Schon und kess: Die Junge
Oper Dortmund zeigt Jens
Joneleilits Musikmarchen
»Sneewitte”

geschrieben von Martin Schrahn | 5. April 2015

Die kesse Sneewitte (Hasti
Molavian) wird vom Konig
(Kai Bettermann, r.) und
seinem Berater (Steffen
Happel) auf Handen getragen.
Foto: Hupfeld

Die Theatermenschen sind als erste da. Ganz in Schwarz
gekleidet sitzen, stehen oder laufen sie auf der kleinen Biihne
der Jungen Oper in Dortmund herum, das Stiick hat noch gar
nicht begonnen. Dann aber geht alles ganz schnell. Kai
Bettermann greift sich eine Art weiBen Hermelinmantel und
setzt die konigliche Krone auf. Seine Mitstreiter werfen sich
ebenfalls in ansehnliche Gewander. Und flugs finden wir uns im
Marchenland wieder, wo das Schicksal des koniglichen Kindes
namens Sneewitte verhandelt wird.

,Sneewitte” 1ist ein Musiktheaterstuck fur Kinder (ab 7
Jahren), geschrieben von Jens Joneleit. Der Text stammt von
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der hollandischen Librettistin Sophie Kassies, die sich an das
Grimm’sche ,Schneewittchen” halt (sieben Zwerge inklusive),
die Hauptfiguren indes ein wenig umdeutet. Sneewitte wachst
zur kessen GOre heran, die weils, was sie will. Der KoOnig ist
in Erziehungsfragen uberfordert, die Stiefmutter wird bose,
weil sie mit dem Alter hadert. Denn alsbald ist ja Sneewitte
die Schonste im Land.

Wer ist die
Schonste im Land:
Sneewitte oder die
Stiefmama
(Engjellushe Duka)?
Foto: Hupfeld

Das fast 90 Minuten lange Werk schnurrt, als Kooperation von
Junger Oper und Kinder- und Jugendtheater, temporeich uber die
Bihne. Langen gibt es bei den gesprochenen Dialogen, doch
uppige Rollen- und Kostumwechsel sowie gehodrige
Situationskomik (Regie: Antje Siebers) helfen daruber hinweg.
Manches wirkt wie Improvisationstheater, wie das alte
Stegreifspiel, zu dem Lisa Buchholz’ karge Ausstattung passt
— vor allem rollende Podeste, ein Laufsteg.

Das flotte Agieren lenkt indes auch von der disparaten Anlage
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des Stucks ab, das musikalisch aus lauter Nummern besteht.
Joneleit, selbst Schlagzeuger und vom Free Jazz kommend, hat
nichts durchkomponiert fur das vierkopfige Kammerensemble.
Manche Arien haben Musicalcharakter, die ,Spieglein,
Spieglein“-Szene bekommt einen spharischen Leitklang, anderes
erinnert an Kurt-Weill-Songs, bisweilen gibt’s ein bisschen
Schmusejazz.

Bestechender, spannender wirkt die Musik indes, wenn sie sich
erregtem Pulsieren hingibt, verbunden mit einem sanften
Gerauschszenario, oder wenn sie, in der Waldszene, umschlagt
ins Dustere, Todesnahe, mit tiefen Posaunenklangen. Dann
klopft die tonende Moderne an. Rhythmisch sind die Dinge oft
vertrackt, aber das hellwache Ensemble (Petra Riesenweber,
Keyboard, Stephan Schott, Schlagzeug, Stephan Schulze, Posaune
und Bernd Zinsius, E-Bass) unter Michael Hones’ umsichtiger
Leitung musiziert in bester Form.

Wendig im Spiel zeigen sich zudem Steffen Happel (als Jager)
und Kai Bettermann. Der Sopranistin Engjellushe Duka wiederum
gelingt ein vielschichtiges Portrait der 1liebenden,
zweifelnden, hassenden Stiefmutter. Und Hasti Molavians Mezzo
leuchtet farbenprachtig die Gefuhlsmischung einer jungen Frau
aus. Nur schade, dass am Ende kein Prinz kommt.

Zahlreiche weitere Vorstellungen gibt es im April und Mai.
Nahere Infos: www.theaterdo.de

(Der Artikel 1ist in ahnlicher Form zunachst in der WAZ
erschienen.)
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Die Neue Philharmonie
Westfalen auf den Spuren der
Farbenpracht ungarischer
Musik

geschrieben von Martin Schrahn | 5. April 2015

Rasmus Baumann und die Neue
Philharmonie Westfalen.
Foto: Pedro Malinowski/NPW

Der stilisierte Notenschliissel, gleich einer eilig
dahingeworfenen Kritzelei, ist so etwas wie ein Markenzeichen
der Neuen Philharmonie Westfalen (NPW). Symbolisch steht er
vor allem fiir Dynamik.

Das diurfte ganz im Sinne von Rasmus Baumann sein, Chefdirigent
des Orchesters. Denn sein Stil auf dem Podium ist von viel
Elan gepragt. Mag ihm auch das groBe Charisma fehlen, versteht
er es doch, Freude an der Musik zu vermitteln. Daruberhinaus
aber scheint das gemeinsame Spiel eine Frage von Genauigkeit,
Strukturbewusstsein, mithin von gehdériger Konzentration zu
sein.

Neun Sinfoniekonzerte bestreitet das Orchester in dieser
Spielzeit, sieben davon dirigiert Baumann selbst. Diese
Prasenz, diese Kontinuitat ist von eminenter Bedeutung. Gilt
es doch, einen Klangkorper zu formen, dessen Qualitat sich mit
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anderen Formationen der Region messen kann. Die NPW scheint
dabei auf einem guten Weg. Manche Entwicklung ist uberaus
achtbar.

Das zu erleben, hat nun das 6. Sinfoniekonzert alle
Gelegenheit geboten. Das Programm mit Musik ungarischer
Komponisten ist namlich bestens dazu geeignet, in Klangen zu
schwelgen, solistisch zu glanzen, oder rhythmische Kraft zu
entwickeln. Wie etwa in Zoltédn Kodalys ,Tanze aus Galanta“.
Hier paaren sich Schwermut und ungebremste Lebensfreude. Hier
besticht das homogene, suffig-leidenschaftliche Spiel der
Streicher ebenso wie das melancholische Klarinettensolo. Dank
Baumanns exakten Dirigats gelingen die Tempowechsel, spielt
das Orchester rhythmisch lUberwiegend a point.

Ein Mann mit Herz
far Partituren:
Rasmus Baumann,
Dirigent. Foto: NPW

Problematisch aber bleibt, dass Dirigent und Orchester
offenbar viel in Struktur denken, in klarer Gliederung, und so
holzschnittartiges Musizieren nicht immer vermeiden konnen.

Die Prasenz mancher Instrumente geht zudem einher mit der
Blasse anderer. Evident wird dies in Béla Bartdks ,Konzert fur
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Orchester”. Denn hier wird, in Anlehnung an das barocke
,Concerto grosso“-Prinzip, das Zusammenspiel verschiedener
Instrumente oder Instrumentengruppen zwar plastisch
herausgeschalt, doch die Fallhohe des Werks an sich, die grolSe
Idee, bleiben unterbelichtet.

Baumann lasst kontrolliert musizieren, zu Lasten
interpretatorischer Spontaneitat. Der grell parodistische
Einwurf im ,Intermezzo interrotto” etwa wirkt allzu handzahm.
Die dustere ,Blaubart“-Atmosphare des 3. Satzes aber, das
unheimliche Flirren, die sich steigernde Emphase illustrieren
gehdrige Dramatik. Bartdk, mit allem Herzblut ein Ungar, krank
und unglucklich im amerikanischen Exil, spiegelt mit diesem
Konzert eben auch seine Seele. Dies allerdings vermittelt die
Neue Philharmonie Westfalen nur bedingt.

Besser aufgestellt ist das Orchester indes, wenn es um die
Deutung von Franz Liszts 2. Klavierkonzert geht. Glanz und
Heroik bestimmen das Klangbild. Nur schade, das Solist Bernd
Glemser ein wenig angestrengt wirkt, um den hochvirtuosen
Klavierpart zu meistern. Auch was das Spiel mit Farben angeht,
hat das Orchester mehr zu bieten denn der Solist. Glemser
spielt souveran, aber etwas statisch — und im Ubrigen sehr auf
den Dirigenten fixiert. So bleibt alles im Gleichgewicht, und
der Liszt’'sche Brocken wird zur schwer verdaulichen
Angelegenheit. Es 1ist aber, das sei hier kuhn behauptet,
ohnehin nicht das beste Stuck des Komponisten.



Schone Stellen und
irritierende Templi - Gabriel
Feltz und die Dortmunder
Philharmoniker

geschrieben von Martin Schrahn | 5. April 2015

Gabriel Feltz steht
seit einem Jahr als
Chefdirigent am
Pult der Dortmunder
Philharmoniker.

Foto: Thomas
Jauk/Stage Pictures

Gabriel Feltz ist nun seit einem Jahr Chefdirigent der
Dortmunder Philharmoniker. Zu Beginn seiner Amtszeit, im
Spatsommer 2013, hat er mit dem Orchester Beethovens
nPastorale” und Richard Strauss’ ,Alpensinfonie”
interpretiert. Und wahrend die Musik des Wiener Klassikers
noch eher harmlos daherkam, atmete das Werk des
spatromantischen Orchestrierungsmeisters revolutionaren Geist.
Hier ging es nicht mehr um alpine Idylle oder Naturmystik,
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sondern um Leben und Tod, Himmel und Ho6lle. Anders gesagt: Es
ging ums Ganze.

Dirigent und Philharmoniker musizierten mit offenem Visier.
Auch um den Preis, dass manche Schwache offenbar wurde, etwa
seltsame Ungereimtheiten hinsichtlich Tempo und Dynamik, sowie
bisweilen der Mangel an Transparenz. Schnell konstatierten
kundige Beobachter im Laufe dieser ersten Saison, dass Feltz
eher dem Credo der Langsamkeit diene. Dies konnte, sei es bei
Wagners ,Tannhauser” oder bei Bruckner, bis hin zur lastigen
Zerfaserung ausufern.

Andererseits ist der Dirigent, mit jedem kleinsten Fingerzeig
seines Bewegungsvokabulars, offenbar auf alle Schonheit einer
Partitur geradezu versessen. Was dann eben seine Zeit braucht.
Und nicht unterschlagen sei, dass sein Carmen-Dirigat vor
Energie nur so strotzte, die Musik Charme wie Esprit
ausstrahlte, so licht wie dramatisch an uns vorbei sauste. Das
Orchester schien beinahe wie verwandelt.

Nach dieser durchaus gemischten Bilanz lohnt der Blick auf die
neue Saison allemal. Weil Feltz und sein Orchester uns auch
einen Vergleich erlauben. Denn diesmal stehen, zum 1.
Philharmonischen Konzert der Spielzeit, wiederum Beethoven (2.
Leonoren-Quvertire) und Strauss (Ein Heldenleben) auf dem
Programm. Besondere Beachtung verdient darudberhinaus Viktor
Ullmanns Klavierkonzert aus dem Jahr 1939, hier gespielt von
dem jungen Pianisten Moritz Ernst. Das Programm tragt im
ubrigen den Titel ,helden haft”, passend zu jenen wahren,
Mochtegern- und verzweifelten Helden, die an diesem Abend im
Konzerthaus Dortmund musikalisch verhandelt werden.



Szene aus dem 3. Akt der
Oper ,Fidelio” (Leonore),
Théatre Lyrique, Paris,
1860. Foto: Bibliotheque
nationale de France

Bei Beethoven ist der wahre Held eine Frau. Leonore, die unter
dem falschen Namen Fidelio ihren Mann Florestan im Kerker vor
dem Tode bewahrt. Dunkles Raunen steht in der Quverture fur
die Verzweiflung im Verlies, Feltz zelebriert es, in schodnen
dynamischen Abstufungen. Doch bisweilen, im Fortgang, scheint
die Musik wie eingefroren, wie im luftleeren Raum schwebend.
Erst langsam steigern sich Bewegung und Dramatik, das
Klangbild ist dabei nicht immer plastisch. Die hektischen
Phrasen aber, kurz vor den signalhaften Trompetentdnen, zeugen
von atemloser Spannung. Dann jedoch beschranken sich Orchester
und Dirigent auf einen eher gezahmten Jubel uUber den Triumph
der Freiheit.

Davon kann bei Viktor Ullmann nicht die Rede sein. Der
osterreichische Komponist wurde 1944 in Auschwitz ermordet.
Das Klavierkonzert entstand funf Jahre zuvor in Prag, wurde
aber ob der schrecklichen Umstande erst 1992 uraufgefuhrt. Die
Musik 1ist zumindest teilweise ein Spiegel von Ullmanns
rastlosem Lebensweg, der im Grauen endete. Verfolgung,
Verzweiflung, auch bitterer Sarkasmus finden sich,
andererseits 1lyrisch-romantische Passagen, die wie eine
Reminiszenz an gute alte Zeiten wirken.
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Der Pianist Moritz Ernst
gilt als Experte fur die

Klaviermusik Viktor
Ullmanns. Foto: Michael
Baker

Und es ist erstaunlich, wie sehr das Orchester sowie der
vorzugliche Pianist Moritz Ernst die Stimmungen in aller
Klarheit nachzeichnen. Aufregend attackierend der Beginn, fein
das lyrische Fortschreiten in regelmaBigem Puls, frech der
skurrile, scherzohafte Teil a la Mahler, versehen mit einer
Prise Jazz. Der Solist, der ganz unspektakular zu Werke geht,
entpuppt sich allerdings als unerbittlicher Rhythmiker. Bar
jeden virtuosen Gehabes erschliellt er uns besonders die
bedrohliche Atmosphare des Stlucks. Die Dortmunder
Philharmoniker wiederum sind Partner auf Augenhdhe.

Bleibt Richard Strauss’ ,Heldenleben”. Feltz scheint mit
seinem Dirigat an die Interpretation der ,Alpensinfonie”
anzuknupfen. Was Ironie, was Glanz — geht es doch in erster
Linie um Kampf. Und dabei oft um Uberzeichnung. Das
Holzblaserplarren (Des Helden Widersacher) hat mehr
beleidigenden denn humoristischen Charakter. Die groBe
Schlacht ist ein wiutendes Larmen der Welt. Feltz’' athletisches
Dirigieren hat etwas vom Agieren eines Dompteurs. Doch muss,
um im zirzensischen Bild zu bleiben, der Tiger gleich durch
drei brennende Reifen springen?

Zuviel, zuviel: Dieser Held ist ein Narziss, der es in allem
ubertreibt. Das schrankt, musikalisch gesehen, die
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Durchhorbarkeit spurbar ein. Die Strauss’sche Klangschonheit,
aus der Leidenschaft heraus, kommt zu kurz. Einiges lasst
immerhin aufhorchen: die Prazision der Horngruppe etwa oder
der balsamisch dunkle Ton der Soloklarinette. Schon gestaltet
auch das Violinsolo (Des Helden Gefahrtin). Doch der Dialog
mit dem Orchester kehrt sich ob breiter Tempi zu einem
doppelten Monolog um.

Ein Jahr also ist Gabriel Feltz nun Leiter der Dortmunder
Philharmoniker. Er hat seine eigenen Vorstellungen. Worauf
das, was die Entwicklung des Orchesters angeht, hinauslaufen
soll, 1ist bisher kaum zu erkennen. Das Potenzial des
Klangkorpers jedenfalls ist enorm. Doch noch wechseln
uberzeugende Abende mit enttauschenden.

Weltenlauf und Transzendenz -
ein Konzert der Triennale 1n
memoriam Gerard Mortier

geschrieben von Martin Schrahn | 5. April 2015

Voller Einsatz: Bariton
Dietrich Henschel, das hr-
Sinfonieorchester und
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Dirigent Sylvain Cambreling.
Foto: Michael Kneffel

Gerard Mortier ist im Marz dieses Jahres gestorben. Er war der
Griindungsintendant der Ruhrtriennale und hat dort in den
Jahren 2002 bis 2004 die ,Kreationen“ als neue theatralische,
sparteniibergreifende Ausdrucksform gewissermaBen erfunden.
Manches von dem, was unter der Leitung Heiner Goebbels’ heuer
zu sehen ist, darf getrost als Weiterentwicklung dieser
Anfange gewertet werden.

Daruberhinaus war Mortier auch ein Verfechter dessen, was
gemeinhin als Neue Musik bezeichnet wird. Fur sein erstes Jahr
hatte der Intendant entsprechend das SWR-Sinfonieorchester
Baden-Baden und Freiburg verpflichtet, unter Leitung von
Sylvain Cambreling — allesamt hochst versiert in der
Interpretation von Werken des 20. Jahrhundert. Auf dem
Programm stand damals Olivier Messiaens monumentales,
11lteiliges Stiick Eclairs sur 1’Au-dela (Streiflichter iber das
Jenseits).

Nun hat das hr-Sinfonieorchester, ebenfalls unter Cambrelings
Leitung, ein Konzert in Bochums Jahrhunderthalle gegeben, das
die Triennale ihrem Grundungsintendanten Mortier gewidmet hat.
Auch hier erklingt Messiaen, diesmal das funfteilige ,Et
exspecto resurrectionem mortuorum” (Und ich erwarte die
Auferstehung der Toten) fur Holz-, Blechblaser und
metallisches Schlagwerk. Insofern schlieBt sich hier ein
Kreis. Doch neben Messiaen haben die Interpreten jeweils ein
Werk von Luc Ferrari sowie Bernd Alois Zimmermann gesetzt.

Die Auswahl ist kein Zufall, erschlieRfRt sich vielmehr aus
einem Wort Mortiers, das dem Programm vorangestellt ist.
Auferstehung, so heilt es, bedeute fur ihn sein Fortwirken in
dem, was er realisiert habe. ,Paradiese interessieren mich
nicht.” Dazu erweist sich das Werk des glaubigen katholischen
Komponisten Messiaen als spannender Kontrapunkt. ,Et
Exspecto..” ist eine machtvolle Musik nach dem Prinzip ,Durch



Nacht zum Licht”, deren gewaltige Klangspreizungen letzthin 1in
erhabenem Leuchten allem Irdischen entfliehen.

Der franzosische Komponist
Luc Ferrari. Foto: Olivier
Garros

Im Kontrast dazu befasst sich Luc Ferraris ebenfalls
gewaltiges, 1in seinen Strukturen aber weit diffuseres
Orchesterstiick ,Histoire du plaisir et de la désolation” mit
Leidenschaften und der Trostlosigkeit, verwurzelt allein im
Weltlichen. Messiaens Transzendenz ist davon ziemlich weit
entfernt.

Schlielllich Bernd Alois Zimmermanns ,Ich wandte mich um und
sah alles Unrecht, das geschah unter der Sonne“. Hier regiert,
in Anlehnung an das Wort Salomons, die blanke Verzweiflung
uber die schlechte Welt, imposant herausgerufen von den beiden
Sprechern André Jung und Thomas Thieme, noch weit verstdorender
melismatisch gesungen vom fabelhaften Bariton Dietrich
Henschel. Zimmermann hat hier ebenfalls fir groBes Orchester
komponiert, doch ist die Werkfaktur weitgehend transparent, in
seinen kommentierenden Klangblocken aber ungeheuer
ausdrucksstark.

Wenn dies alles nun in grofBtmoglicher Deutlichkeit und Emphase
an unser Ohr gelangt, wenn die repetitiven Klangfiguren
Messiaens, das Hymnische und Exotische dieser Musik, in purer
Schonheit aufleuchten, wenn uns andererseits die dusteren
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Szenen bei Ferrari und Zimmermann nahegehen, wenn zudem das
teils hektische Flirren und Klirren der Instrumente
aullerordentlich spannend wirkt, dann ist das dem wunderbaren
Orchester und seinem wendigem Dirigenten zu verdanken. Sylvain
Cambrelings eckige Korperbewegungen geben sich den
rhythmischen Finessen der Partituren hin, die Einsatze kommen
punktgenau, und niemals will sich hier jemand zur Schau
stellen. — Es gibt unglaublich viel Applaus.

Rex Lawson und das Pianola:
Auftakt zur Reihe ,Musik fur
Freaks” im Konzerthaus
Dortmund

geschrieben von Martin Schrahn | 5. April 2015

Rex Lawson, der Pianolist.
Foto: Petra Coddington

Aller Anfang ist schwer. Das gilt auch fiirs Konzerthaus
Dortmund. Sicher, es hat sich in den 12 Jahren seines
Bestehens fest etabliert im Kulturgefiige der Stadt. Doch muss
dieser musikbeladene Tanker stets mandvrierfahig bleiben. Will
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sagen: Hin und wieder ist es Aufgabe des Intendanten, Wagnisse
einzugehen, Neues zu schaffen. Fiir Benedikt Stampa kein
Problem. Er hat die Reihe , Junge Wilde” 2006 aus der Taufe
gehoben und jetzt, ganz frisch zur Saison 2014/15, ,Musik fiir
Freaks“.

Das Problem ist nun, dass das Ungewohnte, gar bisher Ungehorte
in Dortmund eher skeptisch beaugt wird. Ein paar Mutige wagen
sich vor, und erst, wenn sich nach und nach herumspricht, hier
werde Aufregendes in gehoriger Qualitat geboten, stromt das
Publikum. So war es bei den ,Wilden”, so hat wohl auch die
Freakmusik alle Chancen, sich mit der Zeit zu etablieren. Ein
Anfang jedenfalls, wenn auch ein schwerer, 1ist gemacht: mit
dem britischen Pianola-Guru Rex Lawson.

Der Mann selbst scheint ein Freak zu sein. Mit seinem weilen
Rauschebart, der ihm bis zum Bauch reicht, wirkt er wie ein
Eremit, der sich aus einsamem Studierstubchen aufgemacht hat,
einer interessierten Schar die Kunst des Pianolaspielens
nahezubringen. Lawson entpuppt sich indes als weltgewandter,
charmanter Plauderer, der uns, in deutscher Sprache, aber mit
gehdorigem britischen Understatement und feinem Humor, von
seiner Kunst erzahlt. Die hat viel mit automatisierter
Mechanik zu tun, gleichwohl bedarf es des schopferischen
Interpreten. Ein Pianola 1ist nun mal Kkein reines
Selbstspielklavier.

Der Abend hat etwas von einem Kolloquium. Denn das gut 70
Kopfe starke Publikum (wie gesagt: die Mutigen voran) darf
sich auf der Buhne im Halbkreis um den Meister scharen, und am
Ende hat sich eine kleine Menschentraube direkt am Instrument
platziert — zu einer spannenden Frage-und-Antwort-Zugabe der
intellektuellen Art. Dem neuen Format darf deshalb getrost der
Anfangserfolg bescheinigt werden.



Hinten Fligel, vorne
Technik: Blick aufs Pianola.
Foto: Petra Coddington

Besagtes Instrument allein sieht schon recht merkwlrdig aus.
Da steht namlich ein Fluagel, mit nur leicht geoffnetem Deckel,
indes mit einem wulstigen holzernen Vorsatz versehen, ja
verunziert. Dort allerdings verbirgt sich das ganze, ziemlich
komplexe Geheimnis des Pianolas. In den beiden kastenfdrmigen
Gebilden befinden sich durch Saugluft betatigte Balge, die
jeweils eine Taste in Bewegung setzen. Der Pianolist, so die
fachliche Bezeichnung des Interpreten, setzt den Mechanismus
mittels zweier Pedale in Gang. Den Noten entsprechen gestanzte
Locher auf Papierrollen. Lawson besitzt Tausende davon, und so
kann er seine Kunst an diesem Abend mit Werken von Chopin bis
Nancarrow demonstrieren.

Nun geht es beim Pianola, dessen Hoch-Zeit Ende des 19.
Jahrhunderts begann und bis in die 1930er Jahre reichte, nicht
unbedingt darum, mittelmaligen Pianisten das Leben zu
erleichtern. Lawson zeigt gerade am Beispiel einer Hindemith-
Toccata oder einer Studie des Amerikaners Conlon Nancarrow,
dass Komponisten bewusst fur dieses Instrument schrieben um
des rhythmischen und klanglichen Experiments willen. Werke
eben, die mit zehn Fingern garantiert unspielbar sind, Stucke
zudem, die sich mehr dem orchestralen Volumen annahern.

Dieses Potenzial erkannte auch Igor Strawinsky, der 1915 sein
skandalumwobenes Ballett ,Le sacre du printemps” in eine
Klavierrolle stanzen liel. Das Horerlebnis ist frappierend. In


http://www.revierpassagen.de/26877/rex-lawson-und-das-pianola-auftakt-zur-reihe-musik-fuer-freaks-im-konzerthaus-dortmund/20140914_2227/petra-coddington-fotografenmeisterin

seinen besten Momenten scheint die mechanisierte Musik
bestimmten Orchestereffekten Uberaus ahnlich. Manches verweist
sogar auf den mexikanischen Komponisten George Antheil und
dessen ,Ballet mécanique”, der allerdings reine
Selbstspielklaviere nutzte.

»Musik fur Freaks”: Das erste Konzert der funfteiligen Reihe
entpuppt sich als spannend, lehrreich und bietet, Rex Lawson
sei Dank, intelligente Unterhaltung. Am 13. November geht es
weiter: mit dem Ictus-Ensemble und dem Bariton Lionel Peintre.
Es erklingen Werke von Strawinsky und Georges Aperghis.

