Aseptische Ereignislosigkeit:
Die ,0Orfeo-Installation” der
Ruhrtriennale

geschrieben von Anke Demirsoy | 21. August 2015

Eurydike in der Unterwelt.
Der Teppichboden hat einen
sichtlich hohen Synthetik-
Anteil. Von Orpheus keine
Spur. (Foto: Julian
Roder/Ruhrtriennale)

Die arme Eurydike. Isoliert hockt sie in Zimmern herum, die
wie eine Vorholle aus Plastik anmuten, wie ein aseptischer
Albtraum zwischen Disneyland und Reha-Klinik. Sprechen kann
sie nicht, denn eine Gummimaske mit wulstigen Lippen nimmt ihr
Gesicht und Alter.

Geklont wurde sie offenbar auch, denn wir, die Besucher der
Ruhrtriennale, begegnen auf unserem Gang durch das Labyrinth
neongrell erleuchteter Zellen rund einem Dutzend Eurydikes mit
wasserstoffblonden Perlcken, die hier ein ebenso ratselhaftes
wie freudloses Dasein fristen.

Von Orpheus weit und breit keine Spur. Aber die Musik, die der
Komponist Claudio Monteverdi dem sagenumwobenen Sanger der
griechischen Mythologie auf den Leib schrieb, begleitet uns
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als Soundtrack auf dem Weg. Sein Meisterwerk ,0Orfeo“, das als
erste Oper der Musikgeschichte gilt, hallt durch die Weiten
der Mischanlage der Essener Zeche Zollverein, wenn auch nur
auszugsweise und haufig von elektronischen Klangen uberlagert.
Gespielt vom 2006 in Berlin gegrundeten Solistenensemble
Kaleidoskop, lassen die himmlisch reinen Harmonien uns andere
Spharen ahnen, gewissermaBen Luft von anderen Planeten, ohne
die wir in der seelenlosen Banalitat dieser Umgebung womoglich
erstickten.

FiUr die 1977 geborene deutsche Regisseurin Susanne Kennedy,
die fur die jungste Produktion der Ruhrtriennale erneut mit
dem niederlandischen Performance-Duo Suzan Boogaerdt und
Bianca van der Schoot zusammen gearbeitet hat, bildet
Monteverdis Meisterwerk die Folie fur eine Installation, die
gut und gerne auch fur die Kasseler Documenta taugen konnte.
Mit Monteverdi als Stichwortgeber schuf sie eine rund 80-
minutige ,Sterbelbung”, die von den Besuchern in Gruppen zu
maximal acht Personen zu absolvieren ist. Bewusst lasst sie
die Figur des Orpheus 1links 1liegen, um sich auf die
vermeintlich vernachlassigte Eurydike zu konzentrieren und uns
so zum Nachdenken Uber Leben und Tod zu bringen.

Ein bisschen geht es dabei zu wie im Yoga-Unterricht, denn
vieles dreht sich um die Kunst des Loslassens, die Orpheus
bekanntermallen nicht beherrschte, trachtete dieser Tropf doch
danach, die verstorbene Eurydike durch seinen Gesang der
Unterwelt zu entreiBen. Und schaute dann auch noch im falschen
Moment zurick. Wir aber sollen es besser machen, sollen das
Unvermeidliche akzeptieren, wenn unsere Zeit gekommen 1ist.
Dazu fordern uns Texte auf, die mal uber KopfhOorer zu horen
sind, mal uUber Video-Leinwande flimmern oder auf
handgekritzelten Zetteln an den Wanden haften.



Was hier wie ein Tanzchen
aussieht, soll Ausdruck von
Seelenqual sein: Eurydike
kann nicht leben, aber auch
nicht sterben (Foto: Julian
Roder/Ruhrtriennale)

Wer kein Englisch versteht, ist bei dieser ,0Orfeo“-
Installation dbrigens ahnlich arm dran wie Zuspatkommer und
alle, die kein festes Schuhwerk tragen oder nicht gut zu Ful
sind. Weder bietet das Triennale-Team Ubersetzungen an, noch
gibt es bei der ,Sterbeubung” Sitzgelegenheiten: Sie muss
buchstablich durchgestanden werden. Eine komfortable oder gar
angenehme Erfahrung soll dieser ,0Orfeo” keineswegs sein.
Diesen Anspruch hatte die Regisseurin im Vorfeld formuliert.
Dass sie ihn einlost, kann freilich auch als zweischneidiges
Schwert betrachtet werden. Der Besucher muss sich dieser
Produktion aussetzen, ihre Ereignislosigkeit ertragen, denn
uber weite Strecken kann er nichts weiter tun, als verlegen
herumzustehen und den starren Blick der Zombie-Eurydikes zu
erwidern.

Wenn wir endlich sitzen durfen, sind wir in einem Wartezimmer
wie beim Hausarzt. Wir warten auf unseren Aufruf, mit
zunehmend mulmigen Gefuhlen. Denn keiner derer, die von den
stummen Eurydikes durch zwei symbolbehaftete Turen hinaus
gefuhrt werden, kehrt zuruck. Sie verlassen das Spiel, nehmen
den Ausgang. Was mag sich hinter den letzten beiden Turen
verbergen? Was haben jene gesehen, die uns verlassen? Wo gehen
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sie hin? Es kann keine Antworten geben. Fiur heute scheiden wir
mit der instandigen Hoffnung, dass der Tod, wenn er uns holt,
im Gegensatz zu Eurydike wenigstens keine Sockchen mit Delfin-
Aufdruck tragt.

Bis 6. September 2015. Ticket-Hotline: 0221/280 210,
Informationen und Termine: www.ruhrtriennale.de/de/orfeo

Die Sinnlichkeit der Moderne
— eln Konzert ehrt den
Triennale-Begrinder Gerard
Mortier

geschrieben von Martin Schrahn | 21. August 2015

GroBe Geste: Sylvain
Cambreling dirigiert das
Klangforum Wien. Foto:
Marcus Simaitis/Triennale

Johan Simons, der neue Intendant der Triennale, weiB, wem er
zu Dank verpflichtet ist. Dem ,Freund und Vorbild“ Gerard
Mortier, der, nicht 2zu vergessen, auch entscheidender
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Wegbereiter war.

Mortier, Grundungsintendant des Ruhrgebietsfestivals (2002 bis
2004), hat den Jingeren von Beginn an ins Regieboot geholt,
auch und gerade, wenn es um die Inszenierung der neu erdachten
,Kreationen” ging. 2014 starb Mortier; ihm hat Simons nun das
erste Konzert der Triennale gewidmet, mit Werken der Moderne,
fur die sich der Geehrte zu Lebzeiten stets eingesetzt hatte.

Moderne heift in diesem Fall Musik des 20. Jahrhunderts, der
Bogen spannt sich von Ferruccio Busoni uber die Zwolftoner
Berg und Webern, hin zu Messiaen und Giacinto Scelsi.
Uberwiegend kammermusikalisch besetzt, erweist sich dabei das
Klangforum Wien als Meister farbenprachtiger Vielseitigkeit.
In der Duisburger Geblasehalle tont es schroff und
geschmeidig, dramatisch und bisweilen auch ein wenig kuhl.
Denn das Orchester mag das Sinnliche hervorheben, kann indes
den analytischen Zugang zu dieser Musik nicht Uberspielen.

Das liegt nicht zuletzt an den beiden Dirigenten, die im
Wechsel am Pult stehen. Sylvain Cambreling und Emilio Pomarico
bringen Klarheit ins Notengeflecht, setzen exakte Akzente.
Lineare Verlaufe konnen atmen, rhythmische Passagen sind
kraftvolle Kontrapunkte, Klangfelder o6ffnen sich in aller
Transparenz.

Entsprechend gelingt es nur bedingt, sich dem klingenden
Geschehen ganz und gar hinzugeben. Am liebsten noch lassen wir
uns von den suffig morbiden ,Altenberg Liedern“ Alban Bergs
umspulen. Rausch und Exaltation, aber auch sanfte Elegie
inbegriffen. Zumal die Sopranistin Sarah Wegener mit wunderbar
warmer Stimme oder geheimnisvollem Flusterton die Texte Peter
Altenbergs interpretiert. Und wenn sie die hoéchsten HoOhen
erklimmt, wahnen wir uns ohnehin ins Spharische katapultiert.



Nicht minder engagiert: Hier
steht Emilio Pomarico am
Pult des Orchesters. Foto:
Marcus Simaitis/Triennale

Anderes wirkt bodenstandiger, dafir mutet es fremd an. Was
Wunder, wenn etwa Busoni in seiner Studie flur Streicher, sechs
Blaser und Pauke indianisches Melos einflicht. ,Gesang vom
Reigen der Geister” nennt er dies, 1915 komponiert, eine
Musik, die zwischen Exotismus, einem Rest Romantik und neuer
Sachlichkeit pendelt. Indisches Couleur wiederum lasst Scelsi
knapp 60 Jahre spater in ,Pranam I“ erklingen, in Form einer
virtuosen Lautmalerei, die Natalia Pschenitschnikova gekonnt
umsetzt, wahrend ein Tonband percussive Akzente liefert, alles
eingebettet in grole Klangflachen.

Als Meister der Farbe aber erweist sich zum Schluss der grolSe
franzosische Mystiker Olivier Messiaen, dessen Werk Gerard
Mortier immer wieder in den Mittelpunkt der Triennale stellte.
In den ,Couleurs de la Cité Céleste” will der Komponist nichts
weniger als die Farben des Himmels in Klang umsetzen. Mit
Floten, Trompeten, Posaunen und Tuba, mit Xylophonen und
Gongs, Glocken und Klavier. Orchester und Dirigent Cambreling
loten sorgsam das dynamische Spektrum aus, arbeiten rhythmisch
genau. Die Musik mit ihren stilisierten Vogelgesangen und
riesenhaften Spreizklangen ist Uberwaltigend. Groler Beifall.
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Passionsspiel 1in der grofien
Halle - ,Accattone” nach
Pasolini bei der
RuhrTriennale

geschrieben von Rolf Pfeiffer | 21. August 2015
nAccattone” in der Kohlenmischhalle der Zeche Lohberg in

Dinslaken: die erste groBe Produktion der diesjahrigen
Ruhrtriennale, bei der Festspiel-Intendant Johan Simons Regie
fiihrt und Philippe Herreweghe das Collegium Vocale Gent
dirigiert. Vorlage des Stiicks ist der gleichnamige Film von
Pier Paolo Pasolini aus den 60er Jahren, in dem Gewalt,
Prostitution und Armut allgegenwartig sind. Am Wochenende war
Premiere: Ein groBes Spektakel, das die grofe Wirkung indes
schuldig bleibt.

Ruhrtriennale-
Intendant Johan
Simons hockt auf
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Schienen, die zum
Buhnenbild von
,Accattone” in der
Kohlenmischhalle in
Dinslaken gehoren.
(Foto:

Ruhrtriennale/Julia
n Roder)

Im Mittelpunkt steht der Zuhalter Accattone und sein
Niedergang bis zum suizidalen Unfalltod, den er, sterbend, als
seine Befreiung empfindet. Eine distere Geschichte in Gestalt
einer christlichen Passion, was anzunehmen in Sonderheit die
vom Collegium Vocale vollendet schon dargebotenen Bachschen
Kantaten nahelegen. Sie trosten uber einen Abend hinweg, der
davon abgesehen wenig Erbauliches bietet.

Zugige Kohlenmischhalle

Das Theaterspiel — zu sehen gibt es eine Fassung von Koen
Tachelet — hat Johan Simons gerade so inszeniert, wie man es
von ihm kennt, frontal, burlesk und mit einigen grotesk
uberzeichneten Charakteren ausstaffiert. Mit solchen
hemdsarmelig wirkenden Stilmitteln weill Simon erstaunlich
subtile Geschichten zu erzahlen, weiR bedrickend klarzumachen,
wie nah sich Liebe und Gewalt, Sexualitat und Einsamkeit sein
kdonnen.

Doch die riesige, zugige Kohlenmischhalle mit an die 200
Metern Raumestiefe braucht er dafir nicht wirklich. Die
wenigen Situationen, in denen Uberhaupt einmal die Tiefe des
Buhnenraums fudr Abgange und ahnliches genutzt wird, hatte man
ohne dramatische Verluste auch anders realisieren konnen. Das
Collegium Vocale sitzt in den ganzen zweieinhalb Stunden der
qualend langsam sich voranbewegenden Inszenierung auf seinem
Podest, friert (wie die zahlreichen zum Einsatz gelangenden
schwarzen Schals vermuten lassen) und musiziert — wie gesagt —
vorzuglich.



Ein schmutziges Spiel

Eine Blihne im eigentlichen Sinn gibt es nicht, Darstellerinnen
und Darsteller missen sich auf staubiger Schotterflache
abarbeiten, fallen, liegen, hocken auf dieser unwirtlichen
Unterlage und werden im Lauf der Vorfuhrung immer dreckiger.
Man hat Mitleid mit ihnen und fragt sich immer wieder, ob das
fur ein vollstandiges Stuckverstandnis wirklich sein mufS. Um
so anerkennenswerter indes, dall das Ensemble hier eine
durchaus respektable Leistung abliefert, allen voran Steven
Scharf in der Titelrolle. Nicht so schon ist, dall die
Deutschkenntnisse der niederlandischen Darsteller ihre Grenzen
haben, was dem FluB der Dialoge nicht eben guttut.

Das soll mal reichen. Das Collegium Vocale Gent war am 16.
August noch einmal zu horen, ,Ich elender Mensch” war der
Abend Uberschrieben, und dies ist auch der Titel der ersten
Kantate in ,Accattone”. Ein weiterer Auftritt des Collegiums
ist am 21. August, Titel: ,Ich hatte viel Bekimmernis“. Beides
in der Bochumer Jahrhunderthalle.

- Weitere Termine: 19., 20., 22., 23. August, 20 Uhr,
Kohlenmischhalle, Zeche Lohberg, Dinslaken
= www.ruhrtriennale.de

Feine Tone, dicke Mauern -
Klangkunst 1in Haus Kemnade

geschrieben von Rolf Pfeiffer | 21. August 2015
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Kemnade klingt! Wenigstens
hier und da. Und ein Logo
hat die Klangschau auch.
(Foto: Kunstverein Bochum)

Wenn sich das batteriebetriebene Motdérchen in Gang setzt, dann
lasst es an federndem Stab eine kleine Holzkugel iiber die
Stahlsaiten des alten Klaviers tanzen, und einige unbeholfene
Tone entstehen. Der Motor wird elektronisch ein- und
ausgeschaltet, entsprechend schwingen oder schweigen die
Saiten. Fiinf historische Klaviere im Raum sind mit einer
solchen technischen Installation ausgestattet, so dass, wenn
im Wechsel sie erklingen, der Eindruck von Kommunikation
entsteht.

Stephan Froleyks, Jahrgang 1962, der am Niederrhein und in
Minster lebt, hat sich diese Klanginstallation ausgedacht, die
die Besucher ins Grubeln bringen kann uber Klang, Gerausch,
Musik, uber Signale jenseits der Stille. Zu sehen und zu horen
ist sie bis zum 18. Oktober in Haus Kemnade in Hattingen. Acht
Kinstlerinnen und Kinstler prasentieren in Museumsraumen, in
denen Musikinstrumente der Sammlung Grumbt ausgestellt sind.
Arbeiten unter dem Titel ,Kemnade klingt!“.

In den Siebzigern war Kemnade bekennend multikulti

Fir den Bochumer Kunstverein als Ausrichter ist dieses Projekt
fast schon eine Nummer zu groB. Deshalb preist sein
kiinstlerischer Leiter Reinhard Buskies voller Dankbarkeit die
beiden privaten Hauptsponsoren, die Beckumer Marianne-
Blumenbecker-Stiftung und die Herdecker Richard-Dorken-
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Stiftung. Und man erinnert sich, dass es in dem alten
Wasserschloss schon oft ,geklungen” hat — seit den fruhen
70er-Jahren namlich, als hier das ,Auslander-Festival”
unvergeBliche multikulturelle Musikmarken setzte.
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Der Ruhrsandstein klingt -
jedenfalls vor dieser Mauer,
fur die Denise Ritter einen
speziellen Soundtrack
geschaffen hat. Der O0-Ton
dafur kam aus dem Steinbruch
Grandi in Herdecke. (Foto:
Stadt Hattingen)

Zuruck zum Kemnade-Sound von heute, der nun aus dem Museum
kommt und entschieden minimalistischer ist als das vielfaltige
Festivalgeschrammel von einst. Sparsamkeit pragt das Bild, was
weniger einem Arte-povera-Konzept als der okonomischen
Notwendigkeit geschuldet zu sein scheint. So mussen in Simone
Zauggs Installation ,Luegit vo Barg u Tal“ Aluleitern die
Alpen geben. Oben auf 1ihnen sind Lautsprecher mit
Bewegungsmeldern installiert, und wenn diese Bewegung melden,
weil ein Ausstellungsbesucher, was ausdrucklich erlaubt ist,
eine Leiter erklommen hat, dann erklingt namliches Volkslied
aus der Konserve, gesungen von der Berner Kinstlerin (Jahrgang
1968) personlich. Der Titel, man ahnte es, 1ist
Schweizerdeutsch und lautet Ubersetzt in etwa ,Blick vom Berg
ins Tal“. Wenn zeitnah mehrere Leitern erklommen werden, wird
der Gesang polyphon. Dann gruBBen sich gleichsam die
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Alpengipfel, und das klingt schon und seidig durch den Raum
und ist leider schnell wieder vorbei. Bis der Bewegungsmelder
wieder anschlagt.

Vielstimmiges produziert auch Mathilde ter Heijnes Anordnung
von Transistorradios. Leise beginnend ballen historische
Brandreden verschiedener Politiker sich schlieBlich zu einem
aufwihlenden Crescendo. Man erkennt die Absicht, doch die
Optik des Werks enttauscht, bietet nicht mehr als kummerliche
Geratschaften und Strippengewirr auf einigen Quadratmetern
Museumsboden. Auch wenn dies fraglos eher eine Veranstaltung
fur die Ohren ist, ware etwas visuelle Sinnlichkeit nicht zu
verachten.

Grillen im Lautsprecher machen Gerausche

In der Arbeit des Wahlberliners Nik Nowak (Jahrgang 1981)
sieht man die Klangerzeuger gleich gar nicht. Dabei sind sie
zugegen, und originell sind sie zudem. Nowak namlich fangt -
in zugesichert artgerechter Haltung! — typische Gerausche von
Grillen ein, die er verstarkt und durch Frequenzbearbeitung
fur das menschliche Ohr hérbar macht. Die Grillen sitzen
derweil unsichtbar in ihrem Terrarium — in einem zackigen,
feindselig wirkenden Lautsprecher-Kubus aus schwarzem
Schaumstoff.

Torsten Bruch (Jahrgang 1973) zeigt zwei Videoarbeiten, 1in
denen zum einen vier Chinesen ,Die Gedanken sind frei®, zum
anderen eine Strophe fur Strophe wachsende Kombo das
Kinderlied ,Laurentia®“ singen. Das ist lustig und auch
hintersinnig, aber nicht unbedingt eine Kunst, die grofere
Aha-Erlebnisse zeitigt.



Haus Kemnade beherbergt

unter anderem die
Musikinstrumentensammlung
Grumbt. Einige dieser

Instrumente erklangen far
Tommy Finkes Musikstuck.
(Foto. Stadt Hattingen)

SchlieBlich trifft man im Inneren des alten Wasserschlosses
auf die Klanginstallation von T.D. Finck von Finkenstein. Er
hat, ist zu erfahren, im Haus Klange alter Instrumente
gesammelt, diese im Studio Uberarbeitet und zu einem recht
suffigen Soundtrack mit lockerer Rhythmusunterlage verruhrt.
Wir erleben also das Werk eines Musikers, und da kann es nicht
mehr erstaunen, dass sich hinter dem barocken Namensungetum
der in Bochum recht bekannte Musiker Tommy Finke verbirgt, der
ab der kommenden Spielzeit im Dortmunder Schauspielhaus als
musikalischer Leiter die Nachfolge Paul Wallfischs antreten
wird.

DrauBen vor der Burg hat Dodo Schielein, 1968 in Minchen
geboren, eine Art Akustik-Parcours geschaffen; ,music for
ears/Musik fur zwei Ohren” hat er ihn genannt, eine
»Handlungsanweisung” (Untertitel). Die real existierenden
Handlungsanweisungen finden sich auf wetterfesten
Informationstafeln am Wegesrand, und mit Kemnade hat das nur
wenig zu tun. Schielein lehrt die Menschen, sich der
akustischen Wahrnehmung ihrer Umwelt bewusst zu werden oder
auch sie zu beeinflussen, indem sie beispielsweise die Hande
zu Ohrmuscheln formen.
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Der Ruhrsandstein klingt

Und schlieBlich ist da noch Denise Ritter (Jahrgang 1971), die
von langen Pausen unterbrochen das alte Kemnader Gemauer mit
einem speziellen Soundtrack beschallt. Ihr geht es um eine
intensivere Wahrnehmung von Stein, Gebaude, Naturraum und
Umgebung in ihrer engen Bezuglichkeit — und ein wenig auch im
Unterschied zu dem, was heutzutage in dem alten Gemauer
geschieht. Der Mix aus Museum, Naherholungsziel, Standesamt,
Baudenkmal und Gaststatte scheint ihr eine ,kuriose Nutzung“
zu sein, wiewohl alternativlos. Der Sound — im Studio
nachbearbeitet - kommt aus dem Steinbruch ,Grandi® 1in
Herdecke, der als einer der letzten noch Ruhrsandstein abbaut
— das lokale Material, aus dem auch Kemnade einst errichtet
wurde. Wie 1immer man dies findet: Indem sie den
Ausstellungsort akustisch reinszeniert, 1ist Denise Ritters
Arbeit die einzige, die sich dezidiert mit ihm befasst.

Politisch-kritische Valeurs sind bei den ausgestellten
Arbeiten nicht sehr ausgepragt, sieht man einmal von Bruchs
,Die Gedanken sind frei” singenden Chinesen oder Mathilde ter
Heijnes gesammelten Reden ab. Eher beschleicht einen
wiederholt das Gefuhl, es mit etwas blutleeren Fingerubungen
zu tun zu haben, mit fein hergebastelten Arbeitsproben.
Allerdings haben sparsam ausgefuhrte, konzeptionelle Arbeiten
wie diese es auch besonders schwer, zu bestehen, sind sie doch
der Moglichkeit beraubt, Ideenarmut hinter bombastischer
Inszenierung zu verstecken. Jedenfalls bleibt der Kemnader
Schau das Verdienst, eine tonlose Sammlung von
Musikinstrumenten um etliche Tone zu bereichern. Fir einige
Zeit jedenfalls.

- Haus Kemnade, An der Kemnade 10, 45527 Hattingen
Tel. 02324 - 30268

- Anfahrt: A 43, Abfahrt Witten-Herbede, Richtung
Hattingen

- Bushaltestelle: Hattingen, Haus Kemnade [Linie CE31]

- 0ffnungszeiten:



Do. — So., 11 — 17 Uhr (Nov. — April)
Do. — So., 12 — 18 Uhr (Mai - Okt.)

Wenn die Manner mit der
Motorsense kommen.. - eiln
bebildertes Panopticon

geschrieben von ©scherl | 21. August 2015

Also eigentlich lauft das immer gleich: ich guck raus und
denk, ah, endlich wieder ein paar Bliimchen auf dem ScheiBrasen
hier und ein, zweli Tage spater ist dann der Gartennazi mit
seinen Hanseln da und frast alles bis 1mm iiber der Wurzel
runter. Seine Gerate setzen 65% der eingesetzten Energie in
Krach um, 47% in Gestank, 15 in Warme und mit den restlichen 2
zertritt er ach die goldne Flur.

. <

ot el

o . I
Diesmal hat das perfide Schwein als Vorhut (Obacht:
verlesertrachtig!) einen Knilch abgeworfen, der die Motorsense
bedient, wie andere das Morsegerat. Mochte er mir etwas
mitteilen oder mich nur qualen? Ich bekomme keine Antwort oder
wenn, dann kann 1ich sie nicht deuten, da ich des
Motorsensenalphabets nicht kundig bin. Derweil senst er
frohlich dahin, kilometerweit, daB die Pflanzenleichen nur so
spritzen (ich notiere kurz den Plot eines Zombiefilms), weder
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zeigt er Gnade, noch Ermattung, noch Unrechtsbewultsein. Der
HErr mége ihn strafen bis ins n+x->w-te Glied. Das ist sehr
viel.

Nachdem er dieses erste seiner Werke vollendet (und ich
schreibe hier bewulBt nicht »hat«, um meinem Bericht ein
Eckchen mehr Pathos zu verleihen), holt er ein lustickes
(sic!) Handmaherlein herbei und zieht damit bestandig seine
Bahn. The Loneliness of the Long Distance Maher, nichts halt
ihn auf, er ist das Pendel, die Maschine die Unruh, in meinen
Ohren das Gelaut. (Man mul8 dazu wissen, dall der Rasen zwei
Hochhauser umgibt, die gesamte Flache dirfte eineinhalb
FuBballfelder messen. Das mit dem Handmaher.)

0ft halt er besorgt inne, zum Beispiel wenn das Motdrchen ein
wenig stottert oder spotzt, dann tatschelt er es leis, blickt
in diese Offnung und in jene, schraubt hier und da und zuletzt
den Tankdeckel ab, aha: das Werkzeug braucht Treibstoff, er
latscht, kehrt mit Kanister wieder, befullt, bringt weg, kehrt
wieder — ein modernes Arbeiterballett, das mir hier dargeboten
wird.

Aber.. Moment!: Wo ist der Aufsitzmaher?? Der wird doch sonst
da immer in Stellung gebracht? Ist er kaputt und in Reparatur?
Oder kaputt und nicht in Reparatur? Gestohlen? Gepfandet? Zu
teuer? Nicht mehr abzugsfahig? Verkauft, um Nutten, Suff und
die andren Drogen des Capos zu finanzieren, die sein bifBchen
Bewulltsein erweitern sollen? MiBgonnt derselbe, dieses
ScheiBkapitalistenscheusal, dem armen ihm Untergebnen die
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kurze Zeit der Erholung, in der er sich den Arsch auf dem Teil
plattsitzen kann? Oder ist’s, um mich einfach noch 1langer
entnerven zu konnen? (Rhet. Frage, ich bin mir dessen sicher.)

Inzwischen bemaht der Geknechtete die ca 20
Hektar unter unserem Balkon und sogar mein
Schutzbefohlener, der Senior-Kater Schorsch,
gibt seinen Beobachtungsposten auf und flieht
vor dem argen Getds in die Wohnung. Ich fliehe
mit und fasse zusammen: eine nachmittags stark
befahrene Stralle, ein Bahnlbergang, Zuge im
Zehnminutentakt, zahlreiche Touribomber und Frachtflugzeuge,
ein Handmaher. Was fehlt? Richtig. Da kommt er auch schon:
Auftritt des o.g. Capos, im Kleinlaster, auf der Ladeflache
eine Schubkarre, ein Sackerl Erde, ein Netz darubergeschmissen
und: der Laubblaser.

Mir fallt der Kirchenbesuch von neulich ein: HErr, erbarme
Dich unser.

[https://de.wikipedia.org/wiki/Panopticon]

,Klassische” Musik als
europaisches Phanomen: Zum
Abschluss des Klavier-
Festivals Ruhr

geschrieben von Werner HauBner | 21. August 2015
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Riesenerfolg fur den
Pianisten Igor Levit beim
Klavier-Festival Ruhr.
Foto: Felix Broede

Das mit dem ,nordischen Ton“ ist so eine Sache: Das Klavier-
Festival Ruhr baute rund um die 150. Geburtstage von Jean
Sibelius (mehr) und Carl Nielsen (weniger) ein Programm, um
die groBen Meister Skandinaviens zu ehren. Verdienstvolle
Konzerte verwiesen auf die hierzulande kaum bekannte lebendige
Musikszene im 18. und 19. Jahrhundert, zu der etwa Ture
Rangstrom oder Wilhelm Stenhammer gehorten. Musiker aus dem
Norden wie Olli Mustonen und Ketil Haugsand waren zu Gast.

Aber im Endeffekt zeigte sich, wie die Wege der Musik doch
einem gemeinsamen Zentrum zustreben, sich nationalen Grenzen
und ,Stilen” verweigern. ,Klassische” Musik 1ist ein
europaisches Phanomen — eine Erkenntnis, die all den
nationalen Aberrationen trotzt: Musik hat dimmer Brucken
gebaut, selbst in Zeiten schlimmsten Nationalismus‘ und
kulturellen Chauvinismus‘. Wagner hat eben nicht recht,
sondern Meyerbeer: Nicht aus dem wie auch immer gearteten
,Nationalen” kommt der innerste Quell von Kreativitat,
Originalitat und Inspiration, sondern aus der lebendigen
Verbindung von Volkern, Sprachraumen und Nationen.



Dem widerspricht auch nicht, dass es musikalische
Charakteristika und Ausdrucksformen gibt, die sich mit
bestimmten Landstrichen verbinden. Ein Landler ist keine Polka
— aber beide sind international geworden. Und die
»Volksmusik”, die etwa Jean Sibelius, der schwedische Finne
mit dem franzdsischen Vornamen und dem deutschen Studium
benutzt, hat ein ,Volks“-Idiom, das man moglicherweise auch in
Galizien oder der Schweiz wiederfinden konnte.

16ORLEVIT
BEETHOVEN

THELATE PR
DNATAS |

Oppe 101, 106, 105, 1J0, 111

Mit dieser Aufnahme der
letzten Klaviersonaten
Beethovens gewann Igor Levit
den Jahrespreis der
deutschen

Schallplattenkritik. Die
Verleihung fand statt im

Rahmen des
Abschlusskonzerts.
Coverabbildung: Sony
Classical

Insofern hat das Abschlusskonzert des Klavier-Festivals in der
Essener Philharmonie bestatigt, dass der ,Nordische Ton“ in
einen europaischen Kontext gebettet ist. Carl Nielsen schrieb
die eroffnende ,Helios“-Ouverture in Griechenland; ihr Thema



ist nicht etwa die Mitternachtssonne, sondern der Lauf des
Sonnenwagens, den die griechische Mythengestalt Helios Uuber
das Firmament lenkt. Und das Aufdammern der tiefen Streicher
aus dem Nichts, der kraftvolle Einsatz der Horner, das
langsame Crescendo im Wellenspiel der Streicher ruft
Erinnerungen an Wagners ,Lohengrin®“ wach - oder an E.T.A.
Hoffmanns Oper ,Aurora“.

Das WDR Sinfonieorchester war trotz der Feldherrnpose seines
Dirigenten, des Finnen Hannu Lintu, noch etwas befangen im
Klang. HOorner und Violinen mussten sich locker spielen, fanden
dann aber in Edvard Griegs Klavierkonzert zu schwingender
Freiheit. Die breite Einleitung des Adagios stromte gelassen
und klangschon dahin; die traumerische Atmosphare, getragen
von den gedampften Streichern, wurde nicht durchbrochen.
Anders in den rhythmisch gepragten beiden letzten Satzen: Da
setzte Lintu schon einmal auf den Effekt eines scharf und
prazise geschnittenen Tutti und lielS die Klangwogen uUber dem
Pianisten zusammenschwappen.

Der Pianist war Igor Levit: Noch keine dreiffig Jahre alt,
gehort er zu den jungen Leuten in der Szene, die seit Jahren
die schonsten Erwartungen nahren — und immer wieder
ubertreffen. Fur Edvard Grieg zieht er erst einmal das Jackett
aus: Am heiBesten Tag des Jahres soll die Etiquette nichts
beeintrachtigen, was der Musik dient.

Levit ist keiner, der etwas ,zeigen” musste; er kann es sich
leisten, den markanten Solo-Einstieg nicht narzisstisch zu
zelebrieren, sondern selbstbewusst hinzustellen, um dann den
kleinen Formen nachzuspliren, eine Arabeske nachsinnend statt
spielerisch zu formulieren, die Momente Liszt’schen Glanzes zu
verinnerlichen, ohne dem riesigen Crescendo hin zu den
markigen a-Moll-Akkorden des Satzschlusses seine Wirkung zu
nehmen.

Levit ist auch in den folgenden Satzen ein Mann der leisen
Tone, der klanglichen Delikatesse, der klugen dialogischen



Balance mit dem Orchester. Sympathisch seine Zugabe, die
,Peter Grimes Fantasy on themes from the opera by Benjamin
Britten” aus dem Jahr 1971 als Hommage an den im Marz
verstorbenen schottischen Komponisten Ronald Stevenson, dem
sich Levit sehr verbunden fuhlt.

Nochmal der nordische Ton, diesmal gefasst in Sibelius’
Zweiter. Man fragt sich zunachst, warum es wieder einmal die
popularste seiner sieben Sinfonien sein musste, hatte das
Konzert doch schon mit Griegs Klavierkonzert den offenbar
unverzichtbaren ,ReiBer”“. Dann fragt man sich, warum Hannu
Lintu trotz seines akkuraten Schlags manche Kanten
weichzeichnet, wahrend er die majestatischen Ausbriche und die
fahlen Holzblaser-Episoden richtig spektakular ausspielen
lasst. Die Frage nach der Folklore verweist auf die
Orgelpunkte und Liegetone, die man auch in anderen als den
nordischen Traditionen findet.

Und wenn missglinstige, koboldige Blaser eine warme Dvorak-
Idylle storen, kdonnte man sich auch in Bohmen wahnen. Dort, wo
Gustav Mahler seine Wurzeln hat, dessen zerrissene Sinfonik
die episodenhafte Materialverarbeitung und die Abbruchmomente
bei Sibelius vorausahnen lassen. Das WDR Sinfonieorchester
gibt sein Bestes, ob in den fantastisch ausgehodrten
Klangfarben der Holzblaser oder in den Momenten des
Messingglanzes, ob in der Transparenz der Balance der Gruppen
oder im Kontrast abrupter Bruche und kantabel entwickelter
Bogen.

Jahrzehntelang verbunden: Martha Argerich und Misha Maisky

Tags zuvor entzuckte wieder Martha Argerich ihre zahlreichen
Fans in Essen, diesmal im Bunde mit dem Cellisten Misha Maisky
und einem nicht-nordischen, erst kurz vor dem Konzert
veroffentlichten Programm. Beethovens Variationen uber ,Bei
Mannern, welche Liebe fuhlen“ aus Mozarts ,Zauberflote” sind
ein hubsches Einspiel-Stick’l. Die sieben Veranderungen des
poetischen Themas zeugen davon, wie zwei Musiker im Lauf eines



jahrzehntelangen Zusammenwirkens wie selbstverstandlich
aufeinander eingehen, sich in Nuancen abstimmen, aber auch
einmal — wie ein altes Ehepaar — dem Anderen ins Wort fallen
oder einfach uUber ihn weggehen.

