
Den „Piefke“ gab es wirklich:
Vom  Heldennamen  zum
Schmähbegriff
geschrieben von Werner Häußner | 10. September 2015

Johann Gottfried Piefke.
Zeitgenössisches
Porträt,  entstanden  vor
seinem Todesjahr 1884.

Der „Piefke“ gilt als österreichisches Schimpfwort für den
typischen  preußischen  Großkotz:  arrogant,  besserwisserisch,
militaristisch.  Doch  wer  glaubt,  das  Wort  sei  nur  ein
typisierender  Sammelname  für  all  die  unsympathischen
Zeitgenossen  nördlich  der  Mainlinie,  der  irrt.

Den Piefke gab es wirklich: Johann Gottfried Piefke war ein
preußischer Militärmusiker von hohem Ansehen. Der Komponist
von „Preußens Gloria“, heute noch ein beliebter Marsch, wurde
vor 200 Jahren, am 9. September 1815 in Schwerin an der Warthe
im damaligen Kreis Posen geboren.

Ins  österreichische  Schimpfwörterverzeichnis  geriet  Piefke,
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glaubt  man  den  legendarisch  verbrämten  Erzählungen,  ohne
eigenes  Zutun:  Der  fast  Zwei-Meter-Mann  sei  bei  der
Siegesparade  nach  der  österreichischen  Niederlage  bei
Königgrätz 1866, abgehalten auf dem Marchfeld bei Gänserndorf,
mit  seinem  ebenso  langen  Bruder  Rudolf  an  der  Spitze  der
vereinigten  Musikkorps  einmarschiert.  „Die  Piefkes  kommen“,
sollen  da  die  Soldaten  und  die  Wiener  Schlachtenbummler
gerufen haben. Seither hat sich der „Piefke“ zum Synonym für
den  halb  belustigenden,  halb  bedrohlichen  Deutschen
entwickelt.

Johann Gottfried Piefke war damals schon über ein Jahr lang
„Director der gesamten Musikchöre des III. Armeekorps“; ein
einmaliger Titel, den vor und nach ihm niemand mehr getragen
hat. Wilhelm I. ehrte damit den Schöpfer der beiden Düppeler
Märsche,  des  „Düppeler  Sturm  Marsches“  und  des  „Düppel-
Schanzen-Sturm-Marsches“.  Beide  entstanden  im  Schleswig-
Holsteiner Krieg 1864 gegen Dänemark. Bei der Erstürmung der
Düppeler Schanzen, so eine weitere Piefke-Legende, soll der
Königliche Musikdirektor mit Beethovens Yorck’schem Marsch den
Sturm begleitet haben – mit dem Degen dirigierend. Damals war
Preußen  mit  den  Habsburgern  verbündet.  Piefke  erhielt  die
Goldene Medaille des Kaisers von Österreich-Ungarn, Theodor
Fontane würdigte den „Tag von Düppel“ mit einem Gedicht – den
Musiker  eingeschlossen:  „‘Vorwärts!‘  donnert  der  Dirigent,
Kapellmeister Piefke vom Leibregiment.“

So eindeutig, wie solche Erzählungen wollen, ist die Zuordnung
des „Piefke“-Begriffs zu dem preußischen Militärkapellmeister
freilich  nicht.  Vorher  schon  verwendet  etwa  der  Berliner
Schriftsteller Adolf Glaßbrenner die Kunstfigur in diversen
satirischen Publikationen. So annonciert er etwa im „Komischen
Volkskalender  für  1849“  die  „nächste  deutsche
Kunstausstellung“, unter anderem mit dem Bild „Rellstab, an
einer Tonne Weißbier dichtend … Hintergrund Die Villa Piefke
bei Tivoli“. Oder er vermerkt für den 6. Mai: „Der Bürger,
Schlächtergesell  Piefke,  heirathet  die  frühere  Fürstin  von
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Dämelhagen-Mottenau-Schimmelburg-Strohfelde-Pilzethal“.  Im
„Kladderadatsch“  stellt  Glaßbrenner  den  Piefke  neben
satirische Figuren wie Strudelwitz und Pudelwitz oder Schulze
und Müller.

In Wien rangierte „Piefke“ derweil als Wiener Grantler, wie
Piefke-Forscher  Hubertus  Godeysen  in  seinem  Buch  „Piefke.
Kulturgeschichte  einer  Beschimpfung“  niedergelegt  hat.  Im
Duett mit Pufke zog er in der Zeitschrift „Der Humorist“ über
Tagesereignisse her – und die Sottisen wurden offenbar so
populär,  dass  sogar  Johann  Strauß  senior  nach  den  beiden
Figuren  eine  Polka  benannt  hat.  Nach  der  Niederlage  von
Königgrätz  änderte  sich  das:  Piefke  mutierte  zum  Zerrbild
eines preußischen Großmauls. Im Dritten Reich stand in der
„angeschlossenen“ Heimat des „Führers“ der „Piefke“-Spottname
unter Strafe: Bußgelder und Haftstrafen sollten die Schmähung
eindämmen – mit wenig Erfolg, wie die Urteile und die medialen
Aufforderungen zum Wohlverhalten belegen.

Der originale Piefke konnte freilich nichts dazu. Er nutzte
sein ererbtes musikalisches Talent für die Weiterentwicklung
der  preußischen  Militärmusik.  Mit  19  Jahren  trat  er  als
Hoboist beim Leibgrenadier-Regiment Nr. 8 in Frankfurt an der
Oder an. Drei Jahre später schickte man den begabten Jungen
zum Studium an die Berliner Musikhochschule. 1843 zu seinem
Regiment zurückgekehrt, ging er mit diesem 1852 nach Berlin,
wo  sein  Talent  schnell  bekannt  wurde:  Die  Militärmusik
bestritt  damals  unter  anderem  Platzkonzerte,  Bälle,
Festkonzerte  und  viele  andere  Gelegenheiten  mit  populärer
musikalischer Untermalung. Piefke beherrschte so gut wie alle
Instrumente, die in seiner Kapelle benutzt wurden, und feilte
unermüdlich daran, den Klang der Militärmusik zu verbessern.
Ab 1860 war wieder Frankfurt/Oder sein Wirkungsort, wo er 1884
starb  und  unter  hohen  militärischen  Ehren  auf  dem  Alten
Friedhof – heute der Kleistpark – beigesetzt wurde.

