
Expressive  Eleganz:  Neuer
Essener GMD Netopil dirigiert
in  Dresden  Halévys  „Die
Jüdin“
geschrieben von Werner Häußner | 23. September 2013

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

Jacques Fromental Halévys große historische Oper „Die Jüdin“
(„La Juїve“) ist, was den Dirigenten betrifft, ein echtes
„Chefstück“:  Wer  sich  diesem  Meilenstein  der  französischen
Oper  widmen  will,  muss  einen  untrüglichen  Sinn  für
musikalische  Kontraste  mitbringen.

Halévy setzt das gesamte musikdramatische Arsenal seiner Zeit
ein:  Pompöse  Aufmärsche,  von  denen  Wagner  profitierte
(„Rienzi“). Brillantes Koloraturfeuerwerk und verinnerlichte
Lyrismen. Geradliniges Pathos und existenzielle Gebrochenheit.
Halévy  versteht  das  Handwerk  des  Musik-Magiers,  kann
satztechnisch  dicht  und  mitreißend  populistisch  schreiben,
kann  in  Melodie  schwelgen  oder  mit  exquisiten  Harmonien
frappieren.
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Dresden: Halevys „La Juive“:
Der  Tenor  Ragon  Gilles  in
der Rolle des Juden Eléazar.
Foto Matthias Creutziger

Für  Tomáš  Netopil  war  „Die  Jüdin“  an  der  Sächsischen
Staatsoper Dresden also keine leichte Fingerübung. Der neue
Essener  Generalmusikdirektor,  der  in  diesen  Wochen  in  der
Philharmonie und am Aalto-Theater durchstartet, hatte im Juni
die Premiere geleitet und stand jetzt in der Wiederaufnahme am
Pult. Was ihm herzlichen Beifall, aber auch einige deutliche
Buhs  einbrachte.  Netopils  Zugang  zur  Musik  des  Franzosen
jüdischer Herkunft mit familiären Wurzeln in Fürth in Bayern
war hörbar nicht unumstritten.

Die Suche nach dem Grund für das Missfallen ist nicht einfach:
Denn der Dirigent aus Tschechien hat nichts falsch gemacht.
Zügig  und  elegant  führte  er  die  Sächsische  Staatskapelle;
tadellos signalisierte er Einsätze, trug er die Sänger mit,
unterstützte er den prächtigen Chor der Semperoper. Zwischen
den  groß  angelegten  Szenen  und  der  von  Phrase  zu  Phrase
changierenden  Ausdruckswelt  der  Musik  Halévys  fand  er  die
richtige  Balance:  Lektüre  der  Partitur  mit  Augenmaß,  kein
Verzetteln in reizvollen Details, aber auch kein großzügiges
Übersehen  charakteristischer  Momente.  Die  Bläser  des
Orchesters klangen so, als fühlten sie sich mit dieser Leitung
pudelwohl.  Die  Streicher  zeigten  nicht  nur  ihre  gerühmte
samtige  Dunkelheit,  sondern  auch  lichte  Brillanz,
geschmeidiges Reagieren auf die Wechsel der „Beleuchtung“ in
der Musik.



Netopil ist ja mit 38 Jahren auch kein Newcomer mehr, sondern
ein  erfahrener  Opern-Dirigent.  In  Prag,  seiner  bisherigen
künstlerischen  Heimat,  hat  er  viel  Mozart  dirigiert:  „Don
Giovanni“,  „Die  Entführung  aus  dem  Serail“,  aber  auch
„Idomeneo“  und  „La  finta  giardiniera“  („Die  Gärtnerin  aus
Liebe“). In Dresden gastiert er bereits seit 2008, u. a. mit
„Don Giovanni“ und „Le Nozze di Figaro“. Da hat man ihn nur zu
gerne für eine neue „Rusalka“ geholt – ihn, der zu Hause nicht
nur Janáčeks „Katja Kabanova“ dirigierte, sondern auch die im
Westen  zu  Unrecht  unbekannten  Werke  Dvořáks  und  Smetanas:
„Jakobin“  oder  „Libuše“.  Und  es  gab  in  Antwerpen  Camille
Saint-Saëns  „Samson  et  Dalila“  (2009)  oder  Offenbachs
„Hoffmanns Erzählungen“ in Paris (2012) – und im Frühjahr, in
Amsterdam, Prokofjews „Die Liebe zu den drei Orangen“.

Seit  2008  gastiert  Netopil
in  Dresden  an  der
Semperoper,  einem  Haus  mit
großer  Tradition.  Foto:
Matthias  Creutziger

Was fehlte also dem Dresdner Publikum? Der geliebte Christian
Thielemann am Pult? Der wird wohl lieber bei seinen Leisten
bleiben. Vielleicht war es Netopils relativ kühle Sicht auf
das Werk, die zum Unmut führte: Sattfarbige Schwelgereien sind
offenbar nicht sein „Ding“; auch hütet er sich, Halévy allzu
nahe an die koloristische Pracht und die wehmütigen Legati der
Italiener  zu  rücken.  Bei  aller  differenzierten  Kunst  der
musikalischen  Charakterisierung:  Halévy  steht  dem  agilen



Esprit  eines  Auber  und  dem  marmornen  Klassizismus  seines
Lehrers  Cherubini  näher  als  der  Herzensglut  Bellinis  oder
Donizettis.  Netopil  hat  das  berücksichtigt;  ob  es  seine
Kritiker so sehen, lassen die Dresdner Missfallenskundgebungen
bezweifeln – so sie denn keine anderen als musikalische Gründe
hatten.

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

Ruhrtriennale:  Seltsame
Rituale  in  Harry  Partchs
Instrumenten-Wunderland
geschrieben von Martin Schrahn | 23. September 2013

„Zeit  des  gemeinsamens
Vergnügens“  heißt  diese
Szene  des  Partch-Theaters.
Foto:  Wonge
Bergmann/Triennale

Das erste Wort gönnen wir Karl Valentin: „Kunst ist schön,
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macht aber viel Arbeit.“ Die Erkenntnis des Münchner Komikers
und Sprachkünstlers kommt uns alsbald in den Sinn, wenn wir
vor  dem  Bühnenbild  stehen,  das  vor  allem  eine  Anordnung
überwiegend  riesiger,  seltsamer  Instrumente  zeigt,  das
„Orchester“ des amerikanischen Komponisten Harry Partch.

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

Zumal  sie  hauptsächlich  in  bunter  Werktätigenkluft,  teils
hübsch-hässlich  den  Prekariatsstandard  erfüllend,  sich  an
ihren klingenden „Maschinen“ zu schaffen machen. Auf dass eine
wahrhaft  un-erhörte,  sirrende,  flirrende,  motorische  Musik
erklinge.  Mit  Anlehnungen  an  asiatische  und  afrikanische
Exotismen.  Was  alles  einem  großen  Ritual  gleichkommt,  das
Partch  „Delusion  oft  the  Fury“  betitelt  hat.  Integrales
Theater heißt 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
Theatralischen,  hat  dem  Amerikaner  nun  in  Bochums
Jahrhunderthalle ein Podium gegeben. Wir staunen, horchen auf
ob verquerer Rhythmen und neuer Tonwelten, ergeben uns einem
exzessiven  Ritual,  das  indes  alsbald  tönende  Züge  der
amerikanischen  Minimalisten  trägt.  Kurzum:  Die  anfängliche
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 fünf schwarze und
sieben weiße Tasten unterteilt, scharf ablehnte und eigene
Skalen  entwickelte.  Zugleich  tüftelte  und  baute  Partch  an
einem neuen Instrumentarium. Allem voran ein „Chromelodeon“,
ein  Harmonium,  bei  dem  eine  Oktave  43(!)  Tonhöhen  zählt.
Andere  Skurrilitäten  heißen  „Gourd  Tree“,  ein  baumartiges
Gebilde  aus  Kürbisflaschen,  oder  „Marimba  Eroica“,  ein
riesiges Marimbaphon mit nur vier wuchtigen Klangplatten.

Schon dies lässt erahnen, dass es sich bei Partch um einen
Freak  der  Musikszene  handelte.  Wie  denn  auch  die  meisten
Figuren  in  seinem  zweiteiligen  Instrumentaltheaterstück
„Delusion oft he Fury“ äußerst freaky daherkommen. Obwohl doch
ernste  Dinge  verhandelt  werden,  einerseits  der  reuevolle
Bußgang  eines  Mörders,  zum  anderen  der  aus  einem
Missverständnis  herrührende  Konflikt,  der  vor  Gericht

http://www.revierpassagen.de/19910/ruhrtriennale-integrales-theater-in-harry-partchs-instrumenten-wunderland/20130911_1945/prtch1


schiedlich-friedlich gelöst 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 übergroße „Kentucky Fried Chicken“-Pappfigur zeichnet. Die
Anspielung, dass auch im Land der unbegrenzten Möglichkeiten
das Fressen vor der Moral kommt, hätte Partch gewiss gefallen.
Er  selbst,  1901  geboren,  erlebte  in  den  USA  die  „Große
Depression“ der 30er Jahre, schlug sich zeitweise als Hobo
durch.  Solcherart  Landstreicher  wird  im  zweiten  Teil  von
„Delusion“ übrigens zur Hauptfigur. Dort mümmelt er, taub und
arm, im Wasser sitzend, sein karges Mahl. Im Disput mit einer
Ziegenhirtin kommt es zum oben erwähnten Konflikt. Am Ende
aber wird der große Versöhnungsgesang angestimmt: „Pray for
me“. Ob die rot ausgeleuchtete Bühne (Klaus Grünberg) nebst
kleiner Flämmchen eine Art Vorhölle sein soll?

Sonderbares  Instrumentarium
als  Werkbank  im  hellen
Licht. Foto: Wonge Bergmann,
Triennale

Manches  mag  nach  geschäftiger  Aktion  klingen,  doch  alles
geschieht in höchster Strenge. Die Buße und Läuterung eines
Mörders lässt Elemente des japanische No-Theaters erkennen –
Klangfarben, die Gewandung der Hauptfigur und die rituelle
Bedeutung fließenden Wassers deuten darauf hin. Der zweite
Teil trägt hingegen afrikanische Züge. So gesehen, hat auch
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Partch nicht im luftleeren Raum gearbeitet.

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

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

Eine  Ära  geprägt:  Der
Dirigent Stefan Soltesz nimmt
Abschied von Essen
geschrieben von Werner Häußner | 23. September 2013
Der Mann wirft einen prüfenden Blick ins Parkett des Aalto-
Theaters, dreht sich um, schaut scharf in die Runde. Ruhe.
Jeder Atemzug scheint kontrolliert. Spannung. Erwartung. Dann
ein  kurzes  Anspannen  der  Schultern,  ein  Schlag  –  und  die
ersten  dunklen  Akkorde  von  Richard  Strauss‘  „Frau  ohne
Schatten“  fluten  den  Raum:  transparent,  untergründig,  mit
dräuendem Nachdruck.
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Stefan  Soltesz.  Foto:
Matthias  Jung

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

Wucht und Macht: Nur sehr dosiert setzt Soltesz diese Mittel
ein. Er weiß, dass sich die Riesengebärde, der massierte Klang
schnell abnutzen. Gerade bei Richard Strauss, der so viele
Dirigenten zu knalliger Koloristik verführt, setzt Soltesz auf
Transparenz,  auf  Präzision,  auf  luftiges  Acryl  statt  auf
fettes  Öl.  Er  hat  damit  einen  Trend  gesetzt,  den  andere
inzwischen  auch  entdeckt  haben.  Ähnlich  arbeitet  er  mit
Partituren Puccinis: „Tosca“ oder „La Bohème“ sind bei ihm
Chefstücke.  Da  gibt  es  keine  hingeschmierte  Kapellmeister-
Routine, keine zuckersüße Opulenz. „Madama Butterfly“ gewinnt
bei ihm emotionale Intensität aus einem – fast möchte man es
so  nennen  –  emotionsgedrosselten  Zugang:  Sehr  nah  am
Notentext,  mit  allergrößter  Sorgfalt  gelesen.