Misha Maisky wund Martha
Argerich nehmen den Beifall
entgegen. Foto: Peter Wieler
/ KFR

Argerich zeigte ihre weichen Laufe, ihren diskret perlenden
Ton, ihr elegisches Cantabile. Maisky raumte ihr chevaleresk
elegante Vortritte ein, bemihte sich um einen noblen,
zuruckhaltenden Ton. Die folgende Schostakowitsch-Sonate d-
Moll (op.40) wirkte manchmal ein wenig unbekuUummert
dahingespielt — und Martha Argerich erschrak auch mal
neckisch, wenn sie sich vergriffen hat. Bei solchen Musikern
ware freilich selbst ein Spielen ,prima vista” aufregender als
bei anderen wochenlang geubtes Kunsthandwerk. Da muss nichts
mehr bewiesen werden: Der diskrete Klavierton in seinen
expressiven Qualitaten nicht, der dicht-gesangliche Klang des
Cello auch nicht.

Das zweite Allegro der Sonate beschwort in seinen wild-
perkussiven Elementen auch einen ,Volkston“, aber
Schostakowitsch lasst Ironie mitschwingen — wie im vierten
Satz, wo er eine Reihe von Final-Manierismen auf die Schippe
nimmt. Die bedeutende Violinsonate César Francks — hier in



einer Fassung fur Cello — wollte trotz der Kontraste zwischen
Lyrizismen und gesteigerten Erregungszustanden nicht recht fur
sich einnehmen: Maisky fand nicht zu einem gelosten, freien
Ton; er verharrte in heiserer Anstrengung zumal in der Hohe.
Argerich spielte wie auf einer Zauberharfe aus Glas und
Elfenbein. Aber beides wollte sich nicht zu einem organischen
Ganzen verbinden, das die Aufmerksamkeit hatte fesseln konnen.
Jubel und drei Zugaben.

Die Pranke des wilden Baren:
Denis Matsuev in der
Philharmonie Essen

geschrieben von Werner Haullner | 21. August 2015

Aber holla: Wenn Denis Leonidovich Matsuev auftritt, gibt’s
fiir den Steinway kein Pardon. Der in Irkutsk geborene und von
seinem Vater unterrichtete Russe verkorpert Eigenschaften, die
man gemeinhin mit der ,russischen Schule” verbindet: stahlerne
Energie, gewaltiger Ton, drauende Romantik. Und dazu
phanomenale Treffsicherheit in Skalen, Grifffolgen,
Oktavparallelen und was derlei virtuoses Handwerk noch mehr
ist.

Ein amerikanischer Kritiker schrieb uUber ein Matsuev-Konzert,
er habe in seiner fast sechzigjahrigen Laufbahn noch nie ein
Klavier so laut gespielt erlebt. Nun denn: Matsuev schafft es
auch, die Essener Philharmonie so zu erschuttern, dass man in
der Stille zwischen den Orkanen besorgt auf mdgliches
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Knirschen der Stahltrager lauscht.

Die Philharmonie in Essen.
(Bild: Werner HauRner)

Matsuev wollte sich zunachst nicht als Extrem-Pianist
einfuhren: Mit Peter Iljitsch Tschaikowskys Zyklus ,Die
Jahreszeiten” stellte er — passend zum in Deutschland kaum
wahrgenommenen 175. Geburtstag des Komponisten — ein
mindestens so viel Zartheit wie Zugriff forderndes Werk an den
Anfang seines Auftritts beim Klavier-Festival Ruhr. Und
enttdauschte alle, die sich von altrussischer Kraft bestatigt
sehen wollten. Matsuev spielt mit durchaus kernigem Anschlag;
Verzartelungen sind seine Sache nicht. Aber er gestaltet nicht
ohne Poesie: wenig Rubato, aber sorgsam gebildetes Mezzoforte;
sanft formuliertes Selbstbewusstsein in den ,Weillen Nachten“,
poetisch-melodienselige Reminiszenzen an Tschaikowskys Tatjana
aus ,Eugen Onegin“ in der ,Barkarole”.

Natlurlich geht es auch zur Sache, wenn Matsuev das ,Lied der
Schnitter” (alles andere als ,moderato”) als frischfrohlich
gedroschenes folkloristisches Intermezzo versteht. Oder wenn
er die herbstliche Jagd im ,September” als effektsicheres
Schaustuck vorfuhrt, bei dem sich das Martellato schon
gefahrlich nahe an GroBvirtuosen wie Skrjabin oder Prokofjew
heranhammert. Im ,November” streift Matsuev gar eine
versonnene Melancholie; den ,Dezember“-Walzer stattet er mit
schwingender Melodik und gekonnten Salon-Fermaten aus. Kein


http://www.revierpassagen.de/25303/ein-ort-kultureller-oeffentlichkeit-die-philharmonie-essen-feierte-zehnjaehriges/20140607_0015/essen-philharmonie-13-10-08-2

ubler Eindruck also zu Beginn; das ,Russische” des Denis
Leonidovich scheint durchaus gebandigt und reflektiert.

Auch die kurze cis-Moll-Sonate Alexander Skrjabins (op. 2/1)
hatte gefallen konnen: Matsuev wahlt einen entschiedenen, aber
nicht drohnenden Ton, nimmt sich zuruck und fuhrt das Auf und
Ab der Achtelfigur immer wieder ins Mezzoforte. Das ware recht
schon und schlissig gewesen, hatte man nicht Benjamin Mosers
energetisch dosierte Gestaltung drei Tage vorher in Haus Fuhr
in Werden erlebt. Da klangen doch differenziertere Farben mit,
da war das Spektrum der Dynamik elaborierter — und so
Skrjabins Anweisungen treffender umgesetzt. Aber gut: Matsuev
wahlt einen ,heroischeren” Ton, sieht in der Etude eher die
geschichteten Akkorde als einen melodischen Verlauf. Ein
Beispiel, wie grundverschieden die Zugange zu einem Stuck sein
kdonnen.

Dann die dis-Moll-Sonate (op. 8, Nr. 12) Skrjabins: Jetzt
erfreut sich Matsuev an den Laufen, die er mit machtvollem
Bassfundament stutzt und rauschend durchzieht. Jetzt zeigt er,
wie er ,patetico” 1liest: formidable Konsequenz in der
Phrasierung, erfolgreiches Uberwinden irrwitziger technischer
Hiurden, zustoBende Finger wie Maschinen 1in einer alten
Ruhrpott-Fabrik. Das reift mit; der Beifall war merklich
animierter als nach den Tschaikowsky-Miniaturen. Poesie heizt
eben nicht an.

Nach der Pause fielen alle Hemmungen. Jetzt kam der Virtuose
alten Stils zum Durchbruch. Werbegazetten und Lobhudel-
Kritiken auf der Suche nach ,Ausnahme“-Pianisten hatten
Matsuev ja schon zum neuen Horowitz gekirt, und er hat das
Etikett noch bekraftigt durch eine 2005 erschienene CD mit dem
Titel ,Tribute to Horowitz“. Aber um an den Altmeister aller
Virtuosen heranzukommen, fehlt dem Vierzigjahrigen aus
Sibirien die Subtilitat, die grandseigneurhafte Individualitat
und die ironische Distanz des Alten. Robert Schumanns
,Kreisleriana“ transformiert er vom zerrissenen romantischen
Seelenbild zum Futter furioser Exaltationen.
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LJAuBerst bewegt” bedeutet fir Matsuev rasant und forsch; ,sehr
innig“ ist bei ihm heroisch geladen. Ein Schumann voller Saft
und Kraft, aber ohne in sich gekehrtes Betrachten, ohne
jenseitige Feierlichkeit, auch ohne bohrendes Grubeln. Wobei
Matsuev den ,Kreisleriana“ durchaus interessante Facetten
abgewinnt, etwa, wenn er sich in den beiden langsamen Teilen
mit Noblesse zurucknimmt, wenn er das ,Lebhafte” groff und
frei, mit kraftvollen Bassen selbstbewusst, aber nicht
verdonnert spielt.

Nach der fulminanten Geste des Beginns war dann klar, wohin
Sergej Rachmaninows b-Moll-Sonate op. 36 getrieben wird: Jetzt
endlich kann Matsuev den wilden Baren geben, jetzt kann er mit
Liszt-Ekstase, mit Prokofjev’scher Brutalitat dem Fllgel
zeigen, wo die Grenzen der Materie liegen. Ob die grollenden
Bassgewitter, ob die aufzischenden Diskantblitze, ob der
Tumult der rasenden Finger noch den Noten entsprachen, weils in
dem Toben entfesselter Elemente wohl nur noch der liebe Gott.

Trotzdem: Matsuev entdeckt auch in dieser Sonate Momente des
Nachsinnens, im ,Lento” sogar etwas wie andachtige
Versonnenheit. Wirde er in dem Stick durch mehr Kontrolle
einen 1inneren Zusammenhang herstellen, konnte er das
Zurucknehmen aus dem Ruch sentimentaler Ruhepausen befreien.

Konzept hin, Konzept her — die Zuhorer schrien elektrisiert
auf, als Matsuev seine letzten Kraftkaskaden in den Raum
gepulvert hatte. Und sie erklatschten sich funf Zugaben,
darunter Anatoli Ljadows impressionistische Porzellanton-
Miniatur ,The Musicbox“ op. 32 und eine einem grollenden
Bergsturz gleich kommende Bearbeitung von Edvard Griegs ,1In
der Halle des Bergkonigs“ in eigenem Arrangement.



Super-Virtuoses, ironisch
gebrochen: Marc-André Hamelin
brilliert in Milheim

geschrieben von Werner HauBner | 21. August 2015

Marc-André Hamelin bei
seinem Mulheimer Konzert.
Foto: Peter Wieler/KFR

Seit 1997 tritt Marc-André Hamelin immer wieder beim Klavier-
Festival Ruhr auf; 2013 war er dessen Preistrager. Jetzt kam
der kanadische Virtuose zuriick und spielte in Miilheim ein
atemberaubendes Programm ohne jeden Show-Effekt. Bei ihm steht
die Musik im Zentrum, nichts anderes. Und wer kame einem
genuinen Musiker mehr entgegen als Mozart?

Die D-Dur-Sonate KV 576, fur andere vielleicht ein
»Einspielstiuck”, wird von Anfang an in seridsem Ernst gefasst:
Keine Koketterie im ,Jagdthema” des Beginns, klare Sicht auf
die Struktur, abwechslungsreicher Anschlag zwischen dem
trocken aufbegehrenden Staccato des aufwarts weisenden
triolischen Motivs und der weichen Triller-Antwort, zwischen
den leichtfulfig schweifenden gebundenen Sechzehnteln und den
aus den Anfangsnoten gebildeten Verarbeitungen. Ein Forte-
Piano-Echo als Ubergang zur Reprise, klare Gliederung in den
Verlaufen statt suffiger Legato-Kulinarik, dabei ein genau
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ausgehortes Spektrum kuhler Klangfarben: Mit so viel
Raffinesse adelt Hamelin diese Sonate, lasst erleben, was fur
ein Meisterwerk der ausgewogenen Form Mozart mit ihr
geschaffen hat. NachzuhOoren ist das uUbrigens auf seiner 2013
entstandenen Aufnahme, die Hamelin beim Label Hyperion
vorgelegt hat.

MOZART

MARC-ANDRE

HAMELIN

e
hyperion

von Mozart-Sonaten,
erschienen bei Hyperion.
Cover: Hyperion Records

Im langsamen Satz meint man, Schuberts Romantik am Horizont zu
ahnen: Ganz in sich gekehrt formt Hamelin dieses Adagio aus,
gliedert es durch sanfte Agogik, romantisiert es aber nicht
mit dunklen Klangen oder bedeutungsschwangeren Akzenten.
Mozart bleibt bei aller Entrucktheit 1licht: heitere
Melancholie, elegische GelOostheit — man versteht, warum Mozart
frioher gern mit dem Etikett des ,apollinischen” Genius
versehen wurde. Ganz anders der Finalsatz. Da entdeckt Hamelin
den Humor Mozarts: kecker Rhythmus, dialogischer Witz, aber
stets klar durchformte Polyphonie. Uber den trocken perlenden
Anschlag hinaus, mit dem er die Noten genau definiert, gonnt
er allenfalls dem Bass etwas Warme.


http://www.hyperion-records.co.uk/a.asp?a=A49

Und wozu bekennt sich Hamelin bei Schubert? Hier 1ist die
Romantik nicht mehr ein fernes Aufdammern, sondern die Sphare,
in der sich die Musik ereignen will. Freilich nicht im Sinne
der gefuhlvollen Werbespot- und Wohlfuhl-Romantik, in die der
Begriff inzwischen abgesunken ist. Sondern als das Nachspuren
des Einbruchs des ,ganz anderen” Unbekannten, Jenseitigen und
Eigentlichen. Als die Sphare, die alles Vorlaufige zu sich
kommen lasst, die aber so auch das Unheimliche und Unbehauste
gebiert. Hamelin kommt dem Romantiker Schubert auf die Spur,
ohne ihn zu romantisieren: Selten gibt es, selbst bei diesem
Treffen der GroBen der Klavierwelt, einen solchen HOohepunkt.

Schubert im Zeichen des Belcanto

Hamelin bedient sich der Stilmittel, die manch anderem als
verpont galten. Er kleidet den beruhmten und viel diskutierten
Beginn der B-Dur-Sonate (D 960) in die sprechende Rhetorik des
Belcanto: Eine bewegte Linie, ein zartes Rubato, wenn das d
und das es erreicht werden, ein sorgsam gehaltenes Pianissimo
und ein exquisites Legato. Also weder die fliellende Eleganz
Horowitz‘, noch die tastende Suche Svjatoslav Richters, auch
nicht die einfach darstellende Exposition von Andras Schiff.

Das romantische Beben klingt nach in der folgenden, weit
geschwungenen, von Sechzehntelgruppen unterlegten
Melodiebildung, in den crescendierenden Repetitionen, im
ersten Haltepunkt, in der ersten nachhaltigen harmonischen
Irritation, in der zum ersten Mal Fortissimo erreicht wird.
Hamelin exponiert hier eine innere Unruhe, eine Bewegtheit,
die er folgerichtig auf die bruchstuckhafte Poesie des
Schubert’schen Ringens um die angemessene Form nach Beethoven
anwendet. Das ist, immer in klare, prasente, unverdickte Tone
gefasste wirklich grofRe Kunst.

Der zweite Satz bezieht sich in seiner weltverlorenen
Versunkenheit, aber auch in seiner klassischen Phrasierung
zuruck auf Mozart und weist gleichzeitig nach vorne mit seinen
harmonischen Ruckungen und seinen atmospharischen Bezlugen zu



dem geheimnisvollen Basstriller des Kopfsatzes. Der dritte
Satz lasst studieren, wie Hamelin zu einer vollig anderen
Haltung ,umschaltet”, wie er trocken geschlagene Basse und
perlenden Diskant miteinander verbindet und innerhalb der
Phrasen unterschiedlich farbt. Der vierte Satz, nicht
ubertrieben extrovertiert, zeigt die irritierend heftigen
Ausbriuche der Forte-Akzente, die Wucht der punktierten
Akkorde, auch die Reminiszenzen an die kantable Leichtigkeit
des ersten Satzes. Mit der Zugabe, dem Impromptus As-Dur (D
935), bestatigt Hamelin: Hier ist ein Schubert-Interpret am
Werk, der es mit den grofen Deutungen der Vergangenheit
aufnehmen kann und der so leicht niemanden furchten muss.

Milheim: Die
Stadthalle im Zeichen
des Klavier-Festivals
Ruhr. Foto: HauBner

Weit weg von ,sachlicher”“ Darstellung und dennoch mit
aulerster Prazision — so nahert sich Marc-André Hamelin Claude
Debussys ,Images II“ (Auch davon gibt es eine CD). Zogernd
stellt er im ersten Stick die er6ffnende Achtelfigur vor, als
hore er ihrem sanften Pianissimo nach, diskret und zart tritt
das triolische Auf und Ab der Sechzehntel ein; zart
verflieBende Mini-Arpeggien, mit der Leichtigkeit eines feinen



Gespinstes ausgebreitet, aufquellend wie der Erguss klaren
Wassers in einer heimlichen Waldquelle.

Mit dem Titel ,Glocken, durch das Laub hallend” provoziert
Debussy ja geradezu die Synasthesie von Licht und Ton, von
Horen und Schauen - und Hamelin setzt sie mit einer
ihresgleichen suchenden Delikatesse um. Auch das Bild des
Mondes, das sich ,uber die Tempel von einst“ senkt, schildert
Hamelin mit einem fein nuancierten Spiel luftiger Akkorde und
zaubrischer Arpeggien. Man meint, die Finger beruhrten in den
zart-glasernen Tonen kaum die Tasten. In ,Poissons d’'or" lasst
er die ,Goldfische®” in grazilem Forte glitzern — auch die
Fille des Klangs bleibt licht, fast zerbrechlich. Und man
fragt sich, was das fur ein Publikum ist, das in den letzten,
verhaltenen, verhallenden Ton ungeniert hineinklatscht.

Hamelin hat wieder — nach der Urauffuhrung seiner ,Barcarolle”
2013 beim Klavier-Festival — zwei eigene Werke mitgebracht:
Die ,Pavane variée” von 2014 fuBt auf dem Thema von ,Belle qui
tiens ma vie” des franzosischen Priesters und Tanzmeisters
Thoinot Arbeau (1519 - 1595) und zerlegt die eingangige
Melodie in einer altertumlich wirkenden Kirchentonart in
atemberaubende Skalen, Arpeggien und Arabesken, in jazzig
leichte Rhythmen und eine dichte Polyphonie, wobei am Ende ein
repetierter disterer Glockenschlag im Bass an das Ende des
Vergnugens mahnt.

Hamelins Paganini-Variationen von 2011 reizen das Element des
Virtuosen dann vorbehaltlos aus, zerfetzen rhythmische und
akkordische Trummer, als reifle ein wildgewordenes Raubtier
alles 1in Stiucke, wund 4ironisieren die Bestandteile
traditionell-trivialer Finalakkorde so rasant, dass spontaner
Beifall aufkommt. Irgendwann konkretisiert sich das bekannte
Thema, bleibt ein paar hektische Takte stabil und zerstiebt in
irrsinnigen Akkorden und rasenden Passagen. Mit diesem subtil
gearbeiteten Blendwerk hebelt der Virtuose Hamelin die
Virtuositat als seriose Haltung durch noch mehr Virtuositat
aus: Ein Super-Virtuose, der sich selbst ironisch gebrochen



vorfuhren kann.

Dosierte Energie: Benjamin
Moser beim Klavier-Festival
Ruhr in Essen-Werden

geschrieben von Werner Haullner | 21. August 2015

v

Der Pianist Benjamin Moser.
Foto KFR

Haus Fuhr in Essen-Werden ist mit seinem intimen Saal ein
idealer Veranstaltungsort fiir das Klavier-Festival Ruhr.
Allerdings hat der Raum seine Tiicken; er bildet das Spiel des
Solisten sehr genau ab, verstarkt aber die Lautstarke
iiberproportional, sobald sie iiber ein verhaltenes Mezzoforte
hinausgeht. Dazu steht auf der Biihne ein Steinway, erfreulich
prasent im Klang, aber fiir diesen Raum wiinschte man sich
manchmal einen weicher intonierenden Fliigel.

Benjamin Moser, nun schon zum vierten Mal beim Klavier-
Festival zu Gast, hatte seine 1liebe Muhe gehabt, die
ausufernden Klangfluten zu dammen — wenn er es denn versucht
hatte. Aber er konnte die Schleusen nicht geschlossen halten;
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nicht bei Alexandre Skrjabins Fantasie op. 28, nicht in
Maurice Ravels ,Gaspard de la nuit“. Wie auch: Skrjabin blaut
dem Pianisten standig ,crescendo” ein, um ihn dann beinahe
unvermittelt auf ,piano“ einzuschwOren, sogleich aber wieder
das Aufwachsen der Lautstarke einzufordern, Wer die Fantasie
so steigern will, wie es in den Noten steht, landet eben beim
Fortissimo ,appassionato“. So geschehen auch unter den
sorgfaltig formulierenden Handen des Munchner Pianisten, der
mit seinen 34 Jahren schon auf eine schone Karriere blicken
kann.

Ein intimer
Veranstaltungsort:
Haus Fuhr in Essen-
Werden. Foto: Werner
HaulBner

Der Anfang des Konzerts war explizit , lyrisch”: Sieben von
Edvard Griegs Klavierminiaturen, beginnend mit dem
differenzierten Arpeggienspiel und der schwarmerischen Agogik
von ,An den Fruhling“, Uber den drollig anhebenden, sich ins
Damonische auswachsenden ,Zug der Zwerge“ bis zu den Fanfaren
und majestatischen Umspielungen des ,Hochzeitstags auf
Troldhaugen”. Dazwischen macht Moser in ,Heimweh” deutlich,
wie subtil er Innenspannung aufbauen und halten kann, auch



wenn die Noten ,einfach” scheinen.

Skrjabins cis-Moll-Etude op.2/1 schlieBt mit ihrem versonnenen
Auf und Ab einer charakteristischen Achtelfigur an Griegs
elegische Lyrismen an. In dem kurzen Stiuck bewegt sich
Skrjabin kaum uUber die Region des Mezzoforte hinaus; Moser
versucht sich in Delikatesse und verhaltenem Gestus, aber der
Steinway zeigt ihm, wo'’s langgeht: Direkter Klang, stahlerne
Resonanz, spater, in der Fantasie, dann auch (zu) vollmundiges
Pedal.

Moser hat die Abfolge klug gewahlt, denn in der Etude lasst er
die Energie ahnen, die sich in den machtvollen Arpeggien und
Repetitionen der Fantasie Bahn bricht. Und der Pianist macht
deutlich, dass er es versteht, den Feuerbrand der Tone
allmahlich, klug dosierend zu entfachen.

Nach der Hommage an den vor 100 Jahren aus nichtigem Anlass
verstorbenen Komponisten (ein Pickel verursachte eine
Blutvergiftung) folgte Musik der franzosischen Zeitgenossen
Skrjabins, Claude Debussy und Maurice Ravel.

Debussys ,Childrens Corner® hat Licht und Schatten — und das
nicht nur im durchaus gekonnten claire-obscure der 1licht
wirbelnden Schneeflocken des vierten und der bassdlsteren
Lesart des zweiten Stucks (,,Jimbo‘s Lullaby”). Sondern auch in
Mosers Lesart, der in der Puppenserenade den Klang zu fullig,
den Rhythmus zu geschmeidig gestaltet und im abschlieBenden
Cakewalk einen Schuss Spontaneitat vermissen lasst.



Rl

Entsprechungen zwischen
Musik und Malerei: Hippolyte
Petitjean hat die Prinzipien
des Pointillismus in ,,Femmes

au bain” exemplarisch
verwirklicht. Foto:
Wikimedia Commons/public
domain

Maurice Ravels ,Gaspard de la nuit” spielt Moser weit weniger
entschieden als etwa Khatia Buniatishvili bei ihrem Milheimer
Klavier-Festival-Auftritt. Er achtet mehr auf Atmospharisches,
rickt die Musik vor allem in ,0Ondine” in die Nahe eines
Pointillismus, wie ihn Georges Seurat oder Hippolyte Petitjean
in der Malerei etablierten.

Die flirrende Atmosphare, die sich auf genau definierte Punkte
zuruckfuhren lasst, entspricht Mosers musikalische Auffassung:
Flachen und Linien aus definiert gespielten Noten, die als
Ganzes eine hundertfach in sich gebrochene Klangsphare bilden.
.Le Gibet” fasst er eher als melancholisches Stimmungsbild auf
als im Sinne einer Studie des Unheimlichen.

Aber 1in ,Scarbo”“ kommt das Abrupt-Spukhafte in scharf
geschnittenen Akkorden, in der Grandezza des Zugriffs und 1in
zugespitzter rhythmischer Energie zum Ausdruck. Wie Rauch



durch das Schlusselloch verschwindet der Nachtmahr, um
herzlichem Beifall und zwei Zugaben — Debussys ,clair de lune“
und einer weiteren Skrjabin-Etude — Platz zu machen.

Plotzlich Chef - Dirigent
Kirill Petrenko wird neuer
Leiter der Berliner
Philharmoniker

geschrieben von Martin Schrahn | 21. August 2015

Kirill Petrenko wird der
neue Chefdirigent der
Berliner Philharmoniker.
Foto: Wilfried Hoesl

Geht doch! Da haben sich die Berliner Philharmoniker still und
heimlich noch einmal zusammengesetzt, angeblich nur gute zwei
Stiindchen beraten, und zack, einen neuen Chefdirigenten aus
dem Hut gezaubert. Kirill Petrenko heiBt der Gliickliche,
gleichermaffen Publikumsliebling in Miinchen (Staatsoper) und
bei den Bayreuther Festspielen. Die Uberraschung daran ist,
dass sich das deutsche Vorzeigeorchester plotzlich, nach der
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schweren Nichtgeburt im Mai, so ziigig auf ihn einigen konnte,
»,mit groBer Mehrheit”.

Petrenko wurde 1972 im russischen Omsk geboren. In Vorarlberg,
dann Wien studierte er, dort auch begann er seine
Dirigentenkarriere, an der Volksoper. Das war 1997, zwei Jahre
spater schaffte er den Sprung als Chefdirigent ans Meininger
Theater. Dort brachte er, unter Intendanz und Regie von
Christine Mielitz (2002 bis 2010 Chefin der Dortmunder Oper),
Richard Wagners ,Ring“ heraus. Gespielt wurde das Mammutwerk
an vier Abenden hintereinander — ein echter Coup.

Fur Petrenko war’s der Beginn eines steilen Aufstiegs, der ihn
2002 an die Komische Oper Berlin und 2013, nach mehrjahriger
freier Tatigkeit, an die Miunchner Staatsoper fuhrte. Dort
lauft sein Vertrag 2018 aus, dann verlasst auch Simon Rattle
die Berliner Philharmoniker. Gleichwohl muss uber die
Einzelheiten von Petrenkos Amtszeit an der Spree noch beraten
werden. Und aus Munchen kam prompt das Signal, man werde dem
Maestro eine Verlangerung anbieten. Im Zweifel heillt das also:
Der Dirigent wird wechselnd auf zwei Hochzeiten tanzen.

Zuzutrauen 1ist es ihm allemal. Petrenko gilt als ruhiger,
konzentrierter Arbeiter, der noch an kleinsten
Ausdrucksnuancen feilt, als Analytiker, aber auch als
Vollblutmusiker mit Bauchgefuhl. Was er in die Hand nimmt,
vergoldet sich oft zu berauschendstem Klang, bleibt aber stets
durchhoérbar. Petrenkos Minchner Dirigate gelten als Ereignisse
und seine Deutung des ,Ring“ in Bayreuth hat vor allem deshalb
hochstes Lob erhalten, weil er dem Orchester allerfeinste
kammermusikalische Klarheit entlocken konnte. Ahnliches war
ubrigens bereits 2011 wahrend der Triennale staunend zu
erfahren: Petrenko interpretierte mit den Duisburger
Philharmonikern Wagners ,Tristan”. Ein Jahr spater wiederum
gestaltete er im Konzerthaus Dortmund mit der Staatskapelle
Dresden eine wunderbare Rachmaninow-Zeitinsel.

Alles in Butter, so scheint’s, und die versammelte Weltpresse



jubiliert. Seltsam nur, dass die Kundigen vor dem ersten
Wahlversuch im Mai zuerst mit den Namen Christian Thielemann
und Andris Nelsons jonglierten, Petrenko indes irgendwie aus
dem Blickfeld geriet. Merkwlrdig auch, dass die Berliner
Philharmoniker zunachst peinlich patzten, dann aber jemanden
wie Phonix aus der Asche emporzaubern. Doch offenbar ist es
nun fur niemanden mehr ein Problem, dass zunachst Kkein
Kandidat, also auch Petrenko, mehr als 50 Prozent der Stimmen
fur sich verbuchen konnte. Die Frage, wie grofS die Mehrheit
diesmal war, bleibt ohne Antwort. Nun ja: Orchester sind vor
allem eins, ein Sammelbecken lauter Diven.

Dennoch: Er wiurde es am liebsten umarmen, hat Petrenko nach
seiner Wahl spontan verklindet, aber auch, dass seine
Gefuhlslage zwischen Euphorie, Ehrfurcht, ja Zweifel schwanke.
Kein Wunder bei einem Chefposten, der mit Namen wie
Furtwangler, Karajan oder Abbado behaftet ist. Hinzu kommt,
dass Petrenko in erster Linie ein Mann der Oper 1ist.
Interessant werden durfte daruberhinaus, wie sich der
medienscheue, schweigsame Maestro zu einem Orchester stellt,
das die Offentlichkeit im Internet oder mit Education-
Projekten offensiv sucht. Und wie halt er’s mit der Moderne?
Wir sind gespannt.

Fieberfrei1i in Dortmund:
Skrjabin mit Joseph Moog und
den Bochumer Symphonikern

geschrieben von Werner HauBner | 21. August 2015
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By
Der Pianist Joseph Moog.
Foto: Paul Marc Mitchell

Vor zehn Jahren, da war er gerade mal 17 Jahre alt, spielte
Joseph Moog in einem Konzert Franz Liszts ,Totentanz“ - und
seine Zuriickhaltung bekam Liszts abundanten Klangfantasien
auBerordentlich gut. Vor zwei Jahren debiitierte er in Moers
beim Klavier-Festival Ruhr - und iiberzeugte mit klug
ausbalancierten Klavier-Versionen von Opernschlagern Verdis
und Wagners. Nun kehrt Moog zum Tastenfeste zuruck, sturzt
sich im Konzerthaus Dortmund in Alexander Skrjabins mystisch-
fantastisch-rauschhafte Musikwelten. Und lasst diesmal spiiren,
dass er an Grenzen stoBt. Nicht an pianistische, aber an
musikalische.

Sein Zugang zur Skrjabins fis-Moll-Klavierkonzert op. 20 ist
zunachst durchaus 1logisch. Moog macht aus Skrjabins
vermeintlich formvergessen schweifender, selbstversponnener
Kunstmystik keine esoterische Meditation. Er formt seine Soli
klar durch, gibt ihnen kuhle Fasslichkeit, vernebelt nichts in
dampfendem Klang. Auch im Andante-Satz traumt er nicht vor
sich hin.

Moog vergisst nicht, dass Skrjabin einen Variationensatz und
keine Fantasie konzipiert hat. In fein poliertem Porzellanton
modelliert er die melodischen Motive, lyrisch gelost reiht er
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Figurationen und absichtslos wirkendes Spielwerk. In der
unterschiedlichen Gewichtung der Phrasen, 1in der
Differenzierung des Anschlags macht er die Struktur des Satzes
deutlich. Und die Bochumer Symphoniker lassen es unter ihrem
Chef Steven Sloane nicht an Piano-Delikatesse, an lichten
Streicherlinien, an einer aparten Klarinette fehlen.

Was zum gluckhaften Gelingen fehlt, ist bei einem so bewussten
und asthetisch prasenten Pianisten wie Joseph Moog nicht
einfach zu beschreiben. Vielleicht geht er zu ernst mit den
emotionalen Schichten in Skrjabins Musik um. Vielleicht geht
er in den Noten auf statt uUber den Noten zu fliegen.
Vielleicht auBert sich eine Befangenheit, die den spontanen
und durchaus einmal riskanten Zugriff hemmt.

Das dynamisch variable Spiel mit dem Orchester gelingt nicht
durchgangig. Wo sich der Klavierpart mal wie eine zusatzliche
Farbe in den Klang integriert, sind die Symphoniker zu
dominant; wo er mal selbstbewusst und klangfroh aufleuchten
soll, bleibt Moog zu diskret; wo das Piano in kostbar stillen
Tonen singen sollte, lasst er die metrischen Fesseln nicht
fahren.

Auch das Poeme ,Vers la flamme“, eines der letzten Werke
Skrjabins aus dem Jahr 1914, hat zwar die Steigerungsdynamik,
nicht aber das raffinierte Flair. Moog beginnt mit dem
schattigen Pianissimo und intensiviert es bis zum ,Forte
crescendo”. Aber sein Ton bleibt kalt, das ,éclatant,
lumineux” hat statt der Hitze einer Flamme die frostelnde
Grelle einer Leuchtstofflampe. Moog fast dieses Werk in den
Ton der Moderne: nicht strahlend, sondern gleilBend.

Das Farbenspiel, die zungelnden Nuancen einer Flamme liefern
die Bochumer Symphoniker. Sloane exhibitioniert Skrjabins frei
dem Rausch und dem erotisch geladenen Klang huldigende Werk
von 1908 nicht; er lasst die Musik nicht schwitzen, den Klang
nicht dampfen. Sondern er betont die Nahe zu den franzosischen
Impressionisten und zu Claude Debussy. Der Duft der flirrenden



Streicher, das feine Parfum der Harfen, die sehnsuchtsvoll
verklingenden Floten: das ist eher die Ahnung ,ekstatischer”
Ausbriche als ihre klangprachtige Vergegenwartigung. So halt
Sloane die allzu direkte und schnell banal wirkende Effekt-
Dramaturgie zuruck. Und die Finesse ist bei den prasent und
farbenfroh agierenden Philharmonikern in guten Handen. Nur in
den finalen Entladungen tragt das Konzept nicht ganz:
Lautstarke ist nicht Intensitat, die entsteht durch Hingabe
und Risiko — und da waren die Bochumer noch zu fest auf der
Erde verankert.

Dass Sloanes zuriuckhaltender, ins Lyrische neigender Ansatz
seine Probleme hat, wurde im ,Tristan“-Vorspiel zu Beginn des
Konzertes deutlich. Vermutlich wollte der Dirigent die Bezlge
demonstrieren, die zwischen der vor 150 Jahren uraufgefuhrten
Oper Wagners — einem Meilenstein in der historischen
Entwicklung der europaischen Musik — und ihrem Echo im Werk
des vor 100 Jahren gestorbenen russischen Komponisten
feststellbar sind. Entsprechend legte er Wagners Musik nicht
im Sinne des Drangens und Sehrens aus, das die wellenformige
Dynamik ihrer Entwicklung hin zur Ekstase der sich 10senden
harmonischen Spannung bestimmt. Sondern er leuchtet die Statik
der Klange aus, lasst sie fast lyrisch verharren, nimmt ihr
die innere Unruhe. Auch den ,Tristan” pragt das milde Licht
Debussys statt der Fieberschube Wagners.

Konnen Saxophon-Klange
politisch sein? Eindricke vom
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Moers Festival

geschrieben von Wolfgang Cziesla | 21. August 2015
Saxophone in verschiedenen Stimmlagen waren diesmal die
dominierenden Instrumente der Festivaltage in Moers.

Sowohl Hayden Chisholm, Improviser in Residence Moers 2015,
als auch Colin Stetson, Artist in Residence fur die vier
Festivaltage, sind herausragende Saxophonisten. Zusatzlich hat
Hayden Chisholm angeregt, mit Frank Gratkowski, der am
Pfingstmontag in der Formation Z-Country Paradise auftrat,
einen seiner wesentlichen Lehrer des Instruments einzuladen.
Hayden Chisholm eroffnete das Festival mit einer meditativen
Komposition, die es ermoglichte, vom Stress der
zurickliegenden Arbeitswoche zu relaxen und ganz auf dem
Festival anzukommen. Einfach schon — genauer gesagt: in
angenehmer Weise hochst ausgetiftelt schon.