Piefke  schrieb  über  60  Märsche,  unter  ihnen  als  die
bekanntesten den „Königgrätzer Marsch“, „Preußens Gloria“ und

http://www.amazon.de/Piefke-Kulturgeschichte-Beschimpfung-Hubertus-Godeysen/dp/3851672380
http://www.amazon.de/Piefke-Kulturgeschichte-Beschimpfung-Hubertus-Godeysen/dp/3851672380


den  „Kaiser-Wilhelm-Siegesmarsch“.  Seine  beiden  Düppeler
Märsche waren in Berlin Gassenhauer. In der Musikszene war
Piefke hochgeschätzt. Hans von Bülow schrieb über ihn: „Seine
aufgeführten Werke von Beethoven und Wagner waren Leistungen,
wie sie in dieser Sphäre meisterhaft nicht einmal gedacht
werden können und gereichen dem Dirigenten und der Kapelle zur
höchsten Ehre.“ Zu den Bayreuther Festspielen 1876 erhielt er
als einziger Militärmusiker eine Einladung. Schon im Juli 1876
soll er bei einem Platzkonzert in Frankfurt/Oder Teile aus dem
„Rheingold“ in eigener Bearbeitung dem begeisterten Publikum
vorgestellt haben. An dem gebildeten Feingeist in Uniform lag
es  also  nicht,  dass  sein  Name  bis  heute  in  Österreich
herhalten  muss,  wenn  es  um  deutsche  Unkultur  geht.

Mozarts Requiem inmitten von
Klangräumen – ein Triennale-
Konzert  der  experimentellen
Art
geschrieben von Martin Schrahn | 10. September 2015

Chor,  Orchester,  Solisten
und Dirigent im Einsatz für
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den  Raumklang.  Foto:  Pedro
Malinowski

Die  Triennale  wäre  nicht  sie  selbst,  würde  auf  ihren
Konzertprogrammen nur das stets Gehörte, das sattsam Bekannte
stehen. Und so hat sich das Festival vor allem dem Neuen in
der Musik verschrieben. Kompositionen des Repertoires finden
oft nur insofern Beachtung, als sie in einen ungewöhnlichen
Zusammenhang  gestellt  werden.  Dann  mag  sich  ein  anderer
Blickwinkel,  besser  gesagt,  ein  veränderter  Höreindruck
einfinden.

Dieses andere Hören soll nicht zuletzt auf der besonderen
Akustik  der  Industriehallen  fußen,  die  mancher  in
allerernstestem  Verklärungseifer  als  Kathedralen
apostrophiert. Nun, so gesehen, passt das jüngste Triennale-
Konzert  namens  „Klangräume“  zur  riesigen  Gladbecker
Maschinenhalle Zweckel, bekommen wir doch überwiegend Sakrales
zu hören.

Alles Klingende kreist dabei um Mozarts Requiem, das sich
selbst  gewissermaßen  nackt  präsentiert.  Denn  das  ChorWerk
Ruhr, diesen Abend maßgeblich prägend, bringt uns nur des
Komponisten  Fragment  zu  Gehör,  die  unvollendete  Totenmesse
also,  mit  all  ihren  Brüchen  oder  Auslassungen  in  der
Instrumentation.

Doch der radikale Blick aufs Original ist nur die eine Seite.
Weil dieses unfertige Ganze nun kombiniert wird mit „Sieben
Klangräume“ von Georg Friedrich Haas – moderne Musik, zwischen
einzelne Requiem-Stücke platziert. Sodass nun ein seltsames
Zwitterwesen  zu  hören  ist,  ein  Homunkulus  einerseits  der
scharfen Kontraste, aber auch, zum anderen, der sinnfälligen
Verstärkung von Befindlichkeiten.

Erwähnt  sei  nur  das  „Lacrimosa“  (Tag  der  Tränen,  Tag  der
Wehen), von dem Mozart acht Takte nur geschrieben hat, dem der
Klangraum V, „Atmung“ folgt: Erst die stockende Musik, dann



ein eher unregelmäßiges Atmen, verbunden lediglich mit ein
paar  Geräuschen.  Haas  lässt  des  Menschen  Ende  auf  der
Intensivstation  suggerieren,  so  eindringlich  beklemmend  wie
des Klassikers Tonfolgen.

Einen ähnlich starken Effekt bewirkt der Klangraum II, nach
Mozarts „Tuba mirum“ (Laut wird die Posaune klingen), wenn
Haas’ Musik mehr und mehr in allerschwärzeste Bassregionen
hinabfließt. Hinzu kommt ein weiterer Kunstgriff: Der Chor
zitiert  aus  einem  sehr  weltlichen  Schreiben  des  Wiener
Magistrats an Mozart – singend, brabbelnd, flüsternd, mal nur
Satzfetzen hervorstoßend, mal auf nur einem Wort beharrend –
sodass bisweilen der Eindruck entsteht, hier will sich das
Diesseits ins Jenseitige hineinfressen.

Florian  Helgath,
ein  Dirigent,  der
so  exakt  wie
unaufgeregt  zu
Werke  geht.  Foto:
Pedro Malinowski

Eigentlich  gilt  die  Musik  des  Abends  aber  zuerst  dem
Sphärischen. Wie es die beiden Stücke des Ungarn György Ligeti
sehr  eindringlich  beweisen.  „Ramifications“  für  12
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Soloinstrumente  steht  am  Beginn,  ein  Werk  der  minimalen
Veränderungen, der weiträumigen Verästelungen, sehr statisch,
und  doch  voller  Bewegung.  Ähnliches  gilt  für  den
himmelwärtigen Ausklang, das „Lux aeterna“ für 16 Chorstimmen,
die sich in einem mikrotonalen Raum voneinander wegbewegen und
wieder zueinander finden. So erleben wir ein großes klingendes
Fluidum, dessen Farbspektrum unendlich scheint.

Dies zelebriert das ChorWerk Ruhr in größter Präzision, wenn
auch die Soprane bisweilen leicht übersteuern. Aber welches
Ensemble verfügt schon über derart schwarze Bässe, die bei
Bedarf  noch  mühelos  im  Falsett  glänzen.  Die  Bochumer
Symphoniker wiederum, alle übrigens unter Leitung von Florian
Helgath, glänzen bei der Klanggestaltung. In Mozarts „Requiem“
indes, das der Dirigent schlank und straff musiziert sehen
will, fehlt es dem Orchester mitunter an artikulatorischer
Genauigkeit. Stilsicher hingegen die vier Solisten, an erster
Stelle der markige Bass von Tareq Nazmi, neben Dominik Wortig
(Tenor), Ingeborg Danz (Alt) und Sibylla Rubens (Sopran).