Neuer Chefdirigent, viel
Elan: Rasmus Baumann leitet
die Neue Philharmonie
Westfalen

geschrieben von Martin Schrahn | 5. April 2015

Guter Einstand: Rasmus
Baumann und die Neue
Philharmonie Westfalen.
Foto: Pedro Malinowski/NPW


https://www.revierpassagen.de/26753/neuer-chefdirigent-viel-elan-rasmus-baumann-leitet-die-neue-philharmonie-westfalen/20140911_1508
https://www.revierpassagen.de/26753/neuer-chefdirigent-viel-elan-rasmus-baumann-leitet-die-neue-philharmonie-westfalen/20140911_1508
https://www.revierpassagen.de/26753/neuer-chefdirigent-viel-elan-rasmus-baumann-leitet-die-neue-philharmonie-westfalen/20140911_1508
https://www.revierpassagen.de/26753/neuer-chefdirigent-viel-elan-rasmus-baumann-leitet-die-neue-philharmonie-westfalen/20140911_1508
http://www.revierpassagen.de/26753/neuer-chefdirigent-viel-elan-rasmus-baumann-leitet-die-neue-philharmonie-westfalen/20140911_1508/baumann-npw_pedro-malinowski

Die Neue Philharmonie Westfalen (NPW) 1ist ein
auBergewdhnliches Orchester. Das manifestiert sich schon in
seiner Starke: Mehr als 120 Kopfe zahlt der Klangkorper, eine
derart grofle Besetzung findet sich sonst kaum in der Republik.
Doch wer nun glaubt, dies sei Ergebnis einer iippigen
Finanzausstattung, befindet sich auf der falschen Fahrte.

Die NPW ist vielmehr aus einer Fusion erwachsen, aus der
Zusammenlegung des Westfalischen Sinfonieorchesters
Recklinghausen und des Philharmonischen Orchesters
Gelsenkirchen. Ursache war schon damals, 1996, dass beide
Stadte Probleme mit der Finanzierung hatten.

Mit der Fusion bekam die NPW, mit Sitz in Recklinghausen,
zugleich einen neuen Status, den eines Landesorchesters. Damit
wuchsen die Aufgaben, zugleich aber wurde die Finanzierung auf
mehrere Schultern verteilt. Geld kommt vom Land NRW, vom
Landschaftsverband Westfalen-Lippe, von den Stadten
Recklinghausen und Gelsenkirchen, zudem vom Kreis Unna. Dafur
mussen die Musiker in Stadten der Region auftreten, die kein
eigenes Orchester haben, garantieren den Opernbetrieb im
Musiktheater im Revier (MiR), geben dort, in Gelsenkirchen,
neun Symphoniekonzerte, die auch in Recklinghausen und Kamen
zu horen sind. Spezielle Programme fur Kinder und Jugendliche
kommen hinzu.

Ein Berg von Verpflichtungen also, der nur bewdaltigt wird,
weil sich das Orchester, kraft seiner Starke, aufteilen kann,
um vor Ort prasent zu sein und gleichzeitig in einer anderen
Stadt zu gastieren. Doch so schon das alles klingt, so groB
ist nun wieder die Not. Vier Jahre haben die Musiker auf
Gehaltserhdohungen verzichtet. Jetzt aber steht fur 2014 eine
tarifliche Anpassung in HOohe von 1,5 Millionen Euro an. Und
alle Trager tun sich schwer, die Summe aufzubringen.
Krisengesprache sind angesagt, ein bereits vielbeschworener
,Runder Tisch” soll bald Realitat werden.



Partituren sind fur
Rasmus Baumann ,mein
wichtigster

Reichtum”. Foto: NPW

Doch trotz aller Probleme wurden neue Zeichen gesetzt. Und im
Zentrum steht Rasmus Baumann, vor kurzem als Chef der NPW
benannt, ausgestattet mit einem FuUnf-Jahres-Vertrag, 1in
Nachfolge des zuletzt eher glicklosen Heiko Mathias Fdrster.
Der neue Mann am Pult ist fur das Orchester kein Unbekannter:
Am MiR hat Baumann als Generalmusikdirektor die Qualitat des
Klangkdorpers erheblich steigern kénnen. Manche Opernpremiere
wurde zur musikalischen Sternstunde.

Dennoch 1ist es etwas anderes, im Orchestergraben zu
dirigieren, als vor 120 Musikern auf dem Podium zu stehen.
Denn die NPW in ihrer Gesamtheit hatte zumindest unter Forster
nicht gerade Glanzvolles zu bieten. Technische
Unzulanglichkeiten bestimmten das Horbild, ein wenig
transparenter Klang. Und manchem war eine gewisse Spielunlust
durchaus anzusehen. Hier gegenzusteuern wird die grolBe Aufgabe
Baumanns sein. Der neue Chef ist gefragt als Motivator, als
akribisch probender, zugleich charismatischer Leiter. Denn
klar durfte sein: Nur ein Qualitatsschub, verbunden mit einem
attraktiven Programm, lockt mehr Besucher, bringt also mehr
Einnahmen. Je mehr sich also das Orchester in der Region
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verwurzelt, desto weniger konnen sich die Trager aus ihrer
Verantwortung stehlen.

Den Auftakt dazu haben die Neue Philharmonie Westfalen und
Rasmus Baumann nun mit dem 1. Sinfoniekonzert intoniert. Wie
es sich fir einen ordentlichen Beginn gehdrt, mit der
,Festlichen Ouverture” von Schostakowitsch, gefolgt von einem
»Schlager” des Virtuosenrepertoires (Tzimon Barto spielt
Tschaikowskys b-moll-Klavierkonzert), schlieBlich Rachmaninows
so mitreilBende wie ergreifende 2. Sinfonie. Und am Ende ist
klar: Es darf wieder genau hingehdrt werden, wenn sich die NPW
der Musik hingibt.

Das ist einem Dirigenten geschuldet, der in hochster
Konzentration am Pult wirkt, der zudem sehr korperlich agiert.
Dann scheint er jede musikalische Phrase zu durchleben, sein
Schwung Ubertragt sich aufs Orchester. Entsprechend klingt
Schostakowitschs Quvertire als hellblitzendes Jubelstick, klar
geformt, nur in seiner treibenden Rhythmik noch ein wenig
hakelig. Ein klangsattes Entrée, das Lust auf mehr macht.

Berihmter Solist
des 1.
Simfoniekonzerts:
der Pianist Tzimon
Barto. Foto:
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Malcolm Yawn

Wenn indes Tzimon Barto anhebt, die ersten Tschaikowsky-
Akkorde ins Klavier zu stanzen, dann aber plotzlich ins
wachsweiche Samtpfoteln ubergeht, wenn er binnen Sekunden
Ausdruck, Dynamik und Tempi wechselt, ist fur das Orchester
vor allem eines angesagt: Kampf. Dieses Stuck muss
offenkundig, mit diesem uberaus eigenwilligen Solisten am
Flligel, geradezu neu erarbeitet werden. Was nicht ohne Folgen
bleibt. HOrner und Holzblaser konnen bei der Tongebung manche
Unsicherheit nicht verbergen, im feurigen Finalsatz, wenn
Barto das Tempo nach Gutdinken anzieht, hechelt der Rest
irgendwie hinterher.

Andererseits erstaunt die Homogenitat, Sensibilitat und Glut
der Streicher, sowie deren Fahigkeit, Spannung aufzubauen.
Dass indes manche Steigerung in Richtung groBorchestrale Wucht
im Beliebigen versandet, ist ein Makel. Barto indes zelebriert
und sinniert unbekummert vor sich hin, um im nachsten Moment
pianistisch aus der Haut zu fahren. Er macht das technisch
souveran, allein der Sinn, er will sich nicht erschlieRen.

Wie schon, dass dann die Interpretation der Rachmaninow-
Sinfonie viel mehr von dem Potential zu erkennen gibt, das in
diesem Orchester schlummert. Plotzlich werden HoOhepunkte
organisch angestrebt, scheuen die Streicher nicht den satten
Breitwandsound, geschickt dem Kitschverdacht ausweichend. Im
2. Satz kommen die Musiker rhythmisch deutlich besser auf den
Punkt. Der Eindruck festigt sich, dass Aufbruchstimmung
herrscht, zudem groBere Aufmerksamkeit. Die HOrner gewinnen an
gestalterischer Kraft, das Klarinettensolo im Adagio ist von
langem Atem gepragt und klingt wunderbar sehnslichtig.

Dieses Konzert ist ein Versprechen fir eine spannende Saison,
fur Einsatz und Spielfreude. Zugleich mag es als flammendes
Pladoyer gesehen werden, die Neue Philharmonie Westfalen nicht
hangen zu lassen.



Traume, Ahnungen und
Heldentum - das 1.
Sinfoniekonzert der Essener
Philharmoniker

geschrieben von Martin Schrahn | 5. April 2015

TomasS Netopil ist seit einem
Jahr Chefdirigent der
Essener Philharmoniker.
Foto: Hamza Saad/TUP

Die neue Saison beginnt mit TomasS Netopil und den Essener
Philharmonikern. Dirigent und Orchester markieren den
konzertanten Auftakt der Spielzeit 2014/15, geben sich dabei,
nicht zuletzt, dem Zauber des Anfangs hin. Claude Debussys
»Prélude a 1’apres-midi d’un faun“ ist namlich ein so sanfter,
fragiler, berauschender wie eben zauberhafter Einstieg. Der
Kontrast wiederum koénnte kaum groBer sein: sowohl zu Bohuslav
Martinus Doppelkonzert fiir zwei Streichorchester, Klavier und
Pauken, als auch zu Beethovens ,Eroica“-Sinfonie.

Netopil ist nun seit einem Jahr neuer Chef des Essener
Orchesters, und mehr und mehr scheint es ihm zu gelingen, aus
dem Schatten seines Vorgangers, Stefan Soltesz,
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herauszutreten. Es ist ja nicht leicht fdr einen Neuling, in
die groBen FuBstapfen eines Dirigenten zu treten, der den
Philharmonikern einen allseits bewunderten Qualitatsschub
gebracht hat. Soltesz galt (und gilt) zudem als Fachmann fur
die Musik Wagners und besonders Richard Strauss’, manche
Opernauffuhrung im Aalto-Theater wurde entsprechend zum grolen
Ereignis.

Netopil indessen fuhlt sich dem tschechischen Repertoire
verpflichtet — Dvordk und Jandcek, Suk und eben Martind sind
seine ,Hausgotter”. Hinzu kommt des Dirigenten stets bekundete
Liebe zu Mozart. Solcherart Perspektivwechsel verlangt vom
Opernfreund und Konzertganger eine gewisse Bereitschaft, ja
den Mut, sich auf Veranderungen einzulassen. Doch auf eines
kann sich das geneigte Publikum verlassen, die Qualitat des
Orchesters. Erinnert sei nur an das tolle Dirigat Netopils der
Janacek-0per ,Jentfa”.

Nun aber, nach einem Jahr im Amt, vermag Netopil zunehmend,
die Philharmoniker auch auf dem Konzertparkett mitzuziehen.
Unter Soltesz namlich gab es manches Raunen, dass das
Orchester in erster Linie im Operngraben glanze. Doch
inzwischen, das zeigt eben das erste Sinfoniekonzert der neuen
Spielzeit, erobern sich die Musiker mehr und mehr das Terrain
auf dem Podium. Und der doch sturmische Applaus der
Abonnentenschar zum Ende der ,Eroica“ macht deutlich, wie sehr
dieser qualitative Zugewinn vom Publikum geschatzt wird.



Ludwig van Beethoven
zZu Zeiten der
,Eroica”“. Gemalde von
Joseph W. Mahler
(1805) .

Nicht alles mag glanzen an diesem Abend in Essens
Philharmonie, aber vieles strahlt, verzaubert, entwickelt
Suggestivkraft. Debussys ,Faun“, ein Fabelwesen, halb Mensch,
halb Tier, traumt von der Verfuhrung zweier Nymphen. Flirrende
Hitze will die Musik ausstrahlen, erotisch aufgeladen ist sie,
zugleich 1lasziv-schillernd. Auf- und abschwellende Klange
maandern durch den Raum. Nur kleine rhythmische Episoden
durchbrechen das stete Flielen, gewinnen aber kaum eigene
Kontur. Dies alles dirigiert Netopil, musizieren die Essener
Philharmoniker in grofBter Sorgfalt. Delikat klingen die
Holzblaser (mit der Soloflote als Leitinstrument), sinnlich
die Streicher. Schone Stellen en masse gelangen ans Ohr, und
wenn es an etwas fehlt, dann an der einen groflen Linie.
Dirigent und Orchester scheinen hier zu sehr den Strukturen
verhaftet.

In Martinls Doppelkonzert 1liegen die Dinge anders.
Bekenntnismusik statt Traumgespinst, treibendes Pulsieren
statt Transzendenz. Das Werk fesselt mit seinen auf- und
absteigenden Erregungskurven, der Schichtung wvon
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Streicherstimmen, nicht zuletzt mit der formalen Strenge, die
dem barocken Concerto-grosso-Prinzip entlehnt ist. Bartdks
Divertimento fur Streicher diente hier offenbar als Vorbild.
Gleichwohl ist das Stuck kein Konzert im klassischen Sinne —
hier Solo, dort Tutti. Vielmehr ist das Klavier als
Saiteninstrument lediglich eine Klangfarbe inmitten der
Streicherflut, die Pauken wiederum geben Akzente. Und der
Pianist Ivo Kahanek darf erst im langsamen Satz, der dister
und traurig wirkt, sein gestalterisches Konnen unter Beweis
stellen.

Martind schrieb das Werk 1938, er selbst hat es als eine
Vorausahnung bezeichnet, mit Blick auf das Munchner Abkommen,
das Teile seiner tschechischen Heimat dem Deutschen Reich
zuschlug — mit all den schrecklichen Folgen. Die dunkel
grundierte, aufgewuhlte Musik interpretieren Orchester und
Solist in aller Dringlichkeit. Mag manches plakativ klingen,
so ist die Wirkung doch enorm.

Emotional jedenfalls ist dies der starkste Moment wahrend des
Konzerts. Da kann selbst Netopils Deutung der ,Eroica“ nur
bedingt mithalten. Weil Dirigent und Orchester anfangs
wiederum zu sehr der Form verhaftet sind. Das Heldische kommt
zunachst etwas schmalbrustig daher, manche dynamische
Steigerung erstickt im mulmigen Klang. Schon auch hier
wiederum die Holzblaserlinien, sicher und markant das Spiel
der HoOrner.

Erst im Scherzo und im groB angelegten Variationen-Finalsatz
gewinnt die Musik an Stringenz, baut sich Spannung auf, setzt
Netopil gewissermallen Beethovensche Energien frei. Sodass, wie
gesagt, in der voll besetzten Philharmonie der Beifall uppig
ist.



Mit Igor Strawinsky im
Knochenstaubland — die
Ruhrtriennale zermalmt das
nSacre’

geschrieben von Martin Schrahn | 5. April 2015

Auf der Buhne rieselt’s

Knochenstaub, aus der
Konserve tont das ,Sacre”.
Foto: Wonge

Bergmann/Triennale

Es gibt Momente im Leben eines Kritikers, die entpuppen sich
letzthin als verlorene Zeit. Wir haben es gerade erfahren, in
einer Vorstellung der Ruhrtriennale. Annonciert wurde die
Produktion, zu sehen in der Duisburger Geblasehalle, in
seltsamer Verkehrung der Urheberschaft. ,,Romeo Castellucci: Le
Sacre du Printemps, Choreografie fiir 40 Maschinen mit Musik
von Igor Strawinsky“ lautet der genaue Titel. Das 1lasst
einiges erahnen, allein, es kommt noch schlimmer.

Ein Blick auf den Besetzungszettel namlich verrat, dass Scott
Gibbons fur den ,Sound” verantwortlich 1ist. Und dass die
»~Aufnahme” (des Sacre) von MusicAeterna stammt, unter dem
Dirigenten Teodor Currentzis. Kurzum: Wir horen das Stuck aus
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der Konserve. Kein Orchester, nirgends. Nun, der Klang ist
immerhin raumfidllend, in den Holzblaserpassagen nimmt er uns
sanft in die Arme, die attackierenden Schlagwerk-Bruitismen
wiederum scheinen die Mauern zu sprengen. Doch je mehr sich
die Musik in Bassregionen begibt, tont’s mulmig und matschig.

Geschuldet ist dies allein dem Konzept Castellucis. Denn 40
Maschinen so zu programmieren, dass sie punktgenau mit der
Musik agieren, 1ist live schlicht unmoéglich. Jede kleine
Verzogerung im Orchester wirde dazu fuhren, dass alles aus dem
Ruder lauft. Worum aber geht es? Um Knochenstaub. Der aus
Behaltnissen, kleinen bauchigen SpeiBtrommeln oder
rechteckigen Kasten, schiel8t, herausrieselt, sich Uuber die
Buhne ergielt. Eine Plexiglasscheibe trennt Publikum und
Materie, husten muss hier keiner, immerhin.

Die Sache wird indes noch skurriler. Wenn sich, im 2. Teil des
Stickes, die archaische Musik durch den Raum walzt oder die
schneidenden, hochkomplexen Rhythmen sich ins Gehdr meilBeln,
ist Schluss mit Maschinentanz. Ein weiler Vorhang verdeckt die
Szenerie, auf den Satze uUber Beschaffenheit und Verwendung von
Knochenstaub projiziert werden. Das ,Sacre“ zur
Hintergrundmusik degradiert, im Dienste der Bildung auf VHS-
Niveau.

Was das soll? Originalton Castellucci im Programmfaltblatt:

,Das Opfer, auf das Strawinsky anspielt, 1ist .. das
Menschenopfer. Im Laufe der Geschichte ist es dem Menschen
unmoglich geworden, seinesgleichen zu opfern .. Der

Knochenstaub verweist auf eine industrielle Vorstellung vom
Opfer. Hier gedenken wir ,den Tieren’, die — zu Tausenden —
ohne Opferritual zur Schlachtbank gefuhrt werden, ohne dass
uber ihren Tod Rechenschaft abgelegt wird“. Es ist sagenhaft.

Am Ende applaudiert das Publikum — ja, wem eigentlich? Den
Programmierern, unsichtbaren Musikern, oder vielleicht den
armen Teufeln im weillen Schutzanzug mit Atemmasken, die sich
daran machen, das ganze Knochenzeugs wieder wegzuschaufeln?



Wir indes rufen dieser Art von Kunst zu: , Aber der Kaiser ist
ja nackt” — viel Getue, nichts dahinter. Blanker Unfug.

Kunst statt Krieg -
groBartiger Auftritt der
Sopranistin Anna Prohaska 1in
Dortmund

geschrieben von Martin Schrahn | 5. April 2015

Im Trailer der ,Junge Wilde“-Reihe
des Dortmunder Konzerthauses reift
sich Anna Prohaska wutschnaubend die
Perlenkette vom Hals. Als wolle sie,
sagen wir, in der Gestalt der Donna
Elvira dem so geliebten wie
verhassten Don Giovanni den Schmuck
vor die FiiBe werfen. Eine Episode,
die voller Symbolkraft steckt: Da
ist eine Sangerin der
unkonventionellen Art, jung und wild
eben, die sich in musikalischen
Gefilden auch auf abseitigen Pfaden bewegt.

—
b
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Anna Prohaska Lol
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,Das Ende der klassischen Klassik” propagiert das Konzerthaus
damit, und nichts scheint dem besser zu entsprechen, als Anna
Prohaskas jungster Auftritt, ein Liederabend. Denn die
Sangerin bricht mit manchen Gesetzen der Auffuhrungspraxis,
findet den Weg heraus aus kammermusikalischer Intimitat oder
nach innen gerichteter Emotionalitat. Sie und ihr groBartiger
Klavierpartner Eric Schneider beherrschen das Podium
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gewissermallen mit offenem Visier und fechten einen Kampf wider
den Wahnsinn des Krieges, mit den Mitteln der Kunst.

»,Behind the Lines” 1ist dieses Konzeptkonzert zum
Jahresgedenken an den Ersten Weltkrieg uberschrieben, mit
ausgewahlten Liedern des Barock, der Klassik, Romantik und
Moderne. Dabei wird indes nicht nur das Leben und Fudhlen
abseits der Front (Hinter den Linien) beleuchtet, besser
gesagt messerscharf analysiert, vielmehr fallt der Blick oft
genug aufs Schlachtfeld selbst. Es wird jubelnd in den Kampf
gezogen, herrschen Stolz und Freude wie Schmerz und
allertiefster Jammer. Aus Helden werden Gefangene, Vermisste,
Begrabene. Der Tod ist immer und uUberall.

Der Pianist Eric Schneider,
Anna Prohaskas fulminanter
Mitstreiter. Foto: Peter
Adamik

Und Anna Prohaska, deren Stimme stets als Koloratursopran
gefuhrt wird, schafft es, jede Nuance wirkungsvoll zu
artikulieren, seien es fahle Tone in tiefer Lage, sei es
leuchtend hohes Jubeln. Und wenn sie in Hanns Eislers
bitterbosem Spottlied ,Meine Mutter wird Soldat” ins
glasklirrende Spitzentonregister wechselt, durfte sich mancher
Gansehauteffekt unmittelbar einstellen. Auf der anderen Seite
der Ausdrucksskala steht etwa Gustav Mahlers ,Wo die schonen
Trompeten blasen”: komponierte Leere, ein sanfter Balladenton,
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der in weltverlorene Lyrik miundet. Prohaska singt mit weitem
Atem und wirkt in diesem Moment wie die personifizierte
Einsamkeit.

Wie sich bei dieser Sangerin sowieso alle Emotion in ihrem
Gesicht und Habitus wiederfindet. Die Haare hochgesteckt, in
eine Art Uniformjacke gekleidet, setzt sie gleichsam das
optische Signal, wie sehr ihr diese Dinge am Herzen liegen. Es
geht nicht nur um schonen Gesang, sondern um eine Botschaft.
Dass sie dabei eine gewisse Androgynitat ausstrahlt,
changierend etwa zwischen Soldat und daheim gebliebener
Geliebter, ist eine weitere, wohl bewusst gesetzte Note. Das
hat, nicht zuletzt, auch etwas mit Authentizitat zu tun.

Prohaska hiitet sich vor Uberzeichnung und findet instinktiv in
die jeweils geforderte Stilistik. Von sanfter Schonheit ist
etwa das Lamento ,Ich irre umher wie in der Wildnis“ wvon
Michael Cavendish, im Tonfall eines Madrigals gehalten. Franz
Schuberts ,Ellens Gesang I“ interpretiert die Sopranistin mit
feinem Legato, in hodchster Sensibilitat, mit aufbrausender
Kraft und zuletzt mit fahler Stimme, langsamer werdend,
ersterbend. Wolfgang Rihms ,Untergang” wiederum macht
deutlich, uber welche Vielfalt betdorender Farben die
Kinstlerin verfugt.

Eric Schneider ist ihr in allem ein kongenialer
Klavierpartner. Einer, der mit jedem Marschrhythmus, jeder
dissonanten Wendung, mit jedem Klagegesang und jeder
Modulation als treuer Verbundeter Anna Prohaskas gelten kann.
So wird dieses Konzert zu einem der spannendsten Beitrage des
Weltkriegsgedenkens, weil hier in uns Kunstempfinden und
Intellekt geweckt werden. ,Das Ende der klassischen Klassik“
heiBt im Ubrigen auch: keine Zugabe. Weil mit diesem
Liederabend in dieser Form alles gesagt 1ist.



Wildes Wirbeln beim Klavier-
Festival Ruhr - Antonii
Baryshevskyi liebt es
handfest

geschrieben von Martin Schrahn | 5. April 2015

Der ukrainische Pianist
Antonii Baryshevskyi, voller
Konzentration. Foto: KFR

Antonii Baryshevskyi ist ein echter Typ. Urtiimlich wirkt er
mit dem dunklen, gewellten Haar und dem noch um einige Grade
schwarzeren Vollbart. Kraft und Entschlossenheit strahlt er
aus, wie er da steht auf dem Podium im Gelsenkirchener Schloss
Horst. Diese Energie wird er sogleich in aufregende
musikalische Bahnen lenken. Als ein junger Pianist, der mit
gehoriger Souveranitat ,Papa“ Haydn alles Zopfige austreibt,
Schumanns wilde Leidenschaften in teils rauschenden Klang
gieBt, mit Messiaen gen Himmel blickt und mit Mussorgsky ins
Museum geht.

Baryshevskyi ist Preistrager des Rubinstein Wettbewerbs Tel
Aviv und damit als ,Bester der Besten“ Gast des Klavier-
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Festivals Ruhr. Er weill seinen Auftritt eindrucksvoll zu
nutzen, offenbar ohne Lampenfieber, mit groflen
Gestaltungswillen wund interpretatorischem Mut. Seine
Korpersprache redet von Selbstbewusstsein. Die Sensibilitat im
Spiel scheint seine Sache (noch) nicht, sie entgleitet ihm
bisweilen ins Buchstabieren.

Gleichwohl 1ist ihm groBe Musikalitat und Prazision zu
bescheinigen. Das zeigt sich bereits in Haydns spater Es-Dur-
Sonate, die der ukrainische Pianist mit untriglichem Gespur
dafur angeht, wie der Komponist die klassische Sonatenform dem
Experiment unterwarf. Wo eben noch dunkles Legato herrschte,
blitzt urplotzlich ein helles Staccato auf. Baryshevskyi
prasentiert uns all diese Effekte konturengewaltig, ohne indes
vor lauter Struktur das grofle Ganze aus dem Auge zu verlieren.
Eher lasst ihn seine Emphase etwas uber die Strange schlagen,
aber bei Haydn sei’s erlaubt.

Viktor Hartmanns
Bildvorlage fur
Mussorgskys ,Das
groBe Tor von Kiew“.

