt die Harfenistin
mit in die Heimat.

Aber: Dank der Bayreuther Eindrucke kann Gabriele Bamberger
auch ermessen, wie

gut die Essener Philharmoniker unter ihrem Chef Stefan Soltesz
geworden sind.

~Nach der Bereicherung in Bayreuth folgt eben keine
Ernichterung in Essen.

Sondern es macht richtig Spall, wieder zu Hause zu spielen.”
Sie freut sich,

dass Soltesz Wagner 1ins Repertoire integriert hat: ,LEr



vertraut mir, er weils,

dass ich die Partien kenne. Das ist ein schones Gefuhl.“ Ihr
Bayreuth-Engagement hat Soltesz ,stets unterstutzt“ und sich
immer sehr

interessiert gezeigt. Dass er die Werke so genau einstudiert
und am Abend so

spontan musiziert, hilft ihr auch fur ihren Dienst 1in
Bayreuth. ,Stefan Soltesz

hat uns ein Bewusstsein fur musikalische Qualitat beigebracht.
Das mussen wir

jetzt an die jungeren Kollegen weitergeben.”

(Der Artikel ist in kurzerer Form auch in der WAZ Essen
erschienen)

,Tristan” beli der Triennale:
Liebestod im Zwielicht

geschrieben von Werner HauBner | 18. August 2012

Ein ,Wagnis“? Willy Decker wahlt grole Worte bei der
Premierenfeier nach ,Tristan und Isolde“

zur Eroffnung der zehnten Ruhrtriennale, der letzten unter
seiner Intendanz.

Wagners gewaltiges, alle Grenzen sprengendes Werk 1ist heute
fest im

Musiktheaterbetrieb verankert: An der Oper Koln scheiterte
2009 David Pountney

daran, in Dusseldorf zog 2010 Klaus Guth die Linien hin zu
Wagners Biografie, in

Essen steht die Inszenierung von Barrie Kosky ab 29. Januar
2012 wieder 1im

Spielplan. Selbst mittlere Hauser wie Wuppertal und Munster
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hatten in den

letzten Jahren ihren ,Tristan” — und konnten szenisch wie
musikalisch mit achtbaren

Ergebnissen auf sich aufmerksam machen. Wozu also in der
Jahrhunderthalle

Bochum ein Stlick realisieren, das man in der dichten
westdeutschen Theaterlandschaft

wahrlich nicht missen muss?

Die Antwort liegt bei Decker selbst und in der Programmatik
der Triennale: Nach Judentum

und Islam steht in diesem Jahr der Buddhismus im Zentrum der
Reflexion uber die

groBen Weltreligionen. Wagner hatte sich, von Schopenhauer
inspiriert, intensiv

mit buddhistischen Gedanken beschaftigt, sich sogar einmal als
yunwillkirlich

zum Buddhisten geworden“ bezeichnet. Decker selbst folgt
personlich den Pfaden

des Buddhismus. So liegt es nahe, in ,Tristan und Isolde” die
Spuren dieser

asiatischen Lehre — die eigentlich keine Religion sein will -
zu erforschen,

die Schnittpunkte zwischen der christlichen Geisteswelt des
Westens und der

buddhistischen Spiritualitat des Ostens erkenntlich zu machen.

Wagner radikalisiert mit diesem geistigen Instrumentarium die
romantischen Axiome

eines E.T.A. Hoffmann. Es ist nicht mehr nur die Trugwelt des
burgerlichen

Wohlbehagens, die zugunsten einer vollkommeneren und
authentischeren ,Geisterwelt”

uberwunden wird. Es ist nicht mehr nur die Vollendung im
Paradies, wie sie das

Christentum verspricht. Fir Wagner zahlt die Uberwindung einer
Schein-Welt, die



unserer Vorstellung Raum und Zeit vorgaukelt, wo es doch nur
das All-Eine, das

Ewige gibt. Heraus aus ,jener grauenhaften Ursachlichkeit des
Entstehens und

Vergehens”: das ist Wagners Sehnsucht. So erklart sich das
»Unbewusst” als ,hochste

Lust®, erklart sich die Radikalitat, mit der das
Protagonistenpaar Liebe und

Tod als Erfullung anstreben.

Das eine bekommt man nicht ohne das andere:

Wirkliche Liebe ist, wie Wagner ja auch pathetisch fur sein
eigenes Leben

beklagte, in dieser Welt der — scheinbaren, aber wirksamen —
Gegensatze nicht

zu haben; Tod ist die Bedingung, dass die Schranken zwischen
den Individuen

fallen und der Weg frei wird in die Erfullung und Erldsung.
Und die Nacht ist

die Chiffre fur die Abwesenheit des grausamen Lichts, in dem
die Scheinwelt,

die uns umgibt, zu jammervoller Wirksamkeit gelangt.

—

Anja Kampe als Isolde in der
Inszenierung Willy Deckers
bei der Ruhrtriennale (Foto:
Ruhrtriennale/Paul Leclair)

,Tristan und Isolde” 1lasst sich ebenso romantisch-christlich
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lesen, aber Deckers Bezug auf

den Buddhismus hat zumindest in der dramaturgischen Konzeption
viel Anregendes

an sich. Auf der Bihne sind die komplexen Gedanken dann
allerdings schwer zu

realisieren. Decker und sein Biuhnenbildner Wolfgang Gussmann
wahlen,

unterstitzt vom Licht Andreas Gruters, den Weg der extremen
Reduktion. Zweil

leere, weille Flachen 1liegen parallel, schieben sich
ineinander, bilden kuhle,

asthetisch-geometrische Figuren oder nach hinten 1ins
Unendliche offene Raume, miussen

aber auch den harten Einbruch der Schein-Realitat erdulden,
wenn die

schrundigen AuBBenmauern der Halle sichtbar werden, zwischen
denen die Flachen

wie eine Insel der Zuflucht schweben. Ein Himmelskorper treibt
im Hintergrund,

schiebt sich im dritten Aufzug in die Welt Tristans, leuchtet
wie der drohende

Mond in Strauss’ ,Salome” unheilvoll roétlich, als der
Liebestrank seine Wirkung

entfaltet. In der ,Nacht der Liebe” wird das Rund zu einer
Blase, die

Symbolbilder birgt: Meer, Dunst, zerflieBende Korper und
Gesichter, die sich

drehen, auflosen und wieder konkretisieren, und die im dritten
Aufzug in

blutrotes Licht tauchen.