Viel Beifall für ein Konzert, dessen experimenteller Charakter
verhindert, uns ganz dem Jenseitigen hinzugeben. Hinzu kommt:
Akustisch ist die Halle Zweckel für die Sphärenklänge nicht
das Nonplusultra. Einst hörten wir das „Lux aeterna“ mit dem
ChorWerk im Dortmunder Konzerthaus. Dort wurde das Stück zur
Offenbarung.

 

 



Alte Zechen, alte Schlösser –
die  Ruhrtriennale  im
Vergleich  mit  anderen
Sommerfestivals
geschrieben von Rolf Pfeiffer | 10. September 2015

Gleich  kommt  Musik:  Haus
Bothmer ist eine Spielstätte
der  Festspiele  Mecklenburg-
Vorpommern. (Foto: rp)

Jene rußig-grauen Zeiten, da tief die Briketts durch das
Ruhrgebiet flogen, sind bekanntlich vorbei. Die Industrie
wurde etwas sauberer und viel logistischer, doch die Kultur
setzt nach wie vor auf alte Werte und Orte, wirkt zwischen
Hochöfen, in Gebläsehallen und gigantischen Kohlemischanlagen.
Dieses Verharrungsvermögen ist eigentlich erstaunlich, denn
gerade von der Kultur könnte man doch erwarten, daß sie sich
neue Terrains erobert.

Doch  nein,  sie  verharrt.  Und  dies  keineswegs  nur  im
Ruhrgebiet,  wo  das  Land  eher  grau  als  grün  ist,  sondern
stärker  noch  auf  dem  platten  Land,  wo  in  nach  wie  vor
wachsender Zahl alte Schlösser, Güter und Ritterburgen mit
Kulturveranstaltungen prunken.
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Vor etlichen Jahren gab sich der Pianist und Kulturmanager
Justus Frantz recht erfolgreich daran, aus Schleswig-Holstein
ein einziges großes Sommerfestival zu machen, der Erste war er
auch damals schon nicht, und mittlerweile festiwallt es, wohin
immer  man  schaut.  Mit  klarer  Wachstumstendenz  –  auch  das
Musikfestival  von  Mecklenburg-Vorpommern  leistet  sich
mittlerweile eine Anne-Sophie Mutter oder einen Klaus-Maria
Brandauer, und der unvermeidliche Götz Alsmann ist mit seiner
Band gleich an mehreren Spielorten zu Gast.

Da  reizt  es  natürlich  schon,  ein  bißchen  zu  vergleichen
zwischen  dem  Projekt  Ruhrtriennale  und  dem  ländlichen
Kulturtreiben der Flächenländer. Und nicht unerwähnt bleiben
soll an dieser Stelle, daß auch bei uns so manches Schloß
musikalisch umspielt wird, Nordkirchen zum Beispiel. Aber das
eine große Musikfest auf dem Lande hat NRW eben nicht.

Picknick-Laune in Mecklenburg-Vorpommern

Also schau’n wir mal. Auf dem Land, erster Eindruck, dominiert
der Mainstream, das zu Herzen gehende kunstvolle Geläufige.
Über die Stars freut man sich auch noch, wenn man sie wegen
einer recht nachlässigen Bestuhlung kaum sieht, und wenn die
Musik eher aus den Lautsprechern als von der Bühne zu kommen
scheint,  macht  selbst  das  eigentlich  nichts.  Man  ist  ja,
zweiter Eindruck, in entspannter Picknick-Laune und genießt
die Musik eher en passant, als erbaulichen Abschluß des Tages,
jedoch nicht als dessen einzigen Programmpunkt.
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Garant für Elementarkomfort:
Klappstuhl  auf  nicht  ganz
ebener  Wiesenfläche  beim
Konzert  in  Bothmer.  (Foto:
rp)

Lustige Strohhüte

Eine  weise  Festivalregie  inszenierte  im  frisch  renovierten
Schloß Bothmer, gelegen zwischen Boltenhagen an der Ostsee und
Klütz, einen Picknicknachmittag, zu dem das zahlende Publikum
Tische und Stühle, Speisen und Getränke mitbringen konnte und
dies in reicher Zahl tat. Manche wollten auch auf Tischschmuck
und Kerzenständer nicht verzichten, und viele, viel trugen der
gelassenen Tageslosung gemäß lustige Strohhüte. Ob die Leute
nun, Frauen wie auch Männer, tatsächlich so entspannt waren
oder sich lediglich um die angesagte entspannte Eigenoptik
bemühten, fragte man sich da manchmal schon.

Wenig Gastronomie

Das Triennale-Publikum jedenfalls ist ganz anders. Hier gehen
die Leute zum Konzert wie zur Schicht. Und anschließend wieder
nach Hause. Die Gastronomien der Spielorte beschränken sich
selbst  in  der  Bochumer  Jahrhunderthalle  auf  zwei  Tresen,
entspanntes Picknick-Geschehen nach Art der Landfestivals ist
so gut wie unbekannt. (Es mag Ausnahmen geben.) Dabei wären
beispielsweise die Wiese vor der Halle Zweckel in Gladbeck
oder auch der neu gestaltete Grünbereich vor der Dinslakener
Kohlenmischanlage keineswegs picknickungeeignet.

Auf der Wiese wird gebechert

Auf  jeden  Fall  jedoch  ist  Triennale-Kultur  nüchtern
wahrzunehmen, was für Landfestivals offenbar nicht gilt. Hier
klirren die Pappbecher, auch während der Vorstellung. Aber
natürlich läßt sich nicht alles mit allem vergleichen. Ein
mehr oder minder stark alkoholisiertes Triennale-Publikum wäre



eine  grauenhafte  Vorstellung,  während  es  bei  der  gut
verstärkten  Land-Musik  zumindest  nicht  stört.  Landfestivals
finden  ja  per  Definition  in  einer  freudig-friedvollen
Grundstimmung statt, der aggressive Elemente fremd sind.

Beliebt  bei  Festvals
in Ost und West ist
das Feuerwerk – hier
über  Haus  Bothmer.
(Foto:  rp)

Eingekaufte Produktionen

Die  Künstler  kann  man  vergleichen,  die  eingekauften
Produktionen, die mehr oder weniger ja eigens für Festivals
geschaffen werden und denen man nun landauf, landab immer
wieder begegnet. Höhepunkt im Musikprogramm von Haus Bothmer
in Mecklenburg-Vorpommern war der „Sommernachtstraum“ in der
Vertonung  Mendelssohn-Bartholdys,  bei  dem  Klaus-Maria
Brandauer  den  Sprecher  und  „Entertainer“  (könnte  man
vielleicht sagen) gibt. Vielerorts war diese Produktion schon
zu erleben, was keine Rolle spielt, wenn man sie noch nicht
kennt.