Ohnehin konzentriert sich des Pianisten Leidenschaft zunachst
auf Schumanns 2. Sonate. Er pfligt sich geradezu durch die
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Verwirbelungen des Anfangssatzes, kraftvoll, aber nicht roh,
doch im Stile des Lisztschen Virtuosentaumels. Baryshevskyi
scheint auch im Scherzo und Rondo kaum ein Halten zu kennen,
das Andantino aber gestaltet er mit schonem, wenn auch
insistierenden Erzahlton, mit wunderbaren Pianissimo-
Atempausen.

Solcherart Rausch versagt er sich in den zwei (von insgesamt
20) ,Jesusbildern” Olivier Messiaens, gibt vielmehr der
Struktur allen Vorrang. Das wird der Musik, die ja zwischen
Ekstase und Kontemplation pendelt, gegossen in Klange, die
manchmal nicht von dieser Welt scheinen, nur bedingt gerecht.
Fur den Pianisten, so scheint’s, muss es handfestere Kost
sein, die es effektvoll zu interpretieren gilt.

Da kommt ihm Mussorgskys Zyklus ,Bilder einer Ausstellung“
gerade recht. Der Komponist hat Uberaus stimmungsvoll Gemalde
seines Freundes Viktor Hartmann in Klang gegossen und dem
Ganzen durch ein vielfach abgewandeltes ,Promenade”-Thema Halt
gegeben. Und Baryshevskyi verordnet dem Entree eine nahezu
imperiale Wucht, 1lasst den ,Gnomus”“ mit messerscharfem
Staccato toben, den Ochsenkarren (Bydlo) markig des Wegs
rumpeln. Der Interpret steigert sich bisweilen 1ins
Berserkertum, sodass etwa die tanzenden Kiken kurz davor sind,
uUbereinander zu purzeln. Auch seltsam abrupte
Tempoveranderungen machen wenig Sinn, hochstens Effekt. Was
Wunder, dass manch untergrundiger Klang nichts von Geheimnis
hat. Am Ende ,Das grofle Tor von Kiew“ — der Ukrainer erweist
seiner Hauptstadt alle erhabene Reverenz.



Leidenschaft und
Selbstfindung — der Auftritt
Thomas Wypiors beim Klavier-
Festival Ruhr

geschrieben von Martin Schrahn | 5. April 2015

Thomas Wypior,
mehrfacher

Preistrager und Gast
des Klavier-
Festivals. Foto: KFR

Wenn er Franz Schuberts 14. Sonate beginnt, mit ihren
akkordischen Fortgangen, den Generalpausen und einem
schwarzen, schweren Grollen, dann scheint’s, als wolle uns der
Pianist Thomas Wypior in eine diistere Trauermarschwelt fiihren.
Er musiziert das so starr wie markant, gibt jeder Phrase
Gewicht und zeichnet so den Komponisten als einen Zerrissenen.
Dass die aufgehellten, sanglichen Passagen des 2. Satzes
entsprechend gebrochen klingen — dieses Risiko geht der Solist
mutig ein. Um desto heftiger in die vermeintliche Idylle
dreinzufahren.
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Keine Frage: Wypior hat ein Konzept, das so aufregend wie des
Diskutierens wiurdig ist. Doch dies erklart sein Spiel nicht
allein. Das namlich mit technischen Problemen behaftet ist,
sich also mischt aus der Gedanken Starke und einer bisweilen
manuellen Schwache. So ist seine Schubert-Interpretation auch
ein Spiegel fur des Solisten Befindlichkeiten.

Der Auftritt beim Klavier-Festival Ruhr in der Reihe ,Die
Besten der Besten” zeugt von gewisser Nervositat, gespeist
wohl von einer Sensibilitat, die ihn zum Suchenden, ja
Zweifelnden macht. Daraus leitet sich, im Dortmunder
Harenberg-Haus, einerseits Wypiors Hang zum Zelebrieren ab,
auf der anderen Seite der Drang, Selbstbestatigung in kantig-
markanten Ausbruchen zu suchen.

Die Sensiblen, sie haben oft das Gluck, Liebling der Zuhorer
zu werden. Das brachte dem 1985 geborenen Kinstler 2013 den
Publikumspreis beim Deutschen Pianistenpreis in Frankfurt ein,
sowie beim Bonner Beethoven-Wettbewerb einen Favoritenpreis.
Thomas Wypior ist ja auch, trotz aller Sturm-und-Drang-
Mentalitat, beileibe kein Kraftprotz, was etwa bei den
Rasereien in Beethovens ,Appassionata“ nur allzu deutlich
wird. Vielmehr gleicht das wilde Figurieren einem dramatischen
Drahtseilakt — und noch sind kleine Fehltritte, die der
Pianist indes wieder auszubalancieren weiB, nicht zu
uberhoren.

Wenn dann aber Robert Schumanns ,Kreisleriana” erklingt, teils
fiebrig nervos, teils sich in dunkler Schwarmerei ergehend,
wenn Wypior zum leidenschaftlichen Gestalter wird, uns aufs
Schonste die Wirkmacht von Modulationen beweist, dann scheint
der Interpret ganz seiner selbst sicher. Des Komponisten
Poesie mag auch hier aufgebrochen sein, oder durch ein herb
expressives Klangbild Uberlagert, anderes jedoch zeugt von
bestechend reflektierendem Zugriff. Viel Applaus.



Pierre-Laurent Aimard
verortet Gyorgy Ligetis
Klavieretiiden in ihrem
historischen Kontext

geschrieben von Martin Schrahn | 5. April 2015

Der Pianist Pierre-Laurent
Aimard in tiefer Versenkung
und hochster Konzentration
am Klavier. Foto: Mohn/KFR

Er zahlt zu den Intellektuellen unter den Pianisten. Zu denen,
die sich erst einmal Gedanken iiber die Programmgestaltung
machen, bevor ein Konzert beginnt. Um dann zwischen einzelnen
Werken sinnfallige Beziehungen aufzuzeigen, zu verdeutlichen,
dass Komponisten nicht im luftleeren Raum agieren, sondern
stets in die Musikgeschichte eingebunden sind.

Von Pierre-Laurent Aimard 1ist hier die Rede, dessen
analytischer Zugriff — als Interpret und indirekt ja auch als
des Publikums Lehrer — uns Anregungen, zudem asthetische
Sinneserweiterung schenkt. Das hat er nun beim Klavier-
Festival Ruhr erneut aufs Schonste bewiesen. Ihm zu folgen,
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staunend, anerkennend und mitdenkend, bedeutet Genuss und
Herausforderung zugleich. Und am Ende eines solchen
Konzeptkonzertes applaudiert das Publikum sowohl fir Aimards
nie zur Schau gestellte Virtuositat als auch, diesen Abend im
Essener Haus Fuhr, fur die Erkenntnis, dass Neue Musik
mitreiBend und sinnlich sein kann.

Der franzodosische Pianist verknupft zwei Strange, die das
Festival in diesem Jahr als Schwerpunkte ausgegeben hat.
Vieles dreht sich dabei um das Thema Etuden, manches um den
Ungarn Gyorgy Ligeti. Der gilt, in Nachfolge Bartodks, gewiss
als bedeutendster Komponist seines Landes im 20. Jahrhundert.
Und schrieb zwischen 1985 und 2001 ein Konvolut von 18
Klavieretuden. Eine rhythmisch vertrackte, fingerakrobatische,
teils klanglich aufreizende Musik, die sich so wahnwitzig wie
vermeintlich unspielbar anhoért. Dann mussen zehn Finger
raschest quirlige Figurationen die Tastatur rauf und runter
treiben, wund dabei noch die Illusion wungleicher
Geschwindigkeiten wecken.

Pierre-Laurent Aimard: ein
kluger Kopf, der die
musikalische Moderne bei
seinen Konzeptkonzerten
geschickt in die Historie
einbettet. Foto:
Borggreve/KFR

Ligeti hat sich als Vorbild die Musik fur Player Pianos des
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Amerikaners Conlon Nancarrow genommen. Nur dass der Ungar
einen lebendigen Pianisten als Interpreten vorsah, und nicht
ein Selbstspielklavier — also eine Maschine. Doch abseits
davon hat Ligeti die Etuden Chopins genauso intensiv studiert
wie jene Claude Debussys oder eben Béla Bartdks. Und dem
Solisten Aimard gelingt es nun, diese Beziehungen ohrenfallig
zu illustrieren. Indem er seinem Programm einen Kunstgriff
verordnet: Die Etuden, die erklingen, werden gemischt — auf
Debussy folgt Ligeti, folgt Chopin, wieder Ligeti, dann
Bartok..

Und es 1ist schon erstaunlich, dass wir plotzlich die
Umspielungen einer Chopin-Etude im Lichte der Moderne ganz neu
horen. Dass die rauschhafte Sturm-und-Drang-Musik der fruhen
Bartdk-Etiden problemlos als eine von Ligetis Wurzeln zu
erkennen 1ist. Oder dass Alexander Skrjabins Beitrag zu
Gattung, in ihrer Farbenpracht und orchestralen Wucht, klar
auf Zukunftiges verweist. Nehmen wir nur das letzte Werk des
Abends, Ligetis 13. Etude, ,Die Teufelstreppe“. 1In
aberwitziger Geschwindigkeit, die der Komponist bis zum Exzess
treibt, rast Satan umher. Um letztlich dort zu landen, wo er
hergekommen ist: 1in der vom Clusterklang dominierten
bassschwarzen Holle.

Ein Finale furioso, das Pierre-Laurent Aimard bravouros
inszeniert. Mancher mag danach Ligeti, den Modernen, fur sich
entdeckt haben.

Antikriegslyrik und
Totenmesse - Bochums
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Symphoniker deuten Brittens
,wWar Requiem“

geschrieben von Martin Schrahn | 5. April 2015

Der Lyriker Wilfred
Owen schuf
sprachmachtige
Gedichte, um wvom
Elend des Krieges zu
zeugen. Britten
fugte manche in sein
War Requiem ein.

1914 — der Kulturbetrieb lauft auf Hochtouren. Zum Zwecke des
Erinnerns und Gedenkens, des Forschens, Debattierens und
Mahnens. Gewichtige Biicher sind erschienen, um die
sUrkatastrophe” zu schildern und zu erklaren. Ausstellungen
illustrieren oder dokumentieren die Grauel jener Zeit, richten
den Fokus auf Kiinstlerschicksale. Und in den Medien vergeht
kaum ein Tag, an dem der 1. Weltkrieg kein Thema ist.

Bei alledem ist erstaunlich, dass die Orchester der Region in
ihrem Konzertangebot eher wenig Notiz von den Ereignissen
nehmen und lieber die uUbliche Wald-und-Wiesen-Programmatik


https://www.revierpassagen.de/25278/antikriegslyrik-und-totenmesse-bochums-symphoniker-deuten-brittens-war-requiem/20140606_1941
https://www.revierpassagen.de/25278/antikriegslyrik-und-totenmesse-bochums-symphoniker-deuten-brittens-war-requiem/20140606_1941
http://www.revierpassagen.de/25278/antikriegslyrik-und-totenmesse-bochums-symphoniker-deuten-brittens-war-requiem/20140606_1941/wilfred_owen_plate_from_poems_1920

pflegen. Anders die Bochumer Symphoniker: Sie haben fiur die
nun bald endende Saison eigens eine Reihe erkoren, die Musik
der ersten Halfte des 20. Jahrhunderts in den Mittelpunkt
stellt. ,Endspiel” lautet der treffende Titel, denn manche
Werke jener Zeit haben durchaus einen katastrophischen
Charakter.

Den Schlusspunkt der Reihe hat das Orchester nun aber mit der
wirkmachtigen Interpretation einer Komposition gesetzt, die
scharfe Antikriegslyrik vereint mit den Worten der
lateinischen Totenmesse. In der Bochumer Jahrhunderthalle
erklingt Benjamin Brittens ,War Requiem”, in Dauer und
Besetzung durchaus auf die Requiem-Tradition von Mozart bis
Verdi verweisend, in seiner Faktur aber weniger monumental,
bisweilen gar kammermusikalisch fragil.

Britten, ein uberzeugter Pazifist, schrieb das Werk fur die
Einweihung der neu erbauten Cathedral Church of Saint Michael
in Coventry. Die westenglische Industriestadt steht als
trauriges Symbol fir die totale Zerstérung durch deutsche
Kampfflieger im 2. Weltkrieg (1940). Auch die Kathedrale ging
in Flammen auf — die Trummer sind noch heute zu sehen. Die
Urauffuhrung des Requiems war indes Mahnung und Geste der
Versohnung zugleich.

Winston Churchill besichtigt
die im 2. Weltkrieg

e
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zerstorte Kathedrale von
Coventry.

Brittens Kunstgriff, sowohl den Requiemtext als auch Gedichte
des englischen Lyrikers Wilfred Owen zu vertonen, gibt dem
Werk eine besondere Note. Den Dichter umgibt die Tragik, dass
er wenige Tage vor Waffenstillstand dem Krieg (1918) zum Opfer
fiel. Bis zuletzt sah er seine Aufgabe darin, als Literat
Zeugnis abzulegen vom SchieBen und Sterben. Mit Satzen wie
»Nur der Gewehre hastig rasches Knattern, Sie stollen aus ihr
fliuchtig Requiem”“. Oder: ,Ich bin der Feind, den Du
erschlugst, mein Freund .. Lasst uns schlafen nun“.

In Bochums Jahrhunderthalle erklingt diese Lyrik so
leidenschaftlich wie erschutternd. John Mark Ainsley (Tenor)
und Peter Schone (Bariton) setzen vor allem fahle Farbgebung
ein, um die melodischen Linien, die von Verzweiflung oder Wut
kinden, zu gestalten. Einen Uberdramatischen Tonfall versagen
sie sich wohl schon deshalb, weil Britten hier zur
Instrumentierung auf ein 12kopfiges Kammerensemble
zuruckgreift, das mehr farbliche und rhythmische denn
auftrumpfende Akzente setzt.

Und selbst die Instrumentation des Messtextes geht uber den
Umfang eines grolBen romantischen Symphonieorchesters nicht
hinaus. Sogar im ,Dies irae“ versagt sich Britten eines
knalligen, mehrchorigen Blechblaserapparats. Und wenn die
Staccato-StoBe von vier Trompeten eben wie Gewehrknattern
ertonen, die dumpfen Markierungen der groflen Trommel wie
Kanonenschlage, dann reicht das zur Illustration des
Zornestages vollig aus. Hinzu kommt das gehetzte, abgehackte
Sprechsingen der beiden Chdre — wirkend wie pures Erschrecken.
Rhythmisch orientiert sich Britten bisweilen an Orff, getragen
ist alles von grofer Expressivitat.

Luba Orgonasova liefert dazu so aufgewihlte wie anrihrende
Sopranspitzentdone. Bewegend die Einwlrfe der vorziuglich
singenden Knaben der Chorakademie Dortmund. Auch die



Philharmonischen Chore aus Bochum und Essen sind punktgenau
bei der Sache. Das Dirigat wiederum ist geteilt: Steven Sloane
leitet die Symphoniker, Svetoslav Borisov das seitlich
platzierte Kammerorchester — wunderbar aufeinander abgestimmt.
Beide Ensembles kinden prazis und pointiert von Schrecken,
Verzweiflung — und spenden ein wenig Trost.

Schreckensklange in der
Idylle - Beatrice Rana
deblitiert beim Klavier-
Festival Ruhr

geschrieben von Martin Schrahn | 5. April 2015

Eine Entdeckung: Die junge
italienische Pianistin
Beatrice Rana. Foto:
KFR/Julien Faugere
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Der Mann vom Rundfunk ist ganz aus dem Hauschen: Ein
Wasserschloss, liebevoll restauriert, idyllisch gelegen, als
Spielstatte fiirs Klavier-Festival Ruhr. Ja, mancher mag noch
immer staunen angesichts des Hauses Opherdicke, das so gar
nicht ins Klischee vom diisteren Ruhrgebiet passen will, sich
vielmehr harmonisch einfiigt ins landliche Westfalen. Das
Festival jedenfalls hat das Schloss in Holzwickede, dessen
bewegte Geschichte bis ins 12. Jahrhundert zuriick reicht,
schon vor etlichen Jahren als Kunst-Domizil fiir sich entdeckt.

Im Spiegelsaal gilt’s der Musik, ein lichter, hoher Raum, der
Platz bietet fur etwa 120 Besucher. Doch das hubsch
anzusehende Kleinod hat seine Tlucken, und die sind akustischer
Art. Wer hier auftritt, darf den dynamischen Pegel nicht zu
weit aufziehen. Andernfalls wird der HOrgenuss zur
Gehoruberreizung. Ein Gluck also, dass die junge italienische
Pianistin Beatrice Rana, wahrend ihres Debutkonzerts beim
Festival, nur einen B-Flugel spielt und nicht das grofere,
voluminosere D-Modell.

Ranas Interpretationen sind auch so von ausreichend Kraft und
Leidenschaft gepragt. Sodass sich die Klange nicht im
ungefahren verlieren. Verbunden ist ihr Spiel indes mit einer
leicht angestrengt wirkenden Konzentration, die dazu fuhrt,
dass etwa in der 1. Partita Johann Sebastian Bachs die barocke
Rhetorik nicht frei flieBt. Zudem kleidet die Solistin alles
in ein romantisches Gewand, das sich alsbald in Schumanns
Symphonischen Etliden voll entfaltet.

Das Andante-Thema, das Rana duster-dramatisch zelebriert, um
dann die Variationen ahnlich dunkel timbriert und wie im
Rausch aneinander zu reihen, gibt gewissermaBen die
Charakteristik dieses orchestral anmutenden Schumann-Werkes
vor. Kaum einmal gonnt sich die Pianistin ein versonnenes
Innehalten, liebt vielmehr die virtuose Geste und spielt durch
Harmonik bedingte Stimmungswechsel so, als sei sie selbst
davon Uberrascht.



Blick aufs Wasserschloss
Haus Opherdicke, dessen
Spiegelsaal Spielstatte des
Klavier-Festivals ist. Foto:
-n

Doch nach und nach, etwa mit Leopold Godowskys Elegie flur die
linke Hand, die Rana in aller Ruhe dynamisch differenziert
aufklingen 1lasst, gewinnt ihr Spiel an Souveranitat.
Kulminierend in einer faszinierenden Deutung der 6. Sonate
Sergej Prokofjews. 1940, also zu Kriegszeiten entstanden, gibt
sie mit ihren Bruitismen, die an Maschinenmusik erinnern,
beredtes Zeugnis von den Schrecken des massenhaften Mordens.
Hier reizt Rana die Dynamik so weit als moglich aus. Trotzdem
entsteht im Spiegelsaal nicht das Gefihl, einer Schlacht um
den lautesten Ton beizuwohnen.

Und mag in den Mittelsatzen auch ein wenig der traurig-
ironische Biss fehlen, gestaltet sie das Finale umso mehr in
aller Unerbittlichkeit, nutzt eine kurze Legato-Passage zur
Reflexion, um am Ende die harschen, gleiBenden Klange in einem
Cluster zu kulminieren - grofBer kann der Kontrast zur
idyllischen, friedvollen Umgebung wohl nicht sein.
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Zwel machen auf Skandal:
Alice Sara 0tt und Francesco
Tristano beim Klavier-
Festival Ruhr

geschrieben von Martin Schrahn | 5. April 2015

Alice Sara 0tt und Francesco
Tristano — zwei Pianisten,
harmonisch vereint immerhin
zum Schlussapplaus. Foto:
Mohn/KFR

Neue Musik ist nicht gerade ein Publikumsrenner. Wenn sich die
Klange im Konzert avantgardistisch geben, nehmen viele Horer
Verteidigungsstellung ein. Oder schiitteln erschrocken,
verdrossen, fragend, vielleicht auch altersmilde lachelnd ihr
Haupt. Atmen auf, wenn endlich, etwa mit einer Beethoven-
Symphonie, wieder sicheres asthetisches Fahrwasser erreicht
ist. Doch eines ist selten geworden bei der Beurteilung
tonender Moderne: der (handfeste) Skandal.

,Scandale” rufen die Pianisten Alice Sara 0tt und Francesco
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Tristano. Die franzosische Wortvariante ist bewusst gewahlt,
geht es ihnen doch darum, musikalische Eklats ins Gedachtnis
zu rufen, die sich zu Beginn des 20. Jahrhunderts in der
aufregenden Kulturmetropole Paris ereigneten. Die
entsprechende CD soll im Herbst erscheinen, einen Vorgeschmack
hat es nun beim Klavier-Festival Ruhr gegeben.

Firs Plattencover — und das Festival-Programmheftchen — haben
die beiden das elegante Konzertoutfit abgelegt und sich ganz
existenzialistisch schwarz gekleidet. Alice Sara blickt uns in
herausfordernder Gleichgultigkeit an, Francesco wiederum
schaut auf seine Klavierpartnerin, als sei sie ein
fleischgewordenes Ratsel. Man mag auch uUber die Botschaft
dieser Ikonographie nachdenken — beider Auftritt in Duisburgs
Geblasehalle jedenfalls bedient eher das konventionelle Bild
zweier junger Pianisten, die eben Werke flur zwei Klaviere zu
spielen gedenken.

Am Beginn steht Maurice Ravels ,Bolero”, ein Stuck, zu dem der
Komponist selbst anmerkte, es sei eigentlich keine Musik. Sie
wurde geschrieben fur die Tanzerin und Mazenin Ida Rubinstein,
und war, wohl erst in Verbindung mit einer 1lasziven
Choreographie, skandaltrachtig. Die Fassung fur zwei Klaviere
stammt nun von Tristano. Er zupft zunachst im Klavierbauch an
einer Saite den charakteristischen Trommelrhythmus, spater
verlagert sich die repetitive Dauerfigur auf die Tasten. Alice
Sara Ott ist fur die zweiteilige Melodie zustandig, die sich
aus aller Zartheit ins Orgiastische steigert.

Das Paar in Aktion. Foto:
Mohn/KFR

Das alles macht machtig Effekt, ohne noch irgendwie verstorend


http://www.revierpassagen.de/25117/zwei-machen-auf-skandal-alice-sara-ott-und-francesco-tristano-beim-klavier-festival-ruhr/20140526_1555/_dsc3482

zu wirken. Die Interpretation zeigt indes exemplarisch die
Probleme, die dieser Abend mit sich bringt. Und die ergeben
sich nicht zuletzt daraus, dass hier zwei stark verschiedene
Pianistentypen am Werk sind. Wobei Tristano den Takt vorgibt,
auf dass die Musik nur ordentlich groove. Handwerkliche
Probleme, die sich etwa dadurch ergeben, dass beide auf
Umblatterer verzichten, fallen auf, spielen aber bloB eine
Nebenrolle.

Im ,Bolero” also tackert’s rhythmisch, gewinnt die Dynamik an
Intensitat, bevor Tristano (aus welchen Grunden auch immer)
auf die Bremse tritt. Dann ertrinkt das Trommeln im Hall, wird
die Lautstarke zwei Mal extrem zuruckgefuhrt. Das Ergebnis hat
mit Skandal wenig zu tun. Viel mehr aber mit Nivellierung und
einem faden Groove, den der Pianist aus seinem eigenen Werk
ableitet, hier aus einer impressionistisch, jazzig und
minimalistisch angehauchten Lounge Music namens ,A Soft Shell
Groove Suite“.

Da ist nun alles auf Wellness geblrstet und so wundert es
kaum, dass Igor Strawinskys ,Le Sacre du Printemps®, 1913 das
Skandalstuck schlechthin, in dem der Komponist nicht zuletzt
die Emanzipation des Rhythmus feiert, seine archaische Kraft
nur bedingt entfalten kann. Tristano und Ott setzen auf
Struktur, skelettieren beinahe das Werk. Feine Linien
schimmern auf, in Kontrast gesetzt zur futuristischen
Maschinenmusik der stampfenden Basse. Doch Ekstase und harsche
Dissonanzen kommen in dieser Interpretation recht harmlos
daher.

Das ungleiche Paar findet nicht wirklich zusammen. Damit ist
kein Skandal ZUu machen. Da hilft auch keine
existenzialistische Pose.



Klavier-Festival Ruhr beginnt
mit Werken fir die linke Hand
— Gedenken an den 1.
Weltkrieg

geschrieben von Martin Schrahn | 5. April 2015

Die Pianisten Leon Fleisher
(L.) und Nicholas Angelich
sowie die Neue Philharmonie
Westfalen mit Dirigent
Dennis Russell Davies (r.)
eroffneten das Klavier-
Festival Ruhr 2014. Foto:
Mohn/KFR

In der Geschichte des Klavier-Festivals Ruhr, wurzelnd im
Klaviersommer, den Jan Thiirmer 1984 in Bochum ins Leben rief,
ist die Nutzung groBer Industriehallen als Spielstatte
zunachst kein Thema gewesen. Erst 2002 gab es die Premiere auf
Zollverein 1in Essen, mit einer sensationellen
Doppelvorstellung von George Antheils skurriler Maschinenmusik
namens ,Ballet mécanique”. Ein Jahr spater folgte die Bochumer


https://www.revierpassagen.de/24772/klavier-festival-ruhr-beginnt-mit-werken-fuer-die-linke-hand-gedenken-an-den-1-weltkrieg/20140513_1843
https://www.revierpassagen.de/24772/klavier-festival-ruhr-beginnt-mit-werken-fuer-die-linke-hand-gedenken-an-den-1-weltkrieg/20140513_1843
https://www.revierpassagen.de/24772/klavier-festival-ruhr-beginnt-mit-werken-fuer-die-linke-hand-gedenken-an-den-1-weltkrieg/20140513_1843
https://www.revierpassagen.de/24772/klavier-festival-ruhr-beginnt-mit-werken-fuer-die-linke-hand-gedenken-an-den-1-weltkrieg/20140513_1843
http://www.revierpassagen.de/24772/klavier-festival-ruhr-beginnt-mit-werken-fuer-die-linke-hand-gedenken-an-den-1-weltkrieg/20140513_1843/_dsc3053

Jahrhunderthalle, das Festival wurde hier Teill der
sExtraschicht”.