Saxophonist der
Sonderklasse: Colin Stetson.
(Foto: © Frank Schemmann)

Wie Frank Zappa einmal einen Musiker, der in seiner Band
mitspielen wollte, gefragt hatte ,What can you do that’s
fantastic?”, so scheint Reiner Michalke auch das Programm fur
das Moers Festival zusammenstellen. Jedes einzelne Konzert
beantwortet die Frage auf die eine oder andere Weise. Da Moers
auch in diesem Jahr die ganze Bandbreite des New Jazz vom
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Solisten bis zum Orchester mit 80-kopfigem gemischtem Chor,
vom Tanzbaren bis zum kaum Horbaren, aufzeigt und langst uber
die Grenzen des Genres weit hinausgeht, kann in diesem Beitrag
nur ein Teil des durchweg sensationellen und berichtenswerten
Programms besprochen werden.

Exzeptionell, so dass sich geradezu der Eindruck aufdrangte,
bei der Entstehung einer der Legenden von morgen dabei zu
sein, waren die vier Aufritte von Colin Stetson — solo, im
Duo, in einer Drei-Mann-Formation und im kleinen Orchester aus
zwOlf Personen. Mit Sarah Neufeld im Duo war Colin Stetson
bereits vor einem Jahr im Nachtprogramm des Moers Festivals zu
erleben. Fur den Auftritt im Hauptprogramm 2015 haben die
beiden ihr Repertoire nochmals erweitert. Ein gluckliches
Zusammenspiel, aber auch mit eingefugten Solo-Stlcken. Sarah
Neufeld, Geigerin der Gruppe ,Arcade Fire“ und
Grundungsmitglied des sechskopfigen ,Bell Orchestre”,
prasentierte bereits einen Titel ihres nachsten, noch
unveroffentlichten Soloalbums. Stetson, der mit seiner
perfektionierten Zirkularatmung minutenlang Arpeggio-Bogen
spielt, dabei ins Saxophon singt und schreit, es wie ein
Urtier rufen 1lasst und mit den Klappen seines Instruments
zugleich die Percussion liefert, ist ein Phanomen.

Einen Kontrast bildete an dem Abend die deutsche
Viermanngruppe ,The Nest“. Christoph Closer, auch er
Saxophonist, der sich am Freitag aber auf die Klarinette
beschrankte, spielt seit 1997 bei ,Bohren & der Club of Gore“
und pragte entscheidend die Richtung des Doom Jazz. Mit dem
Seitenprojekt ,The Nest“ klingt er weniger duster, zeigt
jedoch umso mehr, dass er, wie lange schon vermutet wurde, 1in
der Oberliga der Jazzwelt mitspielen kann.

Ein weiterer Vorzug von Moers ist es, einen der Musiker, die
mit Bohren stets unsichtbar auf finsterer Buhne agieren,
uberhaupt einmal zu Gesicht zu bekommen. Das Schlagzeug wurde
um einen mit leeren Glasflaschen geflullten Getrankekasten
erweitert. Thomas Mahmoud stampft mit dem Kasten auf oder



tritt clownesk-trotzig gegen ihn; das kommt beim Publikum gut
an. Wenngleich er wahrend des Konzerts seinen Platz am
Schlagzeug nicht verlassen hat, lautet die Instrumentenangabe
im Programm zutreffend nicht ,drums”“, sondern ,vocals,
effects”. Mit seinem ,Amore, amore, amore” verbreitete er den
Ohrwurm des Festivals.

Bleiben wir noch kurz bei den Mannerbands. Das norwegische Duo
»SPacemoNkey” mit Morten Qvenild — bekannt durch Jaga Jazzist
— an den Keyboards und Gard Nilssen, hochenergetisch am
Schlagzeug, brachten abwechslungsreichen improvisierten Jazz.

Ein noch uUberzeugenderes Beispiel fur standig unter Strom
stehende Manner boten anschliellend ,Pulverize the Sound” — mit
dem ruhelosen Trompeter Peter Evans und den ebenso hart und
laut arbeitenden Tim Dahl am Bass und Max Jaffe an den Drums.

Dass aber die sicht- und horbare korperliche Anstrengung eines
Manner-Trios nicht auch fir die Zuhdrenden anstrengend sein
muss, machte wieder einmal der Artist in Residence, Colin
Stetson, deutlich, der mit Trevor Dunn am Bass und dem
Schlagzeuger Greg Fox konzentrierte Glucksschibe an die
Zuhorenden abgab.

Erstklassig war auch ,Eivind Opsvik Overseas”, die Formation
des norwegischen Bassisten, der nach New York gezogen ist. Der
Oud-Spieler Ziad Rajab fuhrte hingegen mit dem Neuseelander
James Wylie am Saxophon und dem Griechen Kostas Anastasiadis
am Schlagwerk das Publikum in arabische Musikwelten.

Von Frauen geleitete Big Bands und Orchester

Im vorigen Jahr lud Festivalleiter Reiner Michalke mit Ava
Mendoza, Julia Hulsmann und Johanna Borchert drei Frauen ein,
die jeweils ein Quartett leiteten. In diesem Jahr leiten drei
andere Frauen richtig groBe Formationen. Eve Risser aus Paris,
Sara McDonald aus New York und Sofia Jernberg aus Stockholm.

Jeder der vier Festivaltage vom 22. Bis 25. Mai begann mit



einem Orchester, bzw. einer Big Band. Eve Risser brachte am
Samstag neben ihren Instrumentalisten einen 80-kopfigen
gemischten Chor mit, fur den sich die Buhne der Festivalhalle
als zu klein erwies und der zeitweise aus einem der Gange
zwischen den Sitzreihen dirigiert wurde. Hymnische Klange.
Sara McDonald eroffnete mit den jungen Musikern der Big Band
der Hochschule fur Musik und Tanz Koln den Pfingstsonntag.
Sofia Jernberg kam mit dem Trondheim Jazz Orchestra und dem
Geiger Olav Mjelva. Jernberg folgt einer Tradition des Moers
Festivals, fur die es bereits in den vergangenen Jahren gute
Beispiele gab, Stimmkunst uber das hinaus, was ublicherweise
als Gesang bezeichnet wird.

Dariber sollen aber die nicht von Frauen geleiteten
GroBformationen nicht unerwahnt bleiben, wie die von Michael
Mantler, der ,The Jazz Composer’s Orchestra Update” mit der
»Nouvelle Cuisine Big Band“ und dem ,Radio String Quartet” in
Moers vorstellte. Oder Mikko Innanen aus Finnland, dessen
aktuelle Big Band sich ,10+“ nennt.

Wie Jazz auf aktuelle Fragen der Zeit reagiert

In seinem Vorwort auf der Festival-Website beschreibt der
kinstlerische Leiter, Reiner Michalke, in knappen Worten das
Auseinanderdriften der Welt — Terror, Krieg und Vertreibung,
und auf der anderen Seite die Rauschzustande der
Finanzspekulanten. Er spricht von der dem Festival
.angeborenen Selbstverpflichtung zur Aktualitat“ und wvom
kinstlerischen Mandat der eingeladenen Musikerinnen und
Musiker, Antworten auf die drangenden Fragen zu finden. Ist
das von der Musik zu viel erwartet? Nein. Das Festival hat in
seinem Verlauf verschiedene Antworten nahegelegt.

Am offensichtlichsten sind wohl die internationalen
Zusammensetzungen und Kooperationen, bei den Orchestern
sowieso, aber auch unter den Trios oder Quintetten — bestes
Beispiel vielleicht das ,Ziad Rajab Trio*, dessen Musiker aus
Aleppo (Syrien), Neuseeland und Griechenland stammen und die



heute alle drei in Thessaloniki leben. Im WeltmaBstab hat
Verstandigung uber Musik immer schon gut funktioniert (besser
als zum Beispiel in hauslicher Nachbarschaft).

Aber auch in einem ganz anderen Sinne wird das Politische
deutlich. Colin Stetson fuhrt vielleicht mehr als jeder andere
Kinstler, der auf dem Festival aufgetreten ist, den Zuschauern
die korperliche Kraftanstrengung vor Augen, die solche Musik
erfordert. Vor jedem Stick muss er Luft holen wie ein Apnoe-
Taucher vor dem Sinken in die blaue Tiefe (und blau
ausgeleuchtet war auch die Buhne).

Erwartete das Publikum vom Kinstler nicht immer schon, dass er
alles gibt, und ist nicht die Haltung, seinen Mitmenschen
etwas Unbezahlbares geben zu wollen, politisches Handeln?
Niemand versinnbildlichte auf dem Festival so sehr wie Colin
Stetson das Alles-Geben als Gegenmodell zu jener desastrosen
Okonomie-Auffassung, die nur dem Planeten alles entnimmt.

Nicht zuletzt wurde auch in Moers eine altbekannte
Wirkungsweise von Musik wieder 1intensiv splurbar — 1ihre
Emotionalitat und Pathosfahigkeit, die es nicht nur schafft,
Gefuhle zu verarbeiten, sondern die auch Gefihle auszuldésen
vermag. Das wurde wahrend des Festivals vielleicht an keiner
Stelle so deutlich wie in Colin Stetsons Referenz an den
Komponisten Henryk GAérecki und seine Symphonie No. 3, opus 36,
deren drei Satze jeweils ein Klagelied beinhalten. Ergreifend.
Die klassische Komposition von 1976 erweist sich als eine der
aktuellsten. Pathos als Gegengewicht zum kalten Kalkul. Das
ist vielleicht das Politischste an Musik, ihre Fahigkeit zu
jenem Mitleiden, das den Finanzspekulanten ebenso zu fehlen
scheint wie den Waffenproduzenten und Kriegstreibern.



Ruhrfestspiele: Klatschen wie
Bolle - Brambach 1liest
Bukowski, die Zucchini-Sistaz
swingen

geschrieben von Rolf Pfeiffer | 21. August 2015

Frankreich ist, wie bekannt, in diesem Jahr der kulturell-
regionale Schwerpunkt der Ruhrfestspiele. Viel Franzésisches
allerorten im Spielplan, aber doch nicht nur. In den
Randbereichen des iippigen Programms bliiht einiges, was mit dem
Schwerpunkt auch beim besten Willen nichts zu tun hat.

Zwei Veranstaltungen, beide auf kleinerer Bluhne,
interessierten besonders. Wenn man nun wiederum zwischen ihnen
etwas Gemeinsames suchte, so konnte man vielleicht sagen, daB
sie beide in US-amerikanischer Kultur wurzeln. Aber das ist
schon etwas gequalt herbeigezaubert. Schauen wir also mal -
erst auf Herrn Brambach nebst Gattin Christine Sommer, sodann
auf die Zucchini-Sistaz.

,Roter Mercedes” -
Martin Brambach,
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Christine Sommer,
Matthes Fechner
(von 1links) Foto:
Ruhrfestspiele/Pete
r Kallwitz

Brambach und Bukowski

Martin Brambach also, den man vom Fernsehen kennt und
vielleicht auch aus fruheren Zeiten vom Bochumer
Schauspielhaus, ist ab und zu mit einem Bukowski-Abend
unterwegs. Allzu oft aber wohl nicht, auch intensivste
Internet-Recherchen forderten nicht mehr zu Tage als einen
vorhergegangenen Auftritt 2014 in Dorsten. Jetzt war das Paar
Brambach/Sommer in Begleitung des Gitarristen Matthes Fechner
im FRinge-Zelt bei den Ruhrfestspielen zu erleben.

Die Veranstaltung hinterliell, sagen wir es zurlckhaltend,
einen wuneinheitlichen Eindruck. Grandios waren die
ausgesuchten Bukowski-Texte, gleichnishafte, auf den Punkt
durchformulierte graue Alltagsgeschichten Uber Suff, Sex und
Gewalt, durchlebt und durchlitten von alternden Losern
beiderlei Geschlechts. Da eskaliert die Eifersuchtsnummer im
abendlichen Ehebett zum morderischen Finale mit der
Zweiundzwanziger, da vergewaltigen und ermorden Einbrecher
eine junge Frau, der sie zufallig im Haus begegnen, und mit
dem prugelnden Ehemann, der aus den ehelichen Gewaltexzessen
so etwas wie SelbstbewuBtsein zieht, hat man fast Mitleid.

Ein biBchen wie in Hoppers Bildern

Doch obwohl die Brutalitat vieler Szenen schwer ertraglich ist
und Bukowski auch in den schlimmsten Momenten nicht wegsieht,
wohnt ihnen atmospharisch so etwas wie ein unbeteiligtes
Schweben inne, eine Globalsicht auf Manner und Frauen und die
Einsamkeit und den Gang der Welt. Man fuhlt sich an Hoppers
trostlose Bilder erinnert, im Glauben an die
Unveranderlichkeit der Verhaltnisse sind Maler und Autor sich



recht nah.

Auch Martin Brambach ist ganz nahe dran an den Elendsbildern
aus der Bukowski-Welt. Meistens liest er den Text nur vor,
doch immer wieder auch wechselt er — fur einen einzelnen
Ausruf oder auch fur eine ganze dramatische Passage — 1ins
Schauspielen. Dann gibt er nicht nur, nein, dann ist er der
verspannte, gehemmte, gehetzte amerikanische
Mittelstandsblirger, immer um Fassung bemiht und immer dazu
verurteilt, in diesem Streben zu scheitern. Wenn er die
Beherrschung verliert, schreit und um sich schlagt und sich im
nachsten wieder einzufangen versucht, voll von schlechtem
Gewissen Uber den selbstverschuldeten Kontrollverlust, dann
ist das im Kleinen ganz groBes Schauspieler-Theater.

Angeschragter Charakter

Martin Brambach gehort zur Kkleinen Schar der etwas
angeschragten Charaktere, die in ihren Interpretationen
meisterlich zwischen personlichen Eigenheiten und dem Streben,
auBerlicher Erwartung zu genugen, switchen konnen, ohne
(scheinbar) beides in Einklang zu bringen. Ihr sperriger
Charakter steht ihnen sozusagen immer im Weg, wenn sie
eigentlich kuhl, beherrscht und hundertprozentig auftreten
wollen; Kinstler wie Wolfgang Michael oder Michael Maertens
sind Brambachs Bruderchen im Geiste.

Womit das Beste Uber diesen Abend allerdings auch gesagt ware.
Preisen wollen wir noch Christine Sommer, die nicht nur beim
Lesen mit verteilten Rollen eine gute Figur macht, sondern
auch als (mitunter mannlicher) Dialogpartner.

Nicht preisen wollen wir den Gitarristen, dessen
fingerpickendes Spiel zwar handwerklich untadelig ist, dessen
Interpretationen gleichwohl sehr viel Gewolltheit innewohnt.
Zur Scharfung der Authentizitat rauht Matthes Fechner sich die
Stimme, doch zum lebensgegerbten Blues-Barden wird er so noch
lange nicht. Relativ kurze Textvortrage wechseln ab mit



relativ langen ,bluesigen” Klassikern aus dem American
Songbook, in Sonderheit der 60er- und 70er-Jahre.

Dem, der gekommen war, um Brambachs Kunst zu schauen, miBfiel
die Menge der Musik und die Art ihres Vortrags, die ihren
Tiefpunkt uUbrigens mit der Darbietung von Janis Joplins ,Red
Mercedes” als Klatschmarsch erreichte. Oh Lord, — klatsch -
won’'t you buy me — klatsch — a Mercedes-Benz — klatsch. Mit
dunklem Humor koénnte man fragen, was wohl Herr Bukowski von
einem solchen Liederabend gehalten hatte.

Mit Fahrrad und
Minsteraner
Hintergrund: die
Zucchini Sistaz
(Foto:Ruhrfestspiel
e/Markus Hauschild)

Gute Musikerinnen

Die Zucchini-Sistaz nun, die mit Brambach/Bukowski, wie
gesagt, nichts zu tun haben, sind Teil des kurzweilig-
juvenilen ,Fringe“-Programmes, treten aber in der Sparkasse
Recklinghausen auf, wo das Publikum zu einem beachtlichen Teil
der Generation Silberlocke, 50 plus X, entstammt. Das ist an
sich auch nicht verwunderlich, wenn man ein Programm a la
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Andrew-Sisters erwartet, denn die hatten ihre grollen Erfolge
vor 70, 80 Jahren (Kinder, wie die Zeit vergeht!).

In Kurze: die Drei, die jetzt in Munster wohnen, sind
erstaunlich gute Musikerinnen und haben, wenn man einmal so
sagen darf, eine Menge Swing und Backbeat im Blut. Sinje
Schnittker blast ins Blech, Jule Balandat, Ubrigens aus
Dortmund geburtig, zupft am KontrabaB und macht die
Conference, Tina Werzinger weilR mit Banjo und Gitarre
umzugehen, und singen konnen sie alle drei, auch dreistimmig.
Und Andrew Sisters konnten sie auch, ganz bestimmt.

Deutsche Texte

Leider aber bevorzugen die drei Zucchini-Frauen 1in 1ihren
zucchinigriunen Nostalgiekleidern deutsche Texte und Inhalte,
die in Sonderheit die Westfalenmetropole Munster preisen. Die
Texte sind nicht vollig schlecht, aber auch nicht wirklich
gut. Es wird nicht ganz klar, warum gerade sie zum Vortrag
gelangen, die schlissigen Pointen fehlen.

Befremdlich ist weiterhin, dall das Publikum heftigen Mitmach-
Appellen ausgesetzt ist, befremdlicher aber noch, daB es ihnen
so freudig nachkommt. Begeistert rufen sie den Damen auf
Nachfrage ihre Wohnorte zu, imitieren kaputte Autohupen und
klatschen wie Bolle den Rhythmus mit.

Na gut, man will ja nicht den Miesepeter spielen. Wenn’'s den
Leuten gefallt.. Trotzdem hatten die Sistaz doch auch ein paar
Klassiker aus den Vierzigern singen konnen, ,Rum & Coca Cola“
zum Beispiel, oder ,Bei mir bis du schon“. Aber das ist
zugegeben schon keine Kritik mehr, sondern nur noch Ausdruck
personlicher Enttauschung, wozu die Damen nichts konnen.
Jedenfalls: Wenn sie sich noch einmal kunstlerisch
umorientieren sollten — mehr Musik, weniger Ringelpiez — ginge
ich gerne wieder hin.

So viel, fur den Moment, vom munteren Rand der Ruhrfestspiele.
Selbstverstandlich gibt es hier noch viel mehr zu horen und zu



sehen, man kann ja nicht Uberall sein. Bei nachsten Mal geht
es wieder ins grofle Haus, zu Yasmina Reza und ,Bella Figura®“.

Tiefgriundiges Durchleuchten
der Musik: Kit Armstrong beim
Klavier-Festival Ruhr

geschrieben von Werner HauBner | 21. August 2015

Kit Armstrong. Foto June
Artists Management

Kit Armstrong ist in einer schwierigen Phase. Er merkt es
vielleicht nicht einmal, weil es ihn nicht interessieren
dirfte.

Aber: Die ,Wunderkind“-Zeit — auch die hat ihn nicht
interessiert — ist voruber, und der Pianisten-Boygroup
entwachst der 23-jahrige gerade, auch wenn er noch wie ein
schiuchterner, etwas linkischer Teenie wirkt. Jetzt kommt das
Hineinwachsen in die ,erwachsene” Musikerwelt, ohne Kinder-
und Jugendbonus.
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Fur viele junge Musiker war und ist das eine schwer zu
nehmende Schwelle. Denn der Betrieb ist knallhart; sich zu
behaupten heift nicht selten, um Gidon Kremers besorgten
,Brief an eine junge Pianistin® zu zitieren, seine Seele mit
zu verkaufen.

Man lese die Autobiografie der Geigerin Midori Goto (,Einfach
Midori“), wum zu ermessen, was das bedeutet. Wie viele
wunderbar begabte junge Menschen sind auf der Strecke
geblieben — aus unterschiedlichsten Griunden? Um im Klavier-
Business zu bleiben: Wer erinnert sich zum Beispiel noch an
den Wunderknaben Dimitris Sgouros, einst vom alten Arthur
Rubinstein bewundert?

Kit Armstrong hat einen anderen Mentor aus der Kaste der
legendaren TastengroBen, Alfred Brendel. Der gab ihm nicht nur
die Attribute des Wunderkinds und des Jahrhundertpianisten
mit, sondern begleitete auch die Wege des hochbegabten
Jugendlichen am Flugel und ins Leben. Einen ,superlative guide
to life” hat ihn Armstrong in einem Interview genannt.

Heute wirkt Armstrong nicht mehr wie ein verschlossen
weltabgewandtes Genie. Wenn er in akzentfreiem, mit Worterbuch
und Grammatik selbst erarbeitetem Deutsch seine Zugaben
ansagt, hort man einen zuruckhaltend, aber selbstbewusst
wirkenden jungen Mann.

Beim Klavier-Festival Ruhr gehort Kit Armstrong seit 2009 zu
den regelmalligen Gasten. Am Ort seines Debits, in Mulheim,
prasentierte er nun einen Gang durch die barocke Kunst des
Variierens und sorgte nebenbei fur die Entdeckung eines
staunenswerten Schatzes fruher Kompositionen fuir
Tasteninstrument.

Die dreiRig Veranderungen uber das Thema des englischen
Volkslieds ,,As I went to Walsingham® von John Bull sind nicht
nur in der Zahl Bachs ,Goldberg-Variationen” gleich, denen Kit
Armstrong den zweiten Teil seines Konzerts widmete. Sondern
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sie offenbaren eine Klugheit wund Dichte 1in der
kompositorischen Anlage, die den englischen Virginalisten und
Lieblingsmusiker der ,Virgin Queen® Elisabeth I. problemlos an
die Seite Bachs erheben. Armstrong demonstrierte noch einmal
mit einer seiner vier Zugaben, ,Bull’'s Good Night“, welche
Schatze es aus Fitzwilliams Virginal Book, der Quelle der
Stucke, auch fir die Spieler eines modernen Flugels zu
entdecken gibt.

2013 erschien bei Sony das
Debut-Album von Kit
Armstrong mit einer
bezeichnend
unkonventionellen Auswahl
von Werken: Bach, Ligeti und
einer eigenen Komposition
des jungen Pianisten. Cover:
Sony

Wer einmal Grigory Sokolov mit seinen vergeistigten Byrd-
Interpretationen erlebt hat, weill, dass grofle Musik nicht von
historisch moglichst korrekten Bedingungen ihrer Auffuhrung
abhangt. Armstrong spielt Byrd, Bull, Bach und Sweelinck, als
hatten die ehrwirdigen Alten nichts anderes als den Steinway
im Kopf gehabt, als sie ihre Noten niederschrieben. Das liegt



daran, dass Armstrong sein Spiel aus einem bewundernswerten
Uberblick tber den Plan der Kompositionen entwickelt und den
Klang des Flugels in den Dienst dieser Einsicht stellt.

William Byrds ,Hugh Ashton’s Ground” lasst er andachtig aus
der Stille entstehen. Er forscht jedem Vorschlag, jedem
Triller, jeder harmonischen Subtilitat nach. Die linke und die
rechte Hand sind klug aufeinander bezogen. Das Rallentando,
mit dem er das Tempo sanft abbremst, die maBvolle Agogik, mit
der er den Satz belebt, sind keine Zeichen fur eine
Romantisierung.

Es sind stilistische Elemente, die Armstrong 1logisch
platziert, um die Struktur des Stliucks zu erklaren. Sein Byrd
hat nichts, aber auch gar nichts von dem mechanischen
Geschnatter, an dem sich Alte-Musik-Fans jahrzehntelang
erfreuten. Vor dem inneren Gehor entwickelt sich ein
wundersamer Bau. Armstrong, der 2011 ein Mathematikstudium
abgeschlossen hat, schwarmte einmal von der Schonheit, die es
in der Mathematik zu entdecken gibt. Voila — hier lasst sie
sich horen!

Souveran berechnet, das ist eines der Kennzeichen der Musik
des alten Sebastian Bach. Mag sein, dass sich Kit Armstrong
eben deshalb bei ihm so wohl fuhlt, ihn neben Mozart zu den
pragenden Komponisten seines Lebens zahlt.

In den Goldberg-Variationen ist es eben auch die strenge
Schonheit einer vollendet beherrschten musikalischen
Mathematik, die uns ins Reich der Ideen entfuhrt und
verzaubert: den einen durch die Logik der Entwicklung, den
anderen durch den Zauber des strukturierten Klangs. Denn Bachs
dreiffig Variationen uber eine Arie loten nicht nur alle
moglichen formalen Moglichkeiten aus.

Die Vortragsbezeichnungen gehen — wungeachtet aller
quellenkundlichen Einschrankungen - UUber das lapidare
Bezeichnen der Tempi hinaus. Schon die Aria will ,espressivo”



vorgetragen sein — also mit emotionalem Ausdruck. Von hurtiger
Lebendigkeit bis maBvoller Distinktion reicht die Spannweite
der geforderten Haltungen.

In dieser Welt fuhlt sich Armstrong hdrbar zu Hause. Sein
Spiel leistet nichts weniger als den Blick in die klare,
harmonische, vollendet wirkende Struktur der Variationen zu
offnen, ihre Entwicklung zu erschlieBen. Dass der Pianist auch
noch die Moéglichkeiten des modernen Flugels nutzt, sie in
wechselndes Licht zu tauchen, ist eine wunderbare Zugabe. Ein
mildes Licht fur den ersten Kanon, ein sprodes, klares auf die
Fughetta, ein luftig-leuchtendes auf das ,leggiero” der elften
Variation. Das Andantino der Nummer Dreizehn 1lasst Armstrong
mit feinen Rubati singen. Uber verinnerlichtes Reflektieren,
Staccato-Entschiedenheit, den majestatisch punktiert
aufmarschierenden Prunk der Quvertire bis hin zu atemloser
Energie, die keinen Punkt und kein Komma kennt, entfaltet der
junge Pianist den Zyklus. Nach allen Sturmen und Wechselbadern
kommt die Aria wieder: einfach, ruhevoll, gelautert.

Immer ist es der Blick auf strukturelle Entwicklungen, den
Armstrong konsequent festhalt, ohne den Zuhorer mit einem
trockenen Lehrwerk zu strapazieren. Davon profitieren auch
John Bulls komplexe ,Veranderungen“ und Jan Pieterszoon
Sweelincks deutlich von der 0Orgel her gedachte Variationen
uber ,Mein junges Leben hat ein End“. Die Logik der Bezlge
zwischen Bass- und Oberstimme 1ist souveran und klar
herausgearbeitet, die Betonungen und Phrasierungen schlissig
gesetzt, rasche Passagen konsequent durchmodelliert.

Die Finger setzt Armstrong unbestechlich prazis; ein paar halb
erwischte Tone erinnern sympathisch daran, dass hier ein
Mensch am Flugel sitzt. Armstrong geht auch mehr als fruher
aus sich heraus: der Rhythmus bekommt etwas Swingendes,
perkussive Momente und markante Repetitionen haben Gewicht.
Aber stets — und das macht das Faszinierende von Armstrongs
Kunst aus — dienen solche pianistischen Mittel nicht einer
flichtig-vordergrundigen Expression, sondern einem tiefen



Durchleuchten der Musik. Wer so spielt, muss um die Zukunft
nicht bange sein. Begluckend, erhellend.

Bilder einer Seele: Khatia
Buniatishvili bezaubert beim
Klavier-Festival in Miilheim

geschrieben von Werner Haullner | 21. August 2015

Khatia Buniatishvili in
Miulheim. Foto: Mohn/KFR

Wie gewinnt man einem scheinbar so festgelegt beschreibenden
Werk wie Modest Mussorgskys ,Bilder einer Ausstellung” noch
neue Facetten ab? Ganz einfach: Man spielt es wie Khatia
Buniatishvili.

Ganz einfach? Mitnichten! Was die georgische Pianistin beim
neuesten ihrer erfreulich zahlreichen Auftritte beim Klavier-
Festival Ruhr — diesmal in Mulheim — aus einem nicht ganz
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optimalen Flugel zauberte, war UuUberwaltigende Kunst.
Buniatishvili ist auf dem besten Wege, in Regionen abzuheben,
die nur wenigen Pianisten uberhaupt erreichen — und wenn, dann
nicht mit ,U 30“.

Machen wir uns also auf den Weg auf eine scheint’s langst
bekannte Route. Schon die erste der ,Promenaden” ist
ungewdohnlich gefarbt: Buniatishvili sinnt der Melodie leise
nach, steigert sie sehr, sehr sanft, lasst sie mit einem Hauch
Verlorenheit voruberziehen — wie eine Erinnerung, die sich
verdichtet und an den Randern wieder verblasst.

Die zweite Promenade: Kein forsches Voranschreiten, sondern
ein zartes Gespinst, von ferne in jenseitigem Pianissimo
ansetzend. Erst in der dritten Wiederholung des melodischen
Leitthemas materialisiert sich die Bewegung leuchtend und
entschieden.

Und die einzelnen ,Bilder“? Die verbindet Khatia Buniatishvili
mit dem stets in anderem Licht wiederholten Melodiemotiv in
wundersam inniger Weise, setzt also nicht auf Kontrast. Damit
gibt sie die vordergrindig beschreibende Sicht auf: Hier
schlendert kein Betrachter an einer Reihe von Bildern vorbei,
wie 1874 in der Gedachtnisausstellung fur den Maler Victor A.
Hartmann. Sondern Buniatishvili beleuchtet einen seelischen
Prozess, bei dem Gedanken und Gefuhle schweifen, sich eine
Impression aus der anderen kristallisiert und wieder verweht.

Der ,Gnomus“ hoppelt nicht als eine beschadigte Gestalt vor
die Augen, sondern lauert als Alb in einem Winkel der Seele.
Das ,Alte Schloss” steigt aus Nebel auf wie eine Geistervilla
in einem alten Gruselfilm. ,Bydlo” ist nicht lautmalerisch
nachgezeichnet, als sahe man ein musikalisches Video des
vorbeirumpelnden Ochsenkarren, sondern wirkt wie eine Vision,
die sich an einem unwirklichen Horizont verliert. Und das
,GroBe Tor von Kiew” fasst sie nicht als Einladung zum
drohnenden Abschluss auf, sondern als Gelegenheit, noch einmal
grandiose Anschlagskunst zu zeigen, wenn sie das Klangbild



chimarenhaft aufsteigend jedem realistischen Zugriff zu
entziehen sucht. Bilder einer Seele.

Ein so anspruchsvolles Konzept lasst sich nur mit einer
souveranen Technik vermitteln. Buniatishvili muss sich 1in
dieser Beziehung nicht verstecken — das haben ihre fruheren
Klavierrecitals schon bewiesen. Wieder dokumentiert sie mit
Maurice Ravels ,Gaspard de la nuit” und mit Franz Liszts
aberwitzigem Virtuosenstick ,La Campanella”, wie sie selbst an
der Tempogrenze noch keine Artikulationskompromisse eingehen
muss, wie sie im Rausch noch jede Kurve, jede Engstelle ohne
Schaden passiert. Dass in den ,Tuilerien” oder auf dem ,Markt
von Limoges” nicht jeder Schritt stolperfrei gelingt, mag der
Mechanik des Flugels oder der inneren Mechanik der Spielerin
geschuldet sein — sei’s drum. Denn selbst in solchen Momenten
flacht die Spannung nicht ab, wird das klarsichtige Konzept
nicht verletzt.

In den hammernden Repetitionen des dritten Teils von Ravels
,Gaspard”, in ,Scarbo”, demonstriert Buniatishvili, dass ihr
kontrolliertes Temperament, ihre rhythmische Entschiedenheit
nichts zu furchten brauchen. Da macht sie ihrem Ruf, eine
»junge Wilde"” zu sein, alle Ehre. Aber daneben steht eben auch
wieder das irritierend wasserklare Arpeggieren zu Beginn von
,0ndine”, die atmospharisch zwingende Wirkung detailgenauer
Formulierungen, der betont subjektive Aufbau von Innenspannung
im langsamen Mittelsatz: keine manierierte Willkur, sondern
vollige Versenkung, die Metrum und Zeit auBer Kraft setzt. Da
wird die Zeit zum sonderbar‘ Ding.

Zum Finale furioso Franz Liszt: Wieder kein Einknicken
zugunsten bloBer Lust am perfekt exerzierten Notensturm.
Sondern die Vollendung der programmatischen Linie: Liszts
,Etude d’exécution transcendante” Nr. 5 heift ,Irrlichter® —
eine in die technische Monstrositat gesteigerte Apotheose der
unheimlichen inneren Vorgange bei Mussorgsky und Ravel. Die
Muhelosigkeit ist quasi eine Zugabe, unverzichtbar fur den
gedanklichen Entwurf, aber nicht entscheidend. ,La Campanella“



mit ihrer Ubersteigerung des Virtuosen wendet Buniatishvili
ins Skurrile.

Danach kann nur noch die gelauterte Ruckkehr 1in die
Wirklichkeit folgen: Die ,Ungarische Rhapsodie” cis-Moll, von
Wladimir Horowitz scharfend bearbeitet, leistet sie: mit der
mondanen Geste des Zirkus, aber auch mit dem Anwehen einer
zart-poetischen Wehmut Uber den Verlust des ,Geisterreichs”,
das uns einen Abend lang bezaubert und gefesselt hat.

Das nachste Konzert von Khatia Buniatishvili in der Region: Am
19. Mai tritt sie im Konzerthaus Dortmund in der Reihe ,,Junge
Wilde“ auf.

Dem Schauspiel droht eine
Zwangspause - Dortmunder
Theater prasentiert Programm

geschrieben von Rolf Pfeiffer | 21. August 2015

Weiterhin im Programm des
Schauspiels: »~Hauptling
Abendwind und die
Kassierer”. Szene mit (v.l.)
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Wolfgang Wendland, Mitch
Maestro und Uwe Rohbeck
(Foto: Theater
Dortmund/Birgit Hupfeld)

Schauspiel-Chef Kay Voges wirkte etwas angeschlagen. Nicht
sein Tag: Auf dem Weg zur Spielplan-Pressekonferenz des
Theaters Dortmund hatte ihn die Polizei angehalten, wegen
Fahrens ohne Gurt. Deshalb war er auch etwas zu spat gekommen.

Das dickere Problem des Intendanten indes hat nichts mit dem
Fihren von Kraftfahrzeugen zu tun. Wie es aussieht, stehen er
und sein 16-kopfiges Ensemble ab dem 20. Marz 2016 ohne
Theater da, zumindest ohne Grolles Haus. Ab dann namlich werden
die Werkstatten im Haus grundlegend renoviert, ist der
Zuschauersaal blockiert.