Auch die Triennale kauft ein, Auftritte des Collegium vocale
aus Gent zum Beispiel. Weitaus spektakulärer jedoch waren und
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sind seit Mortiers Zeiten die Eigenproduktionen, von denen
etwa Bernd Alois Zimmermanns revolutionäre Oper „Die Soldaten“
es  als  Produktion  der  Ruhrtriennale  hinterher  bis  an  den
Broadway  schaffte.  Spätestens  hier  hören  die
Vergleichbarkeiten auf, es soll in diesem Aufsatz ja mehr um
das Drumherum gehen.

Elende Autofahrerei

Was  das  elitäre  Metropolenfestival  Ruhrtriennale  und  die
schwelgerischen Musikfeste auf dem Lande ganz unerwartet eint,
ist die elend lange Anreise zu den Konzerten. Gerade so wie
die mecklemburgischen Schlösser und Herrensitze im ganzen Land
verteilt  sind,  verteilen  sich  auch  die  postindustriellen
Spielstätten der Triennale über das westliche Revier. Das ist
lästig und vom Raumangebot her nicht zwingend, doch einem Plan
geschuldet.  Schlösser  wie  Zechen  sollen  zumindest  einige
wenige  Male  im  Jahr  kultureller  Mittelpunkt  sein,  das
rechtfertigt ihre alten Funktionen längst enthobene Existenz
und  macht  sie  auf  eigentümliche  Art  vergleichbar.
Bemerkenswert ist da übrigens auch, dies aber nur ganz am
Rande, oft die architektonische Ähnlichkeit der Spielstätten,
die daher rührt, daß die Industriearchitektur des 19. und
frühen 20. Jahrhunderts einen ausgeprägten Retrostil pflegte
und alte Burgen gern zu Vorbildern nahm (oder Malakowtürme).

Alle lieben Feuerwerk

Feuerwerk  erfreut  sich  stets  großer  Beliebtheit  bei
Festivalmachern, weil auch das nicht zahlende Publikum etwas
davon hat und man so eine gewisse Gemeinnützigkeit andeuten
kann.  Und  auch  die  Pest  des  heutigen  Kulturbetriebs  hat
unterschiedslos alle Festivalbühnen erreicht: Die allzu tiefe
Verbeugung vor den Sponsoren aus der Industrie, für die ihr
Einsatz ein (an sich nicht zu kritisierendes) Geschäft mit
klarer Kosten-Nutzen-Rechnung ist.

Bei  der  Ruhrtriennale,  auch  das  ein  Ereignis  mit  starkem



Zumutungscharakter, trat zudem noch die Bundeskulturstiftung
auf und brüstete sich damit, die „Accattone“-Produktion mit
800 000 Euro gefördert zu haben. Niemand aber stellte sich auf
die  Bühne  und  dankte  den  Steuerzahlern  (und  Zahlerinnen
natürlich),  die  den  Löwenanteil  eines  jeden  öffentlichen
Festivals finanzieren.

Aus Sicht der Drohne: Joseph
Haydns  Oratorium  „Die
Schöpfung“ bei der Triennale
geschrieben von Anke Demirsoy | 10. September 2015

René  Jacobs  dirigierte  in
der  Kraftzentrale  des
Duisburger  Landschaftsparks
Haydns  Oratorium  „Die
Schöpfung“.  (Foto:  Wonge
Bergmann/Ruhrtriennale)

Berittene Polizei musste für Ordnung sorgen, als es im Jahr
1798 zur halbprivaten Uraufführung von Joseph Haydns Oratorium
„Die Schöpfung“ kam. Groß war der Zulauf auch bei den weiteren
Wiener Aufführungen, von denen die meisten in drangvoller Enge

https://www.revierpassagen.de/32036/aus-sicht-der-drohne-joseph-haydns-oratorium-die-schoepfung-bei-der-triennale/20150830_0020
https://www.revierpassagen.de/32036/aus-sicht-der-drohne-joseph-haydns-oratorium-die-schoepfung-bei-der-triennale/20150830_0020
https://www.revierpassagen.de/32036/aus-sicht-der-drohne-joseph-haydns-oratorium-die-schoepfung-bei-der-triennale/20150830_0020
http://www.revierpassagen.de/32036/aus-sicht-der-drohne-joseph-haydns-oratorium-die-schoepfung-bei-der-triennale/20150829_2358/konzertinstallation-die-schoepfung-nim-rahmen-der-ruhrtriennale-2015-in-der-kraftzentrale-im-landschaftspark-duisburg-nord


stattgefunden haben.

Haydns Meisterwerk traf nicht nur den Nerv der Epoche: Seine
weltfreudige  Religiosität,  sein  vom  christlichen  Dogma
emanzipiertes  Menschenbild,  der  tönende  Optimismus  des
aufklärerischen  Denkens  hat  Musikfreunde  über  alle  Zeiten
hinweg begeistert. Geist, Licht und Vernunft sind Kernworte
des Librettos von Gottfried van Swieten, das auf biblischen
Texten und auf John Miltons Dichtung „Paradise Lost“ beruht.

Auch im Duisburger Norden entfaltete Haydns Oratorium jetzt
seine Zugkraft. Die Ruhrtriennale präsentierte „Die Schöpfung“
dort mit einem begleitenden Film von Julian Rosefeldt, in
edler Besetzung zudem. Denn für die singuläre Aufführung im
Duisburger  Landschaftspark  hatten  sich  namhafte  Interpreten
gewinnen lassen: der belgische Dirigent und Barock-Spezialist
René  Jacobs,  das  Collegium  Vocale  Gent  und  das  B’Rock
Orchestra. Wie gut das verfing, war schon eine Stunde vor
Vorstellungsbeginn am Andrang auf die Parkplätze zu spüren.

Wer sich in Oper und Konzert über manch überflüssige, ja sogar
störende Video-Installation geärgert hat, sah sich bei dieser
Aufführung höchst angenehm enttäuscht. Der in München lehrende
und in Berlin arbeitende Filmkünstler Julian Rosefeldt hat
einen genialen Kniff gefunden, um „Die Schöpfung“ filmisch zu
begleiten. Er zeigt uns Wüstenlandschaften aus der Perspektive
von Kameradrohnen, gleichsam aus kosmischer Sicht, in einem
ruhigen Gleitflug mit wenigen Schnitten.