In diesem abstrakten Raum gelingen eindringliche Bilder, etwa
wenn Isolde isoliert im Heer der

grunen Mannen Konig Markes sitzt, oder wenn sich in den
fantasievollen

Projektionen des Teams ,fettFilm“ (Momme Hinrichs und Torge
Mgller) die weillen



Platten in einem weiten kosmischen Raum verlieren. Doch in der
Personenregie

bleibt vieles im Ungefahren stecken, kommt Decker nicht uber
symbolische

Arrangements hinaus, wie sie schon seine Leipziger ,Tristan“-
Inszenierung gekennzeichnet

haben. Der Schluss wirkt merkwirdig kraftlos: Die beiden
weillen Platten

schlieBen sich wie Buchdeckel. Isolde, herausgetreten aus
dieser Sphare, singt

die letzten Worte ihres ,Liebestodes” im Zwielicht, das am
Ende dem Dunkel

weicht.

Musikalisch war der Triennale-Tristan dem kunftigen
Generalmusikdirektor der Bayerischen

Staatsoper Minchen anvertraut: Kirill Petrenko hat mit den
Duisburger

Philharmonikern in der gut eingerichteten, dennoch schwierigen
Akustik der

Jahrhunderthalle einen skrupulds verfeinerten Wagner
erarbeitet. Jede Stimme kommt

zu ihrem Recht. Der Spaltklang wird ins Extrem getrieben. Das
lasst etwa das

Frage-Antwort-Spiel von Streichern und Blasern, die
harmonische Anreicherung

durch selbstandige Begleitstimmen oder die Reibungen in der
vielschichtigen

Chromatik deutlich hervortreten. Gleichzeitig aber 106st sich
Wagners Mischklang

auf in zusammenhanglose Einzelteile, die auch die Legato-
Wirkungen empfindlich

beeintrachtigen.

Petrenko achtet fast angstlich darauf, die Sanger nicht
zuzudecken, unterdruckt damit aber
jene ekstatische Uberwdltigung, die gerade der ,Tristan“-



Partitur eigen ist.

Das Fieber der Streicher im Schlussgesang bleibt kalt, die
,Nacht der Liebe”

frostelig. Auch wenn man sich die pathetischen Rauschzustande
vergangener

Dirigenten-Generationen nicht zuruckwinscht: So ausgeblutet
kann dieser ,Tristan“

hochstens als klang-anamisches Gespenst durch das kalte
Kabinett zeitgeistiger

Musik-Lesarten geistern. Immerhin lie sich auf diese Weise
horen, wie

vorzuglich die Duisburger Philharmoniker ihre Aufgabe
bewaltigten. Die Blaser

konnten auch in den Soli brillieren, wahrend es die Streicher
schwer haben, in

der resonanzarmen Akustik zu bestehen.

Unter den Sangern konnen sich die Frauen am ehesten noch dem
erschreckenden MittelmaR

entwinden, das den Wagner-Gesang heute bestimmt. Claudia
Mahnke ist vor allem

in ihren Rufen im zweiten Aufzug eine stimmsatte Brangane mit
unforciertem,

substanzvollem Klang. Anja Kampe geht die Isolde mit einem
lyrischen, aber

expansionsfahigen Ton an. Ihre Artikulation ist — wie die von
Frau Mahnke —

einwandfrei, die Tonbildung frei von der missverstandenen
groBhubigen Vibrato-Dramatik

amerikanischer Sopran-Schlachtschiffe. Decker verordnet ihr
nicht immer

nachvollziehbare raumgreifende Aktionen; dennoch hat sie ihre
Partie unter

Kontrolle, kann nuancieren und ins Piano zurucknehmen.

Christian Franz versucht das als Tristan auch. Aber dem Tenor,
der in den Neunzigern



seine Karriere in Wuppertal begonnen hat, fehlt die Sicherheit
beim

Positionieren der Stimme. Bereits im ersten Aufzug steigt sein
nicht sonderlich

voluminoser Tenor nach oben, wird dunn und bemiht. Im Duett
des zweiten

verschmelzen die Stimmen nicht, setzt Franz den rund
gebildeten Piani von Anja

Kampe fistelig ungestlitzte Tone entgegen. Durch den
morderischen dritten Aufzug

kampft er sich angestrengt; man wundert sich, dass die Stimme
noch die

Kondition fur den vokalen Gewaltparcours hat. Mit Stephen
Milling gewinnt die

Figur des Konig Marke vokale Kontur, wenn auch die HOhe nicht
befriedigt.

Alejandro Marco-Burmester ist ein sicherer Kurwenal, Boris
Grappe ein greller, passend

unsympathischer Melot. Das ChorWerk Ruhr unter Michael Alber
bewies wieder

einmal gediegene Qualitat. — Der Beifall der Triennale-Fans
war lang, aber

schutter und steigerte sich nur bei Anja Kampe zu freundlicher
Intensitat.

Spielplan der Ruhrtriennale:
http://www.ruhrtriennale.de/de/programm/spielplan/