Auch der üppige Orchesterzauber liegt ihm

Auf diese Weise setzte Stefan Soltesz am Aalto-Theater auch
Vincenzo Bellinis „I Puritani“ mit einer suggestiven Qualität



um, die das schnell vergebene Prädikat „einzigartig“ wirklich
einmal verdient hat. Wer weiß, wie hilf- und lieblos Bellini-
Opern  abgewedelt  werden,  musste  bei  Soltesz  ins  Schwärmen
geraten: So präzis, nuanciert, gleichzeitig auf die kantable
Entwicklung  geachtet  und  mitgeatmet  sind  die  scheinbar
einfachen,  in  Wahrheit  unendlich  sensiblen  Notenbilder  des
sizilianischen Meisters selten in klingender Musik vollendet
worden. Soltesz kennt nicht nur die Noten – er kennt auch die
Tradition,  wie  sie  zu  lesen  sind.  So  hat  er  die  weiten,
schwermütigen Seelenlandschaften Bellinis erschlossen,

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

Szenenfoto  aus  der
Inszenierung  von  Strauss‘
„Die Frau ohne Schatten“ am
Aalto-Theater  Essen.  Foto:
Bernd Schmidt



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

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

Kämpferischer Theatermensch mit eindeutigen Positionen

Sicher: Soltesz war kein einfacher Chef, kein unkomplizierter
Partner. Seine Wutausbrüche sind legendär. Dass seine Musiker
auf der Stuhlkante spielen, wenn er dirigiert, ist ein offenes
Geheimnis. Es gab heftige Worte, aber im Endeffekt war allen
klar:  Ohne  Soltesz`  unerbittliches  und  manchmal  auch  mit
harten  Bandagen  durchgesetztes  Regiment  wäre  die  Qualität
nicht möglich gewesen, die Essen über Häuser vergleichbarer
Größe  hinaushebt.  Das  hat  dem  Aalto-Theater  beispielsweise
2008 das ehrenvolle Doppel des „Opernhauses des Jahres“ und
des „Orchesters des Jahres“ eingebracht.

Und wer den Betrieb kennt – und der „Theatermensch“ Soltesz
kennt ihn wie kaum ein zweiter – weiß, dass Koordination,



Minimierung von Reibungsverlusten, aber auch der Kampf an den
Fronten von Verstiegenheit oder Schlendrian aufreibend sind:
Ein „netter Kerl“ erreicht da wenig. Dass er vor der Politik
nicht kniff, muss man ihm hoch anrechnen. In der Debatte um
die katastrophale Finanzlage der Städte und die notwendige
Haushaltskonsolidierung bezog er eindeutig Position. Was er in
einem offenen Brief vom 7. Januar 2010 in die Diskussion warf,
ist  ein  ebenso  schlüssiges  wie  notorisch  nichtbeachtetes
Argument:

„Die Kultur wird … zu einem Hauptverantwortlichen für die
finanzielle Malaise der Kommunen gestempelt. Dass die Kultur
dies  nicht  ist,  wissen  Sie  genau.  Selbst  bei  völliger
Streichung  der  Kulturförderung  wäre  eine
Haushaltskonsolidierung auch nicht ansatzweise erreicht. Die
Staatsausgaben für Kultur in Deutschland betragen über alle
öffentlichen  Haushalte  hinweg  0,8  Prozent  der  Etats.  Ich
appelliere  daher  dringend  an  Sie,  das  Thema  Kultur  weit
hintanzustellen, wenn Sie über Haushaltssanierung diskutieren.

Als Stefan Soltesz mit der Spielzeit 1997/98 seinen Posten
antrat,  war  noch  nicht  klar,  mit  welchem  hingebungsvollen
Einsatz er sich künftig seinem Stammhaus widmen würde. War er
doch bereits ein Dirigent mit weitreichendem Aktionsfeld und
hoher Reputation: von Hamburg bis Berlin, von München bis
Amsterdam.  Er  brachte  Leitungserfahrung  mit,  war  in
Braunschweig  Generalmusikdirektor  und  in  Antwerpen
Chefdirigent. In Wien steht er seit seinem Debüt mit Rossinis
„Barbiere di Siviglia“ 1983 regelmäßig am Pult, leitet in der
kommenden Saison erneut den „Barbiere“ und Puccinis „Tosca“.

Entrée und Abschied mit Richard Strauss

Für Essen wählte er sich als Entrée ein Strauss-Werk, das
nicht  häufig  gespielt  und  gerne  gering  geschätzt  wird:
„Arabella“. Das Publikum ging mit, erinnert sich der Dirigent,
und so kam 1998 die „Frau ohne Schatten“ in der heute noch
tragfähigen Regie von Fred Berndt heraus. Soltesz setzte auf



Strauss: 1998, im 50. Todesjahr des Komponisten, folgte noch
die Rarität „Daphne“ in einer Inszenierung Peter Konwitschnys,
später „Elektra“, „Ariadne“, dann eine ehrgeizige „Ägyptische
Helena“ und „Der Rosenkavalier“. Mehr Strauss gab es nicht
einmal in München oder Dresden – und irgendwie ist es schade,
dass ausgerechnet im Strauss-Jahr 2014 diese spezielle Essener
Tradition abbricht: das sensible Alterswerk „Capriccio“ oder
die Petitesse „Intermezzo“, von Soltesz dirigiert, wären das
Schlagobers auf dieser feinen, reichen Tafel gewesen.

Der  „Parsifal“  Joachim
Schloemers  in  Essen.  Szene
aus  dem  ersten  Aufzug  im
Bühnenbild von Jens Kilian.
Foto: Thilo Beu

Soltesz ist ein Pragmatiker: Die großen Stücke des gängigen
Repertoires  gehören  für  ihn  zu  jedem  publikumsfreundlichen
Spielplan: Mozart, Verdi, Puccini, Wagner. In Essen machte
sich Soltesz 2008 an seinen allerersten „Ring“. Seine letzte
eigene Premiere war Wagners „Parsifal“: musikalisch krönender,
szenisch verunglückter Schlussstein der Reihe der zehn Opern
des  Bayreuther  Kanon,  die  er  im  Lauf  der  Jahre  in  Essen
dirigiert hat. Ausgrabungen waren seine Sache nicht – auch
wenn er sich einen Meyerbeer durchaus auf der Aalto-Bühne
hätte vorstellen können.

Gelegentlich ließ er sich auf Ausflüge ein: Verdis „Luisa
Miller“,  Umberto  Giordanos  „Andrea  Chenier“,  Alexander



Borodins  „Fürst  Igor“  oder  Händels  „Hercules“  kamen  unter
seiner Intendanz heraus – und vor kurzem zum Verdi-Jahr „I
Masnadieri“ nach Schillers „Die Räuber“. Soltesz machte sich
auch für Aribert Reimanns „Lear“ stark und erinnerte an Hans
Werner Henzes kluge Reflexion über das Künstlerdasein: „Elegie
für junge Liebende“. Dass er sich 2008 mit Christian Josts
„Die  arabische  Nacht“  abplagte,  zeigte,  wie  undankbar  der
Einsatz für Zeitgenössisches sein kann.

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

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

Die letzten Vorstellungen: Strauss, Die Frau ohne Schatten, am
21.  Juli  (ausverkauft);  Puccini,  Tosca,  am  14.  Juli
(Restkarten); Mahler, Sinfonie Nr. 2, am 18. und 19. Juli in
der Philharmonie (ausverkauft).
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Der neue Papst setzt Zeichen:
Mit dem Bus ins Gästehaus
geschrieben von Werner Häußner | 23. September 2013
Bei  den  Fernsehleuten  herrschte  eher  Gelassenheit:  Eine
Diskussionsrunde mit der spekulativen Frage nach persönlichen
Favoriten, ein paar Bilder von Menschen unter Regenschirmen
auf dem Petersplatz, immer wieder der Schornstein über der
Sixtinischen Kapelle, von Scheinwerfern angestrahlt. Und dann,
um  19.05  Uhr,  Rauch,  dichter  weißer  Rauch.  Eine  schnelle
Entscheidung,  mit  der  kaum  jemand  unter  den  Wartenden
gerechnet hatte: Schon im fünften Wahlgang war der neue Papst
gewählt – eines der kürzesten Konklave der Kirchengeschichte.

Rom hat einen neuen
Bischof  –  und  die
Weltkirche  einen
neuen Papst. Blick
auf  S.  Pietro.
Foto:  Werner
Häußner
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Eine gute Stunde nach dem Rauchzeichen folgte die noch größere
Überraschung: Keiner der „heißen“ Kandidaten trat da auf die
Loggia des Petersdoms, angekündigt mit den Worten „Habemus
Papam“. Mit Jorge Mario Bergoglio hatte keiner der Auguren
gerechnet. Der Kardinal von Buenos Aires stand nicht auf der
Liste der medialen Favoriten.

Die Wahl des argentinischen Jesuiten, Indiskretionen zufolge
der Konkurrent Joseph Ratzingers im Konklave von 2005, dürfte
eine klare Entscheidung der 115 wählenden Kardinäle gewesen
sein: Kein Mann der Kurie wurde Papst. Kein Europäer. Keiner,
der  für  eine  ungebrochene  Fortsetzung  des  Pontifikats
Benedikts XVI. steht – da mögen die Harmonisierer noch so
bemüht  sein:  Bergoglio  verkörpert  wohl  nicht  die
„Kontinuität“,  die  der  Vorsitzende  der  Deutschen
Bischofskonferenz, Erzbischof Robert Zollitsch aus Freiburg,
in  seiner  ersten  Stellungnahme  beschwor.  Eher  dürfte
zutreffen,  was  der  Würzburger  Bischof  Friedhelm  Hofmann
feststellte: „Die Entscheidung verspricht etwas Neues.“

Franziskus I.: Der Name ist Programm

Welche  Richtung  der  neue  Papst  einschlagen  wird,  darüber
dürfte in nächster Zeit viel spekuliert werden, bis er seine
ersten  inhaltlichen  Positionen  formuliert  und  seine  ersten
Personalentscheidungen  getroffen  hat.  Ein  Akzent  ist
allerdings jetzt schon deutlich: Jorge Maria Bergoglio hat
sich den Papstnamen „Franziskus I.“ gewählt. Ein neuer Name in
der Liste der nun 266 Päpste der Katholischen Kirche. Der Name
eines Heiligen, der für seinen einfachen Lebensstil, für seine
radikale Zuwendung zu den Armen und Ausgegrenzten, für seine
tiefe Christusfrömmigkeit bis heute viel geliebt wird. Und ein
Heiliger,  der  den  Auftrag  Gottes  hörte,  seine  Kirche  neu
aufzubauen.