Sechs Monate ohne Garantie

Mit der Spielzeit 2016/2017 kommt es dann noch arger: Dann ist
namlich auch das Studio dicht, und wann das Grole Haus in
Spatsommer/Herbst 2016 wieder verfugbar sein wird, steht in
den Sternen. Wer schon einmal mit Bauvorhaben zu tun hatte,
weill um die Unsicherheit planerischer Zeithorizonte. Dauert
die Werkstattenrenovierung also langer als die veranschlagten
sechs Monate, geht auch in der Saison 2016/2017 erstmal gar
nichts im GrofRen Haus.

Weiterhin im Programm 1ist
das Ballett ,Zauberberg” von
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Xin Peng Wang (Foto: Theater
Dortmund/Bettina StoB/Stage
Picture)

Umbauplane waren bekannt

Nun ist das alles nicht neu. Schon vor einem Jahr, ebenfalls
anlaflich der Spielplanvorstellungen, hatte Bettina Pesch als
Geschaftsfuhrende Direktorin die Renovierung der Werkstatten
angekindigt. Es gab auch, seitens der Stadt in Sonderheit
durch Kulturdezernent JoOorg Studemann, Vorstole zur
Ersatzraumbeschaffung.

Doch weder im ehemaligen SAT.1-Studio am Phoenixsee noch im
Gebaude des (mittlerweile verzogenen) Ostwall-Museums lassen
sich aus verschiedenen Grunden Spielstatten realisieren. Zudem
sind im Etat des Schauspiels keine Umzugskosten eingepreist,
so dall jetzt keiner so genau weiB, wie es weitergehen soll.

Alles nur Show

MuBB der Intendant mit einer ,temporaren Spartenschliellung“
rechnen, sozusagen seine Leute nach Hause schicken? ,Das Klima
im Ensemble und bei den Mitarbeitern ist sehr beunruhigt”,
berichtet Kay Voges. Sein Spielplan ist denn auch, der
Sachlage geschuldet, zum Ende hin noch etwas unfertig.

Doch am Anfang wird geklotzt. Am 23. August spielt das
komplette Ensemble mit, wenn ,Die Show” Uber die Buhne geht.
Das ,Millionenspiel um Leben und Tod“ (Untertitel),
geschrieben von Voges, Anne-Kathrin Schulz und Alexander
Kerlin, nimmt auf den gleichnamigen TV-Klassiker von Tom
Toelle und Wolfgang Menge aus dem Jahr 1970 ebenso Bezug wir
auf den aktuellen Wahn der Casting- und Container-Shows, und
ist natirlich selber eine Mega-Show, die spannend zu werden
verspricht.

Heiner Miiller und Sylvester Stallone



Das Berliner ,Zentrum fiur politische Schonheit” wagt in ,,2099“
den Blick zuruck auf unsere Jetztzeit und erzahlt dem
Publikum, wie alles weiterging, Jorg Buttgereit, dem Haus als
»Splatter-Kultregisseur” treu verbunden, steuert, inspiriert
vom Film ,Der Exorzist“, seine Studioproduktion ,Besessen”
bei. Erwahnt seien noch , RAMBO plusminus ZEMENT“ — Heiner
Maller meets Sylvester Stallone in einem ,Live-Film“ von Klaus
Gehre — und ,Das Maschinengewehr Gottes”, eine Kriminal-
Burleske von Wenzel Storch, dem Katholizismus-Geschadigten aus
dem Wigwam.

Etwas einsam schaut aus all dem neumodernen Premieren-Material
Becketts ,Gluckliche Tage” als einziger Klassiker hervor. Das
Programm wirkt hochgradig spannend, auch wenn keinem alles
gefallen wird. Bleibt also zu hoffen, dall die Dortmunder
Schauspielerinnen und Schauspieler ihr Programm auch spielen
konnen, im Schauspielhaus und anderswo.

»Jesus Christ Superstar” von
Andrew Lloyd Webber bleibt
im Spielplan der Oper. Im
Bild Alexander Klaws als
Jesus (Foto: Theater
Dortmund/Bjorn
Hickmann/Stage Picture)

Paul Wallfisch geht

Ach, eins noch, der Intendant hatte es angesichts der prekaren
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Raumsituation fast zu sagen vergessen: Obermusikus Paul
Wallfisch verlaBt Schauspielhaus und Dortmund und kehrt nach
New York zuruck.

Wechseln wir zur Oper, von der Intendant Jens-Daniel Herzog
freudig zu berichten weifll, dall die Auslastung die 80-Prozent-
Marke in der letzten Spielzeit deutlich ubersprungen hat.

Zu den Schwergewichten unter den Premieren zahlen hier Richard
Wagners ,Tristan und Isolde” (Regie Herzog, musikalische
Leitung Generalmusikdirektor Gabriel Feltz) oder auch Benjamin
Brittens Oper ,Peter Grimes”, fur die der renommierte
Regisseur Tilman Knabe gewonnen werden konnte.

Auffallig unter den Premieren ist neben Verdis ,La Traviata“
und Handels ,,Rinaldo“ ein Musical-Dreiklang aus Cole Porters
Klassiker ,Kiss me, Kate”, dem Repertoire-Dauerbrenner ,Jesus
Christ Superstar®” und dem 2009 uraufgefuhrten Broadway-
Rockmusical ,Next to normal” von Tom Kitt und Brian Yorkey.
Gleichsam drei Musical-Epochen kommen also nacheinander auf
die Buhne, Herzog halt eine solche Schwerpunktsetzung beim
angloamerikanischen Musical fur erfolgversprechend und
trendgemal.

Roxy ist weg

Indes ist Paul Abrahams Fulball-Operette ,Roxy und ihr
Wunderteam“ vom Dortmunder Spielplan verschwunden, ein Werk
aus dem deutschsprachigen Repertoire der 30er Jahre nicht im
Angebot. Der Trend zur Neu- oder Wiederentdeckung von
Operetten verfemter Kunstler, zumal des Juden Paul Abraham,
der wesentlich von der Berliner Komischen Oper und ihrem
sendungsbewuBten Intendanten Barrie Kosky ausgeht, hat in
Dortmund offenbar keinen langen Nachhall ausgelost.

Aber ,Der Rosenkavalier” ist unsterblich! 1966 erklang Richard
Strauss’ ,Komodie fur Musik® zur Eroffnung des Opernhauses, am
12, Marz 2016 erklingt sie wieder, denn dann wird Dortmunds
grollte Spielstatte 50.



Im Ballett wagt sich Xin Peng Wang an eine Choreographie fur
,Faust”, Untertitel ,Die Geburt der Gnade“. Kollege Benjamin
Millepied stellt Tschaikowskys ,NuBknacker” auf die Bretter.
,Drei Farben: Tanz“ und ,Zauberberg” werden wiederaufgenommen,
im September 2015 und im Juni 2016 ist Internationale
Ballettgala Nr. XXII und XXIII.

Musik fiir Charlie Chaplin

Die Dortmunder Philharmoniker und ihr Chef Gabriel Feltz
wissen von allen Kunstlern wohl am genauesten, was in der
nachsten Saison gespielt wird. Die Programme der zehn

philharmonischen Konzerte unter dem Rubrum
»liebes gefuhls rausch” stehen fest, ebenso jene der
Konzertreihen ,Wiener Klassik” und ,Sonderkonzerte”, der
Kammerkonzerte, Babykonzerte, Kinderkonzerte und

Familienkonzerte.

Kraftvoll arbeiten sich die Musiker durch das klassische
Repertoire, unterstutzt von etlichen stattlichen Choren. Eine
Ausnahme bildet das 2. Sonderkonzert am 29. (Schaltjahr!)
Februar 2016. Da sorgt Gabriel Feltz namlich fur den
Soundtrack zu Charlie Chaplins Stummfilm-Klassiker ,City
Lights — Lichter der GroBstadt“ aus dem Jahr 1931. Ubrigens
verkiundete auch der Generalmusikdirektor gute
Auslastungszahlen: 75 Prozent im Durchschnitt, mehr, als in
den vergangenen zehn Jahren erreicht wurden.

Das Stuck ,Frau Muller muld
weg“ — hier eine Szene mit
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Bettina Zobel - bleibt im
Programm des Kinder- und

Jugendtheaters (Foto:
Theater Dortmund/Birgit
Hupfeld)

Angst um die Spielstatte

SchlieBlich das Kinder- und Jugendtheater — KJT. Direktor
Andreas Gruhns Programm ist gekennzeichnet durch das Bemihen,
jugendlichen Themen moglichst nahe zu sein. ,In was fur einer
Welt wollen wir leben?” wabert als eine Art universeller
Leuchtschrift Uber der Liste recht wunterschiedlicher
Produktionen.

Da gibt es in zielgruppengerechter Adaption zum Beispiel
Schillers ,Wilhelm Tell” zu sehen, und ganzlich unkaputtbar
ist Oscar Wildes ,Gespenst von Canterville” auch im Dortmunder
KJT eine Stutze des Repertoires. Es gibt etwas fur Kinder ab 3
(,Als die Musik vom Himmel fiel”) und etwas Religidses fur
»Kommunionkinder®, es gibt Kooperationen und ein mobiles Stuck
fur Klassenraume (,Gespenstermadchen” von Christine Kock und
Rieke Spindeldreher) — und es gibt bei den Wiederaufnahmen
weiterhin Lutz Hubners Erfolgsgeschichte ,Frau Muiller muB
weg“.

Auch Uber Andreas Gruhns gefurchter Stirn schwebte
unubersehbar ein mittleres BesorgniswOlkchen, wahrend er sein
Programm vortrug. Denn auch ihm, dem altgedienten Kampen vom
Kinder- und Jugendtheater, droht gleich seinem Kollegen Kay
Voges der Verlust der Spielstatte. Schon seit vielen Jahren
gilt die Buhne an der Skellstralle als suboptimal, und der
Mietvertrag lauft bald aus. Doch blieb die Suche nach einem
neuen Ort bislang erfolglos.

Infos: www.theaterdo.de

Das neue, ausfiihrliche Programmbuch ,15/16“ weist eine


http://www.theaterdo.de

muntere, orange dominierte Farbgestaltung auf. Es liegt im
Theater und an vielen anderen kulturaffinen Orten aus.

Nur wenige echte Premieren -
doch das Aalto-Theater
prasentiert anregenden
Spielplan

geschrieben von Werner HauBner | 21. August 2015

Das Essener Aalto-Theater.
Foto: Werner Hauliner

Mit einem Juwel aus dem tschechischen Opernschaffen startet
das Essener Aalto-Theater am 26. September in die Spielzeit
2015/16: GMD Tomas Netopil dirigiert zum ersten Mal in seiner
Laufbahn Bohuslav Martinis ,The Greek Passion”. Der Komponist
dieser Oper nach dem Roman ,,Griechische Passion‘ (1948) von
Nikos Kazantzakis wurde vor 125 Jahren geboren.

Mit ,Elektra“ kehrt ein Schwergewicht des Strauss-Repertoires
ans Aalto zuruck. Prokofjews ,Die Liebe zu den drei Orangen“
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bereichert den Essener Spielplan mit einer skurril-burlesken
Variante von Humor, wahrend der Klassiker ,Il Barbiere di
Siviglia“ zwar das schmale Essener Rossini-Portfolio nicht
erweitert, aber einen frech-spritzigen Abend fur das breite
Publikum verspricht.

Regie fuhrt bei Rossini der durch seinen Bayreuther
»Hollander” bekannt gewordene Jan Philipp Gloger. Fir Martin(
engagierte Intendant Hein Mulders einen tschechischen
Regisseur: Jiri Herman, 2007 bis 2012 Kinstlerischer Direktor
der Prager Nationaloper, hat dort viel inszeniert, unter
anderem Martinds ,Marienspiele“ und Antonin Dvoréks ,Der
Jakobiner” mit Netopil am Pult (2011).

Hein Mulders, Intendant der
Philharmonie und des Aalto
Theaters Essen. Foto:
Philharmonie Essen

Von den fuinf Premieren — fir ein Haus von der Grofle Essens zu
wenig — sind drei Kooperationen: Prokofjews Oper kommt aus
Amsterdam in einer Inszenierung Laurent Pellys. Die ,Elektra“
hat David Bosch 2014 in Antwerpen/Gent erarbeitet. Und ,Faust”
kommt in der Interpretation von Philipp Sto6lzl von der Spree
an die Ruhr. In zwei Monaten, am 19. Juni hat Charles Gounods
Oper an der Deutschen Oper Premiere.

Operetten- und Musical-Freunde gehen auch bei den
Wiederaufnahmen leer aus: Einer Ruckkehr der ,Csardasfurstin“
standen Dispositionsgrinde entgegen, ein neues Musical ist



vorerst nicht vorgesehen, gab Mulders bekannt. Dafur versprach
er fur die nachste Spielzeit eine neue grobBe
Operettenproduktion.

Unter den dreizehn Wiederaufnahmen rangieren mit den Puccini-

Opern ,Madama Butterfly“, ,La Boheme”“ und ,Tosca“ drei
ausgesprochene Publikumslieblinge. Verdi ist mit ,Macbeth”,
,Ballo in maschera“, ,Aida“ und ,La Traviata“ vier Mal

vertreten, Mozart mit seinen zwei mallstabsetzenden Werken ,Die
Zauberflote” und ,Don Giovanni®“. Von Wagner kehrt lediglich
,Der fliegende Hollander® zuruck; die verdienstvolle slawische
Linie des Hauses bleibt mit Dvoraks ,Rusalka” prasent.

Kommt wieder: ,Giselle” mit
der beruhmtesten von Adolphe
Adams Ballettmusiken. Foto:
Bettina Stodss/Aalto-Ballett

Im Ballett sind derzeit innovative kinstlerische Impulse nicht
zu erwarten: Ben Van Cauwenbergh arbeitet seit Jahren die ,Top
Ten” des gangigen Repertoires ab; in der nachsten Saison
erwartet das Essener Publikum am 24. Oktober folglich ein
neuer ,Nussknacker®.

Als zweite Premiere prasentiert das Aalto-Ballett unter dem
Titel ,Archipel” vier zwischen 1986 und 2002 entstandene
Kreationen des legendaren Jiri Kylian: ,,27‘52“ mit Musik von
Gustav Mahler und ,Petite Mort“ sind viel gezeigte Klassiker,
dazu kommen die von Mozart inspirierten ,Sechs Tanze“ und



2Wings of Wax“. Unter den funf Wiederaufnahmen sind ,Giselle“
und die Urauffuhrung der laufenden Saison, ,0dyssee”.

Begleitprogramme, Einfuhrungsmatineen und das Kinder- und
Jugendprogramm ,Abenteuer Aalto“ bewegen sich auf gewohnt
hohem Niveau. Vom 14. bis 20. Marz 2016 zeigen die TUP-
Festtage, wie sich die funf Sparten der Theater- und
Philharmonie Essen GmbH miteinander inhaltlich verbinden -
eine Perspektive, die etwa auch in den Querverweisen zwischen
Opern- und Konzertprogrammen immer deutlicher spurbar wird.
Unter dem Thema ,Unbeschreiblich weiblich” sollen Heldinnen
der Antike und Frauen in der heutigen Kulturszene in Klang und
Wort, reflektierender Theorie und szenischer Praxis
aufeinander treffen.

Info: www.theater-essen.de

,Nordischer” Ton: Duo Tal &
Groethuysen eroffnet in
Duisburg das Klavier-Festival
Ruhr

geschrieben von Werner Haullner | 21. August 2015
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Eroffnung bei
strahlendem Wetter im
Landschaftspark
Duisburg Nord: Das
Klavier-Festival Ruhr
versammelt wieder
Pianisten aus aller
Welt. Foto: Werner
HauBner

Der ,nordische Ton“ klingt leicht, unbeschwert, spielerisch.
Er hat nichts von dunklen Polarkreisnachten, eher etwas vom
hellen finnischen Sommer, von der 1leuchtenden Frische
schwedischer Frihlingstage. Er beschwort keine
nebelverhangenen Walder, sondern das flimmernde Griin des
Schattenspiels in einem Mai-Garten. Yaara Tal und Andreas
Groethuysen halten aus ihrem Programm alles Schwere, Lastende
heraus. Sie eroffnen das Klavier-Festival Ruhr in Duisburg mit
Mozart, Grieg und Strauss.

Mit dem ,nordischen Ton“ als Leitlinie manodvriert sich ein
Festival in erhebliche Definitions-Schwierigkeiten. Da gibt es
,nordische” Komponisten, die eigentlich ,international” sein
wollten, wie der ebenfalls zu Festival-Ehren kommende Jean
Sibelius anlasslich seines 150. Geburtstags. Und da gibt es
andere, die vielleicht auf die nationale Karte gesetzt haben,


http://www.klavierfestival.de

die aber heute keiner mehr kennt und von denen man kaum einen
international renommierten Pianisten Uberzeugen kann. Wie ware
es zum Beispiel mit dem vor 200 Jahren geborenen Norweger
Halfdan Kjerulf, der deutsche Romantik und norwegische
Volksmusik in zahlreichen Klavierwerken verbunden hat? Das
ware ein ,nordischer” Ton — aber vermutlich wilrden sich
Sponsorengattinnen fiur den schwergangigen Namen Kkaum
begeistern lassen.

So bleibt es bei dem, was man so gemeinhin als ,nordisch“
kennt, und mit dieser Dramaturgie kann auch das Duo Tal &
Groethuysen gut leben. Immerhin: Die C-Dur-Sonate Mozarts (KV
545) und die c-Moll-Fantasie (KV 475) erklingen in der
Geblasehalle des Duisburger Landschaftsparks in einer
Bearbeitung Edvard Griegs: Der Norweger hat eine Stimme
hinzukomponiert und damit den Mozart-Ton entschieden
romantisiert. Griegs Peer Gynt Suite (op. 46) in einem
Arrangement fur zwei Klaviere des britischen Spezialisten
Richard Simm geht uUber gepflegte Hausmusik hinaus, wirft
Blicke auf die Schichten unterhalb der weltberihmten Melodien.
Yaara Tal gibt gemeinsam mit ihrem Ehemann und Klavierpartner
Andreas Groethuysen dem 1lyrisch verhaltenen feinen Licht
ebenso Raum wie der leisen Resignation von ,Ases Tod“ und dem
dunklen Marcato der ,Halle des Bergkonigs®, das sich zu
donnernden Tonketten im Bass steigert.

Seit 30 Jahren zusammen,
seit 1997 regelmalig zu Gast
beim Klavier-Festival Ruhr:



Das Duo Yaara Tal und
Andreas Groethuysen. Foto:
KFR/Frank Mohn

Richard Strauss® ,Till Eulenspiegel” lasst gemischte Gefuhle
zuruck: Nicht, weil das Duo mit dem technisch anspruchsvollen
Stlick Probleme hatte — dreiig Jahre gemeinsamen Musizierens
fuhren zu einer bewundernswerten Vertrautheit. Auch nicht,
weil Bearbeitungen — diese stammt von Otto Singer junior — oft
durch Reduktion strukturelle Einblicke gewahren, die sonst
gerne mit dem uUppigen Orchesterklang bemantelt sind. Sondern
eher, weil die Farben des Orchesters fehlen und Strauss eben
nicht nur strukturell, sondern auch farbig-plastisch gedacht
hat. Dennoch: Das Duo findet zu burleskem Charme und
spritzigen Dialogphasen. ,Nordisch® freilich ist darin nichts.

Ein wenig enttauschend blieb ausgerechnet Mozart, sonst ein
Paradekomponist der beiden Virtuosen. In der ,Sonata facile” —
die alles andere als ,leicht” ist - finden sie zu
ausschwingenden melodischen Phrasierungen und zu einem apart
zartlichen Ton. Aber das Andante ist im Tempo nicht nur rasch,
sondern auch angespannt; das Rondeau zu neutral in der
Artikulation und damit weder spritzig noch beglickt mit dem
spruhenden Witz Mozarts.

In der Fantasie (KV 475) entdecken Tal & Groethuysen nicht so
sehr die auf Beethoven weisenden Kuhnheiten in Chromatik und
Modulation, sondern eher die klassische Gemessenheit, von
Grieg lyrisch-romantisch eingedunkelt. Und Mozarts Sonate fur
zwel Klaviere (KV 448) demonstriert, wie traumwandlerisch sich
die Beiden im lebendig flissigen Tempo verstehen, lasst aber
den Charme des ,con spirito“ vermissen, will im zweiten Satz
nur punktuell zur poetischer Tiefe und atmender Phrasierung
vorstoBen und bleibt im dritten flach und rasch.
»Heruntergehudlet” schimpfte Mozart einmal in einem Brief Uber
eine solche Demonstration fehlerfreier, aber auch seelenarmer
Geschwindigkeit.



Der ,nordische Ton“ bleibt im Programm prasent

Das Klavier-Festival wird in den kommenden rund 60 Konzerten
in 20 Stadten dem ,nordischen Ton” weiter nachsplurenm aber
auch dem 100. Todestag von Alexander Skrjabin Tribut zollen.
So spielt Olli Mustonen am 27. April in Duisburg eine eigene
Komposition — schlagt sozusagen den aktuellen ,nordischen Ton“
an —, widmet sich aber auch Sibelius als Klavierkomponisten
und stellt Griegs Ballade g-Moll op. 24 vor. Henri
Sigfriedsson spielt am 10. Mai in Bottrop einen Sibelius-
Abend. Skandinavisch geht es auch am 13. Mai in Schloss Herten
zu, wenn Miah Persson, begleitet vom Klavierfestival-Urgestein
Graham Johnson auch unbekanntere Lieder etwa von Ture
Rangstrom und Wilhelm Stenhammar singt.

Jean Sibelius auf einem
historischen Foto von
1913.

Am 19. Mai widmet sich dann in Essen in der Philharmonie
Mikhail Pletnev den 23 Préludes op. 11 von Alexander Skrjabin.
Und der junge Pavel Kolesnikov spielt am 31. Mai in Moers in
einem der 25 bereits ausverkauften Konzerte die Fis-Dur-Sonate
op.30 Skrjabins — die einen Tag spater von Gabriela Montero in
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Diusseldorf wiederholt wird. Am 2. Juni bringt Rafat Blechacz
mit ,,Pelimannit” (,Die Geiger”) das Opus 1 des 1928 geborenen
Einojuhani Rautavaara, eines der wichtigen 1lebenden
Komponisten Finnlands.

Am 5. Juni spielt in Dortmunds Harenberg Center der Sieger des
Grieg-Wettbewerbs, der Norweger Joachim Carr, Stucke von Grieg
und Nikolaj Medtner. Und am 6. Juni folgt ihm in der
verdienstvollen Reihe ,Die Besten der Besten” der vielfache
Wettbewerbssieger Andrey Gugnin mit Sibelius, Skrjabin und der
Siebten Sonate von Sergej Prokofjew. Originell das Programm
des norwegischen, in Koln unterrichtenden Cembalisten Ketil
Haugsand. Er konfrontiert am 9. Juni in Schloss Hohenlimburg
Bach und Buxtehude mit dem 1758 gestorbenen Johan Helmich
Roman, dem ,Vater der schwedischen Musik® und mit dem in Memel
geborenen und bis zu seinem Tod 1787 in Trondheim wirkenden
Johan Daniel Berlin.

Am 15. Juni kehrt Joseph Moog zum Klavier-Festival zuruck und
widmet sich im Konzerthaus Dortmund mit den Bochumer
Symphonikern unter Steven Sloane dem fis-Moll-Klavierkonzert
Skrjabins. Und zum Abschluss des Klavier-Festivals am 4. Juli
greift das WDR Sinfonieorchester unter dem Gastdirigenten
Hannu Lintu noch einmal kraftvoll zum nordischen Repertoire
und spielt Carl Nielsens ,Helios“-Ouvertire und Jean Sibelius’
Zweite Symphonie. Igor Levit kront das Programm mit Griegs
Klavierkonzert.

Info: www.klavierfestival.de

Verkannte Moderne: Essener
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Philharmoniker mit spannendem
Programm

geschrieben von Werner HauBner | 21. August 2015

Seltsame Wege geht die Geschichte manchmal: Was bleibt? Was
wird vergessen? Von der spannenden Zeit der anbrechenden
musikalischen Moderne im deutschen Sprachraum bis zum Ersten
Weltkrieg, auch von der Vielfalt in den Zwanziger Jahren, ist
wenig geblieben: Richard Strauss vor allem; auch der erst seit
wenigen Jahrzehnten wiederentdeckte Gustav Mahler. Und
natiirlich die Wiener Schule, gehatschelt von den
nFortschrittlichen” nach dem Krieg, wenig geschatzt von einem
auf Genuss und Wiedererkennungswert fixierten Publikum.

Entsprechend abgemagert war, was Dirigenten und Orchester fur
ihre Abo-Reihen — manchmal bis heute — auswahlen. Und so war
das Schonste am Neunten Sinfoniekonzert der Essener
Philharmoniker das ungewOhnliche Programm mit drei Aspekten
der Moderne, das sich nicht wieder in den Gottern des Genres
erschopfte.

Der erste verbindet sich mit Max Regers ,Lustspiel-Ouverture”
von 1911, das Werk eines einst gefeierten Sonderlings, dem die
technische Brillanz des Komponierens uber alles ging. Man wagt
nicht sich vorzustellen, welches ,Lustspiel” die Musik hatte
einleiten sollen. Reger fuhrt in dem dicht gewebten Satz alles
vor, was ein Meisterkomponist zu beherrschen hat: Sonatenform,
Haupt-, Neben- und Seitenthema, kunstfertige Kontrapunktik,
Abwandlung, Kombination und Verarbeitung des thematischen
Materials, rasante Modulationen. Man staunt, was in knapp zehn
Minuten alles an formaler Kreativitat moglich ist.
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Hyeyoon Park. Foto: Giorgia
Bertazzi

Aber die Lust ist — mit Verlaub - die eines geschickten
Handwerkers: Taucht einmal ein melodischer Gedanke, eine
rhythmische Figur auf, gehen sie sogleich im Mahlstrom der
Polyphonie unter. Das mag alles mit intellektuellem Gewinn zu
lesen sein; mit sinnlicher Lust zu horen ist es nicht.

Gastdirigent Patrick Lange tat nichts, um Regers artifizielles
Geflecht durchsichtig zu machen. Die Philharmoniker
produzierten einen Klang so fett wie die Braten, die der Ur-
Oberpfalzer zu verschlingen pflegte. Die Bruchstucke
Mendelssohnscher Pianissimo-Fragilitat oder Nicolaischen
Rhythmus-Charmes reichen nicht, um die uUppige Zubereitung
leichter zu machen.

Im atonalen Frost verwelkt

Ein zweiter Aspekt der Moderne: Erich Wolfgang Korngolds
Violinkonzert, eine 1947 uraufgefihrte romantische Spatblite,
schnell verwelkt im atonalen Frost der Nachkriegszeit. Das
Gegenteil von Reger: suffige Melodielinien, schmeichlerische
Harmonik, statt inneren symphonischen Zusammenhangs ein
rhapsodisches Zitieren aus Korngolds Filmmusiken. Kein Wunder,
dass eine technikverliebte musikalische Epoche diese kunstvoll
assoziativ verknlupfte Musik nicht wirdigen konnte. Korngold
galt als Edel-Kitsch mit dem sentimental-siBlichen Odeur der
Operette.



Dass dem nicht so ist, dass Korngold, das ,Wunderkind“ des
Wiener Fin de Siecle, sein ,Handwerk” souveran beherrschte,
ist auch im Violinkonzert ablesbar. Die Uberleitungs- und
Durchfuhrungspassagen des ersten Satzes verlangen Musikalitat
und Formgespur — bloBer uppiger Ton reicht da nicht. Auch
nicht fur das Seitenthema: Es erinnert an den Opernkomponisten
Korngold, dessen ,Tote Stadt” mittlerweile wieder zum
Repertoire gehort.

Hyeyoon Park spielt mit leuchtendem Ton und angemessener
Aufmerksamkeit fur den Gehalt jenseits sinnlicher
Vordergrundigkeit. Aber fur die erotisch gluhende Melodik ist
der Porzellanton der 1992 geborenen Koreanerin zu kuhl — auch
wenn sie mit siebzehn Jahren mit diesem Konzert den ARD-
Wettbewerb gewonnen, auch wenn die Kritik die natlrliche SuBe
ihres Tons gepriesen hatte.

Den schwelgerischen Uberschwang einer Anne-Sophie Mutter
braucht es nicht, aber die Kantilene darf bluhen, der Ton hin
zu befreiender Fulle drangen. Der transparente zweite Satz
uberzeugt eher: Hyeyoon Park gestaltet die Phrasierung
manchmal verletzlich filigran, findet dezentes 1lyrisches
Schimmern. Hier zeigt sie, wie sie mit Tonen modelliert.

In den spieltechnischen Raffinessen des dritten Satzes ist sie
in ihrem Element: 1leichtfuBige Staccati, ein pfeffriger
Tarantella-Rhythmus, mit souveranem Schwung durchformulierte
Melodik, Temperament in der Stretta. Der Beifall war
begeistert — sicher auch, weil das Orchester bemiuht war,
Korngold vom Klischee der Filmmusik — mit der er hochst
erfolgreich war — wegzuricken. Das bei der Urauffihrung heftig
getadelte Vibraphon jedenfalls bringt wie andere Instrumente
des reichen Schlagwerks wunderbare Schattierungen in die
Farbpalette des klassischen Instrumentariums.

Musikalische Meisterschaft und philosophischer Tiefgang

Zum Dritten schlielllich Alexander Zemlinskys ,Lyrische



Sinfonie” von 1924. Sie verbindet technische Meisterschaft,
formale Reflexion, sinnliche Unmittelbarkeit und
philosophischen Tiefgang. Die sieben Liebesgedichte von
Rabindranath Tagore spiegeln die unnennbare Sehnsucht, das
abgrundige Verlangen, das ruhe- und ziellose Begehren der Zeit
wider, spielen mit bedeutungsvollen Naturmotiven und
symboltrachtigen Bildern. Zemlinsky findet dafiur einen
hochdifferenzierten Ton, nutzt den Reichtum des Orchester-
Instrumentariums gedankenvoll und virtuos aus, kennt die
rhythmische Scharfe, das raunende Piano, die Majestat des
Blechs.

Wieder lassen es die Essener Philharmoniker an subtiler
Modellierung des Klangs fehlen. Dirigent Patrick Lange dampft
nicht ab, daher ist das Orchester oft zu laut, zu wenig
atmospharisch im Klang. Der Bariton Heiko Trinsinger schopft
in der Deutung der Worte aus seiner Erfahrung, setzt seine
grolle, nach wie vor flexible Stimme ein. Katrin Kapplusch
ringt ihrem Sopran gestollene Tone, ein hartes Vibrato und
schrille Hohen ab. Zemlinskys raffinierte Klangwelten wurden
umrundet, aber nicht erobert.

Informationen:
http://www.essener-philharmoniker.de/sinfoniekonzerte/9-sinfon
iekonzert-der-essener-philharmoniker-lyrisch.htm

Heldentenor auf
Operettenkurs: Jonas
Kaufmanns Debiit im
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Konzerthaus Dortmund

geschrieben von Martin Schrahn | 21. August 2015

Jonas Kaufmann. Foto:
GregorHohenberg/SonyClassica
1

Es ist sein Debiit. Doch Jonas Kaufmann kommt nicht als
strahlender Wagner-Held oder schmachtender Verdi-Tenor.
Vielmehr bedient er hier, im Dortmunder Konzerthaus, das Fach
der Nostalgie. Mit Arien des oft totgesagten Genres Operette
und mit Filmschlagern der Jahre 1905 bis 1934, allesamt
bekannte Evergreens und deshalb so recht nach dem Geschmack
des Publikums im prallvollen Saal.

Kaufmann braucht keine Aufwarmphase. ,Freunde, das Leben ist
lebenswert” schmettert er uns gleich zu Beginn entgegen, als
gelte es, nicht Lehdar, sondern Gustav Mahlers ,Lied von der
Erde” zu interpretieren. Die kraftvollen Hohen seiner Stimme,
die er gewissermallen aus der Hufte feuert, leuchten in allem
Glanz. Das uberrascht umso mehr, weil der Sanger doch ein
ausgesprochen baritonal gefarbtes Timbre hat.

Doch fudr Kaufmann ist das kein Problem. Ohne Ansatz singt er
die tenoralen Hohepunkte heraus. Andererseits weilR der Sanger
die dunklen Farben weidlich fur sich zu nutzen, sei es
markant, etwa in Richard Taubers ,Du bist die Welt fur mich”“,
oder als balsamische Grundierung, wie in Lehars ,,Gern hab ich
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die Frau’n gekusst“. Dass er hin und wieder kleine Schluchzer
einbaut, ist eine verzeihliche Manier.

Gleichwohl bleiben Fragen. Die nach der dynamischen Balance
etwa, weil das Munchner Rundfunkorchester und Dirigent Jochen
Rieder es nicht nur bei Ouvertiren und Zwischenspielen
ordentlich krachen lassen, sondern auch den Sanger gern
zudecken. Kaufmanns schonstes Legato und gewissenhafteste
Diktion garantieren deshalb nur bedingt Textverstandlichkeit.

Daraus aber ergibt sich die Frage nach der Authentizitat.
Denn oft fehlt diesen Operettenschmankerln Leichtigkeit,
Charme, Esprit. Und wenn Kaufmann die in vielen Stucken
geforderten, halblauten HOhen ausmalt, wirkt die Stimme
bisweilen angeraut. Ein Heldentenor, der sich offenbar nicht
ganz wohlfuhlt im neu gewahlten Genre.

Plotzlich aber geschieht AuBerordentliches: Die Ouverture zu
Lehars ,Land des Lachelns”“ leuchtet beim Spiel des Miinchner
Orchesters in schonsten Farben, die Dynamik 1ist ausgewogen,
der Klang transparent. Und wenn dann Jonas Kaufmann ,Dein ist
mein ganzes Herz" zelebriert und eben mit allem Herzblut
beschworend heraussingt, ist das Publikum ganz aus dem
Hauschen. Und die Operette — ja, sie lebt.

(Der Text ist in &hnlicher Form zuerst in der WAZ erschienen.)

Von musikalischer Zerstorung:
Die Dortmunder Philharmoniker
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deuten Mahlers 6. Symphonie

geschrieben von Martin Schrahn | 21. August 2015

Mahler-Karikatur aus der
Wochenschrift ,Dlie
Muskete” (1907) :
,Herrgott, dass ich die
Hupe vergessen habe!
Jetzt muss ich noch eine
Sinfonie schreiben.”

»Symphonie heiBt mir eben: mit allen Mitteln der vorhandenen
Technik eine Welt aufzubauen”. So hat Gustav Mahler 1895 sein
Credo formuliert, glaubt man den Erinnerungen seiner Freundin,
der Geigerin und Bratschistin Natalie Bauer-Lechner.

Es war das Jahr, in dem des Komponisten 2. Symphonie in Berlin
uraufgefuhrt wurde, unter seiner Leitung. Und in der Tat, er
hat seine Mittel weidlich ausgenutzt: den liedhaften Tonfall,
raumliche Klangwirkungen durch  Fernorchester und Echos,
Naturlaute, extreme dynamische Spannweite, skurrile Wendungen.