Dabei ist es kein Zufall, dass die neuen Podien erst so spat
ins pianistische Rampenlicht riuckten. 2002 1ist das
Grundungsjahr der Triennale, die ihre Theaterbretter
vornehmlich in eben jenen Werkshallen der Kohle- und
Stahlindustrie aufbauen wollte. Dafur bedurfte es allerdings
zunachst einer millionenschweren baulichen Aufhibschung. So
bekam etwa die Bochumer Jahrhunderthalle ein glasernes Foyer.
Und das Dach wurde ausgebessert, um den Regen fernzuhalten.

In diesem Ambiente wurde nun das diesjahrige Klavier-Festival
Ruhr eroffnet. Es war zu erfahren, dass der Vertrag des seit
1996 amtierenden Intendanten Franz Xaver Ohnesorg um funf
weitere Jahre verlangert wurde. Es war zu erleben, dass
prasselnder Regen ein akustischer Stdrfaktor sein kann. Denn
es handelt sich hier nicht um einen isolierten Konzertsaal.
Nur gut, dass der Hagelschauer vor Beginn der Auffuhrung
niederdonnerte, sonst hatte es wohl eine Zwangspause geben
mussen.

Seit 2003 ist das Klavier-
Festival bei der
,Extraschicht“ in Bochums
Jahrhunderthalle prasent. Es
lockt so durchaus neue
Publikumsschichten. Foto: -n
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Im Vorlauf des eigentlichen Auffuhrungs-Raumes durfte sich das
Publikum dUbrigens einer erheblichen olfaktorischen Reizung
stellen. Der Gestank gab durchaus Anlass zur Beschwerde. Wie
denn auch das Imbissangebot im Foyer von der eher mageren Art
war. Keine Frage, die Spielstatte mag ihren Reiz haben. Und
das Ansinnen des Klavierfests, vor allem durch die
sExtraschicht” neues Publikum zu gewinnen, 1ist naturlich
legitim. Doch die auBeren Bedingungen, der hauseigene Service
zumal, sollten schon, soweit moglich, einen gewissen Standard
erfullen. Nun, fur Herbst 2015 ist die Erd6ffnung der Bochumer
Symphonie geplant — ein Konzertsaal als ernstzunehmende
Alternative.

Musikalisch wurde die Jahrhunderthalle jetzt zum Schauplatz
des Gedenkens an den 1. Weltkrieg. Diese ,Urkatastrophe”
fuhrte nicht zuletzt dazu, dass sich ein neues pianistisches
Repertoire herausbildete, Klavierstucke flir die linke Hand
entstanden. Das war dem unglicklichen Umstand geschuldet, dass
es Pianisten wie Paul Wittgenstein gab, die im Krieg den
rechten Arm verloren hatten. Viele Komponisten schrieben fur
ihn Konzerte, aber auch Kammermusik. Manches davon gilt es neu
zu entdecken. Eine Spurensuche, der sich das grolse
Pianistentreffen nun annimmt. Zum Einstieg erklingen deshalb
die Klavierkonzerte fur die linke Hand von Sergej Prokofjew,
mit Leon Fleisher als Solisten, und Maurice Ravel, gespielt
von Nicholas Angelich.
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Markenzeichen des Festivals,

vor dem Bochumer
Industriedenkmal. Foto:
Wohlrab/KFR

Fleisher geht das in seiner Struktur klassizistisch anmutende
Werk Prokofjews behutsam an, in nuancierter Tongebung. Manches
aber wirkt allzu zaghaft, der spottische Biss fehlt, den diese
Musik eben auch bietet. Schon ist dabei, dass die Neue
Philharmonie Westfalen (in erweiterter Kammerbesetzung) mit
Dirigent Dennis Russell Davies die Klangbalance halt, den
Solisten tragt.

Disterer, teils monumentaler, herber und fiebriger gibt sich
das Ravel-Konzert. Die Jazzelemente mogen den GroBstadtsound
der wilden 20er wiederspiegeln, doch die vorangegangene
Katastrophe wird nicht ausgeblendet. Solist Nicholas Angelich
spielt entsprechend mit packendem Zugriff, zudem elegant,
teils rhythmisch pointiert.

Der Abend ist indes auch einer des Orchesters. Wie die Neue
Philharmonie Westfalen Ravels ,Rhapsodie Espagnole”
interpretiert, beseelt, leidenschaftlich, den
Klangfarbenreichtum des Werks auf Schonste herausstellend,
verdient allen Beifall. Und zu Beginn, mit Prokofjews Opern-
Suite ,Die Liebe zu den drei Orangen”, sturzen sich die
Musiker mutig, manchmal allerdings allzu plakativ, 1ins
Brachiale, Martialische.

Informationen: http://www.klavierfestival.de
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Stell Dich der Klassik! Die
neue Dortmunder Konzerthaus-
Saison fordert das Publikum
heraus

geschrieben von Martin Schrahn | 5. April 2015

STELL-DICH DER

Das Nashorn, einst
nettes Konzerthaus-
Wappentier, will nun
gezahmt werden.
Geigerin Anne-Sophie
Mutter nimmt’s mutig
an die Kette. Foto:
Konzerthaus Dortmund

Beginnen wir mit dem Nashorn. 2002 wurde es in Dortmunds
Kulturleben heimisch, als Wappentier des Konzerthauses. Mit
groBen Ohren, den gewichtigen Attributen des Horens, und zwei
Fliigeln. Ein trotz seiner Masse putziges Maskottchen, das
durch Musikgenuss offenbar in der Lage sein soll, sich zu
neuen Hohen aufzuschwingen. Bald waren in der Stadt diverse,
mehr oder weniger geschmackvoll ausstaffierte Nachbildungen zu
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entdecken.

Doch nun ist Schluss mit niedlich. Im Internet-Trailer, zur
Vorstellung der neuen Konzerthaus-Saison (2014/15), bricht das
Urviech durch die Kulisse, wie wild geworden, als wollte es
uns das Flrchten lehren. Dann taucht in groBen Lettern der

Satz auf ,Stell Dich der Klassik!“. Und mancher im geneigten
Publikum, der seine Stars sehen und sich mit gepflegter Musik
unterhalten lassen will, durfte zuruckzucken - welche

Herausforderung.

Konzerthaus-Intendant Benedikt Stampa, der nun diese neue,
seine zehnte Spielzeit vorgestellt hat, unterfuttert die
kantige Aufforderung, Stellung zu beziehen, mit weiteren
markigen Worten: ,Wir machen ein Programm fir die Stadt,
wollen das Publikum aber auch fordern.” Es musse an die
Klassik herangefuhrt werden, doch gelte es zudem, den Menschen
reinen Wein einzuschenken. Soll heilBen: ,Diese Musik ist
komplex. Manches muss man sich erobern.”

Das ist nichts weniger als ein Paradigmenwechsel im Werben um
die HOrer/Zuschauer. Denn das Prinzip, die Menschen dort
abzuholen, wo sie stehen (ein so anbiederndes wie todrichtes
Anliegen), verliert nun seine Gultigkeit. Stampa spricht
bewusst von einer Kampagne, die uber mehre Jahre laufen soll.
Die Vermarktung von Komplexitat, das sei schlieBlich auch far
den Veranstalter eine Herausforderung. Doch er gibt sich
zuversichtlich: ,Wir verkaufen Sinnlichkeit und Anspruch. Eine
unschlagbare Kombination in der Welt des schnellen Konsums.“
So jedenfalls wird er zitiert, aus seiner Rede wahrend einer
Tagung von Konzerthaus-Intendanten in Heidelberg.

Stampa kann sich diese klaren Worte erlauben. Und dem Publikum
ein entsprechend exquisites, facettenreiches, auch schwieriges
neues Programm zumuten. Denn das Konzerthaus ist eine GroBe im
Dortmunder Kulturleben. Die Auslastung kreist seit einigen
Jahren konstant um die 72 Prozent, die Abos verkaufen sich
auBergewohnlich gut, die Reihe ,Junge Wilde“ hat die



Nachwuchsnische 1langst verlassen, ist zum Renner geworden.
Stampa sagt: ,Wir konnen es uns inzwischen leisten, Kunstler
und Programm zusammenzudenken.”“ Dass also ein ,Star” lediglich
das Programm seiner jungsten CD abspult, durfte bestenfalls
als Ausnahme durchgehen.

Der Dirigent und
Dortmunder
Exklusivkiunstler
Yannick Nézet-Séguin
wagt den Ritt. Foto:
Konzerthaus Dortmund

Vom Allgemeinen zum Konkreten, das viel Besonderes in sich
birgt: Die neue Konzerthaus-Saison beginnt am 10. September
2014 mit einem Gastspiel der Staatskapelle Dresden unter dem
Dirigat Christian Thielemanns. Gleich hier das erste
Ausrufezeichen: Gidon Kremer wird das 2. Violinkonzert der
russischen Komponistin Sofia Gubaidulina spielen, einer
Avantgardistin, die sich etwa auf Schostakowitsch oder Alfred
Schnittke beruft. Und ausklingen wird der Abend mit Bruckners
hymnischer, gottesfurchtiger 9. Symphonie.

Nehmen wir weitere Herausforderungen: Ivan Fischer und das
Budapest Festival Orchestra widmen sich der monumentalen


http://www.revierpassagen.de/24602/stell-dich-der-klassik-die-neue-dortmunder-konzerthaussaison-fordert-das-publikum-heraus/20140505_1754/stell-dich-der-klassik-verschoben-2

Turangalila-Sinfonie des franzosischen Mystikers Olivier
Messiaen. Oder die beiden Zeitinseln: Die erste gilt dem
Russen Sergej Prokofjew. Gespielt werden an einem Abend alle
funf (!) Klavierkonzerte, tags darauf die Oper ,Die Verlobung
im Kloster” (konzertant), zum Abschluss die machtige (Film) -
Musik ,Ivan der Schreckliche”. Um authentische Wiedergabe
werden sich Chor, Orchester und Solisten des Mariinsky-
Theaters bemuhen, allen vorweg Valery Gergiev. Die zweite
Zeitinsel wiederum ist dem Jazzposaunisten Nils Landgren
gewidmet.

Naturlich wird dem Publikum Mozart, Beethoven oder Brahms
nicht vorenthalten. In den Auftritten des dirigierenden
Exklusivkinstlers Yannick Nézet-Séguin erklingen etwa Brahms’
2. Klavierkonzert (Solist: Lars Vogt) oder dessen 3.
Symphonie. Andererseits aber wird, mit dem Konzerthaus-
Deblutanten namens Philadelphia Orchestra, die Geigerin Lisa
Batiashvili das erste Violinkonzert von Schostakowitsch
interpretieren (Die bekenntnishafte Musik des Russen steht
ubrigens nicht selten auf dem Spielplan). Und wenn Nézet-
Séguin mit Dortmunder Chdéren Carl Orffs beliebte ,Carmina
Burana” realisiert, steht die etwas sperrige Fassung fur zwei
Klaviere und Schlagwerk auf dem Programm. Zuvor gibt’s die
Sonate fir zwei Klaviere und Perkussion von Béla Bartok.

STELL DICH DF]
P 2o



http://www.revierpassagen.de/24602/stell-dich-der-klassik-die-neue-dortmunder-konzerthaussaison-fordert-das-publikum-heraus/20140505_1754/stell-dich-der-klassik-verschoben

{

Aug’ in Aug‘ mit dem
Urviech: Dirigent
Valery Gergiev.
Foto: Konzerthaus
Dortmund

Die Linie also ist klar: Das Konzerthaus will sein Publikum
fordern, mit Qualitat, berihmten Kinstlern und
vielversprechendem Nachwuchs. Dabei nimmt es den geneigten
Horer so fursorglich wie wiederum anspruchsvoll unter seine
Fittiche. Etwa mit einer neuen Auflage der Vorlesungsreihe des
Dortmunder Musikwissenschaftlers Michael Stegemann, die sich
ganz Werken des 20. Jahrhunderts zuwenden wird. Auch hier
darf Intendant Benedikt Stampa durchaus zuversichtlich sein:
Stegemanns aktuelle Reihe uber das Ende der Klassik, die
Romantik und die aufkeimende Moderne lauft blendend — der Saal
des Orchesterzentrums ist stets proppevoll.

Noch einmal zum Nashorn: Wenn es sich uns also herausfordernd
in den Weg stellt, sollten wir ihm die Stirn bieten. Wie das
gelingen kann, zeigt die kernige Werbekampagne mit reizenden
Bildern. Die Geigerin Anne-Sophie Mutter nimmt den Dickhauter
einfach an die Kette, Dirigent Valery Gergiev zeigt, mit dem
Urviech Aug’ in Aug’, keine Furcht, Yannick Nézet-Séguin
wiederum setzt sich drauf zum wagemutigen Ritt. Wenn das keine
Vorbilder sind!

Das komplette Programm fiir die Saison 2014/15 findet man unter
www . konzerthaus-dortmund.de
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Solistin und Instrument sind
eins — die Cellistin Alisa
Weilerstein 1in der Essener
Philharmonie

geschrieben von Martin Schrahn | 5. April 2015
»Alisa Weilersteins Cello macht ihre
Identitat aus”. Die Verschmelzung
von Solistin und Instrument ist fiir
die Los Angeles Times der Schliissel
zum Spiel der Musikerin. Es ist eine
ziemlich genaue Beobachtung. Denn
die Amerikanerin scheint nahezu
symbiotisch verwachsen mit dem sonor
klingenden Korpus. Hinzu aber kommt:
Diese Verbindung fithrt unmittelbar
HEHTTTT?TMHWN T zum Kern des zu interpretierenden
T Werkes. Das wiederum setzt Emotionen
frei, die das Publikum geradewegs zu spiiren bekommt.

Gleichwohl aber bleibt der Eindruck, dass sich die junge
Solistin in einen Kokon spinnt, dadurch ein bisschen unnahbar
wirkt, ohne wirklich introvertiert zu sein. Der Horer (und
Zuschauer) fuhlt die Kraft der Musik, mag dabei aber
Weilersteins Wirken eher unterschatzen. So geschehen in Essens
Philharmonie, wo der Applaus herzlich und grof, nicht aber von
jaher Wucht ist. Das ware, der Vergleich sei hier einmal
erlaubt, im Falle von Sol Gabetta wohl anders gewesen.

Alisa Weilersteins Gastspiel 1ist allerdings das erste
uberhaupt in Essen. International hat die in Rochester/New
York geborene Kinstlerin durchaus einen Namen, hier allerdings
scheint sie vielfach (noch) die grofle Unbekannte. Sie spielt
zudem Schumanns a-moll-Konzert, das nicht unbedingt an erster
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Stelle der Auffihrungsstatistik steht. Das hochromantische
Werk, das sich keine Kadenz erlaubt und im Eingangs- und
Mittelsatz auf offen virtuosen Glanz verzichtet, wirkt bei
aller Emotionalitat doch ein wenig sprode.

Umso mehr beeindruckt, wie sich die Solistin als vehemente
Firsprecherin dieses Stluckes aufschwingt. Wie sie ihrem
Instrument samtene, bluhende Tone entlockt, andererseits zur
ingrimmigen Attacke fahig ist. Dann scheint sich Schumanns
aufgewuhlte Natur unmittelbar zu offenbaren. Weilerstein geht
es dabei uUbrigens nicht um vordergriundige Affekte. Auch ist
ihr die groBe, selbstreferenzielle Geste fremd. Selbst im
uberbordenden Finale behalt sie die Kontrolle, stellt ihr
virtuoses Konnen in den Dienst der Musik. Weilerstein kann
zupacken, ohne hemdsarmelige Attitude.

Korperliches Dirigat: Ivor
Bolton. Foto: Ben Wright

Ihr zur Seite steht im Schumann-Konzert das Mozarteumorchester
Salzburg, am Pult der Brite Ivor Bolton. Er ist seit zehn
Jahren Chef des KlangkOérpers — eine lange Bindung, die
sicherstellt, auf das bisweilen sehr korperliche
Freistildirigat prazis zu reagieren. Scharfe Akzente, grole
Transparenz und eine 1in Verbindung mit dem Solocello
ausgewogene dynamische Balance sind das Ergebnis. Noch starker
ist der Eindruck bei der Interpretation von Schumanns 4.
Sinfonie, deren Erstfassung erklingt. Bolton und das hier etwa
40 Kopfe starke Orchester lassen eine oft atemlose, herbe
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Romantik aufblitzen, mit teils scharf gleiBenden, teils
schroff dunklen Blaserakzenten. Und der Kontrast zur Romanze,
die hier schwile Statik atmet, konnte grofler kaum sein.

Dies alles hat sich indes schon bei zwei Mendelssohn-
Konzertouverturen angedeutet. ,Die Hebriden“ als kantig
ausgestaltetes Idyll, ,Ruy Blas”“ 1im Wechsel zwischen
Blaserfanal und aufgeregtem Glanz, 6ffnen im Grunde die Tur zu
Schumanns Welt. Ein ungewdhnlicher Abend voller Entdeckungen.
Und eine davon ist die Cellistin Alisa Weilerstein.

sMenschheitsdammerung” - die
Bochumer Symphoniker erinnern
vielfaltig an 1914

geschrieben von Martin Schrahn | 5. April 2015

Georg Heym gilt als
Begrunder der fruhen
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expressionistischen
Lyrik. 1911
verfasste er die
wichtigen
Gedichtsammlungen
,Die Stadt” und ,Der
Krieg“.

1914 - Das Gedenken an einen der markantesten Punkte der
deutschen/europaischen Geschichte, von manchen als Ur-
Katastrophe des Kontinents bezeichnet, ist vielfaltig. Das
Jahr, in dem der 1. Weltkrieg ausbrach, und heuer ein
Zentenarium zuriickliegt, haben Historiker und andere
Geisteswissenschaftler zum Anlass genommen, um in Buchform
erneut auf die Ereignisse zu blicken — sei es in Form einer
Gesamtschau oder in der Fokussierung auf Einzelaspekte.
Zahlreiche Museen, auch und besonders in Nordrhein-Westfalen,
wollen das Interesse ebenfalls wecken — mit zahlreichen
Dokumenten oder Zeugnissen der Kunst jener Zeit.

Vom Allgemeinen zum Besonderen: Die Bochumer Symphoniker haben
einen Reigen namens ,Endspiel” aufgelegt - Konzerte,
Musiktheatralisches, Lesungen und ausgewahlte
Bildbetrachtungen (in Kooperation mit dem Museum Bochum)
sollen nicht zuletzt auf die Verflechtung der Kinste in der
Vorkriegszeit hinweisen. Das Schlusselwort 1ist der
Expressionismus, der in der Literatur die Einsamkeit des
Menschen 1im Moloch GroBRstadt anprangert, dann wieder
jubilierend vom Aufbruch in bessere Zeiten schwarmt, oder in
aller Dusternis die Schrecken des ,grollen Krieges” vorausahnt.
In der Musik wiederum entsteht eine Gegenbewegung zu Romantik
und Impressionismus — Arnold Schonberg und die ,2. Wiener
Schule” losten sich von alten tonalen Strukturen, beschworen
den Ausdruck als wirkmachtigstes Merkmal einer Komposition.

Exemplarisch blicken die Bochumer Symphoniker in einer
gesonderten, vierteiligen Reihe auf dieses Wechselspiel von



Dichtung (Textauswahl: Werner Streletz) und Musik . Der Titel
»Menschheitsdammerung” verweist auf das Endzeitdenken vieler
Autoren jener Jahre, und der erste Abend, ,Verfall und
Aufbruch®“ dberschrieben, zeugt von Ambivalenz: hier die
Hoffnung auf neue Ufer, dort Resignation bis hin zur
Todessehnsucht. Veronika Nickl und Martin Bretschneider vom
Bochumer Schauspiel lesen die Lyrik von Georg Trakl, August
Stramm, Ernst Wilhelm Lotz oder Georg Heym eindringlich, ohne
ins falsche Pathos zu verfallen. Und wenn Lotz’ Gedicht
»Aufbruch der Jugend” in flammenden Worten vom Wegfegen der
Alten, von leuchtenden neuen Welten spricht, und Martin
Bretschneider dann fast nuchtern feststellt, Lotz sei im Alter
von 24 Jahren in den Schutzengraben des 1. Weltkriegs
umgekommen, dann wird die grausige Tragik jener Zeit
beklemmend greifbar.

Gelesen und musiziert - es spielt das heimische
Streichquartett ,Bermuda4” — wird im Bochumer Wassersaal. Gut
160 Menschen horen zu. Der Raum, mit seinen halbrunden Bogen
wie ein Gewolbe wirkend, weist erstaunliche akustische
Qualitat auf. Das Quartett — mit Raphael Christ und Katrin
Spodzieja (1./2. Violine), Marko Genero (Bratsche) und
Wolfgang Sellner (Cello) — klingt noch in den zartesten
Strukturen von Anton Weberns Bagatellen op. 9 sehr prasent.
Die aphoristische, spieltechnisch komplexe, fragile Musik des
Schonberg-Schilers ist in ihrem Wechsel zwischen Aufbaumen und
Ersterben sinnfallige Erganzung zur expressionistischen Lyrik.

Fruhe Werke Weberns wiederum — ,Langsamer Satz“ (1905) und
Rondo (1906) — verweist in ihrem dunklen, elegischen Tonfall
sogar noch auf Johannes Brahms. Es 1ist deshalb nur
folgerichtig, dass ,Bermudad4” zum Ausklang dessen 2. Quartett
spielt. Mit eindringlicher, teils grolBer Geste wird die
bisweilen fiebrige Musik interpretiert, so ernst und kernig
wie strahlend, wenn auch mit wenigen Problemen in der
Tongebung.

Die weiteren Termine der Reihe ,Menschheitsdammerung” sind der



11. und 25. Mai sowie der 22. Juni (Beginn jeweils 19 Uhr).

Spinxen erlaubt: das
Dortmunder Ballett probt
»,G'schichten aus dem Wiener
Wald“

geschrieben von Martin Schrahn | 5. April 2015

Morbide Szene 1im
Wiener Wald: Mark
Radjapov als ,Der
Tod“, mit Untoten.
Foto: Bettina StoR

Theaterproben anschauen, das Unfertige also beaugen, um daraus
moglicherweise zu schliefen, wie denn die komplett erarbeitete
Produktion einmal aussehen wird, hat etwas von der Eigenart,
dem Koch in die Topfe zu gucken. Da brodelt oder brutzelt
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etwas, und vielleicht wird’s ja eine gute Suppe oder ein
saftiges Steak.

Das Lupfen des Vorhangs, um Einblick zu gewahren, was denn
passiert, bevor sich zur Premiere eben jener Vorhang hebt, hat
manches Opern- oder Schauspielhaus zu seiner Maxime erhoben.
GewissermalBen als geschickter dramaturgischer AKkt, das
Publikum ans Theater zu binden. Und siehe: Neugierige gibt es
genug. Sie wollen mehr als nur konsumieren, wissen, was
dahinter steckt.

Gleichwohl existiert nach wie vor der andere Zuschauertypus,
der den Premierenzauber genieflen will, ohne sich in der
Werkstatt bereits umgesehen zu haben. Der sich der
Uberraschung hingibt und der Hoffnung auf grenzenlose
Faszination. Dann geht der Vorhang auf und alles ist neu. Und
mancher mag sich fragen: Wie haben die das blols gemacht?

Wie dem auch sei: Das Dortmunder Ballett hat nun einen
Vorgeschmack geliefert auf die ,G’schichten aus dem Wiener
Wald“. Hat uns teilhaben lassen an ersten Szenenfolgen 1in
karglicher Kulisse, mit Musik von Johann StrauB und Alban
Berg, die noch elektronisch zugespielt wird, mit der Umsetzung
eines einstudierten Bewegungsvokabulars auf der grollen Buhne.
Das alles sieht noch derart nach Arbeitsprozess aus, dass eine
Einschatzung, wie es denn wohl wird, nur eine Frage der
Spekulation sein kann.

(Marianne) Monica Fotescu-
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Uta verliebt sich in Alfred
(Dmitry Semionov). Foto:
Bettina Stols

Andererseits, erste Gestaltungslinien werden erkennbar. Die
Choreographie des Dortmunder Ballettchefs Xin Peng Wang setzt
zunachst einmal auf Reduktion. Denn 0ddén von Horvéaths
Volksstuck, die ,G’schichten” Uber die kleinen Leute des 8.
Wiener Bezirks, bietet eigentlich ein uUppiges Personaltableau
von einsamen, unglucklichen, einfaltigen, aufbegehrenden oder
sich in Nostalgie fluchtenden Menschen in der Zeit des
aufkeimenden Faschismus. Wang aber fokussiert sich auf nur
vier Charaktere, nutzt das Corps de Ballet als eine Art
kommentierenden Chor, und fuhrt 2zwei neue Figuren ins
Geschehen ein: den Tod und das Madchen.

Morbide also wird’s, wenn die Geschichte Mariannes, die den
gediegenen, aber langweiligen Fleischermeister Oscar heiraten
soll, die sich aber dem Hallodri Alfred an den Hals wirft, der
daflir seine Geliebte, die etwas derangierte Valerie sausen
lasst, in Form eines grolBen Totentanzes aufgerollt wird. Einer
alten Wiener Legende folgend, dass einmal im Jahr die Toten
eine Chance haben, alles besser zu machen als im einstigen
Leben. Die daran natirlich scheitern. Wie eben auch Horvaths
Figuren. Wie denn auch Mariannes uneheliches Kind sterben
muss.