Das ist ein Ruf, der Franziskus I. ganz irdisch von vielen
entgegenschallen wird. Festzustellen, die Katholische Kirche
habe  den  Neuaufbau  nach  den  Pädophilie-  und  Vatileaks-

http://www.vatican.va/holy_father/francesco/elezione/index_ge.htm


Skandalen bitter nötig, ist wohl richtig, greift aber zu kurz.
Denn die Krise der Kirche liegt tiefer: in ihrem gebrochenen
Verhältnis  zu  einer  rasch  sich  wandelnden  Welt,  in  ihrem
Ringen um Tradition und Fortschritt, in ihren – etwa in der
Einstellung zur Homosexualität deutlich sichtbaren – Problemen
mit  einer  zeitgemäßen  Anthropologie,  im  innerkirchlichen
Umgang mit Pluralität und Autorität. Die deutschen Reizthemen
wie Frauenpriestertum oder Zölibat sind da eher Randfragen:
Kein  Papst  wird  sie  per  Federstrich  im  Sinne  der
Kirchenkritiker hierzulande entscheiden können. Selbst wenn er
es wollte. Er würde eine Spaltung der Kirche riskieren.

Warnung vor der Übermacht des Geldes

Franziskus I. wird sich mit vielerlei Erwartungen konfrontiert
sehen. Wir wird sich der „stille Intellektuelle“ – wie ihn die
„Zeit“ 2005 beschrieben hat – den Herausforderungen seines
Amtes stellen? Sein bescheidener Lebensstil, seine Nähe zu den
Armen, seine politische Entschiedenheit etwa in sozialen und
ökologischen Konflikten sind bekannt. Ein erstes Zeichen hat
er  auch  als  Papst  schon  gesetzt:  Statt  mit  der
bereitgestellten Limousine fuhr der Eisenbahnersohn kurz vor
Mitternacht mit den Kardinälen im Bus ins Quartier S. Marta.

Aber  auch  seine  Vergangenheit  dürfte  dem  neuen  Papst  zu
schaffen machen: Hatte er tatsächlich irgendeinen Anteil am
skandalösen Verhalten der als besonders konservativ geltenden
argentinischen Kirchenspitze in der Zeit der Militärdiktatur?
Bergoglio wurde beschuldigt, zwei seiner Ordensbrüder nicht
ausreichend vor der Verfolgung durch die Militärs geschützt zu
haben. Auch soll er Kontakte mit einem Mitglied der Junta
gepflegt haben. Auf der anderen Seite der Bilanz steht der
Kampf des Kardinals gegen das soziale Elend und die Korruption
in seinem Land. Vor einigen Wochen erst warnte er vor der
alltäglichen  Übermacht  des  Geldes,  prangerte  Menschen-  und
Kinderhandel an. Man wird, das dürfte sicher sein, von diesem
Papst deutliche Worte hören.



Erste Reaktionen aus Essen

Für das in Essen ansässige Bischöfliche Hilfswerk Adveniat ist
Franziskus I. „ein Papst, der die Armen kennt“. Prälat Bernd
Klaschka, Adveniat-Geschäftsführer, sagte kurz nach der Wahl:
„Ich glaube, dass die von den lateinamerikanischen Bischöfen
getroffene  Option  für  die  Armen  und  für  die  Jugend  einen
wichtigen Stellenwert in seinem Pontifikat einnehmen wird.“

Eine weitere Reaktion aus Essen kam von Bischof Franz-Josef
Overbeck: Die Wahl „berührt und bewegt mich sehr“, sagt der
Ruhrbischof in einem Beitrag auf YouTube. Die Namenswahl des
ersten Papstes aus Lateinamerika sei für ihn „ganz bedeutsam“.
Franziskus sei ein großer Reformer der Kirche gewesen, mit
einer „großen Einfachheit des Lebensstils und einer großen
Tiefe  im  Glauben.  Das  ist  auch  heute  ganz  wichtig“.  Der
frühere Ruhrbischof und jetzige Bischof von Münster, Felix
Genn, sieht in der Namenswahl „eine Botschaft für die Armen“.

Für  die  Katholische  Kirche  könnte  das  nun  anbrechende
Pontifikat  von  Franziskus  I.  ein  Schritt  von  erheblicher
Tragweite werden. Jetzt schon vergleichen Kommentatoren die
Wahl Bergoglios zum Papst mit derjenigen von Papst Johannes
XXIII. Deutlich zeigt sich der Wunsch nach Veränderung.

Nicht durchgesetzt haben sich diejenigen, die wieder einen
Italiener an der Spitze der Weltkirche sehen wollten. Auch die
Kardinäle, die auf eine Reform der Kurie und ein kollegialeres
Verhältnis zwischen der römischen Zentrale und den Ortskirchen
drängen, werden ihre Erwartungen in dieser Wahl manifestiert
haben. Schließlich dürfte auch der Eurozentrismus mit diesem
ersten  lateinamerikanischen  Papst  der  Kirchengeschichte  und
ersten Nicht-Europäer seit dem Syrer Gregor III. (731 bis 741)
beendet sein.



Frohe Weihnachten!
geschrieben von Bernd Berke | 23. September 2013

Gemein:  Welt  geht  heute
unter!
geschrieben von Bernd Berke | 23. September 2013

Die Revierpassagen verabschieden
sich hier schon mal vorsorglich
von ihren Leserinnen und Lesern.
Es war schön mit Ihnen und mit
Euch.  Aber  nun  heißt  es  wohl
Abschied  nehmen,  denn  am  21.
Dezember  2012  geht  bekanntlich
mal wieder die Welt unter. Ach
ja. Mit Frau Welt war es ja –
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cum grano salis gesprochen – oft auch recht schön.

Wie man’s auch wendet: Das Thema ist der Internet-Hype dieser
Tage und hat sich hie und da bis zur Hysterie gesteigert.
Indem  man  mehr  oder  weniger  treffliche  Scherze  über  den
Untergang macht, verschafft man sich und anderen womöglich
einen  wohligen  Schauder.  Denn  man  kann  sich  doch  sicher
fühlen, oder? Andererseits ist dieser Planet ja ziemlich aus
den  Fugen.  Und  manche  Staatenlenker  sind  schon  reichlich
verrückt…

Ich bin borniert oder auch vernünftig genug, mich jetzt nicht
mehr großartig mit dem Maya-Kalender zu befassen, auf den sich
die apokalyptischen Vorhersagen stützen. Es lohnt sich ja eh
nicht mehr. Jedenfalls soll besagter Kalender für die Zeit
nach dem 21. Dezember des laufenden Jahres keine Daten mehr
vorrätig haben. Also finito.

Auf Facebook wurde neulich schon überlegt, wie man sich am
besten für den speziellen Anlass anziehen soll. Fein oder eher
leger? Der Verfasser dieser Zeilen gesteht freimütig, zu jener
Debatte auch noch den Anstoß gegeben zu haben. Dies sei daher
gleichfalls geweissagt: Auch die Albernheit hat in den Tagen
bis zum 21. Dezember ungeahnte Ausmaße erreicht. Oder soll man
sagen: geahnte Ausmaße? Zur Kleidungsfrage schrieb eine junge
Frau übrigens, sie wolle dem Verhängnis lieber nackt entgegen
gehen,  finale  Wollust  inbegriffen.  Ja,  auch  das  Orgien-
Mysterien-Theater  hat  seine  Pforten  wieder  geöffnet.  Nur
hereinspaziert!

Um  kurz  auf  den  Boden  der  so  genannten  Tatsachen
zurückzukommen. Richtig gemein finde ich die Terminierung des
Weltendes. Da lässt man uns noch die ganze Woche über schuften
–  und  am  Freitagabend  soll  dann  Sense  sein!  Das  heißt:
Vielleicht ist die Chose ja auch schon beim Frühstück durch.
Denn eine konkrete Uhrzeit ward uns nicht verheißen. Und wer
am Wochenende Dienst hat – Gott befohlen!



Ganz zu schweigen von Heiligabend! Da sind die Schlunzis klar
im Vorteil, die die Geschenke immer erst in letzter Minute
besorgen. Denn alles, was vorher gekauft wird, stürzt ja wohl
mit in den Orkus. Nun, immerhin hätten wir kurz vor Schluss
noch mal die Wirtschaft angekurbelt. Hauptsache!

Und was macht der Überbau?

Werfen wir rasch einen Blick ins TV-Programm des 21. Dezember.
Und siehe: Der Kulturkanal arte ist verdammt nah dran. Um
20.15 Uhr beginnt dort ein veritabler Themenabend über „Das
Ende der Menschheit“ – mit drei schonungslosen Dokus und einem
abschließenden Monster-Horrorfilm („Formicula“, USA 1954), der
laut optimistischer Sendeplanung freilich um 0.30, also am 22.
Dezember, anfängt. RTL hält sich mit einer Hochzeitsshow auf
(Vielleicht unter dem Motto: „Bis dass der Untergang euch
zügig scheidet“?), während das ZDF vollends auf Ewigkeits-
Dimensionen abhebt und den Dino Claus Theo Gärtner in „Ein
Fall für zwei“ antreten lässt.

Die Bundesliga ist bereits am 16. Dezember in die Winterpause
gegangen. Man versäumt also vorerst keine Spiele, wenn am 21.
Dezember eh der große Abpfiff ist. Allerdings lauert hierin
auch ein besonderer Schrecken: Die Herbstmeisterschaft des FC
Bayern München wäre nach Lage der Dinge der letzte Stand für
alle Zeiten. Und das ist wirklich hart.

Traumhaus,  später:  Lutz
Hübners  „Richtfest“  am
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Schauspielhaus  Bochum
uraufgeführt
geschrieben von Eva Schmidt | 23. September 2013

Szene  mit  Henrik  Schubert
(Mick),  Roland  Riebeling
(Frank) (Bild: Thomas Aurin,
Schauspielhaus Bochum)

Wohnst  du  noch  oder  lebst  du  schon  zusammen?  Die
Baugemeinschaft als soziales Experiment eignet sich perfekt
als Stoff für die Bühne.

Von sozialbewegt über großbürgerlich bis yuppiehaft reichen
die unterschiedlichen Lebensstile der sechs Parteien, die sich
unter dem Dach ihres neuen Traumhauses harmonisch vereinen
wollen. Das Desaster ist selbstredend programmiert, denn zum
„Richtfest“,  so  der  Titel  des  neuesten  Stückes  von  Lutz
Hübner, kommt es nicht. Vorher haben sich die Mitglieder der
Eigentümergemeinschaft unter der Regie von Anselm Weber am
Schauspielhaus Bochum längst heillos zerstritten.