Mögen Spötter ruhig behaupten, da könne man ebenso gut mit
Google  Earth  um  die  Welt  surfen  und  dazu  eine  Haydn-CD
auflegen. Sie haben die Rechnung ohne die Komparsen gemacht,
die in Zeitlupe durch die Szenerie laufen. Diese tragen weiße
Schutzanzüge und Masken, wirken winzig klein und der Erde
vollkommen  entfremdet.  Es  könnten  Abgesandte  einer  Spezies
sein, die längst auf den Mars ausgewandert ist und nur noch
gelegentlich  zum  ruinierten  Heimatplaneten  zurückkehrt,  um
nach dem Stand der Dinge zu sehen.



Marokkanische
Landschaften  und
die  verlassenen
Filmkulissen  der
Atlas-Studios
spielen  in  der
Umsetzung  von
Jürgen  Rosefeldt
eine wichtige Rolle
(Foto:  Wonge
Bergmann/
Ruhrtriennale)

Mit  gleichsam  hypnotischer  Kraft  werden  diese  Bilder  zum
Kommentar, stumm und vielsagend zugleich. Während Chor und
Orchester unter der Leitung von René Jacobs ein vielstimmiges
Lob der Schöpfung anstimmen und uns mit der Imitation von
Naturlauten erfreuen, sehen wir halb verrottete Filmkulissen
in  der  marokkanischen  Ödnis.  Zerstörte  Tempel,  versteppte
Weiten, vertrocknete Flussläufe. Auch hiesige Mondlandschaften
sind zu sehen, geschaffen vom Braunkohle-Abbau in Garzweiler
oder von der Schwerindustrie, wie Aufnahmen aus Bottrop, Essen
und Duisburg zeigen. Eine gründlichere Verwüstung lässt sich
nicht denken.

Die musikalische Qualität der Aufführung ist erwartungsgemäß
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hervorragend.  Das  B’Rock  Orchestra  klingt  transparent  und
sprühend; der Chor ist punktgenau bei der Sache und verkündet
Gottes  Lob  mit  großem  vokalem  Glanz.  Sophie  Karthäuser
(Sopran),  Maximilian  Schmitt  (Tenor)  und  Johannes  Weisser
(Bass) sind ein ausgewogenes Solisten-Trio. Ihre Stimmen sind
durchweg  schlank,  fern  opernhaft-dramatischer
Durchschlagskraft, aber ungemein textverständlich und wendig
in allen Verzierungen.

Auszüge aus der Arbeit von Julian Rosefeldt wird die Triennale
bis 26. September weiter zeigen. Sie sind unter dem Titel „In
the land of drought“ („Im Land der Dürre“) im Schalthaus Ost
im Duisburger Landschaftspark-Nord zu sehen. Der Eintritt ist
frei.

(Der Bericht ist zuerst im Westfälischen Anzeiger erschienen.
Informationen: www.ruhrtriennale.de/de/land-drought)

Aseptische Ereignislosigkeit:
Die  „Orfeo-Installation“  der
Ruhrtriennale
geschrieben von Anke Demirsoy | 10. September 2015
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Eurydike  in  der  Unterwelt.
Der  Teppichboden  hat  einen
sichtlich  hohen  Synthetik-
Anteil.  Von  Orpheus  keine
Spur.  (Foto:  Julian
Röder/Ruhrtriennale)

Die arme Eurydike. Isoliert hockt sie in Zimmern herum, die
wie eine Vorhölle 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 Perücken, die hier ein ebenso rätselhaftes
wie freudloses Dasein fristen.

Von Orpheus weit und breit keine Spur. Aber die Musik, die der
Komponist  Claudio  Monteverdi  dem  sagenumwobenen  Sänger  der
griechischen Mythologie auf den Leib schrieb, begleitet uns
als Soundtrack auf dem Weg. Sein Meisterwerk „Orfeo“, das als
erste Oper der Musikgeschichte gilt, hallt durch die Weiten
der Mischanlage der Essener Zeche Zollverein, wenn auch nur
auszugsweise und häufig von elektronischen Klängen überlagert.
Gespielt  vom  2006  in  Berlin  gegründeten  Solistenensemble
Kaleidoskop, lassen die himmlisch reinen Harmonien uns andere
Sphären ahnen, gewissermaßen Luft von anderen Planeten, ohne
die wir in der seelenlosen Banalität dieser Umgebung womöglich
erstickten.

Für die 1977 geborene deutsche Regisseurin Susanne Kennedy,
die für die jüngste Produktion der Ruhrtriennale erneut mit
dem  niederländischen  Performance-Duo  Suzan  Boogaerdt  und
Bianca  van  der  Schoot  zusammen  gearbeitet  hat,  bildet
Monteverdis Meisterwerk die Folie für eine Installation, die
gut und gerne auch für die Kasseler Documenta taugen könnte.



Mit Monteverdi als Stichwortgeber schuf sie eine rund 80-
minütige „Sterbeübung“, die von den Besuchern in Gruppen zu
maximal acht Personen zu absolvieren ist. Bewusst lässt sie
die  Figur  des  Orpheus  links  liegen,  um  sich  auf  die
vermeintlich vernachlässigte Eurydike zu konzentrieren und uns
so zum Nachdenken über 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
bekanntermaßen nicht beherrschte, trachtete dieser Tropf doch
danach,  die  verstorbene  Eurydike  durch  seinen  Gesang  der
Unterwelt zu entreißen. Und schaute dann auch noch im falschen
Moment zurück. Wir aber sollen es besser machen, sollen das
Unvermeidliche  akzeptieren,  wenn  unsere  Zeit  gekommen  ist.
Dazu fordern uns Texte auf, die mal über Kopfhörer zu hören
sind,  mal  über  Video-Leinwände  flimmern  oder  auf
handgekritzelten  Zetteln  an  den  Wänden  haften.

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

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

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

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

Die Sinnlichkeit der Moderne
–  ein  Konzert  ehrt  den
Triennale-Begründer  Gerard
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Mortier
geschrieben von Martin Schrahn | 10. September 2015

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

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

Mortier, Gründungsintendant des Ruhrgebietsfestivals (2002 bis
2004), hat den Jüngeren 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,
für die sich der Geehrte zu Lebzeiten stets eingesetzt hatte.

Moderne heißt in diesem Fall Musik des 20. Jahrhunderts, der
Bogen spannt sich von Ferruccio Busoni über die Zwölftöner
Berg  und  Webern,  hin  zu  Messiaen  und  Giacinto  Scelsi.
Überwiegend kammermusikalisch besetzt, erweist sich dabei das
Klangforum Wien als Meister farbenprächtiger Vielseitigkeit.
In  der  Duisburger  Gebläsehalle  tönt  es  schroff  und
geschmeidig, dramatisch und bisweilen auch ein wenig kühl.
Denn das Orchester mag das Sinnliche hervorheben, kann indes
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den analytischen Zugang zu dieser Musik nicht überspielen.