Dortmunds
Ballettdirektor Xin
Peng Wang
choreographiert die
»G'schichten”.
Foto: Philip Lethen

Dabei wird die Frage zu beantworten sein, ob Horvaths
Sozialstudien, inklusive psychologischer Ausleuchtung, ihre
Entsprechung in Bewegung, Gestik und Mimik finden konnen. Oder
anders gefragt: ,Sind Tanz und Musik (StrauB’ Walzer und Bergs
Zwolftonklangfarbenwucht reiben sich bisweilen aufs Heftigste)
in der Lage, die Atmosphare des Horvathschen Wien einzufangen?

Das Lupfen des Vorhangs hat uns Probenatmosphare schnuppern
lassen, mehr ist kaum zu sagen. Andererseits hat die bewahrte
Kooperation von Ballett und Dortmunder Harenberg-Haus den Weg
gewiesen zu Horvath und seiner Welt. Mit einer wunderbaren
Lesung von Eva Dité (Klavierbegleitung: Ursula Schwarz), die
Veza Canetti (,Die gelbe Strale”) zu Wort kommen 1lasst —
Schilderungen aus dem Wiener Arbeitermilieu, treffliche
Typenzeichnungen. Und die Hertha Pauli zitiert, aus deren Buch
,Der Riss der Zeit geht durch mein Herz" liest, speziell vom
Begrabnis 0dén von Horvaths. Der Schriftsteller war 1938 im
Pariser Exil durch einen herabfallenden Ast erschlagen worden.
,Gemutliche Bestialitaten” heift das Programm, und damit ist
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vieles gesagt.

Xing Peng Wang und seine Compagnie haben sich einiges
vorgenommen. Weltliteratur in Tanz umzusetzen ist nicht neu,
doch stets eine Herausforderung. Egal, ob Probenbesuch oder
nicht, spannend wird’s allemal.

,G'schichten aus dem Wiener Wald“ erlebt seine Premiere im
Dortmunder Opernhaus am 22. Februar, 19.30 Uhr. Am 22. Marz
ladt Chefdramaturg Christian Baier im Harenberg-Haus zu einem
literarischen Spaziergang durch Wien und will einiges
berichten, ,was die Reisefuhrer der Stadt (wohlweislich)
verschweigen®.

»Republik der Wolfe” - wie
das Schauspiel Dortmund
Grimm'sche Marchen
massakriert

geschrieben von Martin Schrahn | 5. April 2015
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Angstvoller Blick:
Der Jager
(Sebastian
Kuschmann) bedrangt
Schneewittchen (Eva
Verena Maller).
Foto: Hupfeld

Frauen am Rande des Nervenzusammenbruchs. Manner, die sich
oder anderen Eingeweide herausreifen, GliedmaBen verstiimmeln.
Dazu heulen die Wolfe. Ein Hollentrip ist das. Unterlegt mit
teils psychedelischer oder traumverlorener, teils
illustrativer, gerauschtrachtiger wund die Ohren
maltratierender Musik. Willkommen im fiesen Brutalo-Kosmos der
Grimm’schen Marchen, das Massaker ist angerichtet. Serviert im
Schauspielhaus Dortmund.

Seitdem dort Kay Voges das Intendantenruder in die Hand
genommen hat, darf sich das Publikum immer wieder auf allerlei
Experimentelles, Skurriles, Grelles und Verstorendes
einlassen. Da fugt sich die Regisseurin Claudia Bauer, die nun
also Hand anlegt an ein deutsches Heiligtum, an die
marchenhafte Romantik im Dunstkreis eines Mythos namens Wald,
aufs Schonste ein. In dieser Mixtur aus Splatter-Movie,
SpieBbirger-Ambiente, sanfter Traumerzahlung oder geschriener
Suada bleibt kein Auge trocken.
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Schneewittchen, Dornroschen, Rotkappchen, Rapunzel — wer kennt
sie nicht, die ,Heldinnen” von Jacob und Wilhelm Grimm, die
gewiss allerlei Gemeinheiten, Eifersuchtsszenen, Bedrohungen
oder Anschlage aufs Leben erleiden und erdulden mussen, die am
Ende aber doch ihren Prinzen finden, glicklich bis ans Ende
ihrer Tage leben .. ,und wenn sie nicht gestorben sind..”. Wer
aber weiff die Gedichte zu benennen, die die amerikanische
Autorin Anne Sexton unter dem Titel ,Transformation”
geschrieben hat, als Adaption eben jener Marchen? Die Wert
legt auf die kriminelle Energie der Figuren, auf drastische
Schilderung von Verhaltnissen und auf das von Pessimismus
durchtrankte Fazit, dass Happy Ends ganzlich unangebracht
sind?

Jacob und Wilhelm Grimm
(Sebastian Kuschmann,
Ekkehard Freye) ringen.
Foto: Hupfeld

Nun, in Dortmund ist’s zu erleben. Vor allem mit Hilfe der
Macht der Bilder. Mit Uberdrehten, Uberzeichneten Figuren,
sich teils gruselig, dann wieder sanft bewegend. So sind Traum
und Trauma im romantisch-modernen Textgemenge nah beieinander.

Wer aber die Hintergrunde nicht kennt — Anne Sextons
Psychosen, ihre Versuche, Lyrik als Therapie einzusetzen,
letzthin der Selbstmord (nach zwei Suizidversuchen) —, durfte

wohl etwas ratlos das Theater verlassen.

yHUte Dich” wird oftmals geraunt. ,Mehr Raum” schreit’s am
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Beginn von ,Hansel und Gretel”. Ein Blick auf die altbacken
eingerichteten, miefigen, hubsch hasslichen Zimmerchen, die
Ausstatter Andreas Auerbach als zweigeschossigen Loft auf die
Drehbihne gewuchtet hat, reicht, um verstandnisvoll zu nicken.
An diesen Orten des Grauens vergeht sich der Froschkonig an
der Prinzessin, verblutet das Rumpelstilzchen, missen sich die
Stiefschwestern Aschenputtels die FulRe abtrennen lassen.

Rotkappchen (Julia
Schubert) und Wolf
(Uwe Schmieder) im
Clinch. Foto:
Hupfeld

»Republik der Wolfe” ist diese Abfolge von Schandlichkeiten
ubertitelt. Jaja, der Wolf ist in die Deutschen Walder
zuruckgekehrt. Und dass der Mensch in gewisser Hinsicht des
Menschen Wolf sei, propagierte schon Thomas Hobbes. Daran
scheint Regisseurin Claudia Bauer anzuknupfen. Wenn auch
manche drastische Szene im zirkulierenden Horrorhaus einen
Hauch von Geisterbahnatmosphare ausstrahlt, zeigt doch die
dunkle Seite der Romantik wirkmachtig ihr grausiges Gesicht.
Wenn aber ausgerechnet der bose Wolf, nachdem er die
GroBmutter gemeuchelt hat und in ihre Kleider geschlupft ist,
von Rotkappchen aufs Scharfste verfuhrt wird, dann scheint die
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Regie einem Augenzwinkern nicht widerstehen zu wollen.

Doch im Grunde sind die Dinge, die hier verhandelt werden, von
ernster Art, das Bose lauert immer und Uberall, es gibt kein
Entrinnen. Sinnbildlich dafur steht das Ringen der Grimm-
Briuder um den rechten Verlauf jeder Geschichte. Wie
siamesische Zwillinge kleben die beiden aneinander. Wilhelm
sagt: ,Jacob, Du kannst nicht alle Marchen gut ausgehen
lassen” (ganz im Sinne von Anne Sexton). Der Angesprochene
aber will sich 10sen, der Wald soll ihn das wirkliche Leben
lehren.

Am Ende des gut 100-minutigen Spektakels aber ist der Fokus
ganz auf die somnambul wirkende Schauspielerin Eva Verena
Maller gerichtet. Die anfangs mit groBen, angstlichen Augen
uns anblickt, als Schneewittchen in anmutigen Todesschlaf
sinkt, als Dornroschen aufwacht, nicht weiB, ob sie in der
Wirklichkeit angekommen ist. ,Ich wirde so gerne etwas
erleben”, sagt sie, begleitet von sanften, melancholischen
Klangen.

Das macht die Band, die sich passend zum Stuck ,The Ministry
of Wolves” nennt, ganz vorziglich. Paul Wallfisch, Alexander
Hacke, Danielle de Picciotto und Mick Harvey sind in grofRer
Virtuositat daran beteiligt, aus der Szenenfolge ein
Gesamtkunstwerk zu schaffen. Eines, das indes schmerzlich
bewusst macht, dass die alten Zeiten, als das Winschen noch
geholfen hat, schon lange vorbei sind.

Solisten des Bottroper
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Kammerorchesters zelebrieren
Morton Feldmans stille Musik

geschrieben von Martin Schrahn | 5. April 2015

Morton Feldmans
Musik fand 1im
Bottroper
Malakoff-Turm
einen schonen
Klangraum. Foto:
Stadt
Bottrop/Presseste
1le

Vier Flotentone bilden eine kleine, sachlich anmutende Phrase,
sekundiert von Klavierakkorden, und dariiber wolbt sich die
schwebende Figuration des Vibraphons. Diese Musik ist Klang
und tragt nichts Aggressives, Dissonantes, Gehetztes in sich.
Sie changiert in aller Behutsamkeit, mit minimalen
rhythmischen Verschiebungen, in sanfter Dynamik, mit
wunderbaren Farbwechseln.

Der amerikanische Komponist Morton Feldman hat das Werk 1983
geschrieben, als Beitrag zur Gattung Trio, mit dem Titel
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,Crippled Symmetry”, verweisend auf die Tatsache, dass die
Symmetrie des musikalischen Verlaufs bestandig zerstort wird.
Mitglieder des Bottroper Kammerorchesters haben es nun unter
Leitung Kai Rohrigs im ,Klangturm Malakoff“ aufgefuhrt. Ja,
hier entfaltet sich der Klang prachtig, die Solisten agieren
mit unerschitterlicher Prazision. Und das Publikum verharrt
mucksmauschenstill.

Das ist nicht unbedingt selbstverstandlich. Denn Feldman hat
kein Trio - fur Flote/Bassflote (Birgit Ramsl),
Vibraphon/Glockenspiel (Andreas Steiner) und Klavier /Celesta
(Rohrig) — im klassischen Sinne geschrieben, als todnend
bewegte Form. Vielmehr wahlt der Komponist musikalische
Elemente zur Gestaltung eines freien Klangflusses, der 90
Minuten lang wahrt. Festhalten kann sich der Horer an
bestimmten Phrasen oder Tonwiederholungen. Die aber, kaum
vernommen, rasch wie ein Chamaleon ihre Farbe wechseln.

Dann kommt etwa die Bassflote zu Wort mit ihrem dunklen
Timbre, formuliert eine beschworende Episode, das Glockenspiel
assistiert staccato auf einem Ton, das Klavier grundiert
samtweich. Oder die Celesta hellt die Szenerie noch ein wenig
auf. Das Publikum darf sich dem ergeben, meditieren oder
sinnieren, etwa uber das Phanomen des Dauerns in der Musik.

Karlheinz Stockhausen hat versucht, mit ,Naturliche Dauern*,
einem Zyklus von 24 Klavierstucken, eine Antwort zu geben. 140
Minuten lang, als Bruchteil eines auf 24 Stunden angelegten
Projektes namens ,Klang“. Der Ton entfalte seinen wahren
Charakter erst mit dem Ausklingen — was Feldman postulierte,
hat Stockhausen 20 Jahre spater in seinem Werk einflielSen
lassen.

Der Amerikaner wiederum verordnete seinem zweiten Trio eine
Dauer von gut vier Stunden. Zum Zeitphanomen sagte Feldman:
,Bis zu einer Stunde denkt man uber die Form nach, doch nach
eineinhalb Stunden zahlt der Umfang. Man muss das ganze Stuck
uberblicken — dazu bedarf es einer erhohten Art der



Konzentration“. Auch dieses Werk haben die Solisten des
Bottroper Kammerorchesters aufgefuhrt, einen Tag spater nach
Nummer eins, in der Heilig-Kreuz-Kirche. Feldman schrieb das
Stuck als Hommage an den Maler Philip Guston. Eine Musik des
Stillstands, wie der Komponist es selbst formulierte. Alles
kommt sanft daher, schwebend und zwischendurch nichts als
Stille.

Noch einmal sei Feldman zitiert: ,Meine Musik ist eher ein
Monolog, der keiner Ausrufezeichen, Kkeines Doppelpunktes
bedarf“. Und: ,Wenn man laut ist, kann man den Klang nicht
horen”. Furs Publikum eine musikalische Grenzerfahrung. Nun,
wer wollte, konnte hinausgehen und sich eine Pause gonnen. Am
Ende aber bleibt die Anerkennung fiur ein solcherart
ambitioniertes Programm. Das Bottroper Kammerorchester traut
sich was.

(Der Text 1ist in ahnlicher Form zuerst in der WAZ-Ausgabe
Bottrop erschienen.)

Neue Familienopern statt
»Hansel und Gretel”“ —
Intendanten kooperieren fir
junges Publikum

geschrieben von Martin Schrahn | 5. April 2015
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Szene aus der neuen
Familienoper ,Vom Madchen,
das nicht schlafen wollte”,
mit Alma Sadé und Florian
Simson. Foto: Hans Jorg
Michel

Nun soll ,Hansel und Gretel” endlich in die Asservatenkammer
verbannt werden. Jahrzehntelang hat Engelbert Humperdincks
musikdramatisches Stiick als Marchen- und damit Kinderoper auf
groBen Bithnen herhalten miissen. Das hat jetzt ein Ende -
zumindest wenn es nach dem Willen von Christoph Meyer,
Bernhard Helmich und Jens-Daniel Herzog geht. Denn die drei
Intendanten haben fir ihre Hauser (die Rheinoper
Diisseldorf/Duisburg, die Oper Bonn und die Oper Dortmund) eine
intensive, auf mehrere Spielzeiten angelegte Kooperation mit
dem Ziel beschlossen, neue Produktionen fiir Kinder,
Jugendliche und Erwachsene zu foérdern.

Der erste Schritt in Richtung ,Familienoper® ist bereits
getan. Mit der Urauffuhrung von Marius Felix Langes ,\Vom
Madchen, das nicht schlafen wollte” am 14. Februar 2014 im
Theater Duisburg. Dusseldorf ubernimmt die Produktion am 25.
Juni. Die Hauser in Bonn und Dortmund ziehen in den kommenden
beiden Spielzeiten nach. Die Kosten fur das Projekt werden
gedrittelt. Eine Buhne allein konnte es kaum schultern,
erklarten die Intendanten einmitig, die ihr Vorhaben jetzt
erlauterten.

Wiederum ist es die Rheinoper, die fur Februar 2015 die zweite
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Produktion erarbeitet (Urauffuhrung in Duisburg). Jorn Arnecke
wird die Musik zu ,Ronja Raubertochter” schreiben, nach der
Erzahlung von Astrid Lindgren. Intendant Christoph Meyer: ,Nur
unserer Kooperation ist es zu danken, dass wir die Rechte an
diesem Stuck erwerben konnten“. Einen Monat spater wird diese
Familienoper in Dusseldorf zu sehen sein, spater dann in Bonn
und Dortmund.

,Den Zauber der (grollen) Oper entfalten”, das ist fur den
Bonner Intendanten Bernhard Helmich Sinn und Zweck des
gemeinsamen Vorgehens. Doch auf keinen Fall sollen diesen hoch
aufwandigen, neuen Werken kleinere Produktionen (in
Zusammenarbeit mit Schulen) zum Opfer fallen. ,Wir wollen
etwas zusatzliches schaffen”, betonte Helmich. Und Christoph
Meyer sagte: ,,Es geht nicht ums Sparen®.

Alma Sadé und Dmitri Vargin
in Marius Felix Langes neuer
Oper. Foto: Hans JOorg Michel

Das sieht auch der Dortmunder Opernchef Jens-Daniel Herzog so,
der fur ein breites Repertoire fur alle Altersstufen
pladierte. Aus seinem Haus (und das gilt auch fir Bonn) wird
indes eine neue, grolle Familienopernproduktion wohl erst zur
Saison 2016/17 kommen. Das Bild ist auch noch diffus, fallt
der Blick in Dortmund aufs klassische Kinderoperngeschehen in
der nachsten Spielzeit. Sicher ist bisher nur, dass ,Der
kleine Barbier” wieder aufgenommen wird. Das eine oder andere
soll noch hinzukommen, heift es. Darauf sind wir gespannt.
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Bei der Vorstellung des Drei-Stadte-Projektes kam der
interessanteste Satz im Ubrigen vom Komponisten Marius Felix
Lange: ,Wir wollen die Kinder nicht irgendwo abholen, sondern
sie fur etwas begeistern, was uns selbst begeistert”. Lange
weils eben, dass die Nachwuchshorer Voreingenommenheit
gegenuber dem Neuen nicht kennen. Und so wunschte sich
Christoph Meyer, dass mit den Kindern auch die Eltern erreicht
werden. Auf dass sich die Familie eben nicht nur auf das ewige
,Hansel und Gretel” zuruckziehe.

Revolution und Esprit:
Mitsuko Uchida spielt und
erklart Beethovens Diabelli-
Variationen

geschrieben von Martin Schrahn | 5. April 2015

stundenlang etwas erzahlen”! Ja,
die japanische Pianistin Mitsuko
Uchida, die in Wien aufwuchs,
dort ihre Karriere begann und
inzwischen langst eine
Meistersolistin ist, hat den
——— s Kopf voller Worte. Die ihr nur
ﬁﬂfr*ﬂfﬂl SO heraussprudeln, ganz

unbandig, sodass sie immer
wieder die Ordnung der Gedanken nahezu erzwingen muss. Ihre so
lustvoll bewaltigte Last ist aber zugleich des Publikums

‘ ,»Ach, ich konnte Ihnen
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Freude. Das lauscht in Essens Philharmonie so amiisiert wie
konzentriert den Ausfiihrungen Uchidas zu Beethovens Diabelli-
Variationen.

»Piano Lecture” nennen die Veranstalter dieses Format.
Berihmte Solisten spielen nicht nur ihr Programm, sondern
erlautern es auch. Dabei bleibt es den Klavier-Kunstlern
selbst Uberlassen, wie sie diesen Abend zwischen musikalischer
und verbaler Interpretation gestalten. Uchida wahlt, wohl aus
Grunden der besseren Konzentration, den Weg, das klingende
Werk vor die Erlauterungen zu stellen.

Ludwig van Beethoven vollendete die 33 Variationen uber ein
Thema Anton Diabellis 1823, da waren die letzten drei grolen
Sonaten bereits komponiert. Skizzen reichen indes auf das Jahr
1819 zuruck. Der Dirigent und Pianist Hans von Bulow nannte
die Variationen einen Mikrokosmos des Beethovenschen Genius.
Tatsachlich findet sich in diesem gut 50 Minuten langen Werk
des Meisters revolutionarer Geist, zarteste Empfindsamkeit und
ironisches Augenzwinkern aufs Schonste gespiegelt. Verbunden
mit klingenden Verbeugungen vor Johann Sebastian Bach und
Mozart.

Uchidas Zugang konzentriert sich entsprechend darauf, die
Variationen in ihrem jeweiligen Charakter zu erfassen, mit
variablem Anschlag, Leidenschaft und Kraft, mit Sinn fur die
Reflexion des Poetischen. Das gelingt ihr zunachst nur
bedingt, die Pianistin wirkt ein wenig verkrampft, wenn sie
auf Beethovens Unerbittlichkeit pocht und Spannungsverlaufe
hervorheben will. Doch mehr und mehr reichert Uchida ihre
Deutung mit Klangnuancen, variabler Gestaltung oder quirliger
Virtuositat (ganz ohne Attitide) an. Sie dringt in Tiefen vor,
im Stile einer philosophische Reflexion.

Spater sagt sie: ,Beethoven wollte mit jeder Note die Welt
andern“, oder ,Die letzte Variation, Tempo di minuetto
moderato, ist die Weisheit selbst“. So pendelt diese ,Piano
Lecture” zwischen dem Ernst des Musizierens und dem



Uberschwang des Erklarens. Erhabenes dort, Esprit hier — das
Publikum applaudiert begeistert.

Die nachste ,Piano Lecture” in der Essener Philharmonie
gestaltet die franzosische Pianistin Lise de la Salle am 16.
Februar 2014 (Sonntag, 11 Uhr). Thema sind die 24 Préludes von
Frédéric Chopin.

www.philharmonie-essen.de

Stimmungsmache,
Skandalgerede, Voraburteile:
Dortmund und die
y,Tannhauser“-Premiere

geschrieben von Martin Schrahn | 5. April 2015
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inszeniert in

Dortmund den
,Tannhauser”. Foto:
Theater
Dortmund/Birgit
Hupfeld

Skandal! Das Wort ist ausgesprochen, ist nachzulesen schwarz
auf weif. Der Vorgang, den es bezeichnet, wird herbeilgeredet,
-geschrieben, von manchem vielleicht auch ersehnt.
Stimmungsmache, Beschwichtigungen, Erklarungen und
Voraburteile schwirren durch den Raum. Eine Debatte ist zu
verfolgen, deren Gegenstand bisher nur fragmentarisch sich
darstellt. Es ist so, als wiirde ein Schmetterlingsbein sich
aus der Raupe herausschalen, und einer ruft: ,Ist das Tier
aber hasslich”.

Worum geht es? In nuchternen Worten formuliert, um die
bevorstehende Premiere von Richard Wagners grolBer romantischer
Oper in drei Akten ,Tannhauser und der Sangerkrieg auf
Wartburg“ am Theater Dortmund. Regie fuhrt Kay Voges, der
erfolgreiche, langst Uber die Stadtgrenzen hinaus bekannte
Chef des Schauspielhauses. Es ist seine erste Arbeit im
musikdramatischen Fach. Voges wird, uber das Buhnengeschehen
hinaus, multimediale Effekte einsetzen. Eigentlich ist
solcherart Inszenierungsbeigabe ein nicht mehr ganz neuer Hut.
Doch mancher Bedenkentrager fragt schon jetzt beklommen, ob
das nicht zu viel des Illustrierens sei.

Wagners ,Tannhauser” — da war doch was. Genau: etwa die
tumultuose Auffihrung 1861 in Paris, als organisierte Gruppen
mit aller Macht (und Trillerpfeifen) das Werk des Deutschen
akustisch zerstoren wollten. Ein Vorgang, der bis heute zu den
grollten Eklats der Musikgeschichte zahlt. Und jlngst, im Mai,
der Skandal um die Inszenierung von Burkhard C. Kosminski an
der Rheinoper in Dusseldorf. Die Premiere war die erste und
letzte szenische Vorstellung, hernach blieb der Vorhang zu,



der ,Tannhauser” mutierte zu einem rein konzertanten Erlebnis.
Freilich, der Regisseur hatte das Werk teils in der Nazi-Zeit
verortet und pantomimisch gezeigt, wie eine ganze Familie
exekutiert wird. Einige aus dem Publikum gaben an, sie hatten
ob der Zumutung einen Arzt aufsuchen mussen.

Wenige Tage spater stellte Dortmunds Opernchef Jens-Daniel
Herzog den neuen Spielplan vor, mit eben jener Nachricht, dass
Kay Voges den ,Tannhauser” inszenieren werde. Um eiligst
hinzuzufugen, Nebenwirkungen seien nicht zu erwarten. Dann
ging die Zeit ins Land und die Welt war in Ordnung. Nun aber,
nach einigen Uberlegungen des Regisseurs, abgedruckt in der
Theaterzeitung, nach Einfuhrungsmatinee und oOffentlicher
Probe, herrscht plotzlich jede Menge Aufgeregtheit. Der
Knackpunkt vor allem: die Videoprojektionen.

Joseph Tichatschek als
Tannhauser und Wilhelmine
Schroder-Devrient als
Venus in der Dresdner
Urauffuhrung 1845.
Zeichnung: F. Tischbein

Voges setzt sie im Schauspiel regelmaRlig ein, etwa in seiner
Inszenierung nach Thomas Vinterbergs ,Das Fest”. Die Gesichter
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der Figuren werden grofS auf eine Leinwand projiziert, auf dass
das Publikum jede emotionale Regung und deren mimische
Entsprechung mitbekomme. Das war immerhin eine Nominierung fur
den Theaterpreis ,Faust“ wert. Ahnliches hat Voges im
sTannhauser” vor. Hinzu kommt der Versuch, in dieser Figur,
taumelnd zwischen Venusberglust und hehrer Minne, Christus zu
sehen; in Anlehnung an Martin Scorseses so umstrittenen wie
glanzenden Film ,Die letzte Versuchung Christi®.

Ob das gelingt, werden wir sehen. Voges sagt, Wagner, der
Verfechter des Gesamtkunstwerks, hatte den Film als
Gestaltungsmittel eingesetzt. Jens-Daniel Herzog hat das in
einem Interview ahnlich formuliert. Ein Teil der
veroffentlichten Meinung hingegen zerrt den wohlbekannten Satz
mancher Wagnerianer hervor, der Komponist habe das so sicher
nicht gewollt. Nun gut, Spekulationen sind das eine, teils
polemische Urteile uUber einen Probenausschnitt aber sind von
anderem Gewicht. Vom Skandal ist vorsorglich auch schon Mal
die Rede.

»Kinder, schafft Neues!” ist ein vielzitiertes Wagner-Wort.
Ist der Einsatz der Video-Technik zu neu? Das Dortmunder
Publikum werde durch die Bilder zu sehr von der Musik und den
Figuren abgelenkt, unkt es im Blatterwald, das Seelenheil der
Zuschauer konnte leiden. Solcherart Fursorge ex cathedra wirkt
geradezu putzig. Doch Filmsequenzen zur Oper sind den
Musikfreunden der Stadt durchaus bekannt, zuletzt gesehen 1in
hochgelobten Konzerthaus-Auffihrungen von Bartdéks ,Herzog
Blaubarts Burg“ und, man staune, in Richard Wagners ,Tristan
und Isolde”.