Dabei  hätte  alles  so  schön  sein  können:  Der  aufstrebende
Architekt Philipp (Felix Rech) hat sein Traumhaus geplant, das
Professorenpaar  (Anke  Zillich  und  Bernd  Rademacher)  strebt
nach  kultivierter  Gemeinschaft  mit  Gleichgesinnten  wie  den
sympathischen homosexuellen Musikern Frank (Roland Riebeling)
und  Mick  (Henrik  Schubert).  Schon  nicht  so  ganz  ins  Bild
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passen Birgit (Katharina Linder) und Holger (Michael Schütz),
sie Leiterin einer Jugendhilfe, er spießiger Finanzbeamter,
dem es zu Hause zu langweilig ist und der jetzt eine Spur zu
aufdringlich Anschluss an neue Kreise sucht. Gestraft sind
beide mit einer pubertierenden Tochter (Zenzi Huber), die sich
gleich beim ersten Treffen an den Architekten ranschmeißt und
mit  schlechtem  Geschmack:  Statt  großzügige  Glasfassaden  zu
goutieren, wollen sie sich vor den Blicken der Welt lieber
hinter Klinkern einkuscheln.

Den ersten handfesten Streit aber lösen die Kleinkindmutter
Mila  (Kristina-Maria  Peters)  und  der  junge  Assistenzarzt
Christian (Marco Massafra) aus. Ihre Finanzierung mit höchst
geringer Eigenbeteiligung von 12 % steht ohnehin auf wackligen
Beinen,  da  stellt  das  Paar  fest,  dass  wieder  Nachwuchs
unterwegs ist. Und haut die übrigen Mitbewohner um Geld an. So
lodern in der Baugemeinschaft die gesellschaftlichen Konflikte
wie unter einem Brennglas auf: Familien mit Kindern werfen
arrivierten  Gutverdienern  Egoismus  vor,  freiheitsliebende
Kreative wollen sich ihren ästhetisch perfekten Lebenstraum
nicht durch Hüpfburgen im Hinterhof verschandeln lassen. Die
lebenslustige Rentnerin will nicht als günstige Betreuungsomi
missbraucht  werden.  Sie  hat  ein  ganz  anderes  Problem:
Charlotte (Henriette Thimig) ist Messie und keiner soll es
merken, doch das schwule Pärchen ist ihr schon längst auf den
Trichter gekommen. Die Lage spitzt sich zu, als die alte Dame
einen Schlaganfall erleidet und die Gemeinschaft mit einem
Pflegefall  konfrontiert  ist.  Jetzt  erweist  sich,  dass  ein
Zusammenleben,  das  über  die  bloße  Zweckgemeinschaft
hinausgeht, bedeutend mehr Solidarität erfordert als anfangs
vermutet. Will ich wirklich für alte Menschen oder die Kinder
anderer Leute die Verantwortung übernehmen?

Kommt die Anfangsszene noch etwas hölzern über die Rampe,
gewinnt  die  Aufführung  mit  zunehmender  Konfliktschärfe
deutlich an Tempo. Hinter den Rollen treten Charaktere hervor.
Am  überzeugendsten  agiert  Henriette  Thimig  als  ehemalige



Kneipenwirtin  Charlotte,  die  sich  von  der  netten  Omi  von
nebenan erst in einen abgründigen Messie und dann in eine
hilflosen Pflegfall verwandelt.

Doch warum ist diese Uraufführung so betont karg ausgestattet?
Sicher,  das  Traumhaus  ist  vorläufig  nur  eine  Vision,
realisiert  wird  es  nie.  Hübners  Stück  ist  als  satirische
Milieustudie konzipiert, aber die leere Bühne und einige auf
eine  weißgraue  Plane  gekritzelte  Grundrisse  bieten  dem
Zuschauer wenig Anknüpfungspunkte.

Etwas abstrus gerät auch die Schlussszene: Vom Text behauptet
wird eine Gartenparty auf der Terrasse. Dass sich alle im
letzten großen Streit mit dem Gartenschlauch nassspritzen, mag
noch angehen. Auch, dass sie die Bauplanen herunterreißen und
sich vor einsetzendem Regen schützen. Doch warum fängt es zu
allem Überfluss an zu schneien? Dann pustet auch noch die
Nebelmaschine  Rauchschwaden  auf  die  Bühne.  Das  ist  wohl
philosophisch gemeint: Ohne Haus ist der Mensch eben allen
Elementen  hilflos  ausgesetzt.  Und  da  er  sich  mit  seinem
Nachbarn nicht vertragen will, kann er sich auch kein neues
Haus mehr bauen. Er ist allein und wird es lange bleiben…

Infos:
http://www.schauspielhausbochum.de/de_DE/calendar/detail/10789
227

Misstöne  und  orchestrale
Pracht  –  Die  Jubiläumsgala

https://www.revierpassagen.de/12636/misstone-und-orchestrale-pracht-%e2%80%93-die-jubilaumsgala-der-dortmunder-philharmoniker/20121004_2212
https://www.revierpassagen.de/12636/misstone-und-orchestrale-pracht-%e2%80%93-die-jubilaumsgala-der-dortmunder-philharmoniker/20121004_2212


der Dortmunder Philharmoniker
geschrieben von Anke Demirsoy | 23. September 2013

Generalmusikdirektor Jac van
Steen  (Foto:  Dortmunder
Philharmoniker)

Selten  dürfte  einem  Festredner  weniger  zu  seinem  Thema
eingefallen sein. Ullrich Sierau, Oberbürgermeister der Stadt
Dortmund,  schien  das  heimische  Philharmonische  Orchester
fremder als der Mond, als er die Jubiläumsgala im Konzerthaus
mit einem Grußwort eröffnete.

Dabei hätte es zum 125-jährigen Bestehen dieses Klangkörpers
viel zu sagen gegeben. Sierau hätte über die Bedeutung der
Philharmoniker für die Stadt sprechen können, hätte würdigen
können, wie viel die Profimusiker auch abseits von Operngraben
und  Konzerthausbühne  leisten  und  wie  viele  von  ihnen
bereitwillig  Schulen  besuchen,  an  denen  kaum  mehr
Musikunterricht  stattfindet.  Er  hätte  Auslandsreisen  des
Orchesters erwähnen können und dessen Funktion als kulturelle
Visitenkarte der Stadt. Er hätte auch der Frage nachgehen
können,  warum  Musik  und  Kunst  gerade  in  wirtschaftlich
schwierigen Zeiten wichtig sind.

Aber  nein,  nichts  dergleichen.  Er  sei  –  oh  verräterische
Wortwahl!  –  öfter  mit  Konzerten  des  Philharmonischen
Orchesters „konfrontiert“ gewesen, sagte Sierau. Begriffe wie
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Stolz und Tradition führten ihn flugs zu einem ganz anderen
Thema, das ihm offenkundig lieber war: zum Ballsportverein
Borussia  Dortmund.  Das  wohlmeinende,  aber  zusammenhanglose
Gefasel über „gute Vorlagen“ und die „Championsleague“ wurde
gekrönt  von  einem  Loblied  auf  den  derzeitigen
Generalmusikdirektor Jac van Steen, das schmerzhaft falsch in
den Ohren klang: Hatte die Stadt dem derart Gepriesenen doch
jüngst überraschend den Stuhl vor die Tür gesetzt.

Von den Misstönen der Politik führte die sinfonische Dichtung
„Also  sprach  Zarathustra“  von  Richard  Strauss  zurück  zum
Wahren und Schönen. Das von Friedrich Nietzsche inspirierte
Werk,  berüchtigt  für  seine  extremen  Anforderungen  an  alle
Instrumentengruppen, forderte die Philharmoniker bis an die
Grenzen – und dies nur drei Tage nach der kräftezehrenden
Premiere der Oper „Boris Godunow“. Aber das Orchester stemmte
die schwergewichtige Tondichtung bemerkenswert souverän. Über
alles  Orgelbrausen,  über  alles  titanische  Ringen
widerstreitender  Prinzipien  hinweg  blieb  der  Gesamtklang
geschmeidig,  der  Streicherklang  süffig.  Jac  van  Steen
zelebrierte  fließende  Übergänge  und  ließ  keine  unschönen
Fortissimo-Exzesse zu. So gelang der Blick ins Strauss’sche
Kaleidoskop, in dem jede noch so widerborstige Fuge und jedes
noch  so  vertrackte  Solo  mit  größter  orchestraler  Pracht
einhergeht.

Mehr  Substanzverlust  musste  das  „Konzert  für  Orchester“
hinnehmen,  in  dem  alle  charakteristischen  Züge  von  Béla
Bartóks Schaffen zu einer großartigen Synthese finden. Diese
voll auszuprägen, fehlte den Philharmonikern an diesem Abend
dann doch die Kraft. Trotz vieler subtiler Farben – erwähnt
seien vor allem die feinen Holzbläser-Soli – baute sich im
Kopfsatz nicht genug nervöse Erregung auf. Die Strahlkraft der
Blechbläser zeigte Einbußen; die Geigen machten das wirbelnde
Presto-Finale  durch  nachlassende  Präzision  zu  einem  leicht
holprigen Husarenritt.

Als  Intermezzo  zwischen  den  beiden  orchestralen



Schwergewichten  wurde  Mozarts  Klavierkonzert  B-Dur  KV  595
beinahe erdrückt, zumal Solist Ronald Brautigam einen wolkig-
romantischen, mithin wenig konturierten Zugriff auf das Werk
wählte. Gleichwohl verströmte Mozarts Musik eleganten Esprit
und  sprühenden  Charme.  Ach,  könnte  dies  doch  auch  einmal
stilbildend wirken – und nicht immer nur der BVB.

Vom Fluch frühen Ruhms: Der
Pianist  Jan  Lisiecki  im
Konzerthaus Dortmund
geschrieben von Anke Demirsoy | 23. September 2013

Jan Lisiecki (17) gab
im  Konzerthaus
Dortmund  seinen
Einstand  in  der
Nachwuchsreihe "Junge
Wilde"  (Copyright:
DG/Mathias Bothor)
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Scheu vor seinem Publikum kennt Jan Lisiecki offenbar nicht.
Mit volltönender Stimme, die im Konzerthaus Dortmund auch ohne
Mikrofon bis in die letzten Reihen dringt, erläutert der 17-
jährige  Pianist  kurz  sein  Programm,  bevor  er  sich  an  den
Flügel setzt. Das wirkt souverän und weckt Sympathien, die der
Blondschopf als neuer Nachwuchskünstler in der Reihe „Junge
Wilde“ ohnehin auf seiner Seite haben dürfte.

Ein  Kinderspiel  ist  Lisieckis  Auftritt  deshalb  noch  lange
nicht.  Denn  er  stellt  sich  im  gleichen  Moment  übergroßen
Erwartungen,  geweckt  von  der  künstlich  aufgeregten
Werbekampagne einer Plattenindustrie, die den im kanadischen
Calgary geborenen Sohn polnischer Eltern so hartnäckig wie
bedenkenlos  als  „Wunderkind“  vermarktet.  Da  wird  das
„ausgereifte und poetische Spiel“ des Kanadiers bejubelt, da
wird  ohne  nähere  Begründung  der  Name  einer
Jahrhundertkünstlerin  wie  Martha  Argerich  in  den  Raum
geworfen,  als  dränge  sich  dieser  abstruse  Vergleich  auf.
Welche Hypothek dies für die Zukunft eines jungen Musikers
bedeutet, interessiert wohl sekundär.