In den Augen mancher war Mahler bereits mit seiner 1. ein
fertiger Komponist. Er selbst indes sah sich eher als
Suchender, der seine Werke noch wahrend der Proben zur
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Urauffuhrung und daruber hinaus korrigierte, sei es bei der
Orchestrierung oder der Satzfolge. Kunst war fur ihn also
einerseits Handwerk, zum anderen Tragerin metaphysischer
Bedeutung. Keinesfalls aber sah er sich in der Nachfolge der
Programmusiker namens Franz Liszt oder Richard Strauss.

Mahler nahm also sein Material und entwickelte es stetig fort.
Die Welt, die er dabei vor Augen hatte, mochte bisweilen schodn
sein, doch Schdnheit ist bekanntermaBen verganglich. Fir den
Komponisten hiell dies, Abgrinde freizulegen, Illusionen zu
entlarven, Tod und Leben nebeneinander zu stellen. Dies hat er
wohl nirgends so konsequent komponiert wie in der 6.
Symphonie. Mehr noch: Mahler zeigt nicht nur eine
schreckliche, von unerbittlichen Marschrhythmen beherrschte
Welt, aus der es nur kleine Fluchten in die pastorale Idylle
gibt, sondern er dekonstruiert die Musik gewissermaBen selbst.
Was kernig beginnt, endet in Stammelei. Harte Paukenrhythmen
und zuletzt wuchtige Hammerschlage hauen alles in Stucke. Dem
Horer, der sich diesen 90 Minuten hingibt, ja sie durchsteht,
bleibt blankes Entsetzen — und Schweigen.

Gabriel Feltz,
Chefdirigent der
Dortmunder

Philharmoniker.
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Nun haben die Dortmunder Philharmoniker, verstarkt durch
Studierende des Orchesterzentrums NRW, sich dieses gewaltigen
symphonischen Brockens angenommen. Chefdirigent Gabriel Feltz
steht im Konzerthaus am Pult, fuhrt diese Klangkorpermasse mit
den allseits bekannten Fingerzeigen durch die hochpolyphone
Partitur, auf dass jeder Einsatz sitzt und sich Gehor
verschafft. Das sieht nach gutem Uberblick aus, doch mitunter
ist Feltz’ Korpersprache derart exponiert, als ringe er selbst
mit der Materie.

Und das Orchester, das nicht unbedingt auf eine
Mahlertradition zuruckblicken kann, wie sie etwa die Bochumer
Symphoniker seit zwei Jahrzehnten kontinuierlich pflegen,
macht seine Sache in vielerlei Hinsicht auBerordentlich gut.
Koordinations- und Intonationsprobleme halten sich in engen
Grenzen. Die Durchhorbarkeit ist uUberwiegend gewahrleistet.
Die Emotionalitat ist hoch, wie die Wirkmacht dieser Musik.

Und doch: Feltz dirigiert das Werk stark aus dem Geist der
Romantik. Weder gelingt ihm die rhythmische Unerbittlichkeit
der Marschbewegungen, mit denen Mahler bereits die
Maschinenmusik streift, noch klingen die Hammerschlage, um ein
Detail zu benennen, wie krass naturalistische Axthiebe. Diese
Welt, die zusammenfallt, soll wenigstens eine halbwegs schone
gewesen sein. Doch diese Schonheit, wie sie sich etwa im
Einschub der Herdenglocken-Idylle innerhalb des ersten Satzes
offenbart, ist eine allzu greifbare. Mahlers Vorstellung
jedenfalls, dass diese Laute wie der letzte Ausdruck
menschlicher Zivilisation sich in der Natur verlieren, 1ist
kaum erfillt.

Anderes gelingt famos. Der schlichte, liedhafte Beginn des
langsamen Satzes ist betorend, die Fernorchesterwirkungen des
Finales klingen schon immateriell, die Prasenz besonders der
Holzblaser wie der Trompeten ist beachtlich, das Schlagwerk
gewinnt im Finale an schauriger Prasenz. Nur schade, dass



Feltz im mitunter groBten Wuten der Welt das Tempo rausnimmt.
Das erzeugt kaum zusatzliche Spannung, ist eher argerlich.

Insgesamt aber schlagt sich das Orchester tapfer. Und schafft
eine uUberzeugende Grundlage fur eine hoffentlich regelmaliige
Beschaftigung mit dem Phanomen Mahler und seiner Welt.

4. Staffel der ,Jungen
Wilden”: Konzerthaus Dortmund
will neue Klassikwege gehen

geschrieben von Martin Schrahn | 21. August 2015

»Junge Wilde“ mit
Akkordeon: Ksenija
Sidorova. Foto:
Phil Tragen

Die Musik klingt dramatisch, und das verwundert kaum, wenn im
Film dazu ein Klarinettist samt Instrument von reiBfendem
Wasser bedrangt wird, wenn ein Sdnger einen meterhohen


https://www.revierpassagen.de/30134/mit-der-4-staffel-der-jungen-wilden-will-das-konzerthaus-dortmund-neue-klassikwege-gehen/20150416_2231
https://www.revierpassagen.de/30134/mit-der-4-staffel-der-jungen-wilden-will-das-konzerthaus-dortmund-neue-klassikwege-gehen/20150416_2231
https://www.revierpassagen.de/30134/mit-der-4-staffel-der-jungen-wilden-will-das-konzerthaus-dortmund-neue-klassikwege-gehen/20150416_2231
http://www.revierpassagen.de/30134/mit-der-4-staffel-der-jungen-wilden-will-das-konzerthaus-dortmund-neue-klassikwege-gehen/20150416_2231/pic-phil-tragen

Urwaldbaum erklimmen will, oder eine Akkordeonistin, inklusive
Stirnlampe, sich in kalter Hohle wiederfindet. ,Klassik geht
neue Wege” ist dieses Kurzvideo iiberschrieben, die neueste
Produktion des Konzerthauses Dortmund, ein Werbetrailer fiir
die nunmehr vierte Staffel der ,,Jungen Wilden“.

Das Format, 2006 von Intendant Benedikt Stampa ins Leben
gerufen, zunachst vom Publikum kritisch beaugt, alsbald aber
zu Zuschauers Liebling gereift (450 Abos, etwa 1000 Besucher
pro Konzert), bietet eben jungen Solisten ein Podium, die am
Beginn einer internationalen Karriere stehen. Das Kriterium
des Wilden darf sich dabei gern in mehrfacher Form ausdrucken.
Sei es, dass eine Geigerin besonders emotional zur Sache geht,
dass ein Pianist seltenes Repertoire pflegt, oder dass
uberhaupt jemand mit einem, im (kammermusikalischen)
Konzertbetrieb eher ungewohnlichen Instrument auftaucht.

Wie etwa die Lettin Ksenija Sidorova, die sich eben dem
Akkordeonspiel verschrieben hat. Sie wund ihre sechs
Mitstreiter geben sich ab nachster Spielzeit fir drei Jahre
regelmalig die Ehre, musizieren, gehen in Dortmunder Schulen
und sind bereit fur Publikumsgesprache. Die Programmgestaltung
ist 1hnen weitgehend freigestellt, es muss nicht
ausschlieflich ,Klassik” sein. Gerade das Akkordeon durfte fur
Ausflige in fremde musikalische Gefilde pradestiniert sein.

Der Klarinettist Andreas
Ottensamer (Foto: © Anatol
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Kotte/Mercury Classics/DG)

Sidorova 1ist, zumindest in unseren Breiten, ein eher
unbekanntes Gesicht. Andere stehen deutlich intensiver im
Fokus des Interesses, das gilt etwa fur den Osterreichischen
Klarinettisten Andreas Ottensamer, Stimmfuhrer bei den
Berliner Philharmonikern, oder fur den britischen Pianisten
Benjamin Grosvenor, der als jungster Solist uUberhaupt 2011 bei
den ,BBC Proms® auftrat. Zu ihnen gesellt sich der Usbeke
Behzod Abduraimov, dessen ,Wildheit®” in Dortmund bereits zu
bestaunen war. Wahrend der Prokofjew-Zeitinsel interpretierte
der Pianist des Komponisten 3. Klavierkonzert.

Im Fach Violine wiederum stellt sich Nicola Benedetti vor,
eine Schottin mit italienischem Namen. Sie will der Musik
ihrer Heimat ebenso die Ehre erweisen wie der Bariton Andre
Schuen sich auf seine Wurzeln besinnen will, die in Sudtirol
liegen. Die Geigerin pflegt zudem die Barockmusik. Jungster im
Bunde der neuen ,Jungen Wilden” ist der 2l1jahrige Cellist
Edgar Moreau, geboren 1in Paris, bereits mehrfach
ausgezeichnet, so 2011 beim renommierten Moskauer
Tschaikowsky-Wettbewerb.

Das erste Konzert der Reihe gestaltet der Pianist Behzod
Abduraimov am 18. September 2015, mit Werken von Schubert,
Liszt und Mussorgsky. Abos fur das Gesamtformat sind ab sofort
erhaltlich, Einzelkarten werden vom 15. Juni an verkauft. Der
kurze Trailer ist unter
https://www.youtube.com/watch?v=66nmgM-WHUs zu sehen.

Weitere Infos unter: www.konzerthaus-dortmund.de
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Makellose Technik 1im Dienste
des Ausdrucks — die Sangerin
Diana Damrau auf Biithne und CD

geschrieben von Werner HauBner | 21. August 2015

Diana Damrau. Foto: Michael
Tammaro/Virgin Classics

Fiamma del Belcanto” heifft die neueste CD-Verdoffentlichung der
Sangerin Diana Damrau. Mit den Begriffen nimmt man’s bei
Warner nicht so genau: Enthalten sind Arien des klassischen
Belcanto, etwa aus ,La Sonnambula“ und ,I Puritani” von
Vincenzo Bellini, Raritaten wie Gaetano Donizettis , Rosmonda
d’Inghilterra“, die der Opernbesucher im Ruhrgebiet vor
einigen Jahren in Gelsenkirchen erleben konnte, und
Ausschnitte aus Opern des mittleren Verdi, aber auch die Arie
der Nedda (,,Qual fiamma“) aus Ruggero Leoncavallos
,Pagliacci”, die das ,schéne” Singen der romantischen Ara
hinter sich gelassen haben.

Wie auch immer: ,Belcanto” ist ein unscharfer Begriff
geworden, der heute irgendwie mit einer gegluckten
Stimmtechnik und dem italienischen Repertoire zu tun hat -
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mehr nicht. Dass es noch wenige Sanger(innen) gibt, die mit
den Mitteln dieser musikalischen Ausdruckswelt umgehen konnen,
bewies Diana Damrau nicht nur mit ihrer CD, sondern auch bei
einem Arienabend in der Alten Oper Frankfurt. Gemeinsam mit
ihrem Ehemann, dem Bassbariton Nicolas Testé, sang sie
Ausschnitte aus dem CD-Programm, begleitet von der Deutschen
Staatsphilharmonie Rheinland-Pfalz unter David Giménez.

Ein Abend, der die Faszination des technisch makellosen
Singens 1im Dienst einer klugen Expression in unsere Welt
zuruckgeholt hat. Trotz einer hartnackigen Bronchitis war
Diana Damrau in jedem Moment Herrin der Lage: Ein paar
zogerliche Ansatze und heimliche Huster zwischendurch sind
Marginalien, fur die sich die Sangerin humorvoll selbst
entschuldigte: Der Versuch der Ansage vor dem Konzert ging
mangels gestutzter Stimme des Sprechers klaglich unter.

Manchmal 1ist ,Technik” fast zu einem abwertenden Begriff
geworden: ,Technisches” Singen gilt in diesem Sinn als
instrumental, kalt, ausdrucksarm, seelenlos. Was man hdren
will, sind vor dem Hintergrund eines solchen Urteils die ins
Grobe verzerrten ,naturalistischen” Stilelemente des Verismo
oder eines deklamatorischen Wagner-Gesangs. Ubersehen wird
dabei, dass Gestaltung mittels musikalischer Mittel eine
makellose Technik voraussetzt. Diana Damrau hat die Gabe, noch
die schwierigste Phrase technisch einwandfrei zu bewaltigen —
und so ist sie imstande, inhaltlich erfiulltes und emotional
bewegendes Singen zu verwirklichen.

Zum Beispiel in Szene und Romanze der Giulietta aus Vincenzo
Bellinis , I Capuleti e I Montecchi”: Das fragile Rezitativ
(,Eccomi in lieta vesta ..“) verlangt von der Sangerin variable
Pianissimo- und Piano-Schattierungen, ein sicher auf dem Atem
getragenes Legato und die Kunst des sprachhaltigen,
akzentuierten Bildens der Worte. Damrau macht schon in der
unterschiedlichen Farbung des wiederholten Eingangswortes
,eccomi“ deutlich, wie die emotionale Verfassung der
blutjungen Julia ist, die sich vor einer erzwungenen Hochzeit



furchtet und nach ihrem fernen Geliebten Romeo sehnt. Die
Hochzeitsfackeln brennen, aber fur sie sind es verhangnisvolle
Lichter, Zeichen kunftigen Unglucks: Die Begriffe, die das
seelische Leid des Madchens umschreiben, farbt Damrau zwischen
tonlos, fahl und diuster, stets aber den rund und makellos
gebildeten Ton bewahrend.

Den Namen des ersehnten Geliebten, ,Romeo”, lasst sie dagegen
zartlich bluhen. Damrau zeigt, wie viel Expressivitat den
,einfachen” Noten Bellinis zu entlocken ist. Die Romanze ,,0h!
Quante volte, oh!” legt sie dagegen eher instrumental an: Hier
steht der vollendet gebildete Legato-Bogen im Vordergrund, der
seinerseits nicht eine Demonstration technischer
Kunstfertigkeit ist, sondern die Freiheit erméglicht, das
Singen auf den Sinn der Worte zu konzentrieren.

Wieder anders angelegt ist die Figur der Elvira aus Bellinis
»,1 Puritani®: Damrau fuhrt sie nicht so atherisch ein wie vor
12 Jahre Elena Mosuc in der legendaren Essener Inszenierung
Stefan Herheims unter Stefan Soltesz. ,,Qui la voce” nimmt sie
flieBend, mit kostbar klanggesattigtem Ton und leichter
Akzentuierung. In ihrem Singen leuchtet das frihere Gluck noch
in der Wehmut uUber den Verlust nach. Die Cabaletta ,Vien
diletto” gestaltet Damrau mit drangendem Begehren auf ,vien“ —
der Geliebte moge endlich kommen und sie aus dem Gefangnis
ihrer Trauer befreien; der helle, neckische Ton, den Damrau
anschlagt, tragt die Zuge des Irrsinns.

Eine Verheillung fir neue Partien in den nachsten Jahren sind
die ebenso expressiv durchgebildeten Szenen aus Verdis ,1I
Masnadieri“ (,Die Rauber”) und ,Luisa Miller”. Diana Damrau
ist heute in der Lage, sich Uber die auch in Frankfurt
gefeierte Violetta hinaus dem mittleren Verdi und allen grofien
Frauenpartien Donizettis problemlos zu nahern — und gerade bei
Donizetti gabe es noch vieles auf die Buhne zuruckzuholen, von
oParisina d’'Este” bis beispielsweise ,Maria di Rohan®. Mit
Nicolas Testé stand ihr ein Sanger zur Seite, der zwar nicht
uber Damraus gestalterische Finesse verfugt, aber einen gut
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durchgebildeten, fullig timbrierten Bassbariton mitbringt.
,Cedi, cedi” aus dem groB angelegten Duett Raimondo — Lucia
aus ,Lucia di Lammermoor” 1ist eine der wundervoll
chevaleresken Kavatinen Donizettis, die Testé nobel
zuruckhaltend singt; die wehmutige Jugenderinnerung des Grafen
aus Bellinis ,La Sonnambula“ kleidet er in weite Phrasierung,
weniger aber in die Farbe des nostalgischen Schmerzes.

Testé zeigt auch, dass die Erzahlung des Ferrando aus dem
ersten Akt von Verdis ,,Il trovatore” meist viel zu wenig ernst
genommen wird: Sie ist nicht nur dramaturgisch unersetzlich,
um das Geschehen zu verstehen, sondern gibt dem Sanger auch
reichlich Gelegenheit, balladeske Rhetorik zu entfalten. Testé
trifft den erzahlenden Duktus und beweist, dass er mit einem
ansprechend gebildeten Zentrum punkten kann. So erlebt man ihn
auch in der Szene zwischen Luisa und Wurm aus dem zweiten Akt
von Verdis Schiller-Adaption - wobei andererseits auch
deutlich wird, wo Testé am charakterisierenden Ausdruck
arbeiten muss. Der ,Canaille“ fehlen noch die Farben der
Niedertracht.
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Die neueste CD von Diana
Damrau 1ist bei Warner
Classics erschienen und
enthalt auch wenig bekannte



italienische Arien etwa von
Gaetano Donizetti. Cover:
Warner Classics

Undankbar sind solche Arienkonzerte oft fur das begleitende
Orchester. Die Staatsphilharmonie Rheinland-Pfalz scheint
gleich zu Beginn unterstreichen zu wollen, dass sie das
Spektakel nicht ernst zu nehmen gewillt sei: Die Ouvertlire zu
Bellinis , Capuleti e Montecchi” gerat zur Jahrmarktsmusik, mit
knallendem Schlagwerk und faserigen Einsatzen: Larm statt
Brillanz, Buchstabieren von Tonen statt Atmen von Phrasen.

Auch Dirigent David Giménez weckt mit hastigen Ubergangen und
steifer Agogik fur die Ouvertire zu ,Norma“ schlimme
Beflirchtungen. Es sei zur Ehrenrettung des Klangkorpers
betont, dass der Abend immer besser wurde: Trotz der
kurzatmigen Anlage durch Giménez und der larmenden Coda gelang
in ,Norma“ der Kontrast der kriegerischen Klange mit der
atmospharisch reizvollen Entruckung. Und das Intermezzo aus
Giacomo Puccinis ,Manon Lescaut” war so ausgesprochen
leidenschaftlich wie das Vorspiel zu ,La Traviata“ traurig-
atherisch.

Ein Sonderlob gebihrt der Cellistin, die Diana Damrau in ,Ah,
non credea”“ aus Bellinis ,La Sonnambula”“ sensibel begleitete.
Am Ende groBer Jubel und viele Bravi fir Nicolas Testé, vor
allem aber fur Diana Damrau, die auch aus ihrer Zeit im
Festengagement an der Oper Frankfurt trotz der zwolf
mittlerweile vergangenen Jahre eine treue Fan-Gemeinde hat.

Fiamma del Belcanto. Diana Damrau, Orchestra Teatro Regio
Torino, Gianandrea Noseda, CD bei Warner Classics

0825646166749

Die nachsten Auftritte von Diana Damrau in Deutschland sind
beim Mozartfest Wiirzburg am Montag, 8. Juni, 20 Uhr, in
Mozarts ,Le Nozze di Figaro“ in Baden-Baden am 16. und 19.
Juli, bei den Miinchner Opernfestspielen am 22. und 25. Juli
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als Lucia in Donizettis ,,Lucia di Lammermoor® und als Violetta
in Verdis ,La Traviata“ an der Deutschen Oper Berlin ab 9.
Januar 2016.

Festspiel-Passagen I: Der
Sound der Zwanziger Jahre 1in
der Bauhausstadt Dessau

geschrieben von Werner HauBner | 21. August 2015

Um ihn geht es bei
dem Musikfestival

in Dessau: Kurt
Weill, 1la&ssig und
cool, 1935 in
Salzburg
aufgenommen. Foto:
Kurt Weill Fest

»In eins verschmolzen sind Wort und Tone“” singt die Grafin in
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Richard Strauss’ ,Capriccio“: Fiir sie ist die Frage nach dem
Vorrang von Text oder Musik in der Oper gelést. ,Zu einem
Neuen verbunden” sind sie. ,Eine Kunst durch die andere
erlost.” Wenn es denn so harmonisch ware. In einer Zeit, 1n
der Strauss und sogar der Wortfanatiker Wagner das Ubertiteln
ihrer Biihnenwerke erdulden miissen, weil es an artikuliertem
Singen mangelt, stellt sie die Frage auf ganz andere Weise
neu.

Das gilt auch fur das Abschlusskonzert des Dessauer Kurt Weill
Festes: Sara Hershkowitz produzierte die Tone des
programmatischen Schlussmonologs aus ,Capriccio” mit einem wie
Messing blitzenden Sopran, mit monochromen Vokalen, ohne
sprachorientierte Flexibilitat und vor allem meist
wortunverstandlich. Da erlost keine Kunst die andere.

Das 23. Kurt Weill Fest in Dessau hat sich unter dem Motto
»vVom Lied zum Song“ aufgemacht, der Sprache und ihrem
Verhaltnis zur Musik nachzuspuren. Intendant Michael Kaufmann
— bis 2008 in gleicher Funktion an der Philharmonie Essen und
auf unschone Weise geschasst — hatte schon Recht, wenn er
meinte, man musse eigentlich von der Arie und vom Kunstlied
ausgehen. Aber im ,Lied” konzentriert sich die angesprochene
Problematik: Es 1ist — anders als eine auf gesangliche
Virtuositat oder Expression angelegte Arie — ohne den Text
todlich amputiert.

HK Gruber dirigierte 1in
Dessau die
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,Dreigroschenoper®. Foto:
Sebastian Gundel

Die Verbindung von Sprache, Ton und Bild war fur Weill in
seinen Blhnenwerken eine faszinierende Herausforderung. Er
hatte in seinen ,Songs” diesen Primat des Textes akzeptiert,
ohne die Musik an ihn zu verraten: fur das Duo Brecht/Weill
eine Quelle des Konflikts, der sich in den Proben zur
,Dreigroschenoper” exemplarisch entzunden sollte. Beim
diesjahrigen Kurt Weill Fest liell sich nicht nur in diesem
Schlusselwerk fur die Moderne wie fur das Brecht-Theater -
aufgefihrt von HK Gruber und dem Ensemble Modern — der Wort-
Klang-Problematik nachsplren.

Als Weill gemeinsam mit Bertolt Brecht und dem Filmemacher
Carl Koch 1927 eine Revue uUber das Ruhrgebiet plante, sollte
schon dieses Werk ein ,neues Ineinanderarbeiten von Wort, Bild
und Musik” begrunden. Da das ,Ruhrepos” von rechten Kreisen 1in
Essen torpediert wurde, erprobte der aufstrebende Komponist
sein Konzept dann im gleichen Jahr in ,Royal Palace”: In einer
uberflissig halbszenischen Form mit ein paar Dias an der
Ruckwand war dieses fruhe Buhnenwerk das Kernstlick des
Abschlusskonzerts im Anhaltischen Theater.

,Letzter Tango 1in



Berlin“: Ute Lemper
war zu Gast beim
Kurt Weill Fest in
Dessau. Foto:
Sebastian Glundel

Weill und sein Librettist Yvan Goll schufen mehr als ein
Zeitstuck: ,Royal Palace” ist ein Hotel, das — ahnlich wie in
Vicki Baums 1929 erschienenen Roman ,Menschen im Hotel” — eine
Metapher fur die moderne Lebenswelt ist. Wie so oft bei Weill
gibt es Momente des Melodrams und des Sozialstucks. Aber das
Parabelhafte gewinnt die Oberhand: Die Offenbachiade einer
Frau mit zweli Liebhabern — einem verflossenen und einem
zukunftigen — neigt sich zur schwermutigen Schau auf verlorene
Existenzen, von Goll noch durch einen geheimnisvoll-
marchenhaften Zug verstarkt. Die letzten Worte lassen gar an
Blichners ,Woyzeck” denken, die Parabel Uber das Scheitern des
verlorenen Menschen der Moderne schlechthin.

Die unterschiedlichen Stile der Musik hat Weill dramaturgisch
sehr prazis eingesetzt. Klavier und Glocken zu Beginn und am
Schluss moégen an Transzendentes mahnen; der verhaltene
ostinate Rhythmus erinnert schon an minimal music, aber auch
an das ,Grundrauschen” einer standig in hektischer Bewegung
befangenen Welt. Ausgiebige rhythmische Bewegungsimpulse, der
Reflex auf moderne Zeittanze und eine grotesk verzerrte
Zirkusmusik spiegeln die Unruhe, das Getriebensein der Zeit.

Dazwischen mussen sich Menschen ihren echten, eingebildeten,
vorgetauschten Gefuhlen stellen, einsam, haltlos,
orientierungslos. Der Sopranpart der Dejanira fordert eine
dramatische Sangerin mit dem Esprit einer Diseuse — und Sara
Hershkowitz sucht beiden Polen gerecht zu werden. Rainer
Trost, der ,Liebhaber von morgen”, zeigt eine vortrefflich
beherrschte Stimme; Markus Raabs rauer Bass passt zur Rolle
des Ehemanns; Jens Muller, der ,Liebhaber von Gestern“ 1lasst
ebenso wie Andromahi Raptis als namenloses Sopransolo nicht



vergessen, dass Weill die gestalterische Potenz seiner
Darsteller heftig herausfordert. Verstehen kann man kaum
etwas: Weills Sprach-Sorgfalt wird auf der Bihne schmahlich
verraten, ertrinkt auch immer wieder im Mega-Sound der
Deutschen Staatsphilharmonie Rheinland-Pfalz.

Unter Ernst Theis’ meist nur taktgebendem Stab kann das
Orchester aus Ludwigshafen nur punktuell zeigen, was in ihm
steckt. Die riesige Buhne des Dessauer Theaters erweist sich
als akustische Falle: Undifferenzierte Lautstarke, breiige
Tutti, Mangel an Detail-Finesse durfte nicht nur den Musikern
und dem Dirigenten in die Schuhe zu schieben sein. Dennoch
sind in diskreten Stellen der Streicher und in massiven
Einlassungen der Blaser Schwachen horbar, die mit der Akustik
nichts zu tun haben.

Cornelia Froboess, Artist-
in-Residence des Kurt Weill
Festes, bei ihrem Programm
sLiederliches”. Foto:
Sebastian Glndel

In Richard Strauss‘ Suite ,Der Burger als Edelmann® ist zwar
die Imitation der Tanze aus der Lully-Zeit gut getroffen. Aber
Ernst Theis erweist sich — wie in der ,Mondscheinmusik® aus
,Capriccio” — als Nummer-Sicher-Dirigent: Der Metrik fehlt die
souverane Gelassenheit, den Phrasen der schwingende Atem, den
Ubergadngen die Raffinesse der Agogik, den Farben die Eleganz.
Der ,Strauss-Ton“, gebildet aus exquisit zu mischenden Farben



und sorgsam hergestellter Balance der Instrumente, will sich
nicht einstellen.

Die vielen intimen unter den 57 Veranstaltungen waren es, die
wohl mehr als die groBformatigen Auffuhrungen die empfindliche
Balance zwischen den Polen von Musik und Sprache ausmalien. Da
war mit Cornelia Froboess als ,Artist-in-Residence” eine
Schauspielerin zu Gast, die als Schlagersangerin begonnen
hatte und bis heute eine vielfach preisgekronte
Theaterkarriere verfolgt. Sie brachte gemeinsam mit dem
Gitarristen Sigi Schwab Heinrich Heine zum Klingen oder las
Texte und Briefe von Kurt Weill, seinem Komponistenkollegen
Ernst Krenek oder dem groen Kabarett- und Revue-Komponisten
der Weimarer Zeit, Friedrich Hollaender.

Der Dessauer Dichter
Wilhelm Muller. Grafik aus
einen zeitgenossischen
Buch.

Und noch ein anderer stand im Fokus des Weill Festes, einer,
den man zunachst nicht mit der Moderne verbindet, wohl aber
mit der Bauhausstadt: der Dichter Wilhelm Muller, 1794 1in
Dessau geboren, 1827 ebenda verstorben. Ein Romantiker mit
kritischem Geist, mit wachem Blick auf fragwirdige



Entwicklungen in der Gesellschaft. Haltungen, die ihn mit Kurt
Weill verbinden. Von dem Dichter stammen die Zyklen ,Die
schone Mullerin® und ,Winterreise”, die Franz Schubert noch zu
Millers Lebzeiten vertont hat. Sie stehen exemplarisch fur die
Emanzipation der Musik von der bloBen Begleitung zur Tragerin
einer Aussage, die Uber die Worte hinaus und in ihre Tiefen
hineinreicht.

Am Beginn des Festes stand mit ,Braver Soldat Johnny“ eine
Erstauffdhrung: Das MDR Sinfonieorchester unter Kristjan Jarvi
spielte eine instrumental erheblich erweiterte Neufassung der
ersten Broadway-Musicals Weills, ,Johnny Johnson“. Das Stlck
mit einem Text des Pulitzer-Preistragers Paul Green war 1936
fir Weill der notige Erfolg, der ihm den Zugang zum Broadway
offnete. Inhaltlich knipft es an Jaroslav HaSeks ,Soldat
Schwejk” an — eine brillante Politsatire mit einem tristen
Ende, ein Bekenntnis des Pazifisten Kurt Weill gegen die
groteske Sinnlosigkeit des Krieges.

Das Musical ist in Europa nie richtig zur Kenntnis genommen
worden. Immerhin hat das Kurt Weill Fest 2002 in Bitterfeld
die originale Fassung gespielt. Die neue Bearbeitung des
Komponisten und Produzenten Gene Pritsker — mit Jarvi schon
aus Studienzeiten bekannt — verwandelt die federleichte Combo
Weills in ein suffiges Orchester und liefert dick aufgetragene
Filmmusik, die Kristjan Jarvi mit der entsprechenden Opulenz
in Szene setzt. Das Ergebnis mag nicht uUberzeugen; Weills
Musik wird breiter, aber nicht starker.

Der Schauspieler Bernhard Bettermann hat das Libretto
zurechtgestutzt. Ein Sechser-Ensemble, darin er selbst,
Partnerin Mimi Fiedler und Sohn Tim, tragt Dialoge und Songs
vor: Das Lesen vom Manuskript funktioniert bei pointierten
Musical-Texten nicht, vor allem, wenn gesprochen wird, als
habe man die Satze vorher gerade mal uberflogen. Das war eine
Stellprobe, keine festivalreife Auffuhrung. Und Uber die
stimmlichen Ergusse der Akteure auf der Vorderbihne bleibt
besser der Mantel des Schweigens gebreitet; der piepsige



Vortrag der Bettermann-Partnerin Mimi Fiedler mag als
bezeichnendes Beispiel genlgen.

KURT "N’EILL

s@‘

Abschluss-Pressekonferenz
des Kurt Weill Festes
Dessau. Von links: Intendant
Michael Kaufmann, Artist-in-
Residence 2016 Ernst Kovacic
und der Vorsitzende der
Kurt-Weill-Gesellschaft,
Thomas Markworth. Foto: Kurt
Weill Fest

Fiur das Kurt Weill Fest 2016 sind die groBen Linien gezogen.
Intendant Michael Kaufmann stellte bei der Abschluss-
Pressekonferenz mit dem Geiger Ernst Kovacic den nachsten
Artist-in-Residence vor. Der Osterreicher ist nicht ohne
Bedacht gewahlt: Er ist Vorstandsvorsitzender der Ernst Krenek
Privat Stiftung in Krems (NO) — und Weill und Krenek sollen
anlasslich des 25. Todestages des osterreichischen Komponisten
im Mittelpunkt stehen. Geplant sind Auffihrungen von Weills
,Der Zar lasst sich photographieren” und Kreneks ,Der
Diktator”, mit denen die Zusammenarbeit mit dem Anhaltischen
Theater unter seinem neuen Intendanten Johannes Weigand
erneuert wird.

Fest steht auch, dass Kovacic das Erste Violinkonzert Kreneks
spielt, das 1925 in Dessau uraufgefuhrt wurde. Mit 16.500
Besuchern hat das Weill Fest in diesem Jahr einen neuen Rekord


http://krenek.at/
http://krenek.at/

erreicht; mit dem Theater Magdeburg und der Stiftung
Moritzburg in Halle sind neue Kooperationspartner im Boot. Die
Hoffnung, dass die Theater in Dessau und Magdeburg trotz der
desastrosen Sparpolitik der Regierung von Sachsen-Anhalt neue
Impulse fur szenische Auffuhrungen von Bihnenwerken Kurt
Weills setzen, ist laut Intendant Michael Kaufmann begrindet.
Von daher darf das 24. Kurt Weill Fest ,Krenek, Weill & die
Moderne” mit Spannung erwartet werden. Und fur das 25. Fest im
Jahr 2017 — Kaufmann hat einen Vertrag bis 2018 — hort man
schon von Planen, die hoffnungsfroh stimmen.

Info: www.kurt-weill-fest.de

Konner fur Kenner: Das
Belcea-Quartet in der Essener
Philharmonie

geschrieben von Werner Haullner | 21. August 2015

Das Belcea-Quartet gehdérte bei seiner Griindung 1994 zu den
hoffnungsvollsten Gruppierungen auf diesem heiB umkampften
Markt. Die Erwartungen haben sich bestatigt: Corina Belcea,
Axel Schacher, Krzysztof Chorzelski und Antoine Lederlin
gehoren heute zur Elite der Kammermusik. Das Quartett spielte
zahlreiche Urauffiihrungen, kann sich aber auch mit seinen
Aufnahmen im Repertoirebereich - etwa mit Gesamtaufnahmen der
Quartette Beethovens und Mozarts — mihelos der Konkurrenz
stellen.

In der Essener Philharmonie waren die Kénner des Belcea-
Quartets mit Liebhabern der Kammermusik unter sich:
Streichquartettabende ziehen keine Massen an. Seit das
Bildungsburgertum schwindet, kommen die nicht mehr, die fruher
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vielleicht noch einen Prestigegewinn erhofften, wenn sie sich
zum Kreis der Kenner gesellten. Oder die eine besonders tiefe
musikalische Bildung demonstrieren wollten. Das soll kein
Makeln am Publikum sein: Das geistvolle Gesprach unter vier
Instrumentalisten muss man sich erschlieBen. Muhe gehdrt dazu,
Ausdauer, Geschmacksbildung. Das ist meist eine Sache
gereifter Menschen. Wobei mir das Publikum des Belcea-Quartets
junger schien als das hochglanzender Sinfoniekonzerte. Reife
muss keine Sache des Alters sein.

Deswegen ist es schade, dass die vier Musiker mit Mozarts
dritten ,preullischen” Quartett und Schuberts , Rosamunde” in
vertrauten Gewassern fischten. Auch Anton Weberns funf Satze
fur Streichquartett gehd6ren inzwischen zur ,alteren” Musik.
Weberns fragile Gebilde machen exemplarisch deutlich, was den
Rang des 1994 gegrundeten Quartetts ausmacht: unglaubliche
Disziplin bei der Bildung der Klange, vom gehauchten
Flageolett in auBerstem Pianissimo bis hin zu dunkel getontem,
sanftem Aufschwung. Und eine wie selbstverstandliche Kultur
der Abstimmung.