Voges hat unterdessen auf die Vorab-Urteile hochst originell
reagiert. Bei aller Verargerung stichelte er in einer Mischung
aus Ernst und Ironie zurick. Inmitten seiner tiefsinnigen,
urkomischen, so erfrischend albernen wie entlarvend
verstorenden Revue ,Das goldene Zeitalter®, in der uns das
Leben als Endlosschleife offenbart wird, mit mehr oder weniger
gelungenen Versuchen, daraus auszubrechen. Da drohnt die



»Tannhauser“-0Quvertiure aus den Lautsprechern, und ein blondes
Barbiepuppenwesen hammert manisch in die Schreibmaschine
,Volle Konzentration auf die Musik“. Konsequent fallt der
Vorhang, das Theater wird zum kollektiven Wohnzimmer mit
Stereoanlage, Rezeption zur behaglichen Routine, wie der
alltagliche Konsum der Tagesschau. Touché!

Gut nur, dass nun, kommenden Sonntag (1. Dezember), endlich
Premiere 1ist, in annahernd ausverkauftem Haus. Erst dann ist
die Stunde ernsthafter, kundiger Analyse und asthetischer
Beurteilung gekommen. Stimmungsmache aber vernebelt die
Gedanken.

Informationen zur Inszenierung:
http://www. theaterdo.de/detail/event/513/?not=1

Zum Klang wird hier die Zeit
— die Pianistin Elisabeth
Leonskaja mag’'s philosophisch

geschrieben von Martin Schrahn | 5. April 2015
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Die Pianistin
Elisabeth Leonskaja
spielt konzentriert
und hoch sensibel.
Foto: Wohlrab/KFR

Sie gilt als die ,,Grande Dame” der russischen Klavierschule
und wird damit in eine Reihe grofler Pianisten wie Heinrich
Neuhaus, Emil Gilels oder Svjatoslav Richter gestellt.
Entsprechend ehrfiirchtig sprechen Kenner und Fans iiber
Elisabeth Leonskaja, die am Moskauer Konservatorium studierte
und alsbald groBe internationale Wettbewerbe gewann. Ihre
Weltkarriere begann 1979 bei den Salzburger Festspielen, und
bis heute fasziniert ihre Art, der Musik so ruhig wie
kraftvoll zu begegnen. Dabei erweist sie sich vor allem als
Meisterin der Klangnuancen.

Das hat sie jlungst wieder einmal, im Dortmunder Konzerthaus,
unter Bewelis gestellt. Mit einem Programm, das teils packenden
Zugriff sowie gestalterische Klarheit und Sinn fur diffizile
Farbgebung verlangt. Leonskaja geht energisch ans Werk, jedoch
ohne zu Uberspitzen. Divenhaftes Gehabe und daraus abgeleitete
musikalische Effekthascherei ist mit ihr nicht zu haben. Sie
geniellt das Zusammenwirken von Tonen und beschert uns Genuss.

Doch die Kunstlerin stellt das Publikum auch auf die Probe.
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Denn sie lasst sich Zeit und fordert Geduld — besonders bei
Ravels ,Valses nobles et sentimentales” oder drei ausgewahlten
Préludes von Debussy. Sie dehnt das Material, gibt den Walzern
so eine grublerische Note, bisweilen um den Preis des
Zerbroselns von Struktur. Andererseits balanciert Leonskaja
wunderbar zwischen Noblesse und Sentiment — hier wirkt nichts
weinerlich, dort nichts Uberkandidelt.

Debussys Bildhaftigkeit wiederum begegnet sie mit wirbelnder
Motorik (,Der Wind in der Ebene”), lieblicher Gestaltung (,Das
Madchen mit den flachsblonden Haaren”) sowie mit schillernder,
perlender, hauchzarter wie sturmischer Virtuositat
(,Feuerwerk®). Leonskaja also hat keine Scheu vor der grolen
Geste, doch wirkt das nie aufgesetzt korperlich exzessiv. Im
ubrigen scheint ihr die Reflexion der Musik weit wichtiger zu
sein als oberflachliche Kunstfertigkeit.

In das Auskosten impressionistischer Valeurs — zum Klang wird
hier die Zeit — hat die Kinstlerin die erste Sonate des
rumanischen Komponisten George Enescu eingebettet. Gerade der
zerkluftete Kopfsatz mit seinen traumerisch-narrativen
Episoden, mundend in ein wildes Lamento, gibt der Solistin
erneut Gelegenheit, sich als Philosophin am Klavier zu
prasentieren. Die Ziellosigkeit dieses Stucks wird
entsprechend reflektierend gestaltet, nicht aber mit Macht in
ein Formkorsett gepresst. In schonem Kontrast dazu steht die
augenzwinkernde Ironie des zweiten Satzes und die schwebende
Anmutung des Finales — als Verweis eben auf Debussy und Ravel.

Am Ende des auBergewdohnlichen Abends erklingt Schuberts
,Gasteiner Sonate”. Gerade hier allerdings, wo des Komponisten
vielbeschworene ,himmlische Langen” allen Gestaltungsraum
geben, ringt Leonskaja mit groBen Linien, scheint sich in
verwaschene Strukturen zu fliuchten. Manches wirkt zergliedert,
der Volkston der Musik spricht allzu sachlich zu uns.
Immerhin: Die Variationen des zweiten Satzes gewinnen mehr und
mehr an Eindringlichkeit, das Scherzo klingt stimmungsvoll,
mit delikater Note, das Finale fasziniert durch seine



Ausdrucksambivalenz — hier Schumanns ,Kinderszenen“-Ambiente,
dort Beethovens ,Waldstein“-Virtuositat. Da beweist die
Pianistin mit kantigem Ingrimm, dass sie den Titel ,Grand
Dame“ der russischen Schule mit Recht tragt.

(Der Text ist in ahnlicher Form bereits in der WR erschienen.)

Glanz und Bravour - der
Countertenor Philippe
Jaroussky 1m Konzerthaus
Dortmund

geschrieben von Martin Schrahn | 5. April 2015

Philippe Jaroussky im
Konzerthaus Dortmund: Gesang
nicht nur von dieser Welt.
Foto: Pascal Rest

Ein Ton wie aus dem Nichts. Stark und klar geformt, mit
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kristallinem Glanz den Raum fiillend, balsamisch stromend, um
alsbald in allerlei Farben zu schimmern. Solcherart betodrender
Gesang, den Philippe Jaroussky anstimmt, scheint kaum von
dieser Welt zu sein. Nun, immerhin formuliert der franzoésische
Countertenor gerade den Dank des Aci an Jupiter fiir das
Geschenk der Unsterblichkeit, in Arienform gegossen von Nicola
Porpora. Da darf es schonmal engelsgleich klingen.

Der italienische Komponist gilt als Meister der barocken Opera
seria, war Zeitgenosse Vivaldis, zeitweise Konkurrent Handels
in London, als es darum ging, die besseren Stucke und
virtuosesten Sanger dem Publikum schmackhaft zu machen.
Porpora schrieb mehr als 50 Opern, errang aber vor allem als
der uberragende Gesangslehrer seiner Zeit eminente Bedeutung.
Einer seiner beruhmtesten Schuler war der Kastrat Farinelli.
Ihm schrieb der Komponist — zu beider Ruhm — manche
Bravourarie auf den Leib.

Jaroussky hat sich davon einige der effektvollsten,
virtuosesten und koloraturreichsten musikalischen Rosinen
herausgepickt. Andererseits zelebriert der Counter 1in
Dortmunds Konzerthaus das Verstromen lyrischer Episoden. Es
ist ein Abend der groBen Gefiihle: Uberbordende Freude wechselt
mit Anflugen von Mitleid, Sehnsucht, unglucklicher Liebe oder
stiller Zufriedenheit. Das Schatzkastlein barocker Affekte
offnet sich zu unser aller Erstaunen aufs Schonste.

Dabei wirkt die Korperlichkeit, mit der Jaroussky seine
stimmliche Kunst in Szene setzt, wie eine Illustration
seelischer Befindlichkeiten. Das mag bisweilen den Manierismus
beridhren, wie denn auch einige der sanften Melodien das
Sentiment streifen. Doch des Sangers Gestaltungskraft, zudem
seine traumwandlerische Sicherheit, ohne Bruche zwischen Alt-
und Sopranlage zu changieren, 1lassen den Hang zur
Uberzeichnung schnell vergessen.

Des Counters Expressivitat ist uUbrigens nicht zu verwechseln
mit Verkrampfung oder Anstrengung. Denn alles Technische



scheint seiner gelaufigen Gurgel kaum Mihe zu bereiten. Nur
wenn er sich in die Arie ,Wie ein Schiff in machtigem Sturm“
aus Porporas Oper ,Semiramide” vehement hineinwirft, verhartet
sich die Stimme leicht in der Hohe, klingt ein wenig trocken.
Uberwiegend aber ist Jaroussky Garant fir mitreiBenden Schwung
und strahlenden Glanz.

Die Ovationen sind ihm sicher, doch am Erfolg des Abends ist
auch das 21 Kopfe starke Venice Baroque Orchestra stark
beteiligt. Das von Andrea Marcon am Cembalo umsichtig geleitet
wird und sich stets im Dienste des Gesangs zurucknimmt, ohne
nur beildaufig zu wirken. Das sich andererseits in einigen
Instrumentalsticken, etwa in Leonardo Leos Ouvertlire zu
»L'0limpiade”, als zupackend musizierendes Ensemble beweisen
kann. Mit rhythmischer Intensitat und wunderbar dynamischer
Differenzierung. Nur schade, dass manche Solostellen ein wenig
verunglucken, etwa in Francesco Geminianis Concerto grosso.

Philippe Jarousskys Pladoyer aber fur einen Barockkomponisten,
auf den zumeist nur Spezialisten ihr Augenmerk richten,
eroffnet dem Publikum eine neue Welt. Und zugleich beweist der
Sanger, dass eine Counterstimme nicht UbermaBig kunstlich
wirken muss, bei allem, was sie etwa von einem klassischen
Sopran trennt. Dass es vielmehr moglich ist, sie in schonster
Naturlichkeit aufschimmern zu lassen. Das eben ist die grole
Kunst.

(Der Text ist in ahnlicher Form zuerst in der WR erschienen.)



Ruhrtriennale: Heiner
Goebbels zeigt in ,Stifters
Dinge” Kunst als Ablauf
mechanischer Vorgange

geschrieben von Martin Schrahn | 5. April 2015

Friedhof der Klaviere: die
zentrale Installation fur
,Stifters Dinge”. Foto:
Wonge Bergmann/Triennale

Nun hat Ruhrtriennale-Intendant Heiner Goebbels selbst Hand
angelegt. Als Konzeptkiinstler, Regisseur und Komponist hat er
dem Festival seinen ureigenen Stempel aufgedriickt. Auf dem zu
lesen ist: ,Stifters Dinge”. Angekiindigt als Klavierstiick ohne
Pianisten, Theaterstiick ohne Schauspieler und als Performance
ohne Performer.

Goebbels misstraut offenbar dem Menschen auf der Blhne, setzt
stattdessen auf die Macht der Elektronik, des Maschinellen. Zu
sehen ist eine Installation, die wirkt wie das Ergebnis von
jungenhafter Begeisterung an der Bastelei — mitsamt der hellen
Freude, dass alles prachtig funktioniert.

Das Stuck, wenn wir es so nennen wollen, passt also prima in
die Duisburger Kraftzentrale, einst das energiespendende Herz
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fur die Herstellung von Stahl. Denn auf der ,Buhne“ laufen
vielschichtige Arbeitsprozesse ab. Diesmal allerdings zur
Erzeugung von Lauten, Klangen, bildlichen Illustrationen,
Textauszugen. Die allesamt offenbar eine herbe
Zivilisationskritik ausdricken wollen: Der Mensch zerstore
mehr und mehr die schdne Natur. Goebbels erweist sich damit
als Anwalt des franzdsischen Philosophen und Ethnologen Claude
Lévi-Strauss.

Aber zunachst wird eben jene Schonheit beschrieben, ertont aus
dem Lautsprecher ,Die Eisgeschichte” Adalbert Stifters, eine
literarische Verneigung vor den Geheimnissen eines
winterlichen Waldes, einer Terra incognita. Doch Lévi-Strauss
verneint kurz darauf in einem eingespielten Interview, dass es
auf der Welt noch unberuhrte Orte gebe. Und Vertrauen in die
Menschheit, nein, das habe er nicht.

Natur — das ist nur noch
eine Frage der Projektion.
Foto: Wonge

Bergmann/Triennale

Solcherart Pessimismus spiegelt sich nicht zuletzt im
zentralen Buhnenaufbau wieder. Funf (praparierte) Klaviere -
zum Teil sind es nur noch deren Torsi — hat Ausstatter Klaus
Grunberg an einer Wand aufgeschichtet, dazwischen blattlose
Baumkruppel gesetzt. Wie ein Instrumentenfriedhof wirkt das
(oder doch wie ein Altar mechanischer Kunsterzeugung?),
dementsprechend wird ein musikalisches Aufzucken inszeniert,
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das sich in pochenden, knarzenden Gerauschen ausdruckt oder in
fragmentierten Laufen, wilden Figurationen. Nur einmal
erreicht uns ein Hort der Ruhe: wenn plotzlich der langsame
Satz aus Bachs ,Italienischem Konzert“ erklingt und aus drei
grollen Wasserbecken sanftes Platschern zu vernehmen ist.

Ahnlich mag Jacob van Ruisdaels Waldbild, als Illustration von
Stifters Erzahlung, unser Gespir von Asthetik erfreuen. Doch
die farblichen Veranderungen, die das projizierte Gemalde
alsbald ereilen, machen alles Wohlgefiuhl zunichte. Sodass uns
Goebbels einerseits verstort zuriucklasst. Verhindern aber kann
er nicht, dass diese besondere, ratselhafte Art politischen
Theaters fur manche lediglich ein technisches Faszinosum
darstellt. Gleichwohl — der Applaus ist hoéflich.

Weitere Vorstellungstermine sowie Informationen iiber eine
sUnguided Tour” unter www.ruhrtriennale.de

(Der Text 1ist in ahnlicher Form zunachst in der WAZ
erschienen.)

Triennale: Eiskalte Spannung
— Lachenmanns Oper ,Das
Madchen mit den
Schwefelholzern”

geschrieben von Martin Schrahn | 5. April 2015
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Angela Winkler als ,Madchen”
in eisigem Blau. Foto:
Julian Mommert/Triennale

Unten die plane, rechteckige, weitgehend leere, o6d und
unwirtlich wirkende Spielflache. Alles umringt von steil
ansteigenden Zuschauerbldocken. Dahinter schlieBlich haben sich
Chor und Orchester platziert. GewissermaBen als musikalische
Umzingelung. Sodass die Klange uns mal auf den Pelz riicken,
mal wie aus dem Nichts entstehen, uns drangsalieren und
enervieren, aber auch aufs Schonste erregen und erheben.
Helmut Lachenmanns ,Das Madchen mit den Schwefelhdolzern -
Musik mit Bildern” wird in einem Raum zelebriert, der bereits
Teil des Interpretationskonzepts ist.

Daflur steht der amerikanische Regisseur Robert Wilson, der
dieses Theaterkonstrukt als einen Operationssaal sieht. Wie
passend: Denn die Geschichte vom armen Madchen, das in der
bitterkalten Neujahrsnacht keine Zundhdlzchen verkaufen kann,
sie anzundet, um sich fur Augenblicke nur zu warmen, das
halluziniert und erfriert, wird gewissermallen seziert, auf
seelische Befindlichkeiten und koérperliche Aggregatzustande
hin untersucht. Mit einer Uberwiegend gerauschhaften Musik,
die pendelt zwischen wahrhaft monstrdsem Suggestivklang und
allerkleinstem Fragment.

Lachenmann hat dieses Marchen, das nicht zuletzt
sozialkritische Zuge tragt, um zweli Texte erweitert. Einer
stammt von der RAF-Terroristin Gudrun Ensslin, ein ideologisch
aufgeladenes Pamphlet gegen das ,System”, in dem das Zindeln
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(') als Akt des Widerstands gesehen wird. Der zweite
Textzusatz ist das Hohlengleichnis Leonardo da Vincis, das
einen Menschen beschreibt, der zwischen Angst und Neugier
pendelnd daruber sinniert, ob er die HOhle betreten solle.
Genau wie das Madchen, schwankend zwischen Todesfurcht und
Hoffnung auf ein besseres Jenseits.

Ein gutes Team:
Regisseur Robert
Wilson (li.) wund
Komponist Helmut
Lachenmann. Foto:
Lucie
Jansch/Triennale

Lachenmanns 1997 uraufgefuhrte ,Oper” steht im Zentrum der
insgesamt sechs Wochen wahrenden Triennale, ragt wie ein
fremder, wuchtiger, einsamer Monolith Uber alle bisherigen
Festival-Produktionen hinaus. Weil Wilson zur Premiere 1in
Bochums Jahrhunderthalle betdorende Bilder findet: mit Hilfe
von Licht, Farbe und den allseits bekannten knappen Gesten
sowie mit zeitlupenhaften, in Erstarrung mindenden Bewegungen.
Ganz im Dienste des Komponisten, der ja zuallererst das
Zittern, Frieren und Verharren in Klange gesetzt hat. Und dem
es nicht darum zu tun war, ein Libretto linear musikalisch
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nachzuerzahlen.

Das Madchen, das ist Angela Winkler. Eine weillgewandete,
angstvoll und stumm daherschleichende, fragile Ophelia, mit
vom Eissturm gezausten Haaren. Deren stumpf blickende Augen zu
leuchten beginnen, wenn sie staunend die Bilder einer
besseren, warmen Welt imaginiert, die Wilson mit wenigen
Requisiten und zauberhaften Licht-Spielen in Szene setzt.
Winklers einziges Sprechen gilt dem erwdahnten HOohlengleichnis.
In expressiver, beinahe dadaistischer Manier wird der Text in
seine Bestandteile, in Laute zerlegt, geht somit einher mit
Lachenmanns Musik.

Anderes jedoch bleibt verratselt: Steht doch Robert Wilson als
Gestengeber oder Strippenzieher selbst auf der Buhne. So
unterwirft er sich seiner eigenen Regie und leitet das Madchen
in doppeltem Sinne an. Als dessen Alter Ego, als Tod? Und was
suggerieren die Menschen in dicken Manteln, die kurz vor dem
Erlosungsschluss im Halbdunkel Uber die Ebene stapfen?

Das freie Spiel mit Assoziationen, das Bedenken dessen, was zu
sehen ist, ware wohl ganz im Sinne Lachenmanns. Der uns mit
unerhdorten Klangen vom hdrigen Horen, vom stets Gewohnten
also, weglocken will. Dessen Musik nie brutal laut ist, sich
andererseits in bisweilen ungeahnter Harmonie entfalten kann.
Wort- und Gesangsfetzen, Atem-, Schleif- und Klopfgerausche
fugen sich zum fahrigen, wilden, grollen Ganzen.

Uppiger Applaus, nicht zuletzt fiirs Chorwerk Ruhr und das hr-
Sinfonieorchester unter Leitung von Emilio Pomarico.

Info iliber weitere Vorstellungen unter www.ruhrtriennale.de

(Der Text ist in kirzerer Form in der WAZ erschienen.)
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Menscheln und Musik - die
Dortmunder Philharmoniker
werben mit einem Heftchen

geschrieben von Martin Schrahn | 5. April 2015

Gabriel Feltz ist
der neue
Chefdirigent der
Dortmunder
Philharmoniker.
Foto: Stadt
Dortmund

Die Spannung steigt. Noch ein paar Tage, und fir die
Dortmunder Philharmoniker beginnt ein neues Kapitel ihrer
nunmehr 125jahrigen Geschichte. Weil mit Gabriel Feltz, als
Generalmusikdirektor (GMD) des Orchesters, ein neuer Chef am
Pult stehen wird, der gleich ordentlich ranklotzen will. Mit
Beethovens 6. (,Pastorale”) und der groRdimensionierten
»Alpensinfonie”“ von Richard Strauss - 2zwel Werke im
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Spannungsfeld zwischen Naturlautmalerei und Programmmusik.
»natur_gewalten” ist das 1. Philharmonische Konzert denn auch
ubertitelt.

Feltz und die Philharmoniker wunterwerfen sich also
unverzuglich einer mehrfachen Prufung. Wie dirigiert der neue
Mann, wie wirkt er aufs Publikum? Wie meistert das Orchester
die gewaltige alpine Herausforderung? Fragen, deren
Beantwortung gewiss einiges uber das aktuelle Standing des
Dortmunder Klangkorpers sagen wird, der in den letzten funf
Jahren durch Jac van Steen in glunstiges Fahrwasser gelenkt
wurde.

Doch dem Orchester geht es nicht nur um Leistungsschau. ,Wir
wollen menscheln”, sagt die Geigerin Barbara Kohl. Das klingt
nach Philharmonikern zum Anfassen, und so ist es wohl auch,
zumindest indirekt, gemeint. Helfen soll dabei ein neues
Medium, das sich ,Klangkorper” nennt. Mehr sagt der Untertitel
aus: Menschen — Musik — mittendrin. Das Publikum soll eben
nicht nur Konsument im Konzert sein.

Geklotzt wird mit dem schmalen Heftchen freilich nicht.
Akribisch gefaltet, wie es 1ist, passt es 1in jede
Damenhandtasche. Aufgefachert bietet es immerhin Platz fur
eine grolle Geschichte, eine Karikatur und kleinere Beitrage.
Logisch, dass in der ersten Ausgabe ein grofles Portrat von
Gabriel Feltz zu finden ist. Eine Homestory daruber, wie es
sich so lebt in der neuen Heimat Dortmund.

Die Initiative zu dieser Art Kommunikation sei aus dem
Orchester selbst gekommen, sagt Barbara Kohl. Sie zahlt ebenso
wie der Bassposaunist Paul Galke zum Redaktionsteam, das durch
Orchestermanager Rainer Neumann und Gerhard Stranz erganzt
wird. Stranz wiederum 1ist Vorsitzender der Initiative
»Publikum Pro Philharmonie Dortmund“ (PPP). Das Projekt tragt
sich durch Sponsoren. Die Auflage betragt 3000 Exemplare. In
dieser Saison soll zu jedem zweiten Philharmonischen Konzert
ein Heftchen =erscheinen. Abseits dieses Mediums



konventioneller Art ist das Orchester auf Facebook wie Twitter
zu finden. Eine erweiterte Netzprasenz ist in Arbeit. ,Ohne
geht es heute nicht mehr”, sagt Rainer Neumann.

Am Ende aber gilt der (abgewandelte) Satz: Wichtig ist das
Konzert. Als Ereignis, bei dem letztlich uber Qualitat und
Akzeptanz entschieden wird. Dies wumso mehr vor dem
Hintergrund, dass Feltz als Nachfolger Jac van Steens nicht
die erste Wahl des Orchesters war. Inzwischen beeilt man sich
hinzuzufugen, die Zusammenarbeit verlaufe professionell. Nun,
vielleicht fugt sich noch alles zu schonster, andauernder
Harmonie. So die Musen (und der Kulturdezernent) es wollen.
Wir sind gespannt.

Das erste Philharmonische Konzert findet am 17. Und 18.
September im Konzerthaus Dortmund statt (jeweils 20 Uhr).
Informationen unter www.theaterdo.de und www.doklassik.de

Facebook: Dortmunder Philharmoniker

Twitter: #doklassik

Ruhrtriennale: Seltsame
Rituale 1in Harry Partchs
Instrumenten-Wunderland

geschrieben von Martin Schrahn | 5. April 2015
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,Zeit des gemeinsamens
Vergnugens® heilSt diese
Szene des Partch-Theaters.
Foto: Wonge
Bergmann/Triennale

Das erste Wort gonnen wir Karl Valentin: ,,Kunst ist schon,
macht aber viel Arbeit.” Die Erkenntnis des Miinchner Komikers
und Sprachkiinstlers kommt uns alsbald in den Sinn, wenn wir
vor dem Biihnenbild stehen, das vor allem eine Anordnung
iiberwiegend riesiger, seltsamer Instrumente zeigt, das
»0rchester” des amerikanischen Komponisten Harry Partch.

Darin wuseln Solisten herum, die gleichzeitig Musiker, Sanger,
Schauspieler und Pantomimen sind. Die bisweilen winzig klein
wirken, wie Arbeiterfiguren 1in einem Baukasten filrs
experimentierfreudige Kind.

Zumal sie hauptsachlich in bunter Werktatigenkluft, teils
hubsch-hasslich den Prekariatsstandard erfullend, sich an
ihren klingenden ,Maschinen® zu schaffen machen. Auf dass eine
wahrhaft un-erhorte, sirrende, flirrende, motorische Musik
erklinge. Mit Anlehnungen an asiatische und afrikanische
Exotismen. Was alles einem groBBen Ritual gleichkommt, das
Partch ,Delusion oft the Fury” betitelt hat. Integrales
Theater heilt diese Mixtur aus Klang, Sprache, Szene und Licht
im Fachjargon — Richard Wagner hatte 100 Jahre zuvor vom
Gesamtkunstwerk gesprochen.

Und die Ruhrtriennale, Heiner Goebbels’ Experimentallabor des
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Theatralischen, hat dem Amerikaner nun 1n Bochums
Jahrhunderthalle ein Podium gegeben. Wir staunen, horchen auf
ob verquerer Rhythmen und neuer Tonwelten, ergeben uns einem
exzessiven Ritual, das indes alsbald tonende Zuge der
amerikanischen Minimalisten tragt. Kurzum: Die anfangliche
Faszination weicht dem Wunsch, nun doch zum Ende zu kommen.