Auf  der  Konzerthaus-Bühne  wirkt  Lisiecki  erfrischend
unbefangen.  Nicht  belehrend,  sondern  locker  und  charmant
wendet er sich an sein Publikum. Als er am Flügel Platz nimmt,
verwandelt er sich vom Moderator in einen Träumer. Mit feinen
Fingern und viel Poesie versucht er sich an einige Préludes
des Franzosen Olivier Messiaen heran zu tasten. Diese Clarté
weist stark zurück in Richtung eines Claude Debussy. Der von
Glaubensgewissheit erhellten Musik Messiaens, von manchen zu
Unrecht der Nähe zum Kitsch verdächtigt, tut dieser Zugriff
nur bedingt gut.

Johann  Sebastian  Bachs  Partita  Nr.  1  B-Dur  sei  das
Schlüsselwerk  für  die  Konzeption  der  ersten  Programmhälfte
gewesen, hatte Lisiecki im Vorfeld erklärt. Um Klarheit der
Stimmen  und  tänzerischen  Schwung  bemüht,  leidet  seine
Interpretation  unter  schwankendem  Zeitmaß.  Ludwig  van
Beethovens  24.  Klaviersonate,  lyrisch  und  zurückhaltend  im



Tonfall, kommt Lisiecki mit seinem zarten Zugriff nicht bei.
Die Themen gewinnen keinen eigenen Charakter, keine glaubhafte
Entwicklung.  Hoffen  lassen  die  „Variations  sérieuses“  von
Felix Mendelssohn Bartholdy: Da der Variationssatz hier den
Weg vorgibt, kann Lisiecki ihm mit Hingabe folgen und einiges
an Feuer entwickeln.

Frédéric  Chopins  Études  op.  25  verdeutlichen  noch  einmal
Lisieckis Schwierigkeiten, sinnstiftende musikalische Bezüge
zu  schaffen.  Die  Mittelteile  der  überwiegend  in  ABA-Form
komponierten  Etüden  klingen  bei  Lisiecki  wie
herausgeschnitten, stehen isoliert neben dem Rest des Werks.
Beachtliche  Fingerfertigkeit  kann  der  junge  Pianist  jedoch
demonstrieren, was ihm den herzlichen Applaus seiner Zuhörer
sichert.

In den Tagen nach seinem Dortmunder Einstand tourt Lisiecki
durch Japan, tritt dann in Deutschland, Italien, Kanada und
New York auf. Sein Terminkalender ist zum Bersten gefüllt. So
geht es wohl zu in der Welt des frühen Ruhms und der gut
gefüllten Kassen. Wen kümmert es da schon, wer am Ende die
Zeche zahlt.

Wagner,  Maazel,  Tristan:  In
Essen  feiert  man  den
„Meister“ etwas anders
geschrieben von Werner Häußner | 23. September 2013
Richard Wagner wird 2013 erwartungsgemäß groß gefeiert. Ringe
beginnen und Ringe enden, allenthalben eifern Regisseure zu

https://www.revierpassagen.de/12314/wagner-maazel-tristan-in-essen-feiert-man-den-meister-etwas-anders/20120919_0239
https://www.revierpassagen.de/12314/wagner-maazel-tristan-in-essen-feiert-man-den-meister-etwas-anders/20120919_0239
https://www.revierpassagen.de/12314/wagner-maazel-tristan-in-essen-feiert-man-den-meister-etwas-anders/20120919_0239


zeigen, was noch nie erschaut, versuchen Dirigenten aus den
Partituren  zu  lesen,  was  noch  nie  erlauscht.  Staatsopern
beschäftigen  sich  mit  den  Haupt-  und  Staatsaktionen  der
Wagner-Bühne. Den Rest überlässt man den Kleinen und schürt
damit das von den Wagner-Vergötterern der Bayreuther Kreise
propagierte Vorurteil, erst ab dem „Holländer“ beginne der
„echte“ Wagner.

So wird es grad ein wenig „Rienzi“ geben – obwohl ein Experte
wie  Egon  Voss  dafür  plädiert,  in  diesem  Werk  sei  das
Wagner’sche  Idiom  erstmals  zweifelsfrei  durchgehend  hörbar.
Die Rhein-Ruhr-Region kann ab 9. März 2013 in Krefeld Wagners
Versuch  erleben,  die  zeitgenössische  französische  und
italienische  Oper  zu  übertreffen  (Regie:  Matthias  Oldag).
Keinen Anwalt finden „Das Liebesverbot“ oder gar „Die Feen“ –
mit Ausnahme von Leipzig, das mit Bayreuth kooperierend beide
Werke szenisch bringt –, obwohl die Lebenskraft dieser frühen
Opern in den letzten Jahren immer wieder auch auf der Bühne zu
bestaunen war – zuletzt beim „Liebesverbot“ in Meiningen, das
ab 2. Februar 2013 dort wieder dem Spielplan steht.

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

So hebt sich die Essener Philharmonie unter ihrem scheidenden
Intendanten  Johannes  Bultmann  aus  dem  meist  überflüssigen
Wagner-Gefeiere durchaus mit einem Programm der klügeren Sorte
heraus:  Unter  dem  Titel  „Tristan  Akkord“  rückt  Wagners
folgenreiches harmonisches Experiment in den Blickpunkt. Der
„Tristan-Akkord“ avancierte zum Fanal für den Aufbruch in die
musikalische Moderne und hielt Generationen von Musikern in
seinem Bann. Wobei die Folge von fünf Sinfoniekonzerten auch
die Rolle von Franz Liszt beleuchtet, den man mit Fug und



Recht als den kühneren Neuerer bezeichnen darf. Hat er doch
schon  1854  in  seiner  „Faust-Sinfonie“  ein  Zwölftonthema
verwendet. Aber an Wagner schieden und schärften sich die
Geister  der  kommenden  Generationen,  und  der  Akkord  aus
„Tristan und Isolde“ wurde zur Chiffre für das Neue.

Dieses Neue faltet sich auf bei sonderbaren Hitzköpfen wie
Alexander Skrjabin, den das Russische Nationalorchester am 11.
November mit seiner Sinfonie „Poème de l’extase“ vorstellen
wird.  Auch  Rachmaninow  und  Elgar  –  die  beiden  anderen
Komponisten im Programm – wären ohne Wagner nicht denkbar.
Liszt  und  Skrjabin  sind  dann  die  Eckpfeiler  einer
Klaviermatinee von Evgeny Bozhanov am 14. April. Und am 18.
Mai spielt das WDR-Sinfonieorchester Liszts „Faust-Sinfonie“.

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

Dass  die  weit  verzweigten  Verästelungen  des  französischen
„Wagnérisme“ unbeachtet bleiben; dass von Emmanuel Chabrier
bis Vincent d’Indy und Ernest Chausson nichts zu hören ist;
dass auch die deutsche musikalische Wagner-Rezeption zwischen
kritikloser  Imitation  und  kreativer  Transformation  durch
seinen  Sohn  Siegfried  Wagner  unbeleuchtet  ist,  lässt  das
Konzept  rudimentär  bleiben.  Für  solche  konsequente
Durchformung eines Programm-Gedankens fehlt dann wohl das Geld
und – bei vielen Mainstream-Musikern – auch der Wille.

Den  „Tristan-Akkord“  selbst  brachte  zur  Eröffnung  der
Konzertreihe kein Geringerer als Lorin Maazel zum Klingen:
Kaum im Amt als Chefdirigent der Münchner Philharmoniker, kam
er mit seinem neuen Orchester, den Münchner Philharmonikern,
in den Alfried-Krupp-Saal. Immer wieder war er in Essen gern



gesehen:  2005  und  2008  mit  dem  New  York  Philharmonic
Orchestra,  2010  mit  den  Wiener  Philharmonikern,  2011  mit
Mahlers Fünfter und dem Philharmonia Orchestra London. Nach
glänzendem Erfolg mit Mahler in München und Bruckner beim
Lucerne  Festival  brachte  Maazel  nun  Schubert,  Wagner  und
Strauss mit – und die Münchner Philharmoniker zu ihrem Debüt
in Essen!

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

Maazel hat viele unvergessliche Abende dirigiert – und auch
dieser wird im Gedächtnis bleiben. Allerdings nicht, weil die
Interpretation  des  82jährigen  überzeugt  hätte.  Denn  Maazel
scheitert im „Tristan“-Wunschkonzertstück an einem ins schier
Endlose gedehnten Tempo; in Strauss‘ „Also sprach Zarathustra“
an  seinem  Verständnis  von  „sehr  breit“,  das  er  nicht
endenwollend dehnt. Als wolle er in die Spuren von Sergiu
Celibidache treten, mit dem die Münchner legendär langsame
Konzerte  spielten,  zerstückelt  er  die  Erregungskurve  des
„Tristan“-Vorspiels  in  statische  Klangfarbinseln,  lässt  das
Orchester  auf  der  Stelle  brodeln,  nimmt  der  Musik  das
Sehrende,  Strebende,  Sehnsuchtsvolle.

Dafür  entdeckt  der  klarsichtige  Analytiker  im  „Liebestod“
Begleitfiguren, die sonst im Fieber untergehen, als seien sie
ein  Welt-Ereignis.  Und  wenn  sich  die  Musik  vor  dem
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ekstatischen Höhepunkt endlich in Bewegung setzt, baut Maazel
noch schnell ein Ritardando ein und nimmt dem Schwung die
Kraft.  Immerhin:  Der  „Tristan-Akkord“  selbst  erklingt  in
sezierter  Klarheit,  wie  man  es  von  Maazel  nicht  anders
erwartet hat.

Lorin  Maazel  und  die
Münchener  Philharmoniker,
Philharmonie  Essen,  16.
September  2012.  Foto:
Philharmonie  Essen.

Auch  die  Fanfare  aus  Strauss‘  „Also  sprach  Zarathustra“,
vielen bekannt aus Stanley Kubricks Film „2001 – Odyssee im
Weltraum“,  verliert  so  ihre  Dynamik  und  ihre  rhythmische
Schärfe. Die Bläser winden sich auf Schneckenbahnen, die Celli
grummeln, bis ein Fagott Erlösung verheißt. Maazel kostet aber
auch die phänomenalen Spieleigenschaften der Münchner aus und
lässt  hören,  mit  welcher  musikalischen  Weltklasse  er  die
nächsten drei Jahre zusammenarbeitet.

Schuberts Vierte zu Beginn war zum Glück kein Einspielstück,
sondern  eine  farbige  Demonstration,  was  der  19jährige
Komponist  von  Mozart,  Gluck  und  seinem  Lehrer  Salieri
abgelauscht  und  in  aufkeimender  Individualität  verarbeitet
hat.
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Im dunklen Bauch der Sprache:
Orffs  „Prometheus“  bei  der
Ruhrtriennale
geschrieben von Eva Schmidt | 23. September 2013
Selten ist man einer fremden Sprache so ausgesetzt wie an
diesem  Abend:  Vielleicht  kennen  einige  das  Gefühl,  wie
schwierig es auf Reisen sein kann, sich in einem unbekannten
Zeichensystem zurechtzufinden. Doch die Erfahrung, im dunklen
Bauch  einer  ehemaligen  Industriehalle  zu  sitzen  und  zwei
Stunden mit der fremdartigen Melodie des Altgriechischen von
Carl Orffs „Prometheus“ konfrontiert zu werden, ist relativ
einzigartig. Die Ruhrtriennale ermöglicht den eigentümlichen
Selbstversuch noch bis zum 27. September in der Kraftzentrale
des Landschaftsparks Duisburg Nord.