Bruchstiicke des Alten in der Moderne

Webern klingt wie ein Rluckblick auf die Musik von Mozart, die
in der Moderne nur noch bruchstiuckhaft zu beschworen ist.
Dessen F-Dur-Quartett (KV 590) lebt aus der Spannung der
Dynamik, aus geistvollem Spiel mit kompositorischen
Moglichkeiten. Der weiche Ton im eroffnenden Allegro moderato
widerspricht nicht dem dezidierten Aufbauen dynamischer
Spannung schon in der Ero6ffnungsgeste. Das Cello spielt eine
prominente Rolle im spielerisch wirkenden Hin und Her der
Motive. Kein Wunder: Konig Friedrich Wilhelm II. von PreuBen,
bei dem sich Mozart auf seiner Reise nach Berlin Gunst
erhoffte, war ein begabter Cellist.

Sehr ruhig und langsam, mit Blick auf die vollstimmige
Harmonie, eroffnet das Belcea-Quartet den Andante-Satz. Dabeil
bleibt die Tongebung leicht und schwebend, werden Linien nicht



dramatisch verdichtet. Aber an dem provozierenden Akzent der
Violine kurz vor dem Ende, auf den die anderen ebenso unwirsch
antworten, merkt man, dass die Musiker um Primgeigerin Corina
Belcea den dramatischen Aufbau des Satzes nicht aus den Augen
verloren haben.

Das Allegretto des dritten Satzes erklingt lebhaft, aber
gepflegt; auch der vierte Satz mit seiner diskreten
Beweglichkeit hat etwas von britischem Understatement, zeigt
aber, dass die Vier eher mit Blick auf das reizvolle
Jonglieren mit kompositorischen Moglichkeiten musizieren als
mit der von der friheren Kritik forcierten Einfuhlung in
mogliche personliche Befindlichkeiten Mozarts.

Schuberts beruhmtes a-Moll-Quartett dagegen hatte mehr Energie
jenseits des herrlich diskreten Vortrags vertragen. Der
eroffnende Satz konnte — auch als Kontrast zu Mozart — mehr
melodischen Schwung entfalten; erst im letzten Satz gehen die
vier Musiker, vielleicht angeregt durch die ,ungarische”
Motivik, mehr aus sich heraus. Worin sich das Quartett treu
bleibt, ist der sagenhaft souverane Blick auf die inneren
Strukturen der Komposition. Ein Wesenzug, der den
Interpretationen eine dramatische und intellektuelle Tiefe
gibt — und der wohl auch der eingehenden Beschaftigung mit
moderner und zeitgenossischer Musik zu verdanken ist.

Quartettabende sind nicht haufig, daher noch einige Hinweise:

Im Konzerthaus Dortmund sind am 14. Marz mit dem Matosinhos
String Quartet und Quatour Ardeo zwei junge Formationen zu
erleben. Das Matosinhos Quartet ist am 8. Marz bereits in der
Philharmonie Koln zu Gast. Wer zeitgendéssische Musik mag, wird
am 18. Marz im Museum Ludwig fiindig: Dort spielt das JACK
Quartet Musik von Matthias Pintscher. In Essen tritt das
Mannheimer Streichquartett am 31. Mai traditionsgemaB auf
Zollverein auf.



Rheingold, Notwist, Pasolini:
Johan Simons stellt seiln
erstes Ruhrtriennale-Programm
vor

geschrieben von Rolf Pfeiffer | 21. August 2015

Demnachst vor der Bochumer

Jahrhunderthalle: Die
Bikinibar aus dem Atelier
Van Lieshout (Foto:

Ruhrtriennale)

Johan Simons ist, wie bekannt, fiir die nachsten drei Jahre
Intendant der Ruhrtriennale, und heute hat er sein Programm
2015 prasentiert. Erster Eindruck: Es kommt drauf an, was man
draus macht, oder auch: Schau’n mer mal. Der Chef selbst ist
da nicht so zégerlich. ,,Seid umschlungen!” ist das euphorische
Motto dieses ,Festivals der Kiinste” (Untertitel), das
programmatisch sehr gern in den Schopfungs- und
Erlosungsmythen der Menschheit griindelt.

Die richtig grollen Namen, das, was man im Showgeschaft ,eine
sichere Bank” nennen konnte, fehlen weithin. Der Regisseur Luk
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Perceval und die Choreographin Anne Teresa De Keersmaeker sind
vielleicht noch am ehesten Namen, die einer etwas breiteren
Kulturdoffentlichkeit bekannt sein konnten, wiewohl natirlich
auch viele andere Auftretende ihre mehr oder minder grolSe
Fangemeinde haben werden.

In diesem Programm vermengt Klassik sich mit Pop und
Zwolftonerei, um im nachsten Schritt auch noch elektronisch
verfremdet zu werden, dort 16st sich die Oper in eine
Rauminstallation auf, und wenn schon nicht atemberaubend
Crossovermalliges auf die Spielstatt gestellt wird, dann sind
zumindest doch Sprachenkenntnisse hilfreich, um fremdsprachige
Schauspieltexte verstehen zu koénnen. Immerhin sind deutsche
Untertitel versprochen.

Ruhrtriennale-Intendant
Johan Simons (Foto: Stephan
Glagla)

Johan Simons selbst, der das Theaterspielen auf der Strale
begann, sich und seinen robusten Inszenierungsstil mit
»Sentimenti“ bei der Ruhrtriennale frih schon unvergeRBlich
machte und selbst einen Stoff von Elfriede Jelinek noch als
Burleske zu inszenieren wullte (,Winterreise”, 2011 an den
Manchner Kammerspielen), gibt jetzt den seridsen Einrichter
bedeutungsschwerer Musikstoffe, inszeniert im September in der
Jahrhunderthalle Wagners ,Rheingold”, nachdem er schon Mitte
August eine Buhnenfassung des Pasolini-Films ,Accattone” mit
Musik von Johann Sebastian Bach auf die Buhne der
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Kohlenmischhalle Zeche Lohberg in Dinslaken zu stellen
beabsichtigt.

. - i
Nicht unbedingt ein Ausbund
an Schonheit, trotzdem 1in

diesem Jahr ein Spielort der
Ruhrtriennale 1ist die
Kohlenmischhalle der Zeche
Lohberg in Dinslaken (Foto:
Ruhrtriennale)

Die Zeche Lohberg ubrigens ist neu im Straull der Spielorte,
der generosen Ruhrkohle-AG - bzw. deren mit anderen
GroBbuchstaben firmierenden Rechtsnachfolgerin — sei Dank.
Hingegen, um auch das noch los zu werden, bleibt Dortmund
wieder aullen vor. Letztes Jahr noch war zu horen, dall die neue
Triennale-Leitung auch Interesse an der beruhmten Jugendstil-
Maschinenhalle der Museumszeche ,Zollern“ in Dortmund-
Bovinghausen gezeigt hatte. Doch es ist wohl nichts daraus
geworden. Statt dessen, neben den ,Haupt-Stadten“ des
Festivals (Bochum, Duisburg, Essen und Gladbeck) nun also
Dinslaken. Voila!

Auffallig viele Niederlander (und Belgier) bevolkern das neue
Triennale-Programm. Doch ist dies letztlich nicht zu geiBeln,
da ein Intendant naturlich alle Freiheiten hat, Kunst und
Kinstler zu bestimmen. Fir den Vorplatz der Jahrhunderthalle
ist seine Wahl auf das ,Atelier Van Lieshout” gefallen, das
hier rund um eine bespielbare Gebaudeskulptur mit Namen
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,Refectorium” ein Dorf entstehen lassen will, in dem es eiln
,BarRectum”, einen ,Domesticator”, eine ,Bikinibar” oder auch
ein ,Workshop for Weapons and Bombs“ geben soll. ,The Good,
the Bad and the Ugly” ist das Projekt uUberschrieben. Was kommt
da auf uns zu? Geistige Auseinandersetzung naturlich, hier,
laut Anklindigung, mit Selbstbestimmung und Macht, Autarkie und
Anarchie, Politik und Sex.

Hier gibt es bald wieder
Theater: Geblasehalle
Duisburg-Nord (Foto:
Ruhrtriennale)

Schauen wir ein wenig durch das Programm, das sich (unter
anderem) auf einem sehr ordentlichen, nach Spielstatte und
Datum ordnenden Kalender abgedruckt findet. Den Reigen der
»grollen” Produktionen eroffnet, wie schon erwahnt, am 14.
August die musikalische Pasolini-Adaption ,Accattone” 1in
Dinslaken. Sie wird sechsmal gezeigt — und mehr findet in
Dinslaken dann auch nicht statt.

In Bochum steigt am 15. August die Eroffnungsparty mit dem
Namen ,Ritournelle”, und da geht es dann hubsch popmusikalisch
zu, wenn nicht gerade Neue Musik von Karlheinz Stockhausen zum
Vortrag gelangt, entweder das Fruhwerk ,Gesang der Juinglinge”
oder das Spatwerk ,Cosmic Pulses”. BiBchen Namedropping fur
die, die etwas damit anfangen konnen: Das Berliner
Plattenlabel City Slang, das seit 25 Jahren besteht, spielt
eine Rolle und ebenso die Gruppe ,Notwist“. Es wird bestimmt
laut und lustig, doch danach auch ganz ruhig.

Lediglich zwei Auftritte des Collegium Vocale aus Gent und ein
Termin mit dem 80jahrigen Musik-Minimalisten Terry Riley (29.
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August) namlich stehen noch auf dem Augustprogramm. Unter der
Leitung von Philippe Herreweghe bringen die Genter Johann
Sebastian Bach zum Klingen. Am 16. August heit das Programm
»Ich elender Mensch®, am 21. August ,Ich hatte viel
Bekimmernis*“.

Ab dem 12. September jedoch wird, wie wir doch hoffen wollen,
Johan Simons’ ,Rheingold” der Jahrhunderthalle einheizen und
neue Mallstabe setzen. Angekundigt ist ,eine ,Kreation’ an der
Grenze zwischen Oper, Theater, Installation und Ritual” (!).
Die Musik machen das Orchester MusicAeterna aus Perm unter dem
Dirigenten Teodor Currentzis und der finnische Techno-
Experimentierer Mika Vainio. Sieben Termine sind angesetzt.

Weiter geht es nach Essen, in die auch ohne Theater schon
beeindruckende Mischanlage der Kokerei Zollverein. Ein
.~Parcours” 1ist sie, seit hier vor vielen Jahren die
Ausstellung ,Sonne, Mond und Sterne“ neue Malstabe in der
kulturellen Umnutzung alter Industriebauten setzte. Nun
erklingt hier, auf diesem Parcours, Monteverdis ,0rfeo“,
dezentral und verwirrend vorgetragen. Zur Musik werden
Besuchergruppen von maximal acht Personen durch die Raume
gefuhrt, die nun die Stationen von Orfeos Abstieg zeigen nebst
seinem Versuch, die Geliebte fur sich zuruckzugewinnen. Das
Regisseurinnen-Trio Susanne Kennedy, Suzan Boogaerdt und
Bianca van der Schoot, sagt die Ankidndigung, habe in dem alten
Betonbunker Qualitaten einer Vorholle erkannt, und das kann
man nachvollziehen. Eurydike Ubrigens, die spatere Salzsaule,
wird von mehreren Schauspielerinnen gespielt.

Etliche weitere Tanz- und Musikproduktionen sowie
Rauminstallationen konnen in diesem Text keine Erwahnung
finden, weil es sonst einfach zu viel wird. Von den
Schauspielproduktionen sei noch ,Die Franzosen” erwahnt, ein
Werk des polnischen Regisseurs Krzysztof Warlikowski, in dem
er Prousts ,Suche nach der verlorenen Zeit“ mit weiteren
Stoffen des Romanciers zum grollen Sittenbild einer
,Gesellschaft im Umbruch zwischen 19. und 20. Jahrhundert”



verwebt. Sein Nowy Teatr spielt das alles in polnischer
Sprache und will sechsmal die Halle Zweckel fullen. Das wirkt
ein biBchen optimistisch, aber man soll ja nicht unken.

Ach ja: Von Anne Teresa De Keersmaeker wird Ende September
dreimal die Urauffuhrung ihrer Choreographie ,Die Weise von
Liebe und Tod des Cornets Christoph Rilke” gezeigt, die Rilkes
Erzahlung Uber den begeisterten Turkenkrieg-Soldaten aktuell
deutet; Regisseur Luk Perceval verarbeitet mehrere Stoffe
Emile Zolas mit Darstellern des Hamburger Thalia-Theaters zu
einem Gesellschaftsbild, das den Titel ,Liebe — Trilogie
meiner Familie I®“ tragt. Die Teile II und III gibt es auf
dieser Triennale noch nicht zu sehen.

So, das soll mal reichen. Gluck auf!

www.ruhrtriennale.de

Die Neue Philharmonie
Westfalen auf den Spuren der
Farbenpracht ungarischer
Musik

geschrieben von Martin Schrahn | 21. August 2015
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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 durfte 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 gehoriger 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
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 Zoltdn 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.


http://www.neue-philharmonie-westfalen.de/

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 Bartoks ,Konzert fir
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 grole
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
gehorige Dramatik. Bartodk, 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.
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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 ist aber, das sei hier kuhn behauptet,
ohnehin nicht das beste Stuck des Komponisten.

Wanderers Seelennot: Franz
Schuberts ,Winterreise” 1im
Konzerthaus Dortmund

geschrieben von Anke Demirsoy | 21. August 2015

Christian Gerhaher hat 1im
Duo mit Gerold Huber
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MalBstabe in der
Liedinterpretation gesetzt
(Foto: Jim Rakete)

Mitten in der Nacht stapft er los. Hinaus in den Schnee, durch
die schlafende Stadt, weit iibers Land, unbemerkt und ohne
Ziel. Der einsame Wanderer hat keinen Namen, aber alle Freunde
der Musik von Franz Schubert kennen ihn aus zahllosen Liedern.

In ihnen 1ist der rast- und heimatlose Geselle der
Hauptdarsteller: ein ewig Unbehauster, der dem Gluck
vergeblich nachlauft. Schon einmal ist es ihm entwischt, in
dem Zyklus ,Die schone Mullerin®, in dem die Geliebte seine
Hoffnungen betrog. Nunmehr ist es Winter, die Liebe qualende
Erinnerung, und der Bach, der am Millerhaus noch munter
rauschte, zu Eis gefroren.

Alles, auch die Hoffnung, lasst Schuberts Wanderer bei diesem
Aufbruch ins Ungewisse zuruck. Wir aber durfen mit ihm gehen,
ihn ein Stuck begleiten auf der ,Winterreise”, die von
Vereinsamung und Depression erzahlt, von zunehmender
Entfremdung und seelischer Erstarrung.

Wie jedes grofe Meisterwerk, spiegelt jedoch auch dieses nicht
nur die distere Seite des Lebens. Das haben im Konzerthaus
Dortmund zwei Uberragende Kunstler gezeigt: Der Bariton
Christian Gerhaher, dessen stupende Stimmkunst die Juroren vom
,Preis der Deutschen Schallplattenkritik” erstmals dazu bewog,
einen Sanger mit dem Ehrenpreis der ,Nachtigall”“
auszuzeichnen, und sein langjahriger Klavierpartner Gerold
Huber, mit dem er bereits seit Schulertagen ein festes Duo
bildet.

Dieser Gerold Huber also tupft ein paar Akkorde in den
Konzertflugel. Er macht auBerlich scheinbar nichts und
erschafft doch eine ganze Welt. Wir hdren die Schritte des
Wanderers im Schnee, schwer und gedampft. Zahllos sind die
Schichten der Melancholie und die Farben der Resignation, die



er und Christian Gerhaher im Folgenden vor uns ausbreiten. Es
sind die kostlichsten Grautone, mal bleiern monochrom, mal
gespenstisch fahl, mal inwendig leuchtend, als schiene trotz
aller Tristesse ein Licht irgendwo hinter den Wolken.

Gerold Huber zahlt zu den
gefragtesten Liedpianisten
unserer Zeit (Foto: Albert
Lindmeier)

Immer kostbarer klingt das im Laufe dieser Reise, zugleich
immer weltentruckter und todessehnsuchtiger. Christian
Gerhahers lyrischer Bariton kann bei groBter
Textverstandlichkeit schmeicheln, als sanken weiche Flocken 1in
den Schnee. Seine warm timbrierte Stimme klingt in der
Mittellage wunderbar samtig, erreicht in der Tiefe die
Schwarze eines veritablen Basses und glanzt in der HOhe
beinahe knabenhaft hell.

Wo des Wanderers Seelennot an die Oberflache dringt, schafft
das Duo Gerhaher/Huber einen machtvollen Gegensatz zur
erstarrten Natur. Da siedet plotzlich heiBer Schmerz hervor,
da beginnen Begleitfiguren im Klavierpart zu brodeln, da fahrt
Gerhaher sein vokales Volumen eindrucksvoll aus. Seine Stimme
bebt dabei wie von muhsam verhaltenem Zorn. Sie klagt eine
fihllose Welt an, der unsere Note und Angste gleichgiiltig
sind.

Das Gluck erscheint in diesen 24 Liedern nur als Erinnerung
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oder Traumvision. Aber Gerhaher und Huber widmen sich ihm mit
gleicher, kompromissloser Hingabe. Es klingt nach Idylle, wenn
sie die Eisblumen im ,Frdhlingstraum” zartlich nachzeichnen
und das Posthorn wie aus einer frohlicheren Zeit herlber
klingt. Von Ferne erinnert dieser Ton noch an die Welt der
»Schonen Mullerin®.

Aber die Traume zerflieBen, und der Wanderer findet sich in
einer unbarmherzigen Wirklichkeit wieder. Er passiert einen
letzten Wegweiser, gelangt auf einen Totenacker, versucht sich
noch ein letztes Mal Mut zuzusprechen. Gerhaher und Huber
tragen das mit einem Trotz vor, der innerlich ausgehohlt
wirkt. Bald schon sieht der Wanderer drei Sonnen am Himmel
stehen. In ihrem unwirklichen Licht lasst Gerhaher seine
Stimme vollends erblassen. Den ,Leiermann®, Symbol der
Ausweglosigkeit, singt er so unbeteiligt, als sei jedes Gefuhl
in ihm erstorben. Gerold Huber lasst dazu eine kleine, ewig
wiederkehrende Begleitfigur gespenstisch im Leerlauf drehen.
Sie wird leiser, verliert sich, und wir wissen, dass danach
nichts mehr kommen kann, dass nur der Tod noch steht und
wartet, wartet.

Man mochte schweigen danach, hineinlauschen in die besturzende
Stille. Aber das Publikum gonnt der Musik kein Verklingen,
sondern klatscht hemmungslos in den letzten verldéschenden Ton
hinein. Derlei Applaus-Inkontinenz ist bei Konzerten zwar
haufiger zu erleben. An diesem Abend aber wirkt das so
instinktlos-brutal, als habe jemand an einem offenen Grab
einen Herrenwitz gerissen.



Von Geistern und Geliebten:
Ballett ,,Giselle” noch einmal
im Essener Aalto-Theater

geschrieben von Eva Schmidt | 21. August 2015
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Foto: Bettina Stoss/Aalto-
Ballett

Fiir Giselle soll es rosa Kirschbliiten regnen und zwar immer.

Auch als der geliebte Albrecht plotzlich nicht mehr der ist,
der er zu sein vorgab, will das Madchen das nicht wahrhaben
und wirft sich einen Schwung Bluten uber den Kopf: ,Ich will
nicht, dass die Liebe aufhort”, scheint Giselle damit zu
sagen, ,denn sonst folgt nur noch der Tod.” Das
Unausweichliche geschieht trotzdem: Rot wie Blut sind jetzt
die Rosen, die wie aus einer Wunde aus Giselle Kdorper quellen.
Sie selbst wird ins Reich der Geister verbannt.

Rund 160 Jahre alt ist Giselle, eines der beruhmtesten
romantischen Ballette: In der Koproduktion von Aalto-Theater
und MIR Gelsenkirchen unter der Leitung David Dawson und
musikalischer Bearbeitung von David Coleman feierte es im
letzten Frihjahr Premiere, wurde nun wieder aufgenommen und
ist noch einmal im Marz zusehen.

Leichte Pastelltone beherrschen die Buhne, Dawson hat Giselle
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behutsam in eine Art zeitlose Moderne uberfuhrt. Die
Hochzeitsfeierlichkeiten geraten sommerlich heiter, die Liebe
leicht und unschuldig. Bis Hilarions (Tomas Ottych) Eifersucht
zum ersten Mal dazwischenfahrt: Jetzt liegt ein Schatten Uber
dem Paar, Giselle (Yanelis Rodriguez) und Albrecht (Breno
Bittencourt). Der Riss ist nicht mehr zu kitten. Auch wenn es
sich um einen asthetisierten Schmerz handelt, hinterlassen
Musik und Tanz einen starken emotionalen Eindruck.

Foto: Bettina Stoss/Aalto-
Ballett

Der zweite Teil entflihrt die Zuschauer mit ganz einfachen
Mitteln in die Geisterwelt: Die ,Wilis“ tragen transparente
Schleier und so wirkt ihr Tanz, geheimnisvoll, fragil,
zauberhaft und trotzdem wie ein zarter Spuk. Psychologisch ist
der gesamte zweite Akt Albrechts ,Trauerprozess” gewidmet, der
versucht, uUber Giselles Verlust hinwegzukommen. Wie im Traum
erscheint ihm die Geliebte in der Erinnerung und nur ganz
langsam und mitunter qualvoll kann er sich von ihr 1losen.

Tanzerisch und Musikalisch (es spielten die Bochumer
Symphoniker unter der Leitung von Yannis Pouspourikas) wirkt
die Choreografie ungeheuer harmonisch und aus einem Guss, die
Tanzer verbinden Perfektion wund Prazision mit viel
romantischem Gefuhl. Tatsachlich hat man den Eindruck, das
Ensemble hatte das Werk vollstandig durchdrungen und atmete es
wieder aus: Zunachst mit viel Leidenschaft, dann mit
melancholischen Schmerz und einem Hauch von Grabeskalte.
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Nachste Vorstellung: 13. Marz

Karten und Infos:
http://www.aalto-ballett-theater.de/wiederaufnahmen/giselle.ht
m

Wo bleiben bloR die
Emotionen? — Goosens ,So viel
Zeit” als Theaterstiick 1in
Oberhausen

geschrieben von Britta Langhoff | 21. August 2015

Karriere gemacht, Ehepartner gefunden (und
verloren), Kinder gezeugt und ,v“erzogen,
Eigenheim gebaut, Baum gepflanzt - alles
erreicht, was vor langer Zeit als Lebensziel
angepeilt war. Jetzt kommt die Erniichterung,
die Wehmut und die Erinnerung an einst so
unbekiimmerte Zeiten treiben mit Macht. Geht es
nicht allen Fortysomethings so?

In Frank Goosens 2007 erschienenem Buch ,,So viel Zeit" sind es
die Freunde einer Doppelkopfrunde, die nichts dringender
ersehnen als ,Kontakt aufzunehmen zu ihrem fruheren Ich“. Es
ist einfach ,,So viel Zeit — die schon verstrichen ist“ und
erst recht ,,So0 viel Zeit — die noch gefullt werden muss“.

Ein demonstrativer Akt wird gesucht, um dem Gefuhl
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entgegenzuwirken, alt und verbraucht zu sein. So lasst man
kurz entschlossen die Band aus glorreichen Jugendtagen
wiederauferstehen. Geld genug fiur beste Instrumente hat man
ja, nur leider kommt man uber gestumpertes Handwerk nicht
hinaus.

Es fehlt das charismatische Element. Dieses meint man 1in
Person des Schulfreundes Ole wiederfinden zu konnen, der einst
unter nicht ganz geklarten Umstanden nach Berlin entschwand
und den man nun in einer Nacht-und-Nebel-Aktion zuruckholt.
Die darauf folgenden Ereignisse werden das Leben aller
Beteiligten vom Kopf auf die FuBe stellen. Aber am Ende steht
die Aussohnung sowohl mit der Vergangenheit als auch mit der
wieder verheiBungsvoller scheinenden Gegenwart. Soweit der
Inhalt von Goosens Buch.

An die szenische Umsetzung dieses emotionalen Stoffs hat sich
das Ensemble des Theaters Oberhausen unter Regisseur und
Intendant Peter Carp gewagt. Prasentiert wird das Ganze als
musikalische Produktion mit untermalenden Hardrock-Klassikern
von Deep Purple, AC/DC und Led Zeppelin, dargeboten durch die
Theater-eigene Band ,Mountain of Thunder®.

Was fehlt, ist ,so viel Zeit", um alles aufzuschreiben, was an
dieser Inszenierung nicht gefallt. Es fangt schon mit dem
anscheinend vom Gerustbauer des Vertrauens gebauten Bihnenbild
an. (Naheliegende Interpretation ,Baustelle Leben”“? Aber
vielleicht gefiel den Machern auch zunachst nur die Umsetzung
des nie fertig gewordenen Haus-Anbaus eines der Protagonisten
und wo man schon mal dabei war, rustete man den Rest auch
gleich noch ein.) Dies ist aber ein vergleichsweise kleines,
wenn auch teils die Sicht nehmendes Argernis.

Wo das Buch neben feinem Sprachwitz und trockenem Humor auch
Trauer und Gebrochenheit ohne Kitsch zum Ausdruck zu bringen
vermag, kann sich die Inszenierung einfach nicht entscheiden,
was sie sein will. Ubergangs- und orientierungslos m&andert
man zwischen klamaukigem Volkstheater, Rockkonzert und



Dramolett vor sich hin.

Die Schauspieler spielen seltsam unbeteiligt ihren Stiefel
runter, so dass man sich unwillkurlich fragt, ob ihnen das
Stlick peinlich war. War ihnen etwa das Thema zu nah? Denn um
die Sehnsuchte der in ihrer Midlife-Crisis gefangenen Manner
uberzeugend ruberbringen zu konnen, hatten sie Einblicke in
ihre Seelen zulassen mussen und dazu waren sie ganz
offensichtlich nicht bereit. Die gut eingetragenen
Cowboystiefel einiger der Darsteller waren zum Teil schon das
Aufregendste an ihnen und erzahlten mehr von gelebtem Leben
als der zum grolBten Teil erschreckend emotionslos vorgetragene
Text.

Im Buch spielt Musik eine groBBe Rolle. Musik ist dort das, was
ein Leben und Freundschaften zusammenhalten kann. Bis auf die
Darsteller Jirgen Sarkiss, Peter Waros und Martin Muller-
Reisinger scheint das aber keiner der Schauspieler je wirklich
gefuhlt zu haben. Es scheint, als wussten sie wirklich nicht,
welche Botschaft sie da transportieren missen, man fragt sich
sogar, ob der Rest des Ensembles uberhaupt je auf einem
Rockkonzert gewesen ist.

Lichtblicke in der Darsteller-Riege sind die Allzweckwaffen
Konstantin Buchholz und Eike Weinreich, die ihre Slapstick-
Rollen ohne Peinlichkeit auflockernd in das Stuck einbringen
und sich so fur mehr empfehlen. Ebenso das Gros der weiblichen
Nebenrollen, die ihren kleinen, aber entscheidenden Anteil am
Geschehen mit wesentlich mehr Verstandnis und Empathie
einbringen als ihre mannlichen Kollegen. Wenn auch mit
Abstrichen: Die Figur der Corinna war im Buch zwar
mehrschichtig, aber an keiner Stelle diese Karikatur einer
Traumfrau. Und warum eine Karikatur nun das Stuck hatte
weiterbringen konnen, erschliefft sich an keiner Stelle.

Die Intendanz hat die elementare Bedeutung der Musik fur das
Stuck begriffen, zumindest insoweit, als sie eine richtige
Rockband auf die Buhne in der Bihne gestellt hat. Wenn aber so



entscheidende Satze wie: ,Wenn Musik schon keine Leben retten
kann, so kann sie wenigstens Trost spenden” unbeteiligt
runtergeleiert werden, dann tut das dem Zuschauer beinahe
korperlich weh und da rettet auch keine noch so gute Band
etwas. Zumal es auch da hakte.

Klassiker sind Klassiker, auch im Hardrock-Bereich. Man sollte
sich wirklich dreimal Uberlegen, an welchen dieser Klassiker
man sich vergreift. Auch da gilt: Wenn es am Handwerk hapert,
ist dies das eine, wenn aber Inbrunst und Gefuhl fehlen, ist
das wesentlich schlimmer. Man fragt sich ernsthaft, wie man
auf der einen Seite das Pathos von Rockmusik beschworen kann,
wenn man sich andererseits nicht einmal zu einer klitzekleinen
pathetischen Geste durchringen kann.

Da hilft es auch nichts, wenn mit Peter Engelhardt, dem
ehemaligen Gitarristen von ,Birth Control”, ein versierter
Instrumentalist die musikalische Leitung innehat. Ich muss das
jetzt einfach mal so hart sagen: Die Darbietung von Deep
Purples ,Child in Time“ war die grottigste Version dieses
Klassikers, die ich je gehort habe. Ich habe mich immer noch
nicht davon erholt! Und das lag ganz gewiss nicht nur an den
paar klar schiefen Tonen. Da besteht immerhin noch eine Rest-
Wahrscheinlichkeit, dass diese gewollt waren, da man in dieser
Szene das erste Konzert der wiederauferstandenen Schulband
verkorperte.

Nach der Pause wagte man sich dann sogar an ,We will rock
you”, besann sich aber noch kurz vor dem Refrain — so dass
eine realistische Chance besteht, dass das Gros des Publikums
das gar nicht mitbekommen hat. (Queen zu covern ist namlich
noch nie gut gegangen, noch nicht einmal von den heutigen
Queen selbst.) Statt also diesen Stadion-Kracher zu Ende zu
covern, leitete man gewagt in AC/DCs ,Highway to hell“uber.
Auch ein Klassiker, aber eigentlich keiner der so ganz
schweren. Doch auch da der Gedanke ,Kann man so machen, muss
man aber nicht”.



Interessanterweise befurchtete ich vorher, dass die Theater-
Umsetzung von ,So viel Zeit“ am Script scheitern konnte. Da
aber hat Stefanie Carp eine an und fiur sich gute Buhnenfassung
geschrieben. Es hatte also funktionieren konnen. Vielleicht
hatte es dem Stuck gutgetan, wenn alle Oles Ermahnung zu etwas
mehr Demut vor dem Ganzen befolgt hatten.

Das Buch ,So viel Zeit “ ist eine Hymne auf die Freundschaft
und ein Pladoyer fur die Verwirklichung von Traumen, die
Biuhnenfassung ist allenfalls eine Mahnung daran, dass man dies
nicht mit distanzierter Kuhle in Angriff nehmen sollte. Es
nahm nicht wunder, dass die im Buch so emotional beschriebene
Aussohnung mit der Vergangenheit auf der Buhne kaum bis gar
nicht stattfand. Es hat sich einfach keiner dafir
interessiert.

Weitere Infos gibt es hier

Melancholie eines
umstrittenen Komponisten:
Pfitzners ,Von deutscher
Seele” 1in Bochum

geschrieben von Werner Haullner | 21. August 2015
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Pfitzner auf einem
Foto von Wanda von
Debschitz-Kunowski,
entstanden um 1910.

Immer wieder stellt sich bei Auffiihrungen von Werken Hans
Pfitzners die Frage: Soll man die Werke des verschrobenen
Nationalisten mit unverkennbarer Nazi-Nahe iiberhaupt noch
auffiihren? Sicher, bei seinem Hauptwerk ,Palestrina“
verstummen die Kritiken meistens. Um bei anderer Gelegenheit
umso nachdriicklicher zu Worte zu drangen.

Vor allem politisch hochkorrekte Sduberer deutscher Gegenwart
von braunen Restmullbestanden holen dann das verbale
Desinfektionsgerat heraus: Da werden schon einmal
PfitznerstralBen umbenannt — wie in Mudnster oder Hamburg — und
ein namhafter, jeglichen braunen Unfugs unverdachtiger

Dirigent wie 1Ingo Metzmacher wird in Interviews
hochnotpeinlich befragt, weil er es wagte, zum Tag der
Deutschen Einheit 2007 Hans Pfitzners romantische Kantate ,Von
deutscher Seele” aufzufihren.

Eben jenem sperrigen und ungewOhnlichen, grofdimensionierten
und anspruchsvollen Werk auf vollig unverdachtige Texte von
Joseph von Eichendorff widmete sich Hans Jaskulsky mit dem
Chor der Ruhr-Universitat und den Bochumer Symphonikern nun im
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Audi-Max der Bochumer Uni. Jaskulsky hatte die merkwlrdige
Mischung von Oratorium, Liedzyklus und Orchesterwerk schon
2002 einmal aufgefuhrt: Er schatzt Pfitzners Musik — und ist
damit auf einer Linie mit komponierenden Zeitgenossen wie
Wolfgang Rihm oder Dieter Schnebel.

Die kompetente Auffihrung vor leider vielen leeren Platzen
belegt wieder einmal: So ruppig konservativ Pfitzner auch in
seinen Polemiken gegen musikalische Neuerungen seiner Zeit
auftritt, so indiskutabel sein Antisemitismus, seine
politischen Einlassungen oder seine Freundschaft etwa zu Hans
Frank, dem ,Schlachter von Krakau”, sind — musikalisch muss er
sich nicht verstecken. Auch wenn seinem gelehrten Satz
manchmal etwas Altbackenes anhaftet, auch wenn er die kuhne
musikalische Chuzpe eines Richard Strauss nicht erreicht:
Pfitzner kann muhelos mit dem Stand des Komponierens im
Entstehungsjahr des Werkes 1922 mithalten.

Das Haus Hans
Pfitzners in
StraBburg. Er wirkte
dort von 1908 bis
1918. Foto: Werner
HauBner
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Er setzt sogar MaBstabe: Ein formal so innovatives,
vielschichtiges Werk wie diese — mit Pause — zweistlndige
Kantate muss erst einmal gefunden werden. Die Transformation
von Elementen aus der Choraltradition Bachs in seine Gegenwart
oder die Uberlegene Freiheit der tonalen Entgrenzungen in den
bedeutenden Orchester-Zwischenspielen ,Tod als Postillon“ und
»Abend - Nacht“ 1lassen Pfitzner nach wie vor als
auffuhrungswurdigen Komponisten hervortreten. Abgesehen einmal
von dem, was er mit anderen dirigierenden Komponisten wie
Richard Strauss teilt: eine stupende Kenntnis des Kunst des
Orchestrierens.

Der skeptischen Melancholie der Eichendorff-Gedichte war
Pfitzner wohl aus eigenem seelischem Erleben sehr zugetan. In
den Zeilen aus ,Wanderspruchen”, ,Sangerleben” oder den
,Geistlichen Gedichten” geht es um trigerisches Weltenglick,
Weltiuberwindung und Welteinsamkeit, um die Chiffren von
»Nacht“ und ,Meer”, um ,falschen Fleill und Eitelkeit” und das
Wunderbare der Sterne und der nachtlichen Stille. Romantische
Bilder also, weltfern und unpolitisch, durchtrankt von
Schwermut und vom Leiden an der geschaftigen und frohlichen
Oberflache des Daseins — dem der Postillon das Lassenmussen
verkundet.