Der amerikanische
Komponist Harry
Partch. Foto:
Schott-
Archiv/Andersen

Wer war Harry Partch? Einer jener amerikanischen Komponisten,
die, fernab der Traditionen des alten Europa, eine eigene
musikalische Sprache suchten. Der dabei mindestens so radikal
zu Werke ging wie sein Landsmann John Cage. Der das
wohltemperierte System, das eine Oktave in funf schwarze und
sieben weiBe Tasten unterteilt, scharf ablehnte und eigene
Skalen entwickelte. Zugleich tuftelte und baute Partch an
einem neuen Instrumentarium. Allem voran ein ,Chromelodeon”,
ein Harmonium, bei dem eine Oktave 43(!') Tonhdohen zahlt.
Andere Skurrilitaten heiBen ,Gourd Tree”, ein baumartiges
Gebilde aus Kurbisflaschen, oder ,Marimba Eroica“, ein
riesiges Marimbaphon mit nur vier wuchtigen Klangplatten.
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Schon dies lasst erahnen, dass es sich bei Partch um einen
Freak der Musikszene handelte. Wie denn auch die meisten
Figuren 1in seinem zweiteiligen Instrumentaltheaterstuck
,Delusion oft he Fury” auBerst freaky daherkommen. Obwohl doch
ernste Dinge verhandelt werden, einerseits der reuevolle
BuBgang eines Morders, zum anderen der aus einem
Missverstandnis herruhrende Konflikt, der vor Gericht
schiedlich-friedlich gelost wird — wenn auch von einem nahezu
taubblinden Richter.

Triennale-Intendant Heiner Goebbels erlaubt sich hier als
Regisseur eine amerikakritische Spitze, indem er den Richter
als ubergroBe ,Kentucky Fried Chicken”-Pappfigur zeichnet. Die
Anspielung, dass auch im Land der unbegrenzten Modglichkeiten
das Fressen vor der Moral kommt, hatte Partch gewiss gefallen.
Er selbst, 1901 geboren, erlebte in den USA die ,Grofle
Depression” der 30er Jahre, schlug sich zeitweise als Hobo
durch. Solcherart Landstreicher wird im zweiten Teil wvon
,Delusion” Ubrigens zur Hauptfigur. Dort mummelt er, taub und
arm, im Wasser sitzend, sein karges Mahl. Im Disput mit einer
Ziegenhirtin kommt es zum oben erwahnten Konflikt. Am Ende
aber wird der groBe Versohnungsgesang angestimmt: ,Pray for
me“. Ob die rot ausgeleuchtete Buhne (Klaus Grunberg) nebst
kleiner Flammchen eine Art Vorholle sein soll?

Sonderbares Instrumentarium
als Werkbank im hellen
Licht. Foto: Wonge Bergmann,
Triennale
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Manches mag nach geschaftiger Aktion klingen, doch alles
geschieht in hochster Strenge. Die BuBe und Lauterung eines
Morders lasst Elemente des japanische No-Theaters erkennen —
Klangfarben, die Gewandung der Hauptfigur und die rituelle
Bedeutung flieBenden Wassers deuten darauf hin. Der zweite
Teil tragt hingegen afrikanische Zuge. So gesehen, hat auch
Partch nicht im luftleeren Raum gearbeitet.

Schwer zu tun hat zudem, in vielfaltiger Funktion, das
Ensemble musikFabrik. Anziehen, umziehen, schreiten,
umherhuschen, singen, sprechen, musizieren — ein
Mammutprogramm. Damit nicht genug: Partchs Original-
Instrumentarium musste Stuck fur Stuck nachgebaut werden — fur
Thomas Meixner und sein Team eine Herkulesarbeit.

So steht an diesem Abend Bewunderung neben Verstdrung. Das
letzte Wort geben wir dem Rockmusiker Frank Zappa: ,Ich mag
den Klang der Instrumente .. aber gleichzeitig denke ich, das
Zeug lauft und lauft und lauft und lauft und lauft zu lange.”

Politik und Seelenpein statt
Formspielereien - starker

Saisonbeginn in der
Philharmonie Essen

geschrieben von Martin Schrahn | 5. April 2015
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Kraftvolle Geste: Mariss
Jansons und das BR -
Orchester. Foto: Sven Lorenz

Die neue Konzert- und Theatersaison nimmt Fahrt auf. Den Blick
nach Essen gerichtet, hat sie geradezu mit einem Kickstart
begonnen. Denn dort hat Hein Mulders, als Doppelintendant
verantwortlich fiir den Opern- und Konzertbetrieb, ein
aufregendes Ausrufezeichen gesetzt. Mit der Verpflichtung des
Bayerischen Rundfunk-Symphonieorchesters und ihres Chefs, des
lettischen Dirigenten Mariss Jansons, die in der Philharmonie
ein Programm jenseits des routinierten Repertoires
prasentieren. Das ,Konzert fiir Orchester” des Ungarn Béla
Bartok und das gleichnamige Werk des Polen Witold Lutoslawski.

Es ist Musik aus der Mitte des 20. Jahrhunderts, doch klingt
sie alles andere als avantgardistisch. Beide Komponisten
beziehen sich auf traditionelle Formen wie Concerto grosso,
Fuge, Toccata oder Passacaglia. Beide haben zudem die
folkloristischen Wurzeln ihrer Heimat im Blick. Gleichwohl
wirkt manches fremd, weil dissonant zugespitzt, grollorchestral
wuchtig oder raffiniert perkussiv akzentuiert. Hinzu kommt,
und das macht Jansons’ Lesart deutlich, dass hier
Bekenntnismusik verhandelt wird — als Reflexion auf das
politische Umfeld der Komponisten. Bei Bartdk kommt hinzu: Das
aufregende Ausloten seelischer Befindlichkeit.

Denn der Ungar schrieb sein funfsatziges Werk im ungeliebten
New Yorker Exil, krank an Leib und Seele. Weil sein Vaterland
im faschistischen Strudel zu versinken drohte. Weil sein Werk


http://www.revierpassagen.de/19886/politik-und-seelenpein-statt-formspielereien-starker-saisonbeginn-in-der-philharmonie-essen/20130910_1650/mj0350

in Amerika wenig Aufmerksamkeit fand. Zudem war Bartdk von der
Leukamie gezeichnet. Das ,Konzert fur Orchester”, das er 1943
schrieb, war beinahe sein Schwanengesang, vor allem aber das
Resumee eines Komponistenlebens.

So wundert es nicht, dass diese Musik die dunkle Schwermut und
die gespenstische Unruhe seiner Oper ,Herzog Blaubarts Burg“
spiegelt. Jansons und das BR-Orchester zelebrieren diese
Disternis geradezu, 1in scharfem Kontrast etwa zum
Streichergluhen des ersten Satzes. Und es wird alsbald
deutlich: Diese Interpretation setzt nicht auf das Mit- und
Gegeneinander von Orchestergruppen oder Soli, sondern auf das
groBe Ganze. Dem dunklen Beginn folgt der dramatische
Aufschrei, das Scherzo klingt spukhaft und schroff, der
langsame Mittelsatz ist ein einziges Weinen und Klagen.
Detailversessen und aullerst transparent wird musiziert, und
doch verliert sich Jansons nicht in schdénen oder aufregenden
Stellen. Nur der vierte Satz erklingt als etwas pauschal
gehaltenes Intermezzo, abgesehen von der bizarren ,Heut geh’
ich ins Maxim“-Parodie. Da hat Bartdok der antifaschistische
Teufel geritten.

Ein strahlender Dirigent
dankt fudr den jubelnden
Beifall des Publikums. Foto:
Sven Lorenz

Das Finale schliefSlich deuten manche als die groflSe
optimistische Conclusio, das ganze Werk mithin als ein ,Durch
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Nacht zum Licht“-Geschehen. Wir indes horen mit Jansons eher
die musikalische Schilderung eines Molochs namens New York,
der Stadt, die niemals schlaft (wie von Frank Sinatra
besungen). Da klingt Hektik, Aufregung, Turbulenz sowie ein
leicht protziges Heldentum und kaum Befriedung durch. So mag
es Bartok gefihlt haben.

Der Pole Witold Lutoslawski wiederum, der ganz im Stalinschen
Sinne als Formalist gebrandmarkt wurde, war nach dem Krieg
zunachst kaum produktiv. Kompositionsauftrage des
kommunistischen Regimes lehnte er ab. Das ,Konzert fur
Orchester”, Anfang der 50er Jahre geschrieben, geht auf
Initiative des Dirigenten Witold Rowicki zuruck. Und es war,
in strukturellen Verlaufen, Orchestrierung und der
Einbeziehung von Volksmelodien, eine Verneigung vor Béla
Barték. In ihm sah Lutoslawski den vielleicht einzigen
Komponisten, ,der die Beethovensche HOhe des menschlichen
Denkens und Fuhlens erklommen hat”.

Jansons und das BR-Orchester gehen auch hier weit uber die
Nachzeichnung barocker Strukturen hinaus. Vielmehr durchzieht
das Werk gluhende Leidenschaft und im Mittelsatz ein
spukhaftes Sommernachtstraumflirren, das indes schnell einer
bedrohlichen Eskalation weichen muss. Um sich am Ende mit
einem schragen Dies-irae-Anklang zu vermischen. Folgt ein
disterer, explosiver, auch bedrohlich schwirrender Finalsatz.
Alles mit Verve und grolBer Vitalitat dirigiert. Allenthalben
Jubel.

Ruhrtriennale konzertant:
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Musikalische Endlosschleife
zum Untergang der Titanic

geschrieben von Martin Schrahn | 5. April 2015

Anu Tali und die Bochumer
Symphoniker 1lielBen die
Titanic sinken. Foto:
Michael Kneffel/Triennale

Nach fortwahrender Erkundung neuer Formen des Theatralischen,
begibt sich das Experimentallabor namens Ruhrtriennale
tatsachlich einmal in die ,Niederungen” des traditionellen
Konzertbetriebs. Um aber gleich wieder eine Art Avantgarde zu
prasentieren. Mit zwei Friihwerken des 1943 geborenen
englischen Komponisten Gavin Bryars, die Luciano Berios
»Requies” umrahmen. Das Fazit des Abends ist schnell
umschrieben - spektakularer Titel, iiberwiegend langatmige
Musik.

Denn wenn Bryars nichts weniger als den ,Untergang der
Titanic” klanglich verarbeiten will, duarfte mancher in
Duisburgs Geblasehalle wohl ein groforchestrales Spektakel
erwarten. Um sich damit die Katastrophenbilder im Kopf
zurechtzimmern zu konnen. Und wenn die prazise musizierenden
Bochumer Symphoniker unter Leitung der estnischen Dirigentin
Anu Tali am Beginn ein differenziertes Schlagwerkinferno
entfachen, dass es klingt, als schramme im Sturm der Dampfer
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am Eisberg entlang, scheint die Tragodie greifbar.

Doch Bryars steht nicht der Sinn nach Effekt. Das Heftige
weicht einem sanften Streicherhymnus, ungemein harmonisch, als
war’s ein Stick von Haydn. Standige Wiederholung inbegriffen,
mit minimalen Abweichungen, getragen vom tiefen Register der
Blaser, die Schwarze des Meeres illustrierend. Inmitten
Einspielungen von Interviewfetzen zum Ungliuck. So will uns
Brayrs hinabziehen, lullt uns aber bloB ein.

Seine Nahe zum Minimalisten Michael Nyman ist offenkundig.
Dafur steht noch mehr ,Jesus’ Blood Never Failed Me Yet“. Der
simple Gesang eines Stadtstreichers, aus dem Nichts kommend,
lauter werdend, schlieSlich ersterbend, ist die (vom Tonband
zugespielte), laufend wiederholte Grundlage des Stucks. Die
Endlosschleife wird harmonisch aufs Angenehmste unterfuttert,
mehr und mehr Orchesterstimmen verstarken die Grundierung, bis
auch hier alles verblasst. Bryars’ grofle Meditation will uns
einfangen, ist aber bloB Klang gewordene Vorhersehbarkeit.

Da bedarf es schon eines Luciano Berio, der orchestrale
Bewegung in Statik gekonnt einflechten kann und dabei ein
FaGllhorn von Klangfarben Uber uns ausschittet. Diese Musik
kreist nicht verloren um sich selbst, sie schwebt um ein
imaginares Zentrum. Ein kleiner Glucksfall.

(Der Text ist zuerst in der WAZ erschienen.)

Die Vorteile des
»ELnspringens’: Rafal
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Blechacz statt Evgeny Kissin
beim Klavier-Festival Ruhr

geschrieben von Martin Schrahn | 5. April 2015

Der Pianist Rafal Blechacz
hat den erkrankten Evgeny
Kissin beim Klavier-Festival

wiurdig vertreten. Foto:
Wieler/KFR

Das Wort Einspringer mag nach zweiter Wahl klingen, das
Phanomen aber ist seit jeher Bestandteil des Opern- und
Konzertbetriebs. Heisere Tendre, abrupt vergrippte
Sopranistinnen oder am Arm verletzte Pianisten: Alles schon
dagewesen, und ein Hoch auf den Veranstalter, der binnen
kurzer Zeit eben einen Einspringer prasentieren kann.

Wie jetzt das Klavier-Festival Ruhr in Essen. Endlich war es
erneut gelungen, den jungenhaften Feuerkopf unter den
Tastenzauberern, den Russen Evgeny Kissin fiur einen Auftritt
zu gewinnen, da muss er wegen eines ladierten Fingers zweil
Tage vor dem Konzert absagen. Gluck im Ungluck: Der Pole Rafal
Blechacz, 2005 herausragender Gewinner des Warschauer Chopin-
Wettbewerbs, erweist sich als Retter in der Not. Und sein
Spiel wird mit Uppigem Applaus honoriert.

Solcherart Ritterlichkeit dem Publikum gegenuber kann
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bisweilen den grolBen Karriereschritt bedeuten. So war der
franzosische Pianist Jonathan Gilad gerade 15 Jahre alt, als
er 1996 in Chicago fur den erkrankten Maurizio Pollini
einsprang und damit den internationalen Durchbruch schaffte.
Beim Klavier-Festival 2007 wiederum vertrat die Deutsch-
Japanerin Alice Sara 0Ott, 19 Jahre jung, die Russin Elena
Bashkirova. Mit derartigem Erfolg, dass alsbald ein exklusiver
Plattenvertrag winkte. Zwei Jahre spater gab die damals kaum
bekannte Georgierin Khatia Buniatishvili ihr Deutschlanddebut
beim Festival. Der Auftritt, an Stelle der erkrankten Hélene
Grimaud, war gewiss einer ihrer Karrierestartpunkte.

Khatia
Buniatishvili
sprang beim

Festival 2009 fur
Hélene Grimaud ein.
Foto: Wohlrab/KFR

Bei Blechacz liegen die Dinge etwas anders. Der Chopin-Preis
hat ihm zu frihem Ruhm verholfen, er ist 1langst kein
Unbekannter mehr, und beim Klavier-Festival nun zum vierten
Mal dabei. Wer den 28Jahrigen ofter gehort hat, wird erkennen,
dass sein Spiel zunehmend an Reife gewinnt. Dafur steht etwa
Beethovens 7. Sonate. Blechacz deutet sie in Essens
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Philharmonie mit furiosem Gestus, zum anderen als subtiler
Klanggestalter.

Ganzlich frei aber bewegt sich der Pole nicht. Davon zeugt
eine gewisse Nervositat, die ihn zur Hast verleitet. Durch
markantes rhythmisches Spiel versucht der Pianist sich selbst
zu zugeln. Beethovens Sonate gewinnt so markig Kontur. Bachs
dritte Partita indes leidet eher unter der Schnelligkeit des
Spiels.

Tief verwurzelt scheint Blechacz hingegen in der Klangwelt
Chopins. Der Pianist meidet alles Salonhafte, versagt sich
jegliche Spielerei mit verzogernden Tempi. Vielmehr horen wir
das grolle Drama. Des Komponisten musikalische Spiegelung
polnischen Leidens. Ein Nocturne wirkt unter Blechacz Handen
wie ein boser Traum. Die ,Polonaise militaire” scheint zackige
Kampfansage, die drei Mazurken op. 63 schwanken zwischen
dunklem Raunen und heroischem Gestus. Und aus der funkelnden
Virtuositat des dritten Scherzos schimmert gehdorige Wehmut.

Der Text ist in ahnlicher Form zuerst auf www.derwesten.de
erschienen.

Im Schatten Alfred Brendels:
Paul Lewis deutet Schubert-
Sonaten beim Klavier-Festival
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Ruhr

geschrieben von Martin Schrahn | 5. April 2015

L~
Der britische Pianist Paul
Lewis geht mit Schubert
selbstbewusst eigene Wege.
Foto: Jack Liebeck

Der britische Pianist Paul Lewils ,studierte bei Joan Havill an
der Londoner ,Guildhall School of Music and Drama’, bevor er
weiter privat bei Alfred Brendel ausgebildet wurde”.

So sachlich verlautet’s zumeist in offiziellen
Kinstlerbiographien, doch nicht nur in diesem Fall sprechen
Fakten Bande. Zeugen zudem von groBer Last, von riesigen
FuBstapfen, in die zu treten eine immense Herausforderung
bedeutet. Wie findet ein junger Kunstler seinen Weg des
Interpretierens, ohne der Versuchung zu verfallen, den
.Ubervater” kopieren zu wollen? Wie kann es der Eleve
andererseits vermeiden, sich ins trotzige Abseits zu begeben,
frei nach dem Moto ,Ich mache alles anders“?

Nun, fur Paul Lewis darf gelten, dass er mutig und
selbstbewusst, durchdacht und differenziert ans Werk geht. Das
hat er jetzt als Gast des Klavier-Festivals Ruhr in Milheim
bewiesen. Indem er sich den drei letzten Sonaten Franz
Schuberts widmet, allesamt in des Komponisten Todesjahr, 1828,
entstanden. Indem der Interpret sich also ausgerechnet des
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Werkes annimmt, das Alfred Brendel wie kaum ein anderer
poetisch aufs Schonste auszuleuchten vermochte.

Das erfordert vom ,Schuler” Mut und Umsicht. Da kommt Lewis
das britische Understatement, das sein Spiel auch ausmacht,
gerade recht. Konzentration statt grofer Geste, Denken 1in
Strukturen statt Zurschaustellung von Virtuositat - der
Pianist nahert sich Schubert (und Brendel) mit allem Respekt.
Und er weill um die poetische Kraft dieser Musik. Lewis zieht
dann alle Register 1in Sachen Klanggestaltung und
Beleuchtungswechsel.

Der grofle Schubert-Exeget
Alfred Brendel ist wohl der
bedeutendste Lehrer von Paul
Lewis. Foto: KFR

Auf der anderen Seite, konkret mit dem Beginn der c-moll-
Sonate, offenbart uns der Solist in kraftstrotzendem,
fiebrigem Tonfall Schuberts Nahe zu Beethoven. Dieses Moment
der Unruhe ist immer wieder Bestandteil von Lewis’ Deutung,
wie er andererseits den oft liedhaften Charakter einzelner
Satze betont. Und jedes Mal steigt die Aufmerksamkeit, wenn
der Pianist die Generalpausen, die Stille also, sprechen
lasst. Fur Schubert konnte dies heiflen: ,Ich bin trotz
Beethoven auch noch da und habe Originares mitzuteilen”.

Die Aufzahlung vieler Interpretationsaspekte macht indes noch
nicht das grolle Ganze aus. Und hier scheint ein Problem Lewis’
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im Umgang mit den Sonaten zu liegen. Der starke analytische
Zugriff fahrt zu formalen Zerkluftungen, Binnenspannung kann
sich nur bedingt entwickeln. Poesie ist da nur ein Element,
von Weltenschmerz bleibt lediglich eine Ahnung. Kurzum: Der
Solist ist letzthin fixiert auf die Deutung absoluter Musik.

Schuberts himmlische Langen werden so im Irdischen verortet.
Mitunter verliert sich der Pianist in ihnen, wie er
andererseits, so 1im Andantino der A-Dur-Sonate,
Sommernachtstraumschweben neben furiose Klangsprengsel, die
der Moderne entlehnt scheinen, wie tdnende Inseln setzt.
Lewis’ Spiel ist voll von solchen Kontrasten, das Poetische
will gewissermalBen beiseite geschubst werden.

Und damit entfernt er sich vom Mentor Alfred Brendel,
eigenwillig, gleichwohl aussagekraftig. Nicht trotzig, aber
konsequent. Ein wenig aber distanziert sich Lewis so auch von
Schubert — in einer Welt von interpretatorischen Ambivalenzen.

Wie Eberhard Kloke in Essens
Philharmonie Miltons
s,verlorenes Paradies” 1in
Szene setzt

geschrieben von Martin Schrahn | 5. April 2015
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,Paradise lost”: Ein
ausgewaideter Oldtimer als
Verlustsymbol, dazu Mahlers
Musik wund Endzeitgedichte
von Heiner Muller. Foto:
Sven Lorenz

Ein Wiedersehen mit Eberhard Kloke im Ruhrgebiet. Der Denker
und Dirigent, Projektentwickler und Regisseur, Komponist und
Arrangeur gibt sich die Ehre in Essens Philharmonie. Mit einer
nahezu monstrosen Collage aus Text, Bild, Musik, Installation
und Performance. Nun, es geht ja auch um etwas. Um den
gefallenen Engel, die Ursiinde und die Vertreibung aus dem
Paradies. Um einen Disput mit dem Teufel iiber die Existenz
Gottes. Um Idylle und Zerstorung, Romantik und Realitat. Kurz:
Bei Eberhard Kloke geht’s mal wieder ums Ganze.

,Paradise lost” heillt sein Programm, konzipiert nach dem
gleichnamigen Gedicht des Briten John Milton, der in epischer
Breite schildert, wie der Mensch aus dem Garten Eden verjagt
wurde. Wir wissen um die Konsequenzen. Und Kloke fuhrt sie uns
in seiner dreiteiligen Inszenierung vor Augen, meilelt sie uns
bisweilen in die Ohren, ja lasst sie uns an einer Stelle sogar
riechen. Liebe, Glaube, Hoffnung — alles dahin. Kein Trost,
nirgends.

Es beginnt mit Peter Schrdder. Als Rezitator vorgestellt, ist
er weit mehr: wunderbarer Schauspieler, exzellenter
Wortakrobat und hinreiBender Dialogpartner seiner selbst.
,Seltsame Dinge werden geschehen”, zitiert er eingangs Edgar
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Allan Poe, um dann mit Heiner Muller ein langes Leben 1im
Wohlstand dem Paradiese vorzuziehen. Spater wird Schroder uns
in aller Textverstandlichkeit und Plastizitat Milton
nahebringen. Oder aus Dostojewskis ,Die Bruder Karamasow” den
Alptraum Iwans — das halluzinierte Gesprach mit dem Teufel -
aufs Schonste rezitieren.

Musikalisch setzt Kloke auf Werke von Charles Ives, Berlioz,
Edgar Varese, Ivan Wyschnegradsky, Mahler und Berg. Kein
Ohrenschmaus im klassisch-romantischen Kontext also, vielmehr
hochkomplexe Bekenntnismusik. Mit Ives’ ,Dich, Gott, loben
wir“, einer groBorchestralen, klanggeschichteten,
polyrhythmischen und vom Chor unterstutzten Anbetung scheint
die Welt noch in Ordnung. Doch der Brite schuf das Werk im
Angesicht des 1. Weltkriegs. In Klokes Konzeptkonzert ist es
also ein Dokument eben jener Zerstorung, die die Vertreibung
aus dem Paradies ausloste. Zwei Naturbilder werden projiziert,
wie aus dem Albumblatt. Dann fangen sie Feuer, bleiben
angekokelt zuruck: alluberall Symbolik.

Das 1ist penibel inszeniert, nichts scheint dem Zufall
uberlassen. Kloke setzt auf die Kraft von Bild und Ton, von
Sprache und Licht. Das wirkt so intellektuell wie berauschend,
erkenntnisfordernd wie verstorend. Zwischenbeifall weist der
Kinstler soweit moglich zuruck. Ein bisschen, so scheint’s,
setzt sich dieser freigeistige Macher auch selbst in Szene.

-

Schauspieler Peter Schroder

in Aktion. Foto: Sven Lorenz
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Vor seiner konzisen, zunachst absurd scheinenden, dann aber
umso sinnfadlligeren Performance namens ,Uber die Grenzen des
All” (das zweite der funf Altenberg-Lieder Alban Bergs) darf
allerdings getrost der Hut gezogen werden. Mulch bedeckt den
Boden, gewissermaBen als stummer Zeuge ewigen Werdens und
Vergehens, inmitten des kleinen Saals ein ausgewaideter
Oldtimer. Schauspieler Peter Schroder, in der Kluft eines
Automechanikers, sorgt sich offenbar um dieses Gefahrt,
beruhrt es mit sanfter Hand, umrundet es. Eine Art
GOotzenanbetung scheint dies, und dazu zitiert Schroder
Endzeitgedichte Heiner Mullers. Wahrenddessen die exzellente
Sopranistin Kim-Lillian Strebel in schillerndsten Farben frihe
Mahler-Lieder interpretiert, Gesange von Liebe, Tod und dem
groBem Weltenweh. Das achtkdpfige E-MEX-Ensemble liefert dazu
Klokes Instrumentalfassung, erganzt durch elektronische
Zuspielung, die dieser Performance die Aura des Imaginaren
verleiht. Ein Kammerspiel von Verlust, Verfall, Verzweiflung.