Carl  Orff/Lemi  Ponifasio:
Prometheus © Paul Leclaire

Doch wie geht man nun damit um? Abwehr ist kein probates
Mittel, denn wer ohne die Bedeutung der Worte zu verstehen
nicht leben kann, der wird sich langweilen. Eher empfiehlt es
sich, zumal vom Komponisten so intendiert, die Sprache als
eine Art Musik, als rhythmisches Element auf sich wirken zu
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lassen. Denn tatsächlich entfaltet sie gerade im Zusammenspiel
mit Orffs wuchtiger Musik (Musikalische Leitung: Peter Rundel)
eine vibrierende Kraft und transportiert all die archaischen
Emotionen wie Wut, Hass, Grausamkeit und Schmerz in einer
stilisierten Form.

Überhaupt  zeichnet  sich  die  Inszenierung  des  samoaischen
Regisseurs Lemi Ponifasio durch hohes Stilbewusstsein aus: Der
Boden  ist  mit  indirekt  beleuchteten  Glasplatten  ausgelegt
unter denen grünlich das Wasser schimmert. Der gewaltige Raum
der Kraftzentrale wird bis zur hintersten Wand bespielt, so
dass die Tänzer der MAU Company aus Neuseeland dort hinten
verschwindend  klein  erscheinen.  Prometheus  selbst  (Wolfgang
Newerla) ist mitnichten an einen Felsen gefesselt: Er sitzt im
Vordergrund  auf  einer  schlichten  Holzbank  und  deklamiert
während sein Alter Ego (Ioanne Papalii/MAU) in der Mitte des
Raumes auf einer Art beleuchtetem Operationstisch der Qualen
harrt,  die  da  kommen  mögen.  Das  weitere  Personal  von
Hephaistos  bis  Hermes  ist  in  martialische  dunkle  Kostüme
geschnürt,  die  Frauen  wirken  wie  Amazonen.  Die  Okeaniden
tragen hellblonde Perücken und durchsichtige Gewänder und sind
die nahezu einzigen, die wirklich singen dürfen.

Die eigentümlich stillen Tänze der MAU Company tragen leise
Gesten in den von lauten Tönen wiederhallenden Saal, meist
bleibt der Blick an ihren bloßen Füßen hängen, auf denen sie
über das Glas mehr schleichen als gehen.

Das nimmt sich so ganz anders aus als bei der Uraufführung des
Orffschen Werks 1968, von der der Kritiker Werner Oehlmann
seinerzeit  im  Tagesspiegel  schrieb:  „Der  Regisseur  Gustav
Rudolf Sellner und der Bühnenbildner Teo Otto überrennen den
Zuschauer geradezu mit einer Fülle vitalen Theaters, mit einem
Überfluss an Formen und Farben, Kostümen und Masken“. Hier
dagegen: Kein Hephaistos, der Ketten schmiedet und Keile durch
Prometheus  Brust  treibt.  Keine  Flügelrösser,  nirgends.
Stattdessen gibt es kaum Interaktion zwischen den Figuren, sie
deklamieren  den  Text,  aber  sie  beziehen  sich  nicht



aufeinander. Doch hier geht es auch nicht um Menschen, sondern
um Götter. Trotzdem: Der Freiheitskampf des Prometheus, der
den Menschen das Feuer brachte und nun von Zeus dafür bestraft
werden soll, sein Aufbegehren, sein Stolz, seine Unbeugsamkeit
und  auch  seine  Siegesgewissheit,  dass  er  eines  Tages  von
seinen Qualen gerettet werde: Für all das hat Wolfgang Newerla
nur ein Ausdrucksmittel zur Verfügung: Altgriechisch! Verdammt
dazu, auf seiner Bank zu sitzen, kann er sich nur ab und zu
die Kehle befeuchten, was aussieht, als trinke er einen –
Ouzo…

Das dramatische Element dagegen übernehmen Raum, Licht, Musik
und die Füße der Tänzer. Und ein Publikum, von dem Hingabe
gefordert ist. Gewähren wir die Gnade? Das muss jeder selbst
entscheiden…

18., 21., 23., 25. und 27. September
Kraftzentrale, Landschaftspark Duisburg-Nord
www.ruhrtriennale.de

Wir  sind  alle  Kafka:
Saisonauftakt im Düsseldorfer
Schauspielhaus
geschrieben von Eva Schmidt | 23. September 2013
70 „Kafka“-Figuren im charakteristischen schwarzen Anzug, Hut
und  Mantel  strömen  aus  den  ersten  Sitzreihen  des
Zuschauerraums  auf  die  Bühne  und  nehmen  an  der  Rampe
Aufstellung.  Unter  ihnen  Josef  K.  „Ich  bin  Josef  K.,
Prokurist“, sagt er – diesen Satz wird man in den nächsten
drei Stunden noch öfter von ihm hören. Denn viel mehr weiß er
nicht über sein Leben…
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Zum Auftakt der Saison zeigt das Düsseldorfer Schauspielhaus
eine Adaption von Kafkas Romanfragment „Der Prozess“ in der
Inszenierung des russischen Regisseurs Andrej Mogutschi, der
sich offenbar in Dreh- und Hebebühne verliebt hat. In einem
wilden  Reigen  wirbeln  die  Kafka-Statisten  (im  Programmheft
ausgewiesen als Chor) herum, fahren hinauf und hinab, wobei
Josef K. (weltentrückt gespielt von Carl Alm) gleichzeitig
noch  das  Kunststück  zu  bewältigen  hat,  sich  mehrmals
umzukleiden. Das erzeugt Stress, das erzeugt Zeitdruck. „Zu
spät“, ruft Josef K., „ich komme zu spät.“ Das stimmt: Denn
seine Verhaftung ist schon erfolgt, die Gerichtsbarkeit hat
ihn in den Klauen. Doch was ihm vorgeworfen wird, weiß er
nicht.

Dafür  finden  Mogutschi  und  seine  Bühnenbildnerin  Maria
Tregubova  seltsame,  beinahe  surrealistische  Bilder:  Auf
schiefer Ebene ist Josef K.s Kammer mit in den Proportionen
verzerrtem Mobiliar aufgebaut, es könnte auch das Zimmer von
Gregor Samsa sein. Verzweifelt klammern sich die Schauspieler
an die spärlichen Möbel, doch es hilft nichts: Sie stürzen
buchstäblich in den Abgrund. In einer anderen Szene sitzt
Josef K. leblos, gestützt von seinen Wächtern (Moritz Löwe und
Jonas  Anders),  in  einem  schwarzen  Oldtimer,  die  Statisten
streuen  rote  Rosen  und  unversehens  wird  die  Szenerie  zum
Leichenzug.  Am  Bühnenhimmel  hängen  Wattewölkchen  und  zum
Advokaten (Sven Walser) rudert man im weißen Bötchen durch im
Raum  schwebende  Türen.  Die  Musik  (Alexander  Monotskov)
verstärkt die varietéhafte Anmutung des Ganzen. So bebildert
die Inszenierung zwar ausführlich, manchmal witzig und leider
auch  etwas  langatmig  den  Alptraum,  in  dem  sich  Josef  K.
befindet. Doch ihr Zentrum findet sie nicht. Sie kreiert eher
ein Kafka-Abziehbild.

„Zum letztenmal Psychologie“ skandiert der Chor, obwohl am
ehesten  noch  eine  psychologische  Deutung  angeboten  wird:
Besteht Josef Ks. Schuld etwa in uneingestandener sexueller
Begierde? Der nackte Advokat und seine Gespielin Leni (Betty



Freudenberg)  im  monströsen  Ganzkörpernacktanzug  sowie  die
hohen Herren der Gerichtsbarkeit allesamt unten ohne sprächen
dafür.  Ebenso  Fräulein  Bürstners  (Patrizia  Wapinska)
durcheinandergewirbelte Blusen. Doch nimmt man dem somnabulen
Josef K. den Tausendsassa gar nicht ab. Soll er etwa das
Riesenbaby  gezeugt  haben,  das  plötzlich  über  die  Bühne
geistert? Am Ende gar mit seiner Mutter?

Antworten gibt es naturgemäß nicht. Im Grunde ist Josef K.
gesamtes Leben ein Prozess, den er nicht gewinnen kann, denn
der unglückliche Ausgang ist vorprogrammiert. Da kann er sich
noch  so  viele  Advokaten  auf  dieser  Lebensreise  nehmen,
irgendwann endet sie. In diesem Sinne sind wir wohl alle ein
bisschen Kafka.

„Der Prozess“ nach Franz Kafka
Karten und Termine: www.duesseldorfer-schauspielhaus.de

Ahnung  und  Geheimnis:  Franz
Schrekers  „Der  Schatzgräber“
in Amsterdam
geschrieben von Werner Häußner | 23. September 2013
Den großen Schatz, des Lebens Hort, alles Sehnens Ziel: Elis,
der Schatzgräber, grüb‘ ihn gern. Doch: Was dieser Schatz auch
sei, Franz Schreker lässt den Zuschauer seiner Oper mit dem
Rätselwort  allein.  Ein  typischer  Zug  der  Zeit  und  seiner
selbst  geschriebenen  Libretti:  Der  Komponist,  der  zwischen
1915  und  1933  zu  den  Stars  des  deutschen  Musiktheaters
gehörte,  hüllt  seine  Sujets  gerne  in  Ahnungen,  gibt  dem
deutenden Geist Raum, lädt dazu ein, ihnen ihr Geheimnis zu
entreißen. Wer es zu greifbar zu erklären strebt, bleibt im
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Geflecht  der  Symbole,  der  Traumbilder,  der  raunenden
Andeutungen  hängen.

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

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

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

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

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

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

Manuela Uhl hat die Figur, die weibliche Attraktion und die
Spiel-Erfahrung,  um  die  Els  glaubhaft  zu  verkörpern.  Das
Vibrato  ihres  Soprans  schlägt  diesmal  weniger  schwer  als
sonst, die Höhe gleißt, das Zentrum strahlt klangsatt, die
Artikulation bleibt immerhin nicht ständig auf der Strecke.
Für die Sängerin ein starker Abend. Raymond Very kommt mit der
kraftraubenden Partie des Elis stimmlich zurecht; könnte aber
eine Szene wie die Liebesnacht differenzierter gestalten statt
stämmig durchzustehen. Er hat glückliche Momente, aber auch
manchen „Durchhänger“, der wohl auch der unentschiedenen Regie
zuzuschreiben ist. Andere Darsteller sind herausgefordert, in
kurzen, manchmal nur episodischen Momenten alles zu geben,
etwa Gordon Gietz als Albi oder Andrew Greenan als Wirt. Nur
Tijl Faveyts als König und Kay Stiefermann – der Wuppertaler
„Holländer der vergangenen Spielzeit – als Vogt haben etwas
mehr Raum, Charakter zu entwickeln.