Das  liegt  nicht  zuletzt  an  den  beiden  Dirigenten,  die  im
Wechsel am Pult stehen. Sylvain Cambreling und Emilio Pomàrico
bringen  Klarheit  ins  Notengeflecht,  setzen  exakte  Akzente.
Lineare  Verläufe  können  atmen,  rhythmische  Passagen  sind
kraftvolle  Kontrapunkte,  Klangfelder  öffnen  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 süffig morbiden „Altenberg Liedern“ Alban Bergs
umspülen.  Rausch  und  Exaltation,  aber  auch  sanfte  Elegie
inbegriffen. Zumal die Sopranistin Sarah Wegener mit wunderbar
warmer Stimme oder geheimnisvollem Flüsterton die Texte Peter
Altenbergs  interpretiert.  Und  wenn  sie  die  höchsten  Höhen
erklimmt, wähnen wir uns ohnehin ins Sphärische katapultiert.

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

Anderes wirkt bodenständiger, dafür mutet es fremd an. Was
Wunder, wenn etwa Busoni in seiner Studie für Streicher, sechs
Bläser 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 lässt Scelsi
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knapp 60 Jahre später in „Pranam I“ erklingen, in Form einer
virtuosen Lautmalerei, die Natalia Pschenitschnikova gekonnt
umsetzt, während ein Tonband percussive Akzente liefert, alles
eingebettet in große Klangflächen.

Als Meister der Farbe aber erweist sich zum Schluss der große
französische  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
Flöten,  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  Vogelgesängen  und
riesenhaften Spreizklängen ist überwältigend. Großer Beifall.

Passionsspiel  in  der  großen
Halle  –  „Accattone“  nach
Pasolini  bei  der
RuhrTriennale
geschrieben von Rolf Pfeiffer | 10. September 2015
„Accattone“  in  der  Kohlenmischhalle  der  Zeche  Lohberg  in
Dinslaken:  die  erste  große  Produktion  der  diesjährigen
Ruhrtriennale, bei der Festspiel-Intendant Johan Simons Regie
führt  und  Philippe  Herreweghe  das  Collegium  Vocale  Gent
dirigiert. Vorlage des Stücks ist der gleichnamige Film von
Pier  Paolo  Pasolini  aus  den  60er  Jahren,  in  dem  Gewalt,
Prostitution und Armut allgegenwärtig sind. Am Wochenende war
Premiere: Ein großes Spektakel, das die große Wirkung indes
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schuldig bleibt.

Ruhrtriennale-
Intendant  Johan
Simons  hockt  auf
Schienen,  die  zum
Bühnenbild  von
„Accattone“ in der
Kohlenmischhalle in
Dinslaken  gehören.
(Foto:
Ruhrtriennale/Julia
n Röder)

Im  Mittelpunkt  steht  der  Zuhälter  Accattone  und  sein
Niedergang bis zum suizidalen Unfalltod, den er, sterbend, als
seine Befreiung empfindet. Eine düstere Geschichte in Gestalt
einer christlichen Passion, was anzunehmen in Sonderheit die
vom Collegium Vocale vollendet schön dargebotenen Bachschen
Kantaten nahelegen. Sie trösten über 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
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von  ihm  kennt,  frontal,  burlesk  und  mit  einigen  grotesk
überzeichneten  Charakteren  ausstaffiert.  Mit  solchen
hemdsärmelig  wirkenden  Stilmitteln  weiß  Simon  erstaunlich
subtile Geschichten zu erzählen, weiß bedrückend klarzumachen,
wie nah sich Liebe und Gewalt, Sexualität und Einsamkeit sein
können.

Doch  die  riesige,  zugige  Kohlenmischhalle  mit  an  die  200
Metern  Raumestiefe  braucht  er  dafür  nicht  wirklich.  Die
wenigen Situationen, in denen überhaupt einmal die Tiefe des
Bühnenraums für Abgänge und ähnliches genutzt wird, hätte man
ohne dramatische Verluste auch anders realisieren können. Das
Collegium Vocale sitzt in den ganzen zweieinhalb Stunden der
quälend langsam sich voranbewegenden Inszenierung auf seinem
Podest, friert (wie die zahlreichen zum Einsatz gelangenden
schwarzen Schals vermuten lassen) und musiziert – wie gesagt –
vorzüglich.

Ein schmutziges Spiel

Eine Bühne im eigentlichen Sinn gibt es nicht, Darstellerinnen
und  Darsteller  müssen  sich  auf  staubiger  Schotterfläche
abarbeiten,  fallen,  liegen,  hocken  auf  dieser  unwirtlichen
Unterlage und werden im Lauf der Vorführung immer dreckiger.
Man hat Mitleid mit ihnen und fragt sich immer wieder, ob das
für ein vollständiges Stückverständnis wirklich sein muß. Um
so  anerkennenswerter  indes,  daß  das  Ensemble  hier  eine
durchaus respektable Leistung abliefert, allen voran Steven
Scharf  in  der  Titelrolle.  Nicht  so  schön  ist,  daß  die
Deutschkenntnisse der niederländischen Darsteller ihre Grenzen
haben, was dem Fluß der Dialoge nicht eben guttut.

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



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

Feine  Töne,  dicke  Mauern  –
Klangkunst in Haus Kemnade
geschrieben von Rolf Pfeiffer | 10. September 2015

Kemnade_klingt!  Wenigstens
hier und da. Und ein Logo
hat  die  Klangschau  auch.
(Foto: Kunstverein Bochum)

Wenn sich das batteriebetriebene Motörchen in Gang setzt, dann
lässt es an federndem Stab eine kleine Holzkugel über die
Stahlsaiten des alten Klaviers tanzen, und einige unbeholfene
Töne  entstehen.  Der  Motor  wird  elektronisch  ein-  und
ausgeschaltet,  entsprechend  schwingen  oder  schweigen  die
Saiten.  Fünf  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
Münster lebt, hat sich diese Klanginstallation ausgedacht, die
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die Besucher ins Grübeln bringen kann über Klang, Geräusch,
Musik, über Signale jenseits der Stille. Zu sehen und zu hören
ist sie bis zum 18. Oktober in Haus Kemnade in Hattingen. Acht
Künstlerinnen und Künstler präsentieren in Museumsräumen, in
denen Musikinstrumente der Sammlung Grumbt ausgestellt sind.
Arbeiten unter dem Titel „Kemnade klingt!“.