Die Videoinstallation ,Parsifal reloaded” hingegen, mit
zerrupfter, fragmentierter Musik aus Wagners Erlosungsdrama,
dazu Bilder vom Verfall in der Zivilisation, gehort zu jenen
»L"Art pour L'Art“-Gebilden, die kaum mehr als ein
Schulterzucken auslosen. Da widmen wir uns lieber der
Mahlerschen Wunderhorn-Magie, wenn Kloke und Kim-Lillian
Strebel noch einmal die fruhen Lieder im groBorchestrierten
Arrangement ausdeuten.

Die Sopranistin Kim-Lillian
Strebel, Dirigent Eberhard
Kloke wund die Essener
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Philharmoniker. Foto: Sven
Lorenz

Kein Trost, nirgends? Vielleicht liegt er eben in der
Schonheit der Musik. Die Essener Philharmoniker jedenfalls
glanzen nicht zuletzt mit Bergs Liedern, diesen meisterlich
kolorierten Aphorismen, von der Mezzosopranistin Ezgi Kutlu
feinherb gesungen. Exzellent musizieren im uUbrigen Blaser und
Schlagzeug in Vareses ,Déserts” — pointierte Rhythmik trifft
auf harsche, gleifende Klange.

Am Ende darf gesagt werden: Dieses Konzeptkonzert ist im
groBen und ganzen gelungen. Dank exzellenter Interpreten
lasst sich das Publikum konzentiert ein auf dieses
ungewdhnliche Format. Bemerkenswert auch, wie souveran sich
das Orchester in der Neuen Musik bewegt. Damit setzt es ein
Zeichen, das bereits in die neue Saison ragt. Es ist aber auch
eine Verbeugung vor dem jetzt scheidenden Philharmonie-
Intendanten Johannes Bultmann. Der sich der Moderne
verpflichtet fudhlt. Und wir halten es einmal mehr mit
Nietzsche: ,0hne Musik ist das Leben ein Irrtum”.

Der Text ist zuerst in klrzerer Form im Westfalischen Anzeiger
(Hamm) und in der WAZ (Essen) erschienen.

Hier ratselhaft, dort
Leidenschaft: Die Rheinoper
wiirdigt Alexander Zemlinsky

geschrieben von Martin Schrahn | 5. April 2015
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Schwertkampf von hohem
Abstraktionsgrad: ~Elne
florentinische Tragoddie” mit
Corby Welch, Jana Vuletic,
Anoosha Golesorkhi. Foto:
Hans Jorg Michel

Wir wissen nicht viel iiber das Ehepaar B. und S., sehen
immerhin, dass sie schon mal ins Kino gehen. Da sitzen die
beiden dann, im roten Sessel, erste Reihe. Sie wie in sich
selbst gefangen, vom Gatten ein wenig abgeriickt, der sich
grospurig mit Popkorneimer in den Sessel gedriickt hat. Ein
grober Klotz, ein verangstigtes Weibchen? Nun ja.

Es ist auch nicht ohne weiteres ersichtlich, dass die holde
Gattin sanft entschlummert und sich dabei traumend in ihre
Innenwelt verkriecht, um eine Geschichte zu imaginieren, die
da heillt ,,Eine florentinische Tragodie”. Nur wer lesen kann im
Rheinopern-Programm, ist klar im Vorteil. Der unbedarfte
Zuschauer aber blickt in Dusseldorf auf eine surrealistische,
bunte, sonderbare Bebilderung eines Stuckes, das doch
eigentlich einen Psychothriller darstellt. Erdichtet von Oscar
Wilde, in exaltierte, rauschhafte Musik gegossen von Alexander
Zemlinsky.

Sich dieses Komponisten anzunehmen, ist grundsatzlich ein
Verdienst. Seine Opern hatten ihre Zeit, zu Beginn des 20.
Jahrhunderts, im Gefolge des Verismo. Zemlinsky war ein
exzellenter Klangfarbenzauberkunstler, liebte das Ornament,
bisweilen die expressive Scharfe, nicht zuletzt eine offene
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Harmonik auf dem Weg zur Abschaffung der Tonalitat. Von den
Nazis ins New Yorker Exil getrieben, glanzte sein Stern nur
kurz. Erst Ende der 70er Jahre begann eine zogerliche
Zemlinsky-Renaissance.

Wenn also die Deutsche Oper am Rhein eben jene ,Florentinische
Tragodie” auf die Buhne bringt, in Koppelung mit ,Der Zwerg“,
ist das alle Aufmerksamkeit wert. Wenn aber die Regisseurin
Barbara Klimo die Dreiecksgeschichte zwischen den Eheleuten
Bianca (B.) und Simone (S.) sowie dem Liebhaber Guido Bardi
kaum als Kammerspiel, vielmehr als belangloses Nebeneinander
inszeniert, wachst die Enttauschung mit jedem Takt. Die
Traumsequenzen, das durch einen Harlekin geleitete Spiel im
Spiel, wirken so beliebig wie grotesk. Nun, wir kennen zwar
skurrile, irreale Traume. Dass wir indes irgendwie verandert,
gar gelautert aus solcherart Schlaf erwachen, scheint allzu
unsinnig.

,Die Florentinische Tragodie” mag kein Schocker sein wie
Richard Strauss’ Einakter ,Salome”, vertragt deshalb gewiss
Distanz vom Opulenten. Doch die aufgeladene psychologische
Situation — der Gatte kommt nach Haus und findet einen Fremden
bei seiner Frau — verdient eben mehr als die zwanghafte
Bebilderung fast jedes Wortes, jeder Geste. Selbst die
Zweckentfremdung Magrittescher Motive, die sich Ausstatterin
Veronika Stemberger leistet, wirkt da nur befremdend. Dass
Kaufmann Simone den Unbekannten, der sich als Furstensohn
entpuppt, einlullt, ihn durch allerlei Gerede perfide in den
Bann zieht und zu einem scherzhaften Duell treibt, das fur den
Liebhaber todlich endet, entbehrt in Dusseldorf jeder
Spannung.

Und dies, obwohl doch die Symphoniker unter Jonathan
Darlington die Musik Uberaus exzessiv aufleuchten lassen, ja
sie klanglich und dynamisch bisweilen ins Extrem treiben. Die
Sanger indes befinden sich in einer Zwickmuhle. Sie mlssen
spielen ohne EntauBerung, aber zumeist forciert singen, um
gegen die orchestrale Macht anzukommen. Kein Leichtes fur



Corby Welch (Guido Bardi), Anooshah Golesorkhi (Simone) und
Janja Vuletic (Bianca).

Neugier und Furcht: Der
Zwerg (Raymond Very) wird
ausgepackt. Foto: Hans Jorg
Michel

Wie anders hingegen ,Der Zwerg“. Wo eben noch Ratlosigkeit
herrschte, ist nun Staunen angesagt. Wir rucken an die
Stuhlkante, 1lauschen der in ihrer Textur leichteren,
gleichwohl suffigen, schillernden Musik. Wir ergO0tzen uns an
schonen, charakterstarken, wendigen, farbenreichen Stimmen.
Und wir werden hineingezogen in Immo Karamans spannende,
sinnfallige, psychologisierende Inszenierung. Wenn auch der
Schluss ein wenig verwirrt.

Zemlinskys Oper, ebenfalls nach Oscar Wilde (,Der Geburtstag
der Infantin”) spielt am spanischen Hofe. Wo die Prinzessin
Donna Clara ihren 18. Geburtstag feiert. Ihr als Geschenk ein
Zwerg zugesandt wird. Der fein singen kann, aber hasslich ist,
von seiner Fratzenhaftigkeit allerdings nichts weiB. Weil er
keinen Spiegel kennt. Der sich in die Infantin verliebt, ihrer
Zuneigung gewiss ist, schlieBlich aber die Bedeutung eines
Spiegels begreift und vor Erschrecken uber sich selbst stirbt.

Die Geschichte ist so angelegt, dass die Infantin mit ihrem
Geschenk nur spielt. Und am Ende die Schultern zuckt, dass das
Spielzeug so schnell kaputt geht. Nicht so bei Karaman. Er
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verhandelt die Anziehungskraft des Hasslichen. Stellt Donna
Clara eine Schar von Freundinnen und Zofen an die Seite, die
mit pubertarem Gekicher, friuhsexuellem Begehren, mit Neugier
und Angst einem seltsamen Wesen, dem Zwerg begegnen. Und
schafft mit Claras Vertrauter Ghita eine Figur, die in ihren
Sehnsiuchten und Traumereien nichts anderes als das alter Ego
der Infantin ist.

Des Zwergen Pein und der
Infantin Leid: Szene mit
Raymond Very und Sylvia
Hamvasi. Foto: Hans Jorg
Michel

Der Zwerg wiederum ist Opfer. Nicht das eines Spiels, sondern
das der eigenen Unzulanglichkeit. Er ist verwirrt, verliebt,
verzweifelt. Und wenn die vermeintliche Spielerei fast ihr
tragisches Ende findet, sitzt Donna Clara ebenso verwirrt,
vielleicht ein wenig verliebt, eher ziemlich verstért in einer
Ecke. Hat sich gekauert neben einen, mit einem imaginierten,
uppigen Spiegel verzierten, schicken Sekretar. Verortet in
einem weiten GewOlberaum, den Nicola Reichert erdacht hat.

Dass jedoch aus dem Zwergen ein Priester wird, Regisseur
Karamann so offenbar das streng katholische Spanien ins Spiel
bringen will, in dem die jungen Damen in Einheitskleidchen von
uniformierten Gouvernanten getriezt werden, wirkt ein wenig
konstruiert. Gleichwohl allenthalben Faszination. Zumal hier
die Dusseldorfer Symphoniker so differenziert wie
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leidenschaftlich zu Werke gehen. Und mit Sylvia Hamvasi
(Infantin), Anke Krabbe (Ghita) sowie Raymond Very (Der Zwerg)
ausgefeilte Charaktere auf der Buhne stehen, beruhrender
Gesang inklusive.

Die Rheinoper prasentiert also einen Zemlinsky-Doppelabend,
der zwischen Ratselhaftigkeit und Leidenschaft pendelt.
Gleichwohl muss er als wichtiges Pladoyer fur einen zu Unrecht
vernachlassigten Komponisten gelten.

Das Klavier-Festival zieht
mit Sebastian Knauer aufs
Land und bleibt doch 1im
Ruhrgebiet

geschrieben von Martin Schrahn | 5. April 2015

Manchmal kommen diese Fragen, gerade jetzt zum 25jahrigen
Jubilaum, bisweilen mit kritischem Unterton: nach der
Verortung des Klavier-Festivals Ruhr, seinen Wurzeln und
seiner Ausbreitung. Und was gilt eigentlich als Kerngebiet?
Daraus folgende Irritationen scheinen berechtigt, wenn die
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Veranstalter zum Konzert nach Hiinxe einladen. Aufs Land, genau
gesagt aufs Wasserschloss Gartrop, wo jetzt der Pianist
Sebastian Knauer Sonaten von Beethoven sowie Schubert-Stiicke
interpretiert hat.

Doch gemach: Hunxe gehort zum Kreis Wesel. Und dort wurde eben
auch Steinkohle abgebaut. Bis 2005 etwa im Bergwerk Lohberg-
Osterfeld, Schacht Hunxe. Die malerische Gegend, und mit ihr
das zauberhafte Schloss, dessen Geschichte sich bis in die
Ritterzeit zurlckverfolgen lasst, zahlen also zum Ruhrrevier.
Im Ubrigen: Seit jeher gehort das Martinsstift in Moers zu den
Spielstatten — ansassig ebenfalls im Kreis Wesel.

Solcherart Wahl hangt natirlich auch damit zusammen, dass die
Zahl von Kammermusik- oder Konzertsalen im Ruhrgebiet nicht
gerade Legion ist. Und es hat damit zu tun, dass Festival-
Intendant Franz Xaver Ohnesorg als Partnersponsoren zunehmend
den Mittelstand, nicht nur die grofRen Unternehmen im Blick
hat. Hier, in Hunxe, 1ist es ein Hotelier, der sich des
Marchenschlosses angenommen hat. Und der Saal, vielleicht ein
bisschen kitschig eingerichtet mit seinen riesigen Lustern,
ist kein schlechter Ort fur Musik.

Mag Sebastian Knauer auch kraftvoll zu Werke gehen und uns
Beethovens ,Sturm“-Sonate entsprechend martialisch in die
Ohren hammern, bleibt doch genigend Raum fur sanfte,
traumverloren schone Tone. Denn so sehr der Pianist in seiner
strengen, mitunter grimmig wirkenden Mimik auf virtuose
EntauBerung setzt, so kunstvoll rhetorisch kann er etwa den
Eingangssatz der ,Mondscheinsonate” ausformulieren. Dass er
sich bisweilen zuviel Pedal go6nnt, Konturen dabei
verschwimmen, ist ein kleines Manko.

Dass er wiederum nach Noten spielt, ist nicht Ausweis von
Schwache. Eher eine Frage der Psychologie, im Sinne einer
Absicherung, der es eigentlich gar nicht bedarf. Und selbst
der haufige Blick ins Notierte, wenn es darum geht, Schuberts
Impromptus ausgewogen und subtil in dessen Charakterwechseln



zu interpretieren, zeugt nicht von Verkrampfung. Eher entsteht
der Eindruck, Knauer wolle sich selbst hypnotisieren.

Dabei ist er alles andere als ein Zauberkunstler, ein
Hexenmeister. Der geburtige Hamburger, aus der
Kammerlingschule erwachsen, steht fur Soliditat, die
keineswegs mit fadem Spiel gleichzusetzen ist. Knauer 1ist
Gestalter, der Farben und Stimmungen hervorhebt, der mit
eigenwilligen Betonungen gelegentlich Ubers Ziel hinaus
schielt, andererseits Figurationen ihren quirligen Lauf lasst.
Beethovens Wucht entfaltet sich dabei ebenso wirkmachtig wie
Schuberts Melancholie.

Bleibt am Ende festzuhalten, dass Konzerte 1in eher
ungewohnlichen Spielstatten durchaus ihren Reiz haben. Dass
also auch kleine Stadte allen Grund haben, vom Klavier-
Festival Ruhr zu profitieren. Und andere ,Platzhirsche”,
bisweilen medial markig unterstitzt, sollten nicht gleich
beleidigt in die Jammerecke laufen, werden sie einmal weniger
berucksichtigt. Kirchturmdenken war doch gestern 1in den
Kommunen des Ruhrgebiets. O0Oder haben wir da etwas
missverstanden?

Schloss Gartrop ist noch einmal Austragungsort des Festivals:
Nachsten Freitag (21.6., 20 Uhr) spielt dort Andreas Staier
Werke von Haydn, Mozart, Beethoven und Schubert auf einem
Hammerklavier.

www. klavierfestival.de



http://www.klavierfestival.de

Krachledern: Liszts Wagner-
und Verdi-Bearbeitungen beim
Klavier-Festival Ruhr

geschrieben von Martin Schrahn | 5. April 2015

GrolBe Geste: Pianist Boris
Bloch. Foto: KFR/Mohn

Richard Wagner und Giuseppe Verdi in aller Form zu wiirdigen,
zu beider 200. Geburtstag, ist fiir Opernschaffende ein
Leichtes. Beide Komponisten definieren sich ausschlieBlich
iiber ihr musikdramatisches Schaffen, andere Gattungen
rangieren unter ,ferner liefen”. Wenn sich also das Klavier-
Festival Ruhr diesen Monolithen des 19. Jahrhunderts
angemessen nahern will, bleiben nur Umwege. Der wichtigste
Pfad fiihrt iiber den seinerzeit herausragenden Pianisten Franz
Liszt, der im iibrigen 1870 Wagners Schwiegervater wurde.

Liszt entpuppte sich im Laufe seiner Auftritte am Klavier
nicht zuletzt als Meister der Paraphrasen, Transkriptionen,
Fantasien. Als Vorlagen dienten ihm auch die Opern Wagners und
Verdis. Der Zweck dieser Ubungen in akrobatischer Virtuositéat
durfte ein doppelter gewesen sein: das komplexe
musikdramatische Werk in handlicher Form unters Volk zu
bringen, den Ruhm Liszts selbst als Dompteur seiner Musik zu
mehren. Er protegierte andere und pflegte seine zweifellos
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vorhandene Eitelkeit.

Das Transkriptionenwerk in toto aufzufuhren wirde wohl
bedeuten, eine extra Konzertwoche auf die Beine zu stellen.
Immerhin hat sich das Klavier-Festival zu einem funfstundigen
Marathon entschlossen (incl. Pausen). Kein Problem zumindest
fur eingefleischte Wagnerianer, die in dieser Zeit mal eben
einen ,Tristan” absitzen. Doch vier Konzerte und ein
Zugabenblock mit Verdis Dramatik, Wagnerscher Wucht und
Lisztschem Wirbeln ist schon ein harter Brocken. Nun, es war
moglich, nur einzelne Konzerte zu buchen.

Viele aber harren aus an diesem Nachmittag in Essens Haus
Fuhr. Ergeben sich drei Pianisten, die vor Kraft strotzen, in
nahezu virtuosem Wahn die Tastatur durchpfligen. Wie der
Ukrainer Boris Bloch, der den ,Tannhauser“-Pilgerchor 1in
Liszts Transkription zwar als wurdevolles Schreiten beginnt,
sich aber in einen Handkantenbruitismus steigert, der uns
offenbar schon mal gewdhnen soll an die vorherrschende
Lautstarke der Deutungen. Oder wie der Weillrusse Yuri Blinov,
der das ,Meistersinger“-Vorspiel (in Zoltan Kocsis’ Fassung)
geradezu hinrichtet. Oder wie der Kolner Michael Korstick, ein
bisschen an den Noten hangend, der den ,Einzug der Gaste auf
der Wartburg”“ (Tannhauser) bedingt festlich, umso mehr
grobschlachtig zelebriert. Ja, die drei Herren am Klavier
lassen es ordentlich krachen.

Es ist ein schweres Wagner-Liszt-Gewitter, das uns zunachst
uberwaltigt — Musik als gesichtsloses Virtuosenfutter. Dabel
teils derart eigenwillig, manieriert gespielt, dass der
Verdacht aufkommt, Liszt hatte seinen Protegée karikieren
wollen. Vor allem Bloch inszeniert groBBes Drama, Subtiles hat
kaum eine Chance, und wenn, gerat es unangenehm sentimental
(,Am stillen Herd“/Meistersinger). So gedeutet und betrachtet,
wird verstandlich, dass Wagner von manchen bis heute in die
monstrose Ecke gestellt wird.



Mit stetem Blick in die
Noten geht Pianist Michael
Korstick eifrigst zu Werke.
Foto: KFR/Mohn

Immerhin: Der Himmel lichtet sich ein wenig, wenn wir 1in
Verdis Spharen vordringen. Michael Korstick spielt Liszts
Bearbeitung von ,Danza Sacra e Duetto Finale” (Aida) eher
verhalten und einigermallen sensibel. Dass dieses letzte Duett
der Oper allerdings vom Tod handelt, ist bestenfalls zu
erahnen. Korstick zerdehnt das Liebesthema, nimmt dem Drama
seine Wirkung. Boris Bloch ubrigens interpretiert das Stuck
ebenfalls, es klingt weniger brichig und das Tanzerische
gewinnt mehr rhythmisches Profil.

Uberhaupt scheint Bloch in Verdis Welten etwas sicherer zu
Werke zu gehen. So beginnt Liszts Paraphrase auf das
»Rigoletto“-Quartett (Bella figlia dell’amore) zwar sanft
melodisch, doch der Pianist braucht nicht allzu lange, um in
gewohnt brachialer Manier das Stiuck auf Effekt zu bursten,
offenbar, um Liszt noch ubertreffen zu wollen.

Am Ende dieses aullergewOhnlichen Konzert-Formats, das
Festival-Intendant Franz Xaver Ohnesorg als Experiment
ankundigte, klingeln uns die Ohren. Diese Musikdosis reicht
fir die nachsten 24 Stunden. Argerlicher aber ist, dass mit
der Zahl der falschen Tone, die wir ertragen mussen, noch ein
Operchen hatte komponiert werden kénnen. Insofern haben drei
Pianisten drei beruhmten Komponisten nichts als Barendienste
erwiesen.
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In offentlicher Mission -
Cecilia Bartoli ehrt den
Komponisten und Diplomaten
Agostino Steffani

geschrieben von Martin Schrahn | 5. April 2015

Cecilia Bartoli bei ihrem
schwungvollen Auftritt in
der Philharmonie Essen.
Foto: Sven Lorenz

Am Anfang war sie ein Geheimtipp. Eine junge Stimme unter den
Mezzosopranistinnen. Mit gleichwohl schon charakteristischem,
dunklem Timbre, einer eminenten Freude am Gesang, und, wie es
hief, mit einer groBartigen, charakterstarken Biihnenprasenz.
Kurzum: Die musikalische Welt staunte nicht schlecht iiber die
Romerin Cecilia Bartoli.

Wir horten ihre Rossini-CD’s und waren berauscht von der
Gelaufigkeit ihrer Gurgel, von der Perfektion ihres
akrobatischen Singens. Und die Kinstlerin schien die natirlich
Gabe zu besitzen, all das in eine Stimme zu legen, was es
braucht, um einer Opernfigur Leben einzuhauchen.
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Das liegt nunmehr zwei Jahrzehnte zuruck. Es war der
Ausgangspunkt einer groBen, bis heute andauernden Karriere.
Dass die PR-Maschinerie schnell mit dem Vergleich ,die neue
Callas” zur Hand war, flankiert von einer mehr oder minder
sachkundigen Journaille, gehdrt leider zu den Mechanismen des
Klassikmarktes. Von solcherart Glorifizierung ist indes langst
nicht mehr die Rede. Jingere Sangerinnen, deren Namen hier
nichts zur Sache tun, sind nachgeruckt, und wurden ihrerseits
mit dem ,Callas“-Titel beschwert. Bartolis Popularitat
hingegen hat Bestand.

Rossini, Mozart oder Partien des italienischen Belcanto — das
war zunachst die musikalische Welt der Sangerin. In jungerer
Zeit folgte die Hinwendung zum Barock, legte sie dabei ihr
Augenmerk auf das bisher kaum aufgefuhrte, gleichwohl
hinreiBend spannende Repertoire. Davon zeugt Bartolis Projekt
+Mission”, dem Komponisten, Priester und Diplomaten Agostino
Steffani gewidmet. 1654 in Venetien geboren, galt er schnell
als bedeutendster Vertreter der italienischen Oper in
Deutschland — seine ersten Werke schrieb er bereits als
13jahriger im Dienste des Bayerischen Kurflrsten.

Bartoli hat nun 1ihr Programm in Essens Philharmonie
prasentiert. Mit all dem gewohnten Temperament, der
unbedingten Leidenschaft, die ihr Auftreten stets auszeichnen.
Mit rasselndem Tambourin erstirmt sie die Buhne und schleudert
uns triumphierend einen Siegesgesang aus Steffanis Oper
»Alarico il Baltha"” entgegen. Die Bewegungen und Mimik der
Sangerin sind dem Charakter der Texte aufs Schonste angepasst.
Anders gesagt: Bartoli ist die Inkarnation barocker Affekte.

So singt sie sich durch Triumpharien, Nachtsticke, kecke
Liebesbekundungen oder sanfte Weisen von intimer Reflektion.
In tiefer Lage bisweilen mit gutturalem Ton, andererseits mit
ausgefeiltem Legato und einer samtenen HOhe. Manchmal sturzt
sie sich in einen spektakularen Koloraturenwettstreit mit Oboe
oder Trompete, sehr zum Plaisir des Publikums. Mag das
manchmal nach allzu mechanischer Reproduktion klingen, bleibt



doch der positive Eindruck des kontrollierten, aber nicht
kiinstlichen Uberschwangs.

Am Ende grofle Dankbarkeit
fur den verdienten,
frenetischen Applaus. Foto:
Sven Lorenz

Spatestens hier sei auf das bemerkenswerte Ensemble
hingewiesen, mit dem Bartoli auftritt. I Barocchisti ist eine
der besten Formationen, die es im weiten Feld der historisch
informierten Auffuhrungspraxis gibt. Das Musizieren mit
Originalinstrumenten wirkt nie spréde, vielmehr auBerst
lebendig, besonders in rhythmischer Hinsicht. Andererseits
gelingt dem Klangkorper ein piano von unendlicher Sanftheit,
die uns scheinbar ins Spharische katapultiert. Und wenn
Cecilia Bartoli die Arie des Amphion aus Steffanis Oper
,Niobe"” zelebriert — ,Um der matten Seele Qualen zu mildern,
kehre ich zu dir zuruck, geliebter Ruheort” —, wenn dazu ein
Streichquartett hochst Sensibles intoniert und im Buhnenraum
Gldockchen bimmeln, dann darf sich das Publikum getrost beseelt
fuhlen. Jedenfalls ist in solchen Momenten in der Philharmonie
kein Laut zu vernehmen.

Dass Steffanis Musik so spannend wie zauberhaft aufleuchtet,
ist nicht zuletzt dem Dirigat Diego Fasolis’ zu danken. Er ist
ein wahrer Orchesterbeschwdorer, der aus jedem noch so kleinen
Einsatz eine staatstragende Sache macht. Mit Bewegungen, die
bisweilen unfreiwillig komisch wirken. Andererseits entpuppt
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er sich so als idealer Partner der Bartoli. Mag es auch, bei
soviel Temperament, mitunter zu rhythmischen Hakeleien kommen,
bleibt doch der Eindruck eines grollen Abends.

So gilt der frenetische Applaus einer Sangerin, die es Uber
Jahre geschafft hat, sich ihr Repertoire Schritt fur Schritt
aufzubauen, die ihrer Stimme nichts Grenzwertiges zumutet.
Manchmal scheint die Tragfahigkeit dieses Mezzo einen Hauch
von Blasse zu zeigen, doch die Wirkung ihres Gesang ist noch
immer unmittelbar. Typisch Bartoli eben.