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

Festspiel-Passagen III: Liebe
in Zeiten der Datenströme
geschrieben von Werner Häußner | 23. September 2013
Jan Philipp Gloger ist 31 und damit aus einer Generation, die
mit Matrix, Modem und Microsoft aufgewachsen ist. Er war noch
ein Kind, als die alten Blöcke des Kalten Krieges von den
neuen  Fronten  der  Globalisierung  und  des  Neoliberalismus
abgelöst wurden. Die Welt, die ihm sein Bühnenbildner Christof
Hetzer  für  den  „Fliegenden  Holländer“  auf  der  Bayreuther
Festspielbühne  gestaltet,  ist  die  Welt  dieser  Kinder.  Ein
magisch flackerndes Gefängnis, gebildet aus Prozessoren und
Platinen,  Lichtbändern  und  Zählwerken.  Winzig  klein  sitzen
zwischen  den  energetischen  Entladungen  Menschlein  in  einem
anachronistischen  Holzboot:  Daland  und  der  Steuermann,
autoritärer Chef und beflissener Angestellter. Sie sind beide
so  cool.  Aber  wenn  sich  Herr  Daland  unbeobachtet  fühlt,
schnupft er eine Prise Koks, und fühlt sich ertappt, wenn
jemand guckt.

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

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

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

Mit dem Zuschnitt auf das, was man „in Zahlen darstellen kann“
–  ein  Lieblingskriterium  von  Unternehmensberatern  und
Controllern – endet Glogers Geschichte auch: Der Steuermann
fotografiert mit seinem Handy die Vereinigung von Senta und
Holländer im Tode – und zur nachkomponierten Verklärungsmusik
Wagners  verpacken  eifrige  Arbeiterinnen  das  neue  Produkt:
Kitschfiguren des Paares, von innen zu beleuchten. Der heftig
ausgebuhte  Coup  der  Inszenierung  erfasst  sehr  genau  die
ökonomische Banalisierung großen Ideen und geistiger Entwürfe.
Die  „wahre  Liebe“  Wagners,  eine  transzendentaler  Begriff,



kommt  in  solch  schlichtem  Materialismus  nur  als  herziger
Abklatsch vor.

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

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

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

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

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

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



Thielemann  hat  sich  des  „Holländers“  in  einem  höchst
ästhetischen Orchesterklang angenommen, ist aber nicht immer
in der Tiefe angekommen. In der Ouvertüre bricht er in Sentas
Balladenmotiv den Bogen und radikalisiert die Punktierungen
zum dezidierten Non-Legato. „Schöne Stellen“ kostet er wieder
einmal bis zur Grenze des Zerfallens aus. Oft achtet er mehr
auf die Brillanz der Melodiestimmen als wichtige Farben aus
der Tiefe der Partitur zu heben und zu gewichten. Das ist
schwelgerisch musiziert und – die Ovationen beweisen es –
höchst publikumswirksam. Aber hinter der Glätte ist es schwer,
Abgründe zu orten.

Adrianne  Pieczonka
als  Senta.  Foto:
Enrico  Nawrath

Unter den Sängern überzeugen alleine der schönstimmige und
sichere Steuermann von Benjamin Bruns und die Senta Adrianne
Pieczonkas.  Ihr  gelingen  balsamische  Piani,  aber  auch  die
aufflammende Leidenschaft und der zu allem entschlossene Furor
des Finales. Dass sie nicht alle Töne konstant durchstützt,
macht ihr bei manchen, von Thielemann noch verlangsamten Bögen
Probleme. Aber als lyrisch grundierte Senta mit der nötigen
Expansionskraft  und  stimmlich  abgesicherter  Farbpalette  ist
Pieczonka  ihren  Vorgängerinnen  seit  den  achtziger  Jahren
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überlegen.

Der  Sänger  des  Titelhelden,  Evgeny  Nikitin,  musste  wegen
seiner unglücklichen Tattoo-Affäre weichen. Sein Cover Samuel
Youn,  in  Köln  engagiert  und  dort  auch  als  „Holländer“
erfolgreich  gewesen,  schlug  sich  tapfer.  Er  beginnt  mit
entspannter Tiefe, doch die Stimme verkrallt sich, je höher
sie  steigt,  immer  heftiger  in  einer  klanglich  limitierten
Position, wird fest und unflexibel. Dann verliert der Sänger
auch  die  Freiheit,  verständlich  zu  artikulieren.  Die  hat
Michael  König  als  Erik:  Als  Hausmeister  im  grauen  Kittel
versucht er vergeblich, seinen braven, ambitionslosen Liebes-
Begriff der zum Höchsten gestimmten Senta zu erklären. Dennoch
könnte das alles freier, unverfärbter und mit Schmelz gesungen
sein; schließlich sind Eriks Gefühle ja aufrecht und lauter.

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

Franz-Josef Selig, von 1989 bis 1995 im Ensemble des Essener
Aalto-Theaters,  ist  einer  jener  kraftvollen,  aber  wüst
orgendeln Bässe, die für einen noch nie überzeugenden Wagner-
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Stil stehen. Und Christa Mayer hinterlässt als Mary stimmlich
wenig Eindruck. Wie immer eine sichere Bank: Der Chor der
Bayreuther  Festspiele  hat  unter  Eberhard  Friedrich  Glanz,
Wucht und Präzision wie eh und je. Obwohl die Regie-Sensation,
die sich viele Beobachter erwarten, am Grünen Hügel diesmal
ausgeblieben  ist,  kann  sich  Glogers  ausgewogene  Arbeit
behaupten;  neben  Herheims  überbordenden  „Parsifal“-
Assoziationen,  Hans  Neuenfels‘  „Lohengrin“-Zuspitzungen  und
Sebastian  Baumgartens  überkandidelter  Installations-Belebung
im „Tannhäuser“ hat sie als solide erarbeitetes Musiktheater
durchaus ihre Chance.

Grandiose  Deutung:  „Don
Giovanni“ an der Rheinoper
geschrieben von Werner Häußner | 23. September 2013
Wer – oder was – ist Don Juan? Die Frage hat die geistige Welt
schon umgetrieben, als Tirso de Molina sein barockes Spiel vom
bestraften Wüstling verfasst und auf die Bühne gestellt hat.
Seither  hat  Don  Juan  eine  Weltkarriere  gemacht:  Es  gibt
tausende  von  literarischen  Werken,  Dutzende  von  Opern  und
hunderte  von  Büchern  über  die  Gestalt,  deren  historisches
Werden ebenso im Dunkel liegt wie die inneren Schichten seiner
Seele.

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

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

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

Ihr bisheriges Dasein zwischen den Polen einer beherrschten,
gesellschaftlich eingebundenen Sexualität und den von sozialer
Zuordnung und moralischen Prinzipien geregelten Lebensformen
wird gesprengt. Die Wucht ist ungeheuer und entwurzelt die
Menschen: Donna Anna wird von der dunklen erotischen Kraft
Giovannis  auf  ewig  verwundet  und  zu  einer  „geregelten“
Liebesbeziehung nicht mehr fähig sein; Donna Elvira wird ihren



heroischen Kampf, der Existenz Don Giovannis humane Züge zu
geben, im Kloster beenden, sich also von der Welt ab und Gott
zuwenden.  Zerlina  und  Masetto  werden  vielleicht  äußerlich
unversehrt,  aber  innerlich  gebrochen  in  ihr  Bauern-Dasein
zurückkehren. Und für Don Ottavio gilt: Wie er war zu aller
Zeit, so bleibt er in Ewigkeit; eine Figur, die sich jedem
Wandel in unerschütterlicher Resistenz entzieht. Ein starres
Gegenbild zu Don Giovannis ewig geschmeidiger Wendigkeit, das
ebenso erschreckende Züge trägt.

Gruber realisiert das magnetische Prinzip von Anziehung und
Abstoßung  in  einem  Bühnenbild  von  Roy  Spahn,  das  sich
konsequent  durchgeformt  jedem  opulenten  Dekorationswillen
entzieht. Arnold Böcklins Bild „Odysseus und Kalypso“ als –
immer wiederkehrendes – Element signalisiert, dass mythische
Bezüge und seelische Abgründe in dieser Inszenierung ihren
Platz finden. Hinter Türen, die an Blaubarts Kammern erinnern,
hausen  Gespenster:  weiße  Frauen,  bleiche  Bräute,  von  Don
Giovanni ihres Lebens beraubt – ein kluger Hinweis auf die
Verschränkung von Sex, Tod und Teufel, wie wir sie etwa in
Heinrich  Marschners  „Der  Vampyr“,  einer  Schlüsseloper  der
Romantik, wiederfinden.

Unverzichtbar  für  Grubers  tiefgründige  Arbeit  am  „Don
Giovanni“ erweisen sich die bedeutungsvollen Kostüme Mechthild
Seipels. Endlich einmal keine Kostümbildnerin, die sich in
Designer-Klamotten  oder  Disco-Fetzchen  flüchtet,  sondern
Epochen und Stile in den Dienst einer Deutung stellt. Donna
Annas Robe erinnert an Madame Bovary oder Anna Karenina; Donna
Elvira  trägt  den  –  stellenweise  anzüglich  geschürzten  –
barocken Aufwand einer Heroine zur Schau; Don Ottavio tritt in
blauem Morgenmantel als getreue Kopie des ermordeten Komturs,
später mit dem unauffälligen Anzug der Arrivierten und der
Mütze  einer  Burschenschaft  auf.  Leporello  verweist  mit
zerbrochenen  Handschellen  auf  eine  spezielle  Beziehung  zu
seinem  Herrn;  Masetto  und  Zerlina  sind  in  der  Gegenwart
verortet: Sommerkleidchen und Handtasche, Hornbrille und Karo-



Pullover. Vielsagende Kostüme also, die mit der Dynamik oder
Statik der Figuren im Verlauf des Stücks korrespondieren.

Dass der Komtur am Ende mit einer angedeuteten Mitra und einer
monströs verunstalteten Gesichtshälfte wiederkehrt, wird der
Figur  gerecht:  Er  ist  Vertreter  der  Hölle  ebenso  wie
Symbolfigur  für  die  göttliche  Ordnung  der  Welt.  Dass  der
finale  Übergriff  Don  Giovannis  –  die  Herausforderung  des
Göttlichen  –  seinen  Untergang  auslöst,  spielt  in  Grubers
Lesart freilich kaum eine Rolle; der blasphemische Zug der
Figur  Don  Giovannis  wird  nur  einmal  in  einer  Parodie  des
geneigten Hauptes Jesu am Kreuz angedeutet.