In den Siebzigern war Kemnade bekennend multikulti

Für den Bochumer Kunstverein als Ausrichter ist dieses Projekt
fast  schon  eine  Nummer  zu  groß.  Deshalb  preist  sein
künstlerischer Leiter Reinhard Buskies voller Dankbarkeit die
beiden  privaten  Hauptsponsoren,  die  Beckumer  Marianne-
Blumenbecker-Stiftung  und  die  Herdecker  Richard-Dörken-
Stiftung.  Und  man  erinnert  sich,  dass  es  in  dem  alten
Wasserschloss schon oft „geklungen“ hat – seit den frühen
70er-Jahren  nämlich,  als  hier  das  „Ausländer-Festival“
unvergeßliche multikulturelle Musikmarken setzte.

Der  Ruhrsandstein  klingt  –
jedenfalls vor dieser Mauer,
für die Denise Ritter einen
speziellen  Soundtrack
geschaffen  hat.  Der  O-Ton
dafür kam aus dem Steinbruch
Grandi  in  Herdecke.  (Foto:
Stadt Hattingen)

Zurück zum Kemnade-Sound von heute, der nun aus dem Museum
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kommt und entschieden minimalistischer ist als das vielfältige
Festivalgeschrammel von einst. Sparsamkeit prägt das Bild, was
weniger  einem  Arte-povera-Konzept  als  der  ökonomischen
Notwendigkeit geschuldet zu sein scheint. So müssen in Simone
Zauggs Installation „Luegit vo Bärg u Tal“ Aluleitern die
Alpen  geben.  Oben  auf  ihnen  sind  Lautsprecher  mit
Bewegungsmeldern installiert, und wenn diese Bewegung melden,
weil ein Ausstellungsbesucher, was ausdrücklich erlaubt ist,
eine Leiter erklommen hat, dann erklingt nämliches Volkslied
aus der Konserve, gesungen von der Berner Künstlerin (Jahrgang
1968)  persönlich.  Der  Titel,  man  ahnte  es,  ist
Schweizerdeutsch und lautet übersetzt in etwa „Blick vom Berg
ins Tal“. Wenn zeitnah mehrere Leitern erklommen werden, wird
der  Gesang  polyphon.  Dann  grüßen  sich  gleichsam  die
Alpengipfel, und das klingt schön und seidig durch den Raum
und ist leider schnell wieder vorbei. Bis der Bewegungsmelder
wieder anschlägt.

Vielstimmiges produziert auch Mathilde ter Heijnes Anordnung
von  Transistorradios.  Leise  beginnend  ballen  historische
Brandreden verschiedener Politiker sich schließlich zu einem
aufwühlenden  Crescendo.  Man  erkennt  die  Absicht,  doch  die
Optik des Werks enttäuscht, bietet nicht mehr als kümmerliche
Gerätschaften  und  Strippengewirr  auf  einigen  Quadratmetern
Museumsboden. Auch wenn dies fraglos eher eine Veranstaltung
für die Ohren ist, wäre etwas visuelle Sinnlichkeit nicht zu
verachten.

Grillen im Lautsprecher machen Geräusche

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 nämlich fängt –
in zugesichert artgerechter Haltung! – typische Geräusche von
Grillen ein, die er verstärkt und durch Frequenzbearbeitung
für  das  menschliche  Ohr  hörbar  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, in
denen zum einen vier Chinesen „Die Gedanken sind frei“, zum
anderen  eine  Strophe  für  Strophe  wachsende  Kombo  das
Kinderlied  „Laurentia“  singen.  Das  ist  lustig  und  auch
hintersinnig, aber nicht unbedingt eine Kunst, die größere
Aha-Erlebnisse zeitigt.

Haus  Kemnade  beherbergt
unter  anderem  die
Musikinstrumentensammlung
Grumbt.  Einige  dieser
Instrumente  erklangen  für
Tommy  Finkes  Musikstück.
(Foto.  Stadt  Hattingen)

Schließlich trifft man im Inneren des alten Wasserschlosses
auf die Klanginstallation von T.D. Finck von Finkenstein. Er
hat,  ist  zu  erfahren,  im  Haus  Klänge  alter  Instrumente
gesammelt, diese im Studio überarbeitet und zu einem recht
süffigen Soundtrack mit lockerer Rhythmusunterlage verrührt.
Wir erleben also das Werk eines Musikers, und da kann es nicht
mehr erstaunen, dass sich hinter dem barocken Namensungetüm
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.
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Draußen  vor  der  Burg  hat  Dodo  Schielein,  1968  in  München
geboren,  eine  Art  Akustik-Parcours  geschaffen;  „music  for
ears/Musik  für  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 Hände
zu Ohrmuscheln formen.

Der Ruhrsandstein klingt

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

Politisch-kritische  Valeurs  sind  bei  den  ausgestellten
Arbeiten nicht sehr ausgeprägt, sieht man einmal von Bruchs
„Die Gedanken sind frei“ singenden Chinesen oder Mathilde ter
Heijnes  gesammelten  Reden  ab.  Eher  beschleicht  einen
wiederholt das Gefühl, es mit etwas blutleeren Fingerübungen
zu  tun  zu  haben,  mit  fein  hergebastelten  Arbeitsproben.
Allerdings haben sparsam ausgeführte, konzeptionelle Arbeiten
wie diese es auch besonders schwer, zu bestehen, sind sie doch
der  Möglichkeit  beraubt,  Ideenarmut  hinter  bombastischer



Inszenierung  zu  verstecken.  Jedenfalls  bleibt  der  Kemnader
Schau  das  Verdienst,  eine  tonlose  Sammlung  von
Musikinstrumenten um etliche Töne zu bereichern. Für 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]
Öffnungszeiten:
Do. – So., 11 – 17 Uhr (Nov. – April)
Do. – So., 12 – 18 Uhr (Mai – Okt.)

Wenn  die  Männer  mit  der
Motorsense  kommen…  –  ein
bebildertes Panopticon
geschrieben von ©scherl | 10. September 2015
Also eigentlich läuft das immer gleich: ich guck raus und
denk, ah, endlich wieder ein paar Blümchen auf dem Scheißrasen
hier und ein, zwei Tage später ist dann der Gartennazi mit
seinen Hanseln da und fräst alles bis 1mm über der Wurzel
runter. Seine Geräte setzen 65% der eingesetzten Energie in
Krach um, 47% in Gestank, 15 in Wärme und mit den restlichen 2
zertritt er ach die goldne Flur.
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Diesmal  hat  das  perfide  Schwein  als  Vorhut  (Obacht:
verleserträchtig!) einen Knilch abgeworfen, der die Motorsense
bedient,  wie  andere  das  Morsegerät.  Möchte  er  mir  etwas
mitteilen oder mich nur quälen? Ich bekomme keine Antwort oder
wenn,  dann  kann  ich  sie  nicht  deuten,  da  ich  des
Motorsensenalphabets  nicht  kundig  bin.  Derweil  senst  er
fröhlich dahin, kilometerweit, daß die Pflanzenleichen nur so
spritzen (ich notiere kurz den Plot eines Zombiefilms), weder
zeigt er Gnade, noch Ermattung, noch Unrechtsbewußtsein. Der
HErr möge ihn strafen bis ins n+x->∞-te Glied. Das ist sehr
viel.