So schwer lastend, blechgetrankt, tiefenverliebt und dunkel
raunend gibt sich auch Pfitzners Musik. Kaum einmal, dass er
ein angezogenes Tempo, einen kraftigen Rhythmus vorschreibt -
und wenn, dann ist es die (vergebliche) Flucht stampfender
Rosse vor der Nacht. Jaskulsky zeigt mit den anfangs
befangenen, spater freier spielenden Bochumer Symphonikern,
dass Pfitzner kein Komponist des ,ungebrochen Gestrigen“
(Wolfgang Rihm) 1ist.

Unverkennbar verweisen harmonisch sprode Stellen auf Gustav
Mahler, unverkennbar steht Pfitzners schmeichellose Melodik
gegen die gangigen Muster der Spatromantik. Orchester und
Dirigent machen deutlich, dass Pfitzner nach einem Wort des
Dirigenten Ingo Metzmacher viel moderner komponiert hat, als



er selbst zugeben wollte.

Das gelingt trotz der problematischen Akustik des Audi-Max.
Die Streicher haben es schwer, den filigranen Linien zu
folgen, die ihnen Pfitzner gewahrt. Die Blechblaser konnen
erfolgreicher demonstrieren, wie sie vor allem die
choralartigen Stellen klangvoll samtig auskosten konnen. Das
Aufspannen des Klangraums zwischen Piccoloflote und Posaune
funktioniert. Tutti wirken allerdings oft verquollen und
uneinheitlich — zweifellos ein akustischer Effekt. Wenn Harfe,
Flote, Horn, Klarinette oder Orgel solistisch zu horen sind,
machen sie durchweg glucklich. Es 1ist zu hoffen, dass
Jaskulsky seinen Pfitzner bald im neuen Konzerthaus vorstellen
kann. Auch Pfitzners ,Das dunkle Reich” ware eine Auffuhrung
wert!

Der Chor der Ruhr-Universitat macht seine Sache gut:
konzentriert in den kurzen Einwlrfen, artikulationsgenau 1in
der Erdoffnung von ,Leben und Singen“, etwa auf den stockenden
Worten ,,.. und kommt doch nicht zur Quelle.” Dank einwandfreier
Projektion der Stimme in den Raum Uberzeugt Rebecca Broberg
als Solo-Sopran auch in den Momenten stiller Innerlichkeit.
Maria Hilmes, von zahlreichen Rollen am Theater Dortmund 1in
guter Erinnerung, schafft das mit ihrem Mezzo nicht so pastos,
bleibt nicht selten trocken und klangarm. Mit Manfred Hemm
gibt ein gestandener Bass einen grofen, profunden, wenn auch
in der Hohe nicht erbluhenden Klang. Corby Welsh, Tenor von
der Deutschen Oper am Rhein, entledigt sich seiner Aufgaben
mit solider Routine, aber ohne sonderlichen Glanz.



,Hauptling Abendwind und die
Kassierer": Punk trifft
Nestroy im Theater

geschrieben von Katrin Pinetzki | 21. August 2015

Koch und Sanger: Wolfgang
SWolfi“ Wendland. Foto:
Schauspiel Dortmund/Birgit
Hupfeld

Die ,Kassierer” aus Bochum-Wattenscheid machen Fun-Punk — eine
legendare Band seit inzwischen 30 Jahren. Auf ihren Konzerten
grolen sie vom Bier, das alle ist oder von ,Sex mit dem
Sozialarbeiter”.

Klassiker unter ihren Songs heiflen ,Stinkmosenpolka® oder ,Ich
tote meinen Nachbarn und verprugel’ seine Leiche”, dargeboten
von Sanger ,Wolfi“ Wendland gerne auch mal unten ohne, mit
freiem Blick aufs baumelnde Gemacht. Weil das als Satire
durchgeht, haben die vier groBtenteils akademisch gebildeten
Musiker bislang keine Probleme mit der Bundesprufstelle.

Johann Nestroy ist ein oOsterreichischer Dramatiker, der vor
150 Jahren starb. Sein Stuck ,Hauptling Abendwind“ gehort
nicht gerade zu den Spielplan-Klassikern; es handelt von zwel
Kannibalen, die sich gegenseitig ihre Frauen aufgefressen
haben und versehentlich auch noch den Sohn des einen. Ein


https://www.revierpassagen.de/28952/haeuptling-abendwind-und-die-kassierer-punk-trifft-theater/20150125_1335
https://www.revierpassagen.de/28952/haeuptling-abendwind-und-die-kassierer-punk-trifft-theater/20150125_1335
https://www.revierpassagen.de/28952/haeuptling-abendwind-und-die-kassierer-punk-trifft-theater/20150125_1335
http://www.revierpassagen.de/28952/haeuptling-abendwind-und-die-kassierer-punk-trifft-theater/20150125_1335/2015-01-25-13_06_52-ha_euptling_hupfeld_5359a-windows-fotoanzeige
http://www.kassierer.de/

ziemlich irres Stuck, das je nach Interpretation als Satire
auf den Nationalismus oder auf das Gebaren der politisch-
diplomatischen Klasse durchgeht — in der Hauptsache aber eher
noch auf seine Wiederentdeckung wartet.

Hauptlinge des Punk: Uwe
Schmieder (1i), Uwe Rohbeck.
Foto: Schauspiel
Dortmund/Birgit Hupfeld

Die Idee, die ,Kassierer” und Nestroys ,Hauptling Abendwind“
in einer ,Punk-Operette” zusammenzubringen, ergibt sofort Sinn
— nicht nur, weil die Werke Nestroys, eines ausgebildeten
Sangers und Schauspielers, sowieso halb Schauspiel, halb
Operette sind.

Wer allerdings erwartet hat, dass das Schauspiel Dortmund in
der Regie von Andreas Beck der Gaga-Show der Kassierer und
ihren expliziten Texten etwas Hochkultur entgegensetzt, hat
sich getauscht. Die Kassierer und Nestroy, die Gleichung
ergibt in Dortmund keine Inszenierung mit punkigem Touch.
Sondern Punk auf allen theatralen Ebenen — da wachst zusammen,
was zusammen gehort. Johann Nestroy wirkt in dieser
Inszenierung wie ein fruher Apologet der Punk-Bewegung. Und
was noch nicht passt, das wird passend gemacht.

Wie hat man sich das vorzustellen? Zum Beispiel Atala, die
Tochter des Hauptlings Abendwind, die in der Originalfassung
eine der Zeit gemalle passive Rolle als Stichwortgeberin und
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Be-Handelte statt Handelnde hat. Darstellerin Julia Schubert
zeigt dieser Rollenzuschreibung den blanken Hintern — nicht
nur im Ubertragenen Sinne. ,Ist Ihnen aufgefallen, dass ich
bisher nur Reaktionssatze hatte?“, fragt sie das Publikum und
klart es daruber auf, dass das weibliche Fleisch eine
ausgebeutete Ressource sei. ,Ich habe ein Recht auf 1lange
Monologe®, verkundet sie, zetert ,Nieder mit dem Patriarchat”
— und offnet im rosafarbenen Prinzessinnen-Glitzer-Kostum
Bierpulle um Bierpulle. Mit den Zahnen.

Zum Beispiel die Hauptlinge. Abendwind (Uwe Rohbeck) und
Hauptling Biberhahn (Uwe Schmieder in Bollerbuxe und
Adiletten) wollen ihre Reiche vor der Leit- und Hochkultur
schutzen. Sie spekulieren auf eine ,anarchische Revolution“
und feiern das Zusammentreffen mit einem Festmahl, das
versehentlich aus Biberhahns Sohn Artuhr (Ekkehard Freye)
besteht. Der wurde im fernen Europa bei den ,Zivilisierten“
erzogen und sollte eigentlich Abendwinds Tochter Atala
heiraten. Nun liegt er geschlachtet im Topf, die Hauptlinge
stirzen sich kopfuber in die riesigen Troge, und natdrlich
gibt es eine angemessen ekelhafte Fress-Schlacht am
Buhnenrand, bei der das Essen (Spaghetti mit Tomatensauce)
auch schon mal in den ersten Publikumsreihen landet. Dort
landen im weiteren Verlauf des Abends auch noch aufblasbare
Gummi-Sex-Puppen und, immerhin, einige Flaschen Bier. Denn
Sven Hansens Buhneneinrichtung, das sei nachgeholt, besteht
ausschlielSlich aus leeren Bierkisten, aus denen Thron und Sofa
gebaut wurden.
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Nieder mit dem Patriarchat:
Julia Schubert. Foto:
Schauspiel Dortmund/Birgit
Hupfeld

Und die Kassierer? Die vierkopfige Band steht die ganze Zeit
uber auf der Buhne, liefert den Soundtrack, gibt dem Abend
ihren Rhythmus, ihren Humor, ihr Niveau. Sanger Wolfi spielt
auBerdem den Koch. Er tragt, wie immer, ein viel zu kurzes T-
Shirt Uber viel zu dicker Wampe und hat ansonsten das Aussehen
eines freundlichen Gruffelos mit Bluthochdruck. Tatsachlich
integrieren sich die Songs muhelos in die Nestroysche
Handlung: ,Arbeit ist ScheiBe”, ,Blumenkohl am Pillemann®,
»Arsch abwischen”, ,Mein schodner Hodensack”.

Letzter Song erklingt zum Hohepunkt des Abends, zumindest fur
die zahlreichen Kassierer-Fans im Publikum. Die sind es von
den Konzerten ihrer Band langst gewdhnt, dass Sanger Wolfi
sich irgendwann die Hose auszieht, passend zum Songtext: ,Hast
du schon mal so nen schonen Hodensack gesehen?“ Diesmal
erleben sie eine Uberraschung. Als W6lfi in seiner Rolle als
Kannibalen-Koch seine blutbespritzte Metzgerschurze hebt,
erblickt das johlende Publikum Schamhaar-Extensions, eine
hibsche Locken-Frisur fur untenrum. Sogar das passt weitgehend
zu Nestroy: Tatsachlich hat im Stlck der zum Festmahl erkorene
Friseur Arthur den Koch mit einer neuen Frisur bestochen, auf
dass er ihn verschone und statt seiner das Orakel des Stamms
schlachte.

Eine Seh-Empfehlung gibt es fur: Fans der Kassierer, Punks,
Ex-Punks und Modchtegern-Punks sowie fur alle, die nach der
Lekture dieses Textes nicht abgeschreckt, sondern neugierig
sind. Wer sich jedoch auf ein selten gespieltes Nestroy-Stuck
freut oder im Theater gerne mal die Frage nach der
kinstlerischen Notwendigkeit von Nacktheit stellt — der bleibe
lieber zu Hause.

Nach 75 Minuten haben die Zuschauer von ,Hauptling Abendwind


http://www.grueffelo.de

und die Kassierer” die Genitalien von funf der acht
Beteiligten gesehen. Und wenn es im Song heiSt ,, Ich mochte mir
mit deinem Gesicht den Arsch abwischen®, dann wird das auf der
Buhne nicht nur gesungen, sondern dargestellt. Insofern 1ist
der Abend vor allem eines: die Erweiterung des Fun-Punk mit
theatralen Mitteln. Oder auch: ein theatralisch dargestelltes
Musikvideo mit Nestroy-Motiven.

Yasmina Reza, Piccoli,
Binoche, Ute Lemper -
Frankreich 1st Thema der
Ruhrfestspiele

geschrieben von Rolf Pfeiffer | 21. August 2015

Michel Piccoli, Jane Birkin
und Hervé Pierre (von links)
tragen Texte von Serge
Gainsbourg vor. (Foto:
Ruhrfestspiele/Gilles Vidal)

In diesem Jahr soll es unser westlicher Nachbar sein. ,Téte-a-
téte — ein dramatisches Rendezvous mit Frankreich” ist das
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Programm der Ruhrfestspiele 2015 iiberschrieben, und natiirlich
erfolgte die thematische Schwerpunktlegung lange, bevor das
Land (und seine Kultur) es zu trauriger Aktualitat brachten.

Fast wundert man sich, daB Festival-Chef Frank Hoffmann
Frankreichs Kultur erst jetzt so entschlossen ins Rampenlicht
des Recklinghauser Festspielhauses ruckt, ist er doch als
Luxemburger — mit ganz leichter Andeutung eines franzosischen
Akzents, ahnlich seinem Landsmann Jean-Claude Juncker — der
franzosischen (Buhnen-)Kultur schon traditionell recht nahe.

Nein, man muB man nicht beflrchten, da nun ein Grindeln nach
franzdsischer Seele oder Ahnlichem einsetzte, wie {berhaupt
das in dieser unbedingten Art Grundsatzliche eher wohl eine
Spezialitat von Frankreichs ostlichem Nachbarn, vulgo: uns
ist.

Hoffmann greift lieber zum FUllhorn und schuttet franzosisch
Gedichtetes, Gefuhltes, Inspiriertes und Gesprochenes uber
seinem Publikum aus, auf daB Nahe sich auf vielfaltige Weise
herstelle. Das Konzept ist erprobt und funktionssicher, und
ein Theater der radikalen Positionen war Hoffmanns Sache
sowieso nie. Allerdings erstaunt bei der Sichtung des wieder
einmal hodchst umfangreichen Programms ein wenig doch die
Beliebigkeit der Auswahl. Aber der Reihe nach.
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Ute Lemper hat aus
Paulo Coelhos Roman
,Die Schriften von
Accra” einen
Theaterabend
gemacht. (Foto:
Ruhrfestspiele/Karen
Koehler)

Eugene Labiches Komdédie ,Moi“ (deutsch: Ich) ist der
fulminante Auftakt des Festivals, der Titel wurde, was
méglicherweise dem prominenten ersten Platz auf dem Spielplan
geschuldet ist, aufgehottet auf ,Ich Ich Ich”. Die
Inszenierung ist eine Koproduktion der Ruhrfestspiele mit dem
Minchener Residenztheater, Regie fuhrt der im Revier bekannte
und geschatzte Martin Kusej. Auch unter dem Titel ,Die
Egoisten” war das 1864 uraufgefihrte Stuck schon in den
Theaterprogrammen zu finden: Erzahlt wird die Geschichte des —
eben - habgierigen, egoistischen Monsieur Dutrecy, der
hemmungslos trickst und intrigiert und am Ende der Geschichte
doch als Verlierer dasteht. Er ist eine, wie das Programmheft
nahelegt, typische Figur des Second Empire, der
postnapoleonischen Restaurationszeit. Moglicherweise, aber das
ist eine spekulative AuBerung, ebnet dieses Stiick ein ganz
klein biBchen den Weg zu einem besseren Mentalitatsverstandnis
unserer Nachbarn. Vor allem aber wohl ist es was zum Lachen,
was ja auch recht wertvoll ist in zutiefst humorlosen Zeiten
wie den unseren.



Yasmina Reza hat ein
neues Stuck
geschrieben. ,Bella
Figura“ wird seine
Urauffihrung bei den
Ruhrfestspielen

erleben. (Foto:
Ruhrfestspiele/Pasca
1 Victor/ArtComArt)

Die zweite groBe Theaterproduktion des Festivals dirfte
Yasmina Rezas neues Stuck ,Bella Figura“ sein. Reza ist die
weltweit wohl erfolgreichste Komdédienschreiberin unserer Tage,
»Kunst” und ,Gott des Gemetzels” kennt (behaupte ich einfach
mal) jeder Theaterganger.

Auch der Plot des jlngsten Reza-Werks ist auf grandiose Weise
wieder angesiedelt auf dem Minenfeld des Alltaglichen: Boris
fuhrt seine Geliebte Andrea aus und erwahnt eher aus
Gedankenlosigkeit, daB seine Ehefrau das Restaurant filr dieses
Rendezvous ausgewahlt habe; in der Hitze der folgenden
Diskussion fahrt Boris beim Einparken eine altere Dame um, und
sowieso sind die Grenzen zum final Katastrophalen bald schon
uberschritten. Wir werden unseren Spall haben, wenn Yasmina
Reza uns den nur geringfugigst deformierenden Zerrspiegel
vorhalt. Thomas Ostermeier fuhrt Regie in einer Koproduktion
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mit der Berliner Schaubuhne am Lehniner Platz, Star des Abends
ist fraglos Nina Hoss in der Titelrolle.

Eine weitere Produktion wird grof8 angeklindigt, doch ist sie an
zwel Tagen nur dreimal im Programm. Die Buhnenkinstlerin Ute
Lemper hat sich das Buch ,Die Schriften von Accra“ des
Brasilianers Paulo Coelho vorgenommen. Sie habe es, erzahlt
sie beim Pressetermin, in neun Abteilungen — ,9 Geheimnisse” —
aufgeteilt, deren Essenz in Poesie und Musik gefaBt. Schonheit
und Harmonie erwarteten nun das Publikum, eine ,cinematische
Einrichtung” des Ganzen besorgte Filmregisseur Volker
Schlondorff. Was das Publikum nun genau erwartet, wurde noch
nicht recht klar. Zwar fallt es schwer, sich Coelhos komplexe
Dichtung in Wohlfuihlhappchen zerlegt vorzustellen, doch wer es
genau wissen will, mull eben in die Vorstellung gehen.

Wolfram Koch 1in
Eugene Ionescos

Stuck ,Die
Nashorner”, das
Ruhrfestspiele-
Hausherr Frank
Hoffmann

inszeniert. (Foto:
Ruhrfestspiele/Bohu
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mil Kosthoryz)

Hausherr Hoffmann inszeniert im GroRen Haus Ionescos

»Nashorner”, Michael Thalheimer, in Kooperation mit dem
Deutschen Theater in Berlin und den Salzburger Festspielen,
Schillers ,Jungfrau von Orleans”, die bekanntlich 1in

Frankreich wirkte und dort auf einem Scheiterhaufen ihr Leben
lieB. Hannelore Elsner liest aus Patrick Suskinds Roman ,Das
Parfum”“, Isabella Rosselini ist zweimal mit ihrer
vergnuglichen, wenn auch nicht mehr ganz neuen
Fortpflanzungsshow ,Green Porno“ zu Gast. Liebhaber der Texte
von Serge Gainsbourg markieren schon jetzt den 31. Mai, wenn
Michel Piccoli (85 Jahre ist er mittlerweile alt!), Jane
Birkin und Hervé Pierre Texte von ihm lesen. Musik, Tanz,
einige Lesungen und, warum auch immer, etliche Termine mit
Peter Handkes 1992 in Wien wuraufgefuhrtem, weitgehend
textfreiem Stuck ,Die Stunde, da wir nichts voneinander
wuBten” runden das Programmgeschehen auf der Hauptbuhne ab.

Etliche kleinere Produktionen sowie Urauffuhrungen sind wieder
im Kleinen Haus, im Theater Marl und in der Halle Konig Ludwig
zu finden — so in deutscher Erstauffdhrung und in Regie von
Oliver Reese Joel Pommerats Beziehungsdrama ,Die
Wiedervereinigung der beiden Koreas”. Corinna Kirchhoff und
Peter Schroder spielen die Hauptrollen — und mit Korea hat das
Stuck eigentlich nichts zu tun.

Hier ein bilchen Jules Verne, da eine in Kooperation mit der
Woche des Sports produzierte ,Slapstick Sonata“, dort einige
Produktionen des Hamburger St. Pauli-Theaters mit seinem
umtriebigen Chef Ulrich Waller — einmal mehr ist das 2015er
Programm der Ruhrfestspiele der sattsam bekannte Theater-
Bauchladen, der fur jeden Geschmack etliches bietet, aber auch
die Aura des Beliebigen verstromt. Hier verwundert es daher
auch nicht, daB Claus Peymann und sein getreuer Dramaturg
Hermann Beil mit der Jahrzehnte alten Burgtheater-Produktion
Thomas Bernhards ,Claus Peymann kauft sich eine Hose und geht



mit mir essen” zu Gast sind.

Allerdings scheint der Anteil fremdsprachiger Produktionen
2015 hoher zu sein, wenngleich es sie in den Vorjahren auch
immer gab. Hier boten sich wohl besonders interessante
Koproduktionen, etwa mit dem Festival in Avignon, an. In einer
mit Barbican London und Les théatres de la ville, Luxembourg,
koproduzierten ,Antigone” 1ist Juliette Binoche Englisch
sprechend zu erleben, Molieres ,Eingebildeten Kranken” gibt
es, wenngleich mit deutschen Untertiteln, nur auf franzosisch.
Die Boulevardkomdédie ,Wind in den Pappeln“ von Gérald
Sibleyras gar spielt das Vakhtangov-Staatstheater aus Moskau
in Russisch. Nun gut, man erinnert sich, dalB die
Ruhrfestspiele ja ein internationales Festival sein moéchten.

So sieht es aus, wenn Russen
franzosische Komodie
spielen:

Vliadimir Simonov, Maxim
Sukhanov und Vladadimir
Vdovichenkov in Gérald
Sibleyras’ ,Wind in den
Pappeln®. (Foto:
Ruhrfestspiele/Vakthangov-
Staatstheater Moskau)

Zahlreich sind die literarischen Lesungen im Programm, das
freche Fringe-Festival 1Llockt (nicht nur) Kinder und
Jugendliche mit internationalem, kurzweiligem und manchmal
atemberaubendem StraBentheater. Dominique Horwitz singt
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Jacques Brel, Burghart KlauBner Charles Trenet (,La mer“). Und
am SchluB singt Roger Cicero. Auf der so genannten Comedy-
Schiene wird alles aufgeboten, was in Deutschland Rang und
Namen hat, Hennes Bender und Max Goldt in trauter
Nachbarschaft, und Jochen Malmsheimer ist naturlich auch
dabei.

Und wer alles noch genauer wissen will, mull ins Internet
gehen: www.ruhrfestspiele.de

nCabaret” in Essen: Das Ende
der Spafigesellschaft

geschrieben von Katrin Pinetzki | 21. August 2015

Jan Prohl
(Conférencier) und
die Kit-Kat-Boys


http://www.ruhrfestspiele.de/
https://www.revierpassagen.de/28348/cabaret-in-essen-das-ende-der-spassgesellschaft/20141214_1400
https://www.revierpassagen.de/28348/cabaret-in-essen-das-ende-der-spassgesellschaft/20141214_1400
http://www.revierpassagen.de/28348/cabaret-in-essen-das-ende-der-spassgesellschaft/20141214_1400/schauspiel-essen-cabaret

and -Girls. Foto:
Birgit Hupfeld

Schon nach wenigen Minuten schaut man erstaunt ins
Programmheft: Hier steht wirklich das Schauspiel-Ensemble des
Grillo-Theaters auf der Biihne? Keine ausgebildeten Musical-
Darsteller? In Essen hat Reinhardt Friese ,Cabaret”
einstudiert — und damit einen veritablen Hit gelandet. Der
temporeiche Abend ist ein Genuss fiir Auge und Ohr: beste
Unterhaltung, schone Stimmen, gekonnte Choreografien, klug
inszeniert.

Berlin in den 1920er Jahren: Am Vorabend des
Nationalsozialismus werden die Nachte durchgefeiert. Es 1ist
eine Zeit, fur die der Begriff ,Dekadenz“ gepragt wurde:
Mitten in der Wirtschaftskrise wird gegen den Niedergang
einfach angefeiert. Fett tont die Tuba im Kit-Kat-Club,
schmierig klingt dessen beleibter Conférencier (Jan Prohl),
der mit kaum verhohlener Geilheit die Tanz-Nummern seiner ,Kit
Kat-Girls and Boys“ ansagt. Was dieser Jan Prohl mit seinem
maskenhaft geschminkten Gesicht, dem angeklatschten
Seitenscheitel und in seinem schlecht sitzenden Frack da beim
Sprechen mit seiner llusternen Zunge macht — das ist widerlich
und groBartig zugleich. Zur Live-Musik der achtkopfigen Kit-
Kat-Band lasst er seine Cabaret-Puppen tanzen — allesamt
Studierende an der Folkwang Hochschule der Kinste.

Der Star des Clubs ist Sally Bowles (festes Ensemble-Mitglied
Janina Sachau, ein singendes und tanzendes Multitalent). Sie
verliebt sich in den erfolglosen amerikanischen Schriftsteller
Clifford (Thomas Meczele) und treibt alsbald sein Kind ab.
Auch sonst fallen Schatten auf das leichte Leben: Cliffords
Zimmer-Wirtin, das sprode Fraulein Schneider (Ingrid Domann)
findet 1ihr Gluck mit Obsthandler Schultz (Rezo
Tschchikwischwili) und lasst es wieder los, als ihr klar wird,
dass ein judischer Gatte das Vermietungsgeschaft gefahrdet.



Eine Ananas sagt
mehr als rote
Rosen: Herr Schultz
(Rezo
Tschchikwischwili)
und das Fraulein
Schneider (Ingrid
Domann) . Foto:
Birgit Hupfeld

Regisseur Friese und Buhnenbildner Gunter Hellweg verzichten
wohltuend auf jegliche ausstatterische Opulenz. Eine
Showtreppe aus Glasbausteinen und hunderte Gluhlampen am Boden
bilden die Buhne, Uber den Orchestergraben fihrt ein Steg. Die
Spielflache fur das immerhin 15-kopfige Ensemble wird dadurch
arg reduziert — trotzdem gelingt es den Darstellern virtuos,
die groBe Show ebenso in Szene zu setzen wie kammerspielartige
Szenen.

Wie filmische Uberblendungen gehen die Szenen {(ibergangslos
ineinander uber — Umbauten braucht es nicht, nur ein riesiger
Zylinder fahrt dann und wann herunter, verdeckt die Showtreppe
und wird zur Pension des Fraulein Schneider. Diese fast leere
Bihne, dazu die fast komplett in schwarz, weiR und grau
gehaltenen Kostume von Annette Mahlendorf und die Musiker
unter Leitung von Hajo Wiesemann lassen das begeisterte
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Publikum von der ersten Sekunde an atmospharisch eintauchen.

Janina Sachau als Sally
Bowles. Foto: Birgit Hupfeld

Stephan Brauer ist fur die Choreografien verantwortlich. Mit
sicherem Blick hat er charakteristische und durchaus
anspruchsvolle Elemente aus den Tanz-Nummern aufgegriffen, die
vor allem aus dem Musical-Film mit Liza Minelli bekannt
wurden, ohne das Ensemble zu uberfordern.

Die Stimmung ist auf dem Hohepunkt, bevor kurz vor der Pause
das wirkliche Leben in Gestalt von Nazis in die Blase dringt.
Am Umgang mit dem Erstarken der Nazis scheiden sich Geister
und Paare. ,Berlin ist vorbei”, resumiert Clifford und reist
zuruck nach Amerika. ,Wenn die Nazis kommen, was habe ich dann
fur eine Wahl?“, fragt Fraulein Schneider rhetorisch. ,Das ist
gar nichts, das ist ein Lausbubenstreich”, sagt der judische
Obsthandler.

Sally will ihre Karriere jedenfalls nicht opfern und kehrt
nach der Abtreibung auf die Buhne zuruck. ,Life is a cabaret”
singt sie inbrinstig und mit soulig-warmer Stimme, dreht sich
dann erstaunt um — alles ist leer, alle sind weg. ,Gute
Nacht“, sagt der Conférencier, inzwischen ein Mephisto mit
Hitler-Bartchen. Trommelwirbel. Das Ende der SpaRgesellschaft.

Termine: 19., 26., 31. Dezember. Karten: 0201 / 81 22-200
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Liebe und FuBBball - Paul
Abrahams Operette , Roxy und
ihr Wunderteam“ in Dortmund

geschrieben von Rolf Pfeiffer | 21. August 2015

Und schlieflich ist Party in der Puszta - mit ungarischer
Folklore samt Stehgeiger, mit treibendem Swing aus dem
Orchestergraben und mit einer vielkopfigen Compagnie, die
voller Energie und Tempo den Black Walk tanzt. Uberschidumende
Lebensfreude auf ihrem Hohepunkt, entfesselter Jazz, ein
Ohrwurm, ein angesagter Modetanz und ein Liebespaar, das sich
hoffentlich noch findet - aus solchem Material werden
erfolgreiche Musikfilme bis heute gemacht. Oder Musicals. Oder
— frither — Operetten wie ,Roxy und ihr Wunderteam”, die im
Dortmunder Opernhaus ihre umjubelte Premiere erlebte.

1 d ' YE | i
Roxy (Emily Newton) nebst
einigen Herren ihres
Wunderteams (Foto: Thomas
Jauk / Stage Picture/Theater
Dortmund)

»Roxy und ihr Wunderteam” darf FuBball-Operette genannt
werden, weil im Mittelpunkt eine zunachst reichlich sieglose
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FuBballmannschaft steht. Sie bezieht ihr Trainingslager im
Schloss des zwielichtigen Trainers, wo dessen Gattin
zeitgleich eine Gruppe junger Damen aus dem Madchenpensionat
unterbringt. Ein Drama mit der Brisanz eines
Jugendherbergsaufenthaltes aus heutiger Sicht, aber damals..

AuBerdem im Spiel ist Roxy aus Schottland, die den farblosen
Loser Bobby heiraten soll und das plotzlich nicht mehr will,
ihr Onkel und eine Menge Entourage. Die FuBballer verhelfen
Roxy zur Flucht, Roxy macht das Team stark und am Ende steht
der Sieg — auf dem Rasen und in der Liebe.

Bislang existierte diese Operette nicht in den Repertoires der
deutschen Theater. Die Nazis hatten dem judischen Komponisten
Paul Abraham (1892-1960), kaum dass sie an der Macht waren,
Berufsverbot erteilt und seine erfolgreichen Werke (,Viktoria
und ihr Husar“, ,Die Blume von Hawaii“, ,Der Ball im Savoy*)
mit Auffuhrungsverbot belegt. Uraufgefuhrt wurde ,Roxy“ 1936
in Budapest, doch schon die Ubernahme an die Wiener Volksoper
scheiterte. Allerdings wurde die Operette in Osterreich 1937
noch unter dem Titel ,3:1 fur die Liebe“ verfilmt, bevor das
Land durch die Nazis ,angeschlossen” wurde.

Party in der Puszta (Foto:
Thomas Jauk / Stage
Picture/Theater Dortmund)

Die Dortmunder Inszenierung, die somit auch deutsche
Urauffuhrung ist, gestaltete sich nicht problemlos. Henning
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Hagedorn und Matthias Grimminger, beide Abraham-Spezialisten,
mussten die Partitur aus verschiedenen Fundstucken
zusammenflugen, da die Original-Partitur verschollen ist. Die
Einrichtung selbst (Regie: Thomas Enzinger) strebt nach
ohistorischer Auffuhrungspraxis“ wund bemuht sich, in
BiUhnenbild, Kostimen (beide: Toto) und Choreographie (Ramesh
Nair) dem alten Vorbild zu folgen, so weit man es denn noch
kennt.

Herausgekommen ist dabei ein heiterer, streckenweise burlesker
Abend mit hohem Unterhaltungswert. Kammersanger und ,Homeboy"“
Hannes Brock hat als Mixed Pickles-Fabrikant Sam Cheswick, als
augenzwinkernder schottisch-sparsamer Welterklarer und
Borussia-Versteher das Publikum, wie nicht anders zu erwarten,
hinter sich. Emily Newton passt gleichermallen geradezu perfekt
in die Rolle der couragierten Mannschafts-Motiviererin. Fritz
Steinbacher ist als weinerlicher Ex-Verlobter eine Lachnummer,
gleiches gilt fur Frank Vol und Johanna Schoppa, er
FuBballtrainer, sie Internatsleiterin, die als zerstrittenes
Ehepaar gleichsam Schicksal spielen. GroBartig die steppende
und singende FuBballtruppe wie auch die muntere Schar der
Internatsmadchen, die die Kunst des modifizierten Kreischens
geradezu perfekt beherrschen.

Roxy und die
Internatsleiterin v. Totossy
(Johanna Schoppa) begegnen
sich im Plattensee, der
bekanntlich auch ein platter
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See ist.. (Foto: Thomas Jauk
/ Stage Picture/Theater
Dortmund)

Lucian Krasznec schlielllich erledigt seinen Job als
Mannschaftskapitan und Marchenprinz Gjurka Karoly untadelig,
wenngleich die Liebesgeschichte zwischen ihm und Roxy nicht
wirklich Uberzeugend herausgespielt wird. Aber das ist wohl
auch zu viel verlangt. Es ist eben, wie es ist.

In den letzten Jahren ist einiges zu lesen gewesen von der
Wiederentdeckung des judischen Komponisten Paul Abraham, von
einem neuen Umgang mit der Gattung Operette, der ihr die
Anteile jludischer Kunstler zuruckgibt, welche die Nazis mit
ihrer rassistischen Inszenierungspraxis eliminierten.
PlLotzlich gibt es hier auch wieder Jazz. Und vielleicht fragt
sich der eine oder andere (moglicherweise altere) Musikfreund
bang, ob jetzt Schlulf 1ist mit suBer vor- und
nachkriegsdeutscher Operettenseligkeit.

Er moge sich entspannen. Auch die Wiederentdeckung ,Roxy* 1ist
gut konsumierbare ,leichte Muse”, gepflegte, suffige
Abendunterhaltung. Zwar spielt die Operette einige
Male ironisch auf aktuelle politische Verhaltnisse an, auf das
reaktionare Frauenbild der Nazis zum Beispiel, das die Madels
in einem Song — samt hinreifender Sackhipf-Einlage — verulken.

Keineswegs jedoch schwebt Uber diesem Abend bedrohlich das
Hakenkreuz. Vielmehr erzahlt uns die Inszenierung, was die
Menschen damals moglicherweise mehr interessierte als das
lange unterschatzte Erstarken der Nazis. Da war offenbar auch
damals schon der FuBballsport sehr wichtig, aber auch die
verfuhrerisch lassige englische Sprache, die Begriffe fur
Dinge hatte, die man im Deutschen Reich kaum kannte, Whisky
auf Eis zum Beispiel. Oder Cocktails. Ihnen widmet die
Operette einen eigenen, hinreiBend dargebotenen Song, einen
Cocktailshaker-Step mit vielen Cocktailshakern.



VorschriftsmaBiges Happy
End: Roxy krault Gjurka
(Lucian Krasznec). (Foto:
Bjorn Hickmann / Stage
Picture GmbH/ Theater

Dortmund)
Gewiss 1ist das Frauenbild dieser Operette — trotz einer
starken Roxy - vollig unakzeptabel, die Trennung der

Geschlechter in FuBballmannschaft hier und Madchenpensionat da
albern und die brachiale Erzahlweise nach Art des Hauruck-
Kaspers eine Beleidigung des Intellekts. Doch denkt man
beispielsweise an Filme mit dem jungen Heinz Ruhmann wie ,Die
Drei von der Tankstelle”“, ahnt man, dass Humor mit erotischer
Aufladung in jenen Jahren so funktioniert haben mag.

Die ,historische Auffuhrungspraxis®“ bei dieser Operette — der
Begriff ist aus dem Bereich der Alten Musik entlehnt -
verhilft zu einem gesteigerten Verstandnis der
Entstehungszeit. Sie erzahlt uns quirlig, bunt und
jungendlich,. was vor 80 Jahren Eltern und GroBeltern in den
Bann schlug. Nehmen wir es also als Erkenntnisgewinn mit
tragischer Note.