Gruber zeigt die Personen des Stücks im Bannkreis eines Don
Giovanni,  der  seinerseits  seltsam  ungreifbar  bleibt  –  und
damit bildet die Regisseurin den Charakter des Bühnenhelden
präzis ab. Mozart hat ihm keine selbstreflektierende Musik
gegeben,  nur  einen  musikalischen  Rausch,  ein  „perpetuum
mobile“, und ein verlogenes Ständchen. Zutreffend beschreibt
Dramaturg  Alexander  Meier-Dörzenbach  im  lesenswerten
Programmheft Don Giovanni als „seelisches Sinnbild“, das vor
allem ex negativo in den anderen Figuren zu finden ist. Don
Giovanni als Nicht-Existenz, als Kraftfeld, als Chimäre – die
perfekte Chiffre des Bösen.

Auf diesen „Don Giovanni“ sich einzulassen, lohnt sich; er ist
auch der verästelten Inszenierung Stefan Herheims in Essen
überlegen, weil Karoline Gruber die Bild- und Bewegungswelt
bündelt  statt  sie  assoziativ  schweifen  zu  lassen.  Auch
musikalisch beschert diese – für die Nikikai Opera Foundation
in Tokio entstandene und an die Deutsche Oper übernommene –
Produktion viel Mozart-Glück. Friedemann Layer, ans Pult der
Duisburger  Philharmoniker  zurückgekehrt,  durchschwimmt  zwar
das Adagio der Ouvertüre eher, bekommt aber schnell Boden
unter  die  Füße  und  entfaltet  einen  kernigen,  nervigen,
klarsichtigen Mozart-Sound. Die Tempi sind nicht übertrieben;
das Cello lässt in der Begleitung der Rezitative aparte Farben
zu.



In  der  Sängerliste  überwiegen  Namen  aus  dem  Osten;
entsprechend  hört  man  eine  gesangliche  Stilistik,  die  mit
Mozarts Eleganz wenig anzufangen weiß. Roman Polisadov orgelt
sich durch die paar Sätze des Komturs; Olesya Golovneva bringt
zwar die dramatische Substanz für die Donna Anna mit, findet
aber erst in der – dann aber meisterlich gestalteten – Arie
„Non mi dir, bell‘ idol mio“ zu ausgeglichenem Singen und
einer flüssigen Tonproduktion. Nataliya Kovalova müht sich mit
flach hupenden Tönen um die Donna Elvira, ohne für eine ihrer
Arien die technische Façon zu gewinnen. Alma Sadé treibt zwar
den einen oder anderen Ton ohne Leichtigkeit in die Höhe,
versteht  sich  aber  auf  gut  phrasiertes  Singen  mit
unverkrampften Linien. Darin tut es ihr Torben Jürgens als
Masetto gleich: ein musikalisch erfreuliches Paar. Corby Welch
scheint nicht seinen besten Abend gehabt zu haben; sein Tenor
ist zwar präsent und treffend timbriert, bleibt aber seltsam
schwammig  in  der  Tonemission,  als  fehle  ihm  die  rechte
Fokussierung.

Laimonas Pautienius verfügt über einen flexiblen Bariton, fast
immer leicht ansprechend und schlank geführt, beweglich im
Rezitativ: ein überzeugender Don Giovanni, der die Farben der
Ironie  und  der  Willensstärke  ebenso  hat  wie  einen
träumerischen voix mixte – Klang für das Ständchen („Deh,
vieni alla finestra“). Nur in seiner Arie kommt er an die
Grenze seines Atems. Den vokalen Glanzpunkt des Abends setzt
Adam Palka als Leporello mit einer sicher positionierten, im
Klang fülligen, konturscharfen Stimme, die nicht nur sauber
artikulierend,  sondern  auch  rhetorisch  brillant  und
charakterisierend  eingesetzt  wird.

Der „Don Giovanni“ ist wieder ab 7. Dezember in Düsseldorf zu
erleben. Hingehen!



Wahl-Düsseldorfer  Bildhauer
Imi Knoebel ausgezeichnet
geschrieben von Werner Häußner | 23. September 2013
Der deutsche Maler und Bildhauer Imi Knoebel wird mit dem
Kythera-Preis  der  gleichnamigen  Kulturstiftung  unter  dem
Vorsitz  ihrer  Gründerin  Gabriele  Henkel  ausgezeichnet.  „Es
käme Verkennung gleich, in den Arbeiten Knoebels das formal
Unbeschwerte, ein reines Spiel der Flächen, Figuren und Formen
oder gar das Dekorative und ästhetisch Unverbindliche absolut
zu setzen“, so die Jury. Sie hebt insbesondere seine für die
Kathedrale von Reims entworfenen sechs Fenster hervor, die
2011  fertig  gestellt  wurden  und  sich  in  der  Nord-  und
Südkapelle  seitlich  des  1974  geschaffenen  Chagall-Fensters
befinden. Mit Knoebel wird erstmals ein bildender Künstler
ausgezeichnet,  der  in  direktem  Bezug  mit  dem  Stiftungsort
Düsseldorf steht.

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

Imi Knoebel, der eigentlich Klaus Wolf Knoebel heißt, stammt
aus Dessau. 1964 kam er an die Düsseldorfer Kunstakademie.
Zunächst  in  der  Gebrauchsgrafik-Klasse  von  Walter  Breker,
wechselte  er  1965  zu  Joseph  Beuys,  wo  er  und  sein
Künstlerfreund Rainer Giese im legendären Raum 19 u.a. auf
Jörg Immendorff und Blinky Palermo trafen. Knobel wurde seit
1972  mehrfach  zur  „documenta“  nach  Kassel  sowie  zu
Ausstellungen und Werkschauen u.a. nach Leipzig, Amsterdam,
Rom und Valencia, nach Sao Paulo, San Francisco und New York

https://www.revierpassagen.de/9233/wahl-dusseldorfer-bildhauer-imi-knoebel-ausgezeichnet/20120522_1219
https://www.revierpassagen.de/9233/wahl-dusseldorfer-bildhauer-imi-knoebel-ausgezeichnet/20120522_1219


geladen. Er wird den Preis am Mittwoch, 23. Mai, in K21 in
seiner Wahlheimat Düsseldorf entgegennehmen.

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

Essen und gegessen werden
geschrieben von Charlotte Lindenberg | 23. September 2013
Das  Verfahren  hat  sich  bewährt:  Man  nehme  einen
ortsspezifischen Ort und rufe Kunstschaffende zur Einreichung
ortspezifischer Werke auf. Dem Ort tut das gut, weil er in der
Regel  nicht  gerade  im  Brennpunkt  öffentlichen  Interesses
steht. Vielmehr gilt häufig das Prinzip „bring in the Clowns.“
Mit andern Worten: Wenn die Abrissbirne bereits Anlauf nimmt,
holt die Künstler! So kommt man nochmal in die Zeitung und
wird vieler schöner Synergieeffekte teilhaftig.

Den KünstlerInnen tut das auch gut, weil die Aufforderung zur
Reaktion auf ungewohnte Gegebenheiten entweder zur Erweiterung
des  eigenen  Aktionsradius  verleitet,  oder  aber  Gelegenheit
bietet,  bestehende  Arbeiten  umzuetikettieren  –  will  sagen:
„einer Revision zu unterziehen“.

https://www.revierpassagen.de/2021/essen-und-gegessen-werden/20110627_1654


Türsteher mit Wutzn, Foto
CL

Entgegen  dieser  fahrlässigen  Verallgemeinerung  findet  die
neunte  Ausgabe  der  Ausstellung  „Vogelfrei“  in  keiner  zum
Abschuss freigegebenen Asbestfabrik statt, sondern in einem
Schloss  und  dessen  Park.  Letzterer  ist  traumhaft  schön,
Ersteres, ist was ortspezifische Orte nun mal sein müssen:
eine Herausforderung. Gebildete BesucherInnen schätzen es als
fürstliches Jagdschloss aus dem 16. Jh., weniger gebildete
Gutmenschen als Beinhaus, das über die gewöhnungsbedürftige
Freizeitgestaltung dekadenter Feudalherren Aufschluss gibt.

http://www.revierpassagen.de/2021/essen-und-gegessen-werden/20110627_1654/wutz-bear


"Rucksack"  im
Schlossmuseum,  Foto
CL

Wo  nämlich  Fachleute  Zeugnisse  waidmännischer  Großtaten
erblicken,  sieht  das  unbewaffnete  Auge  Gemächer  voll
Leichenteile.  Dabei  müssen  Jagdtrophäen  gar  nicht  derart
bizarre Formen annehmen, um an die Opferriten zu erinnern, in
deren Verlauf Tiere mit viel Erfindungsgeist nieder gemetzelt
wurden.

Hinter jedem Geweih verbergen sich Hetzjagd und Todeskampf –
Tatsachen,  denen  Werner  Henkels  Installation  die
Anschaulichkeit zurückgibt, welche die heroischen Ziegen an
der Wand vermissen lassen.

http://www.revierpassagen.de/2021/essen-und-gegessen-werden/20110627_1654/it-bag


Einige  der  20
TeilnehmerInnen hat die von Kuratorin Ute Ritschel ausgegebene
Losung  „Jäger  und  Sammler“  auf  die  einfallsreichen
Vorrichtungen  aufmerksam  gemacht,  die  den  Herren  zu
Kranichstein  das  sportliche  Massaker  erleichterten  –
sogenannte  Jagdschirme  z.B,  die  den  Schützen  ungestörtes
Zielen außerhalb des Einzugsgebiets ungehaltener Wildschweine
erlaubten.

Die in diese Barrikaden eingelassenen Schießscharten bildet
Anjali Göbel aus geflochtenem Holz nach, suggeriert aber durch
deren Anordnung eine zeitgenössische Variante der einstigen
Treibjagd.  Schließlich  erinnern  die  in  alle  Richtungen
weisenden Trichter an primitive Lautsprecher, wie sie noch
heute  zwecks  Verbreitung  öffentlicher  Botschaften  zur
Anwendung kommen (egal ob politische Agitation, oder auch nur
„57, bitte an die 10“).

http://www.revierpassagen.de/2021/essen-und-gegessen-werden/20110627_1654/henkel_11_zeichnen-von-scha


Anjali Göbel "Sautod", 11, Foto CL

Auch das für Jagdhunde damals gebräuchliche Stachelhalsband,
das  diese  ebenfalls  vor  unerwünschter  Annäherung  seitens
besagter Wildschweine schützte, empfindet die Künstlerin auf
vieldeutige Weise nach.

Göbel,  ohne  Titel
(Gleditschienendornen),  11,
Foto CL

Apropos  vieldeutig:  Eine  gewisse  Bedeutungsoffenheit
kennzeichnet etliche Arbeiten, die eine differenzierte Haltung
der KünstlerInnen gegenüber dem Phänomen des Jagens von Tieren
erkennen lassen. So sind sich viele der Bedeutung der Jagd als
Kulturtechnik  bewusst  –  und  damit  umso  deutlicher  der
Diskrepanz  zwischen  der  Jagd  als  Kampf  ums  Überleben  auf
Augenhöhe, und ihrer Perversion, bei dem eingepferchtes Wild
vom Balkon aus erlegt wurde.

http://www.revierpassagen.de/2021/essen-und-gegessen-werden/20110627_1654/gobel_11_sautod_2


Claudia Kappenberg & Dorothea Seror
"Trophäen", 11, Foto CL

http://www.revierpassagen.de/2021/essen-und-gegessen-werden/20110627_1654/kappenbergseror_11_troph-d