Zu loben schlieBlich sind die Dortmunder Philharmoniker unter
Leitung von Philipp Armbruster, denen der Swing recht flussig
von der Hand ging, sowie der stimmungsvoll gewandete, oft die
Bihne bevélkernde Chor unter Leitung von Altmeister Granville
Walker und schliefSlich auch die Herren der Buhnentechnik, die
ihre flotten Umbau-Jobs im Schiri-Outfit erldigten. Die
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schwarzen Sitzpolster, die sie bewegten, haben gelbe Streifen
— dezenter Hinwelis auf die hiesige Fulballmannschaft
moglicherweise.

Termine: 7., 13., 21. 27. 31. Dezember 2014; 17., 29. Januar
2015; 7., 13., 18., 27. Februar 2015; 15. Marz 2015.

Karten Tel. 0231 / 50 27 222
www . theaterdo.de/detail/event/roxy-und-ihr-wunderteam/

Statt Steigflug ein Absturz:
Wuppertals Opernchef
Toshiyuki Kamioka wirft hin

geschrieben von Werner HauBner | 21. August 2015

Toshiyuki Kamioka. Foto:
Antje Zeis-Loi

Schmerzhafte Schlappe fiir die Wuppertaler Kulturpolitik:
Opernintendant und Generalmusikdirektor Toshiyuki Kamioka
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verlasst die Stadt zum Ende der Spielzeit 2015/16. Der Japaner
kehrt in seine Heimat zuriick, um dort ein , bedeutendes
Sinfonieorchester” zu iibernehmen.

Noch vor einer Woche hatte Kamioka entsprechende Meldungen
dementieren lassen. Nach der Sitzung des Wuppertaler
Kulturausschusses am 19. November war es offiziell: Sein bis
2019 laufender Vertrag wird aufgelost.

Mit Kamiokas Rluckzug erreicht der Niedergang der Wuppertaler
Buhnen eine weitere Stufe. Er begann, wie in manch anderer
hochverschuldeter Stadt, mit dem Heruntersparen der Buhnen,
bis die skelettierte Substanz nichts mehr hergab. Das viel
gerihmte Schauspielhaus lieB man verrotten; es musste schon
2009 teilweise geschlossen werden und ist seit Mitte 2013 ganz
dicht. Sanierungseffekte wurden damit nicht erzielt, denn die
gestrichenen Ausgaben fur die Kultur andern an den Ursachen
der stadtischen Misere nichts.

2012 kam die Stadt dann auf die Idee, Oper und Schauspiel ,mit
personellen und organisatorischen Anderungen dauerhaft (zu)
sichern und kostengunstiger” zu machen. Dafiur mussten die
beiden Intendanten flir Schauspiel und Oper, Christian von
Treskow und Johannes Weigand, mit Auslaufen ihrer Vertrage zum
Ende der Spielzeit 2013/2014 gehen. Ein Rumpf-
Schauspielensemble mit der fruheren Chefdramaturgin des Wiener
Volkstheaters Susanne Abbrederis als Intendantin spielt nun in
einer umgebauten Lagerhalle — und muss eine Auslastung von
mindestens 75 Prozent erreichen. Was das bedeutet, ist klar:
erzwungener Mainstream, gangige Kost. Kein Spielraum fur
Experimente.

Spielraume waren auch im Musiktheater nicht mehr zu erwarten.
Toshiyuki Kamioka und sein alerter Stellvertreter Joachim
Arnold stellten bei einer Pressekonferenz im Marz 2014 einen
profillosen Spielplan vor, der uUber das gangigste Repertoire
hinaus nichts zu bieten hatte - am wenigsten die ,enorme
Bandbreite”, die Oberblrgermeister Peter Jung vorher noch



versprochen hatte.
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Opernhaus Wuppertal. Foto:
Andreas Fischer

Vor allem aber kindigte man in Wuppertal — nach einem
wochenlangen Spiel von Verschleiern, Dementieren und
Schonreden — das Ende des traditionellen Ensemble-Betriebs an:
Seit Herbst 2014 spielt die Oper im Stagione-System, Sanger
erhalten Stluckvertrage, das kunstlerische Personal hinter der
Buhne ist auf ein Minimum geschrumpft. So sehr man sich
bemuhte, angebliche kinstlerische Vorzige des Verzichts auf
ein Ensembletheater zu bemihen — Kamioka 1liell bei der
Spielplan-Pressekonferenz keinen Zweifel: Ohne die Einschnitte
sei die Kurzung des stadtischen Finanzierungsbeitrags um zwel
auf nur noch 8,4 Millionen Euro nicht aufzufangen.

Fur Kamioka bedeutete die neue Struktur die Kronung einer
Laufbahn: Seit 2004 Generalmusikdirektor wund durchaus
geschatzter Dirigent, wurde der Trager des Von der Heydt-
Kulturpreises der Stadt Wuppertal zum Opernintendanten
berufen. Ein erheblicher Machtzuwachs, der ihm mit dem als
lukrativ eingeschatzten Posten auch freie Hand 1in
kinstlerischen Belangen gewahrt.

Oberburgermeister Jung verband mit dem Zuschnitt des
Wuppertaler Opernbetriebs auf die Person Kamiokas
hochfliegende Erwartungen: Der Dirigent sollte den Erfolg
seiner Symphoniekonzerte auch auf die Oper Uubertragen. Von



s,ilnternationalem” Niveau war oOfter die Rede. Der ertraumte
Glanz sollte Uber die Region hinaus ausstrahlen.
Geschaftsfuhrer Enno Schaarwachter sprach von einem Ende des
»Sinkflugs”. Dass Kamiokas Vorganger Johannes Weigand dem
Wuppertaler Haus mit einem originellen Spielplan und
grundsolider Ensemblearbeit gerade Uberregionale Beachtung
verschaffte und dabei war, ein neues, neugieriges Publikum zu
gewinnen, hatte Jung offenbar, geblendet von seinen eigenen
Visionen, grundlich Ubersehen.

Sie haben gut lachen: Josef
Wagner (Don Giovanni) und
Hye-Soo Son (Leporello) in
der neuesten Produktion von
Mozarts Oper in Wuppertal in
Regie und Ausstattung von
Thomas Schulte-Michels.
Foto: Uwe Stratmann

Nun tut der Garant der strahlenden Zukunft doch, was er vor
einer Woche noch dementieren lief8: Er schmeift den Bettel hin,
verzieht sich nach Japan und Uberlasst Wuppertal samt der auf
ihn zugeschneiderten Konzeption der Oper sich selbst.

Das spricht nicht fdr Kamioka: Wer ihm wohlwollend gesonnen
ist, muss ihm zumindest fehlendes Durchhaltevermogen
attestieren. Man konnte sein Verhalten aber auch als
rucksichtlos bezeichnen. Von der Verantwortung gegenuber einer
gebeutelten Stadt, die sich von ihm eine kunstlerisch



tragfahige Perspektive erwartet hat, ist wohl kaum zu
sprechen. Die Enttauschung Jungs spricht aus der Meldung, die
er verbreiten lieB: ,Zu meiner grollen Besturzung und meinem
ausdrucklichen Bedauern hat Prof. Kamioka 1in mehreren
Gesprachen erklart, dass er Uber das Ende der Spielzeit
2015/2016 seine Arbeit in Wuppertal nicht fortsetzen werde”,
heillt es da.

Hoffentlich ist der Wuppertaler Scherbenhaufen eine Warnung
fiur alle Kommunalpolitiker, den bauernfangerischen Sprichen
all jener grundlich zu misstrauen, die ihnen weismachen
wollen, man konne mit weniger Geld besseres Theater machen.
Und ein Lehrstick fur jene, die standig das bewahrte
Ensembletheater schlecht reden, weil es angeblich zu teuer und
kinstlerisch nicht innovativ genug sei. Dazu gehoren nicht nur
Politiker, sondern leider auch eilfertige Theaterleute und
Theaterwissenschaftler.

FUur Wuppertal konnte die Situation aber auch die Chance
bieten, ihre Oper zurick auf ein solides Fundament zu stellen:
mit einem bewahrten, erfahrenen Intendanten an der Spitze, mit
einem sorgfaltig zusammengestellten Ensemble und mit einem
Programm, das die Menschen lockt und der Wuppertaler Oper ein
unverwechselbares Profil gibt.

Fiir Kenner und GenieRer:
Khatia Buniatishvili und
Renaud Capucon 1in Wuppertal

geschrieben von Werner Haullner | 21. August 2015
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Weltklasse-Geiger: Renaud
Capucon. Foto: Paolo Roversi

Drei Programmteile hat der Abend in der historischen
Wuppertaler Stadthalle, wie es sich fiir ein anstandiges
Kammerkonzert gehort. Drei Mal erklingt Musik der
Spatromantik, komponiert in den Jahren 1886/87.

Man bewundert, wie fruchtbar damals das musikalische Schaffen
in Europa war, und man fragt sich gleichzeitig, ob diese
Abfolge nicht zu einfdrmig werden konnte. Denn so fundamental
unterscheiden sich die Werke von Antonin Dvorak, Edvard Grieg
und César Franck nicht, dass sie markante Kontraste aufreiRen
konnten.

Die Gefahr des durchgangigen, sich nur gelegentlich erregt
vergessenden Lyrizismus ist in der Tat gegeben. Nur: Khatia
Buniatishvili und Renaud Capucon, die Stars des Abends,
wissen, wie man das Zuschnappen der Fallen vermeidet. Ihre
Methode ist nicht, die latenten Kontraste zu vergroBern (und
damit unter Umstanden zu vergrobern), sondern sie subtil zu
verfeinern.

Es ist eine Methode fiur Kenner und Genieler, wie man sie im
,Silver Circle” des Klavier-Festivals Ruhr vermuten moéchte.
Denn fur diesen kulturstitzenden Personenkreis sollte das
Wuppertaler Konzert ein Dankeschon sein — eines, an dem
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freilich jeder teilnehmen konnte. Eine Chance, die sich viele
Wuppertaler seltsamerweise entgehen liellen: Der Saal hatte
noch Kapazitaten frei.

Renaud Capucon hat in diesem Jahr mit Violinkonzerten von
Brahms und Saint-Saéns in Essen nahegelegt, ihn zu den derzeit
weltbesten Geigern zu zahlen. Ein Eindruck, der sich 1in
Wuppertal bestatigt. In Dvoraks ,Vier romantischen Stiicken“
lasst er seinen herrlich erfullten Ton herrschen: einen
vollen, leuchtenden, aber nie zu pastosen Klang, substanzvoll
bis in die atherischen Bereiche des Flageoletts, fern von
ordinarer Verruchtheit in den tiefen Tonen der G- und der D-
Saite. Aber Capucon gefallt sich auch nicht 1in
klassizistischer Politur. Er phrasiert lebendig, mit glanzend
austariertem Atem: Der Zuhorer sitzt auf der Stuhlkante und
wird mitgetragen auf den Kulminationspunkt der Spannung.

Khatia Buniatishvili wirkt wie eine Kundry des Klaviers:
,Dienen, dienen” scheint ihre Haltung, wenn sie sich bei
Dvorak in weichen, locker perlenden Akkorden zuricknimmt und
dem Geiger den leuchtend lachenden Auftritt gonnt. Aber dann,
im ,Allegro maestoso” des zweiten Stucks, emanzipiert sie
sich, reagiert auf den tanzerisch angehauchten Rhythmus mit
markantem Zugriff, greift die Schattierungen im Ausdruck der
Violine auf und spiegelt sie zuruck: Ein Dialog mit
Sensibilitat und Temperament — Eigenschaften, die wir bei den
Auftritten der georgischen Pianistin seit ihrem Klavier-
Festival-Deblut 2009 immer wieder bewundern. Und Tugenden, die
sich in Edvard Griegs c-Moll-Violinsonate (op.45) und César
Francks Hauptwerk der kammermusikalischen Geigenliteratur aufs
Schonste bewahren.
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Das Programm des Wuppertaler
Abends gibt es auch auf CD,
erschienen Mitte Oktober bei
Erato (0825646250189)

Zum Beispiel im ersten Satz der Grieg-Sonate, die der
Komponist ,appassionato” gespielt haben will: Capucon und
Buniatishvili 1leiten daraus keine Aufforderung zu
vordergrundiger Expression ab. Sie stutzen mit dunkel-
rauchigen Klangen, mit feinstem, durch das Pedal verflussigtem
Silber den hochromantischen Tonfall, aber sie bleiben stets
geschmackvoll beherrscht. Die edle Phrasierung, die bewusst
eingesetzte Agogik triumphieren: Minutiose Kontrolle der
Ausdrucksmittel ist Voraussetzung flr eine gedankenverloren-
traumerisch wirkende Interpretation.

So wird auch César Francks expressiver Uberschwang in ein
Konzept gebunden und damit von der Anmutung kitschiger
Unmittelbarkeit frei gehalten. Andere Geiger steigen mit mehr
,espressivo” in das Werk ein, aber Renaud Capucon bevorzugt
einen neutralen, abwartenden Ton, den er erst im Lauf des
Allegretto-Satzes intensiviert.

Der leicht verschwommene Klavierton — bedingt durch die
Akustik des Raumes — passt in diesem Falle trefflich,
beglinstigt die Entfaltung der Farben eher als die analytische



Konturierung des Klaviersatzes. Jetzt hat Khatia Buniatishvili
auch die Gelegenheit, rauschende Kraft und zupackende Pranke
zu zeigen. Das geniellt sie, ohne das Mall der Musik zu
vergessen.

Fritz Kreislers ,Liebesleid” beendet als Zugabe den Abend —
ironische, aber nicht desavouierende Verneigung vor einer
Romantik, die am Ende nur noch in ihren Salon-Auslaufern
Uberlebensfahig war.

Das Programm wird in einem Konzert der Philharmonie Essen am
30. April 2015 erneut gespielt. Infos:
http://www.philharmonie-essen.de/konzerte/event/60309.htm

Chapeau fir einen der Grofien
im Musikgeschaft - Udo
Jurgens 1in Oberhausen

geschrieben von Britta Langhoff | 21. August 2015

»Udo Jiirgens? DU gehst zu Udo Jiirgens? Freiwillig?“ So
ungefahr darf man sich die Reaktionen auf mein erklartes
Vorhaben vorstellen, zum Oberhausener Gastspiel des
Entertainers zu gehen.

Und auch der ein oder andere Leser wird sicher irritiert eine
Augenbraue hochziehen, denn bisher bin ich wohl eher als
inoffizielle Punk-Rock-Beauftragte dieses Kulturblogs
aufgefallen. Aber ja — ganz freiwillig war ich mit einer
Freundin bei diesem Konzert. Unsere Motive waren zwar eher
privat begrundet, aber das tut hier nun mal nichts zur Sache,
wenngleich es erfreuliche Beweggrunde waren.
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Aber wenn ich schon einmal da war, kann ich auch davon
berichten. Denn lohnenswert ist Udo Jurgens live allemal, auch
wenn der eigene Musikgeschmack eigentlich ein ganz anderer
ist. Meine Erwartungshaltung war es, ein Stuck deutsche
Musikgeschichte einmal live zu erleben und eine perfekte Show
zu sehen. Denn fur perfekte Shows habe ich — ungeachtet des
Stils — ein Faible, ist doch gerade das vermeintliche Leichte
so schwer perfekt darzubieten.

Das Fazit vorweg: Unsere Erwartungshaltung wurde nicht
enttauscht, ganze drei Stunden boten Udo Jurgens und das Pepe
Lienhard Orchester perfekte Unterhaltung. (Nur so zum
Vergleich: Unser Sohn war neulich in den Westfalenhallen bei
einem Konzert des hochgelobten Rappers Macklemore, der hatte
bereits nach anderthalb Stunden fertig, =zum selben
Konzertkartenpreis wohlgemerkt).

Udo Jurgens 1live 1st etwas ganz anderes als ein
Fernsehauftritt des Entertainers, es ist eine ganz andere
Welt, in die Udo Jurgens auf der Buhne sein Publikum mitnimmt.
Eine Welt, in der Lieder die Menschen verbinden und auf die er
seine Fans schon mit einem grandiosen Opening einstimmt. Die
Halle ist dunkel, auf der Leinwand erscheint eine Weltkugel,
das Orchester spielt, man hort seine Stimme ,Die Welt braucht
Lieder” singen und dazu sehen wir eine virtuelle Weltreise.
Das Konzert hat noch gar nicht wirklich angefangen und man
schluckt bereits den ersten Klofs im Hals herunter.

Danach geht es zunachst gemachlich weiter. Gassenhauer haben
erst im letzten Teil des Konzerts ihren Platz. Das ist wohl in
jedem Musikgenre gleich. Zunachst prasentiert Udo Jurgens
Lieder, die durchaus dem Anspruch eines Chansons genugen,
sowohl aus seinem neuen Album ,Mitten im Leben“ als auch aus
den vergangenen Jahrzehnten.

Thematisch ist er breit aufgestellt, gerne auch mit aktuellem
Bezug wie im ,glasernen Menschen”, wo er sein Publikum
eindringlich vor zuviel Naivitat im Umgang mit , Neuland“



warnt. Bei Udo Jurgens hat Unterhaltung eben auch immer mit
Haltung zu tun. Auch wenn manche Wahrheiten wie die, dass man
seine Fehler gefalligst erstmal bei sich selbst suchen soll,
schlicht sind — es bleiben dennoch Wahrheiten. Es entbehrt
auch nicht eines gewissen Charmes, wenn der Grandseigneur
seinem gutsituierten Publikum ins Gewissen redet. Einer muss
es ja machen.

Das heillt nicht, dass seine Hits zu kurz kommen, ganz und gar
nicht. Fast alle bekannten Stucke kamen zumindest in Medleys
zu Gehdr, manch altes Schatzchen wie das fast 50 Jahre alte
,uUnd immer wieder geht die Sonne auf” kam zu neu arrangierten
Ehren. In seinen Ansagen betonte Udo Jirgens, dass er seine
Hits nach wie vor gerne singt, fur ihn sind es Lieder, denen
er viel verdankt und fur die er sich niemals schamen wurde.

Dabei wird aber durchaus die Gelegenheit genutzt, den oder
anderen Hit ganz anders arrangiert zu bringen. Wenn
beispielsweise der — mich Uber die Jahrzehnte zuverlassig
nervende — ,Griechische Wein” als Ballade gesungen wird, fallt
tatsachlich doch mal auf, welch bewegenden Text dieses Lied
hat und man kommt nicht umhin, den Vergleich mit BAP's
»Verdamp lang her“ zu ziehen. Welch grandiose
Missverstandnisse der Popgeschichte diese Lieder doch sind.
Welch bewegende, personliche Texte und dann oft genug als
Schenkelklopfer im Bierzelt genutzt. Schon, das mal so ganz
anders gehort zu haben.

Seit 38 Jahren bestreitet Udo Jurgens seine Konzert nun mit
dem Pepe Lienhard Orchester. Langer als die meisten Ehen
dauern, wie der Sanger augenzwinkernd anmerkt. Zusammen alt
geworden, zusammen perfekt geworden und geblieben. Von der
ersten bis zur letzten Minute sitzt da jeder Ton, nichts wirkt
abgenudelt, alles ist sorgfaltig arrangiert und auf den Punkt
dargeboten.

Exzellente Musiker hat er da um sich versammelt, die auch
erfreulich viel Raum und Zeit bekommen. Erstaunlicherweise ist



es nicht so, dass das Publikum keinem anderen Gott neben ihm
huldigen darf. Viele Soli sind zu horen, auch andere Sanger
bekommen eine Plattform, was vor allem den ausfihrlichen , New
York“-Teil zu einem besonderen Erlebnis macht.

Zum SchluB gibt es naturlich die obligatorische Bademantel-
Nummer, aber bitte — Rituale wolle gepflegt sein, vor allenm,
wenn man sie selbst erfunden hat. Und zugegeben: Ein Mann
alleine am Flugel, dessen Stimme auch mit 80 Jahren noch eine
Halle von der GroBe der Arena Oberhausen muhelos tragt, das
notigt ja auch Respekt ab.

Nur folgerichtig, dass das Publikum den Entertainer euphorisch
feierte. Aber mit so einem Lebenswerk darf man sich ruhig auch
episch feiern lassen, das haben andere weit weniger verdient.
Entsprechend geruhrt und dankbar nahm Udo Jurgens diese
Ehrbezeugungen auch an.

Auch wenn er immer sagt, dass er im Gegensatz zu anderen
Kinstlern seine letzte Tournee niemals ankindigen wlrde, er
wird wissen, dass jede Tournee, jedes Konzert schon das Letzte
sein konnte und es wird entsprechend zelebriert. Mit Respekt
und Wurde, aber auch mit Sentimentalitat. Und wenn in 30
Jahren vielleicht meine Enkel noch zu ,Ich war noch niemals in
New York“ feiern, dann kann ich sagen ,Ich hab‘ den Mann live
gesehen und es war sehr beeindruckend”. Chapeau, Udo Jlrgens.

Erfinder des Saxophons: Vor
200 Jahren wurde Adolphe Sax
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geboren

geschrieben von Werner HauBner | 21. August 2015

Ein Gliick, dass die Welt in diesem Fall nicht auf den Papst
gehort hat: Im Jahre 1903 erreichten Pius X. alarmierende
Nachrichten vom Eindringen eines neuen Instruments in die
geistliche Musik. Umgehend verbot er das Ding, das den Namen
seines Erfinders Adolphe Sax trug. Bis heute sei der Bann
nicht gelost, heifft es. Aufgehalten hat der Heilige Vater den
Siegeszug des Saxophons dennoch nicht. Bisweilen erklingt es
wieder in Kirchen: wenn ein Organist etwa einen
Saxophonspieler einladt, mit ihm ein Konzert zu gestalten.
Niemand wird deswegen noch eine Meldung nach Rom senden.

Adolphe Sax auf
einer historischen
Fotografie.

Der Erfinder des Instruments, Adolphe — eigentlich Antoine
Joseph — Sax wurde vor 200 Jahren, am 6. November 1814, in
Belgien geboren. Seine Heimatstadt Dinant an der Maas pflegt
bis heute liebevoll sein Andenken: Das Jubilaumsjahr ist
gefullt mit Konzerten und Veranstaltungen, eine vier Tonnen
schwere glaserne Wasseruhr in Form eines Saxophons schlagt bis
zum Jubilaums-Geburtstag im Hof des Rathauses von Dinant. In
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Brussel, wohin Sax mit seiner Familie noch 1im ersten
Lebensjahr umzog, erinnert eine Ausstellung ,Sax200“ bis 11.
Januar 2015 an den genialen Erfinder und Instrumentenbauer.
Sogar ein , Adolphe Sax Bier” wird in Belgien gebraut.

Dabei hatten es weder Sax noch die nach ihm benannte
Instrumentenfamilie leicht. In Kindheit und Jugend schien ein
béses Geschick entschlossen, sein Uberleben zu verhindern: Sax
stiurzte eine Treppe hinab, verschluckte eine Nadel, trank mit
Schwefelsaure vergiftetes Wasser, erlitt bei einer Explosion
Verbrennungen und ware fast ertrunken. Spater Uberlebte er
Mordanschlage seiner Konkurrenten, Uberfalle auf seine
Werkstatt und eine schwere Krebserkrankung. Kein leichtes
Leben, aber Sax lebte es zah, ausdauernd und zielstrebig.

Der Vater arbeitete als Kunsttischler und eroffnete 1815 in
Brissel eine Werkstatt fiur Instrumentenbau. Sein Sohn — eines
von elf Kindern — lernte das Handwerk von der Pike auf,
studierte aber auch am Konservatorium Flote und Klarinette.
Letztere war das erste ,Opfer” seiner Erfindungsgabe, denn Sax
verbesserte die Bassklarinette (spater auch die Klarinette)
und lieB sich mit 24 Jahren darauf ein Patent ausstellen. Es
sollte das erste von 46 Patenten sein. Dasjenige auf die
Familie der acht Saxophone, 1846 erworben, war nur das
prominenteste. Andere betrafen Instrumente wie das Horn oder
die Tuba — oder auch Tonsignale fur die Eisenbahn.

Alte Saxophone sind kostbar
und geben Einblick in Klang
und Spieltechnik fruherer
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Sax hatte einen Plan, den er zielstrebig umsetzte: Er wollte
fiUr das Militar ein Blasinstrument entwickeln, das dem Klang
von Streichinstrumenten nahe kam, aber mehr Kraft und
Intensitat im Ton haben sollte. Damit wollte er bei der
anstehenden Reform der franzosischen Militarmusik eine
entscheidende — und fur ihn wirtschaftlich segensreiche -
Rolle spielen. Kein Wunder, dass er auf den entschlossenen und
teilweise gewalttatigen Widerstand der gesamten Front der
Pariser Instrumentenbauer stiel. Sie nutzten jedes Mittel, um
Sax auBer Gefecht zu setzen, Uberzogen ihn mit Prozessen,
strebten eine Annullierung seiner Patente an, warben seine
Arbeiter ab, brannten die Werkstatt nieder und sollen ihm
sogar zwei Mal nach dem Leben getrachtet haben.

Sax hatte jedoch einen guten Schutzengel, mehr noch: Bei einem
Wettbewerb 1845 gab es eine Schlacht der Instrumente auf dem
Pariser Marsfeld. 25.000 Zuschauer sollen dabei gewesen sein,
als das Saxophon-Orchester Adolphes UuUber die mit
traditionellen Blasinstrumenten wie Oboen, HOrnern und
Fagotten angetretene gegnerische Formation einen lautstarken
und Uberwaltigenden Sieg errang. Fortan gehdérte das Saxophon
zur Ausrustung der franzosischen Militarkapellen.

In der klassischen Musik fand es in den Komponisten der Zeit
neugierige Befurworter. 1841 stellte Sax das erste Exemplar,
ein Bass-Saxophon, auf der Brusseler Industrieausstellung vor.
Wohlweislich spielte er es hinter einem Vorhang, damit niemand
seine Idee stehlen konnte. Ein Jahr spater ging er mit einem
Sopran-Saxophon ausgerustet nach Paris; Hector Berlioz lernte
das Instrument kennen, schrieb einen begeisterten Artikel und
verwendete es 1844 in seiner im Original leider verlorenen
»Hymne sacrée”.

Andere Komponisten folgten: von Georges Bizet bis Maurice
Ravel reicht die Liste; letzterer vertraute dem exotisch
anmutenden Klang des Saxophons eine prominente Rolle etwa in



seinem ,Boléro“ oder in seiner Bearbeitung von Mussorgskys
,Bilder einer Ausstellung“ an. Heute ist das Instrument aus
der zeitgenOossischen Musik nicht mehr wegzudenken. Es gibt
sogar Ensembles wie das Rascher Saxophone Quartet, das nicht
nur neue Stucke spielt, sondern schon mal Bachs ,Kunst der
Fuge“ auf vier Saxophonen klanglich ungewohntes Leben
einhaucht.

Sigurd Rascher, der Grinder des Ensembles, 1907 in Elberfeld
geboren, wurde 1933 aus Deutschland hinausgeekelt — doch es
gelang den Nazis nicht, das ,schmutzige” Instrument, ein
Symbol auch sexuell gepragter Leidenschaft, aus der Musik zu
verbannen. Ein alter Musiker, der vor dem Krieg in den
legendaren Hotel-Tanzkapellen spielte, hat mir einmal
berichtet, dass er sich als Klarinetten-Student am
Konservatorium nicht erwischen lassen durfte, wenn er zum
Saxophon griff, um sich in einer Band ein wenig Geld mit
Tanzmusik zu verdienen. Das waren streng verbotene Abwege!

Doch damals hatte das Saxophon langst sein eigentliche Domane
erobert: die Jazz- und Swing-Musik des 20. Jahrhunderts.
Zwischen den alten Jazzern und dem goldschimmernden Rohr
zindete eine Liebe auf den ersten Blick. Was ware der Jazz
ohne das Saxophon eines Sidney Bechet, eines Charlie Parker,
eines Coleman Hawkins? Was ware die Tanzmusik der Zwanziger
ohne die Saxophone von Duke Ellington? Was der ironische
Schlager aus der Weimarer Zeit, der Berliner Swing oder die
schmeichelnden karibischen Klange der Lecuona Cuban Boys?
Selbst in den Operetten der ,goldenen” Zwanziger, ob in Paul
Abrahams ,Blume von Hawaii® oder in Eduard Kinnekes ,Vetter
aus Dingsda“, gehdren Saxophone zur Original-Instrumentierung.

Diese Zeit hat Adolphe Sax nicht mehr erlebt: Er starb 1874,
nach dem dritten und endgultigen Bankrott seiner Firma,
verarmt und einsam in Paris und wurde auf dem Friedhof von
Montmartre begraben. Sein Geburtshaus in Dinant steht nicht
mehr, aber in der Rue Adolphe Sax 37 zeigt man die Stelle, an
der es einst gestanden hat. Der Firmen-Name lebt weiter: Der



Belgier Karel Goetghebeur lieB sich den Namen , Adolphe Sax &
Cie” schutzen und belebte die Produktion von Saxophonen in
Belgien neu. Seine Werkstatt in Brugge baut Instrumente nach
Vorbildern aus den vierziger Jahren — aber mit allen modernen
spieltechnischen Errungenschaften.

Subversive Untertone: Sergej
Prokofjews ,Die Verlobung im
Kloster” in Dortmund

geschrieben von Anke Demirsoy | 21. August 2015

Valery Gergiev ist
kinstlerischer Leiter und
Intendant des Mariinsky-
Theaters in St. Petersburg

(Foto: Alexander
Shapunov/Konzerthaus
Dortmund)

1936 loste Sergej Prokofjew seine Wohnung in Paris auf. Just
in den finsteren Jahren des stalinistischen Terrors zog er mit
seiner Frau und zwei Sohnen endgiiltig nach Moskau zuriick. Es
war nicht nur Heimweh, das ihn zu diesem folgenreichen Schritt
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bewog.

Nachdem er im Westen darunter gelitten hatte, vor reichen
Gonnern, Agenten, Verlegern und Orchesterchefs katzbuckeln zu
mussen, verfuhrte ihn Stalins Propaganda vom ,Kulturarbeiter
an der kunstlerischen Front“, vom Kiunstler ,als fuhrendes
Mitglied der neuen Sowjetgesellschaft.”

Die Vorteile waren zunachst erheblich. Prokofjew erhielt
jahrlich garantierte Auftrage, Vorschisse, eine kostenfreie
Wohnung, Studienreisen, kostenlose Schule fur die Kinder,
freie Krankenversicherung und Sonderpramien. Er felerte grofSe
Erfolge, aber die bittere Rechnung blieb nicht aus. In der
berichtigten ,Formalismusdebatte” ritten Kulturfunktionare
scharfe Attacken gegen sein Schaffen. Stalins immerzu
schwankende Richtlinien von der wahren Sowjetkunst fiUhrten
unter Kinstlern und Intellektuellen zu einem Klima standiger
Angst.

Auch Prokofjews 1lyrisch-komische Oper ,Die Verlobung im
Kloster“, nur ein Jahr vor Hitlers Uberfall auf Russland
vollendet, wurde als ,typische Erscheinung des Formalismus*“
gegeillelt und erhielt Auffudhrungsverbot. Dabei hatte der
Komponist fur diese sechste seiner insgesamt acht Opern einen
heiteren, volkstumlichen Stoff gewahlt.

Der Vierakter handelt von Liebeswirren im Sevilla des 18.
Jahrhunderts. Zwei junge Paare finden erst nach erheblichen
Turbulenzen zueinander, ganz wie im ,tollen Tag”“ von Mozarts
,Le Nozze di Figaro”. Das ist kein Zufall, denn der irische
Dramatiker Richard Brinsley Sheridan, der das Theaterstiuck ,La
Duefia” und somit die Vorlage schrieb, war ein Zeitgenosse des
franzosischen Schriftstellers Pierre Augustin Beaumarchais -
und damit auch von Mozart.

Als Raritat bereicherte ,Die Verlobung im Kloster® die
aktuelle Prokofjew-Zeitinsel im Konzerthaus Dortmund. Die
buffoneske Heiterkeit des rund dreistindigen Werks entpuppt



sich dabei als keineswegs harmlos. Vielmehr wiurzte Prokofjew
die Partitur mit unterschwelliger Ironie. Sein Gespur fur das
Lacherliche treibt dabei Bliuten, die eine feine Perfidie
verstromen.

Auf solch subversive Untertdne verstehen sich Chor, Orchester
und Sanger des Mariisnky-Theaters St. Petersburg offenbar
blendend. Kraftvolle Motoren des turbulenten Spiels sind
Evgeny Akimov (Don Jeronimo) wund der kurzfristig
eingesprungene Sergei Aleksashkin (Mendoza): ein auf
geldwerten Vorteil bedachter Vater der eine, ein ungehobelter,
aber reicher Fischhandler der andere. Wie diese beiden
miteinander um Don Jeronimos Tochter Luisa schachern, wie sie
wuten und sich winden, ist ein kostliches und stimmstarkes
Schauspiel. Mendoza, der vermeintlich Bauernschlaue, entpuppt
sich dabei als Trottel, weil er sich hereinlegen und mit der
alten Hauswirtin abspeisen lasst (spanisch: Duefia). Und Don
Jeronimo, der unbedingt den lukrativen Kuhhandel um seine
Tochter Uber die Buhne bringen will, ist einer jener
Choleriker, deren Zorn leicht ins Lacherliche verrutscht.

Die Komik gipfelt in einer zirkusreifen Hausmusik-Szene, in
der ein Trio aus Klarinette, Trompete und Basstrommel
quietschfidel vor sich hin dilettiert, vom Hausherrn aber
dauernd unterbrochen wird. Der findet es schlielllich angesagt,
die Leitung des Trios selbst zu ubernehmen. Evgeny Akimov
(alias Don Jeronimo) nutzt die Gelegenheit, um Chefdirigent
Valery Gergiev zu imitieren: die flatternden Handbewegungen
und der auf Zahnstocher-Format geschrumpfte Taktstock haben
kostlichen Wiedererkennungswert. Die nachste boOse Parodie
lasst nicht lange auf sich warten. Im Kloster findet ein
allgemeines Besaufnis statt, begleitet von scheinheiligen
Choralen. Die Monche, die da Wein trinken und larmen, predigen
mit groBter Strenge Wasser, sobald der heiratswillige Besuch
eintrifft.

Das Orchester des Mariinksy-Theaters ist bei diesen komischen
Eskapaden weit engagierter bei der Sache als am ersten Abend



der Prokofjew-Zeitinsel. Es nimmt seinen Hang zum knalligen
Forte zuruck, um den Sangern den Vortritt zu lassen,
Ironisches fein zu untermalen und mancher Farce die rechte
Farbe zu geben. So lost sich fur Prokofjews Figuren und fur
die Dortmunder Zuhorer alles in Wohlgefallen auf.

(Die nachste ,Zeitinsel” im Konzerthaus Dortmund gilt dem
schwedischen Jazzposaunisten und Sanger Nils Landgren.
Informationen:
http://www.konzerthaus-dortmund.de/abonnements details.html?id
=253&saison=201415)