Nachdem  er  dieses  erste  seiner  Werke  vollendet  (und  ich
schreibe  hier  bewußt  nicht  »hat«,  um  meinem  Bericht  ein
Eckchen  mehr  Pathos  zu  verleihen),  holt  er  ein  lustickes
(sic!) Handmäherlein herbei und zieht damit beständig seine
Bahn. The Loneliness of the Long Distance Mäher, nichts hält
ihn auf, er ist das Pendel, die Maschine die Unruh, in meinen
Ohren das Geläut. (Man muß dazu wissen, daß der Rasen zwei
Hochhäuser  umgibt,  die  gesamte  Fläche  dürfte  eineinhalb
Fußballfelder messen. Das mit dem Handmäher.)

http://www.revierpassagen.de/wp-content/uploads/2015/07/mäher1-2.jpg


Oft hält er besorgt inne, zum Beispiel wenn das Motörchen ein
wenig stottert oder spotzt, dann tätschelt er es leis, blickt
in diese Öffnung und in jene, schraubt hier und da und zuletzt
den Tankdeckel ab, aha: das Werkzeug braucht Treibstoff, er
latscht, kehrt mit Kanister wieder, befüllt, bringt weg, kehrt
wieder – ein modernes Arbeiterballett, das mir hier dargeboten
wird.

Aber… Moment!: Wo ist der Aufsitzmäher?? Der wird doch sonst
da immer in Stellung gebracht? Ist er kaputt und in Reparatur?
Oder kaputt und nicht in Reparatur? Gestohlen? Gepfändet? Zu
teuer? Nicht mehr abzugsfähig? Verkauft, um Nutten, Suff und
die andren Drogen des Capos zu finanzieren, die sein bißchen
Bewußtsein  erweitern  sollen?  Mißgönnt  derselbe,  dieses
Scheißkapitalistenscheusal,  dem  armen  ihm  Untergebnen  die
kurze Zeit der Erholung, in der er sich den Arsch auf dem Teil
plattsitzen kann? Oder ist’s, um mich einfach noch länger
entnerven zu können? (Rhet. Frage, ich bin mir dessen sicher.)

Inzwischen bemäht 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 Getös in die Wohnung. Ich fliehe
mit und fasse zusammen: eine nachmittags stark
befahrene Straße, ein Bahnübergang, Züge im
Zehnminutentakt, zahlreiche Touribomber und Frachtflugzeuge,
ein Handmäher. Was fehlt? Richtig. Da kommt er auch schon:
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Auftritt des o.g. Capos, im Kleinlaster, auf der Ladefläche
eine Schubkarre, ein Sackerl Erde, ein Netz darübergeschmissen
und: der Laubbläser.

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

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

„Klassische“  Musik  als
europäisches  Phänomen:  Zum
Abschluss  des  Klavier-
Festivals Ruhr
geschrieben von Werner Häußner | 10. September 2015

Riesenerfolg  für  den
Pianisten Igor Levit beim
Klavier-Festival  Ruhr.
Foto:  Felix  Broede
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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  großen  Meister  Skandinaviens  zu  ehren.  Verdienstvolle
Konzerte verwiesen auf die hierzulande kaum bekannte lebendige
Musikszene  im  18.  und  19.  Jahrhundert,  zu  der  etwa  Ture
Rangström oder Wilhelm Stenhammer gehörten. 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  ist  ein
europäisches  Phänomen  –  eine  Erkenntnis,  die  all  den
nationalen  Aberrationen  trotzt:  Musik  hat  immer  Brücken
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  Kreativität,
Originalität  und  Inspiration,  sondern  aus  der  lebendigen
Verbindung von Völkern, Sprachräumen und Nationen.

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



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 bestätigt, dass der „Nordische Ton“ in
einen europäischen Kontext gebettet ist. Carl Nielsen schrieb
die eröffnende „Helios“-Ouvertüre in Griechenland; ihr Thema
ist nicht etwa die Mitternachtssonne, sondern der Lauf des
Sonnenwagens, den die griechische Mythengestalt Helios über
das Firmament lenkt. Und das Aufdämmern der tiefen Streicher
aus  dem  Nichts,  der  kraftvolle  Einsatz  der  Hörner,  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. Hörner und Violinen mussten sich locker spielen, fanden
dann  aber  in  Edvard  Griegs  Klavierkonzert  zu  schwingender
Freiheit. Die breite Einleitung des Adagios strömte gelassen
und klangschön dahin; die träumerische Atmosphäre, getragen
von  den  gedämpften  Streichern,  wurde  nicht  durchbrochen.
Anders in den rhythmisch geprägten beiden letzten Sätzen: Da
setzte Lintu schon einmal auf den Effekt eines scharf und
präzise geschnittenen Tutti und ließ die Klangwogen über dem
Pianisten zusammenschwappen.

Der Pianist war Igor Levit: Noch keine dreißig Jahre alt,
gehört er zu den jungen Leuten in der Szene, die seit Jahren
die  schönsten  Erwartungen  nähren  –  und  immer  wieder
übertreffen. Für Edvard Grieg zieht er erst einmal das Jackett
aus: Am heißesten Tag des Jahres soll die Etiquette nichts
beeinträchtigen, was der Musik dient.

Levit ist keiner, der etwas „zeigen“ müsste; er kann es sich
leisten,  den  markanten  Solo-Einstieg  nicht  narzisstisch  zu
zelebrieren, sondern selbstbewusst hinzustellen, um dann den
kleinen Formen nachzuspüren, 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 Sätzen ein Mann der leisen
Töne,  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  März
verstorbenen  schottischen  Komponisten  Ronald  Stevenson,  dem
sich Levit sehr verbunden fühlt.

Nochmal  der  nordische  Ton,  diesmal  gefasst  in  Sibelius‘
Zweiter. Man fragt sich zunächst, warum es wieder einmal die
populärste  seiner  sieben  Sinfonien  sein  musste,  hatte  das
Konzert  doch  schon  mit  Griegs  Klavierkonzert  den  offenbar



unverzichtbaren „Reißer“. Dann fragt man sich, warum Hannu
Lintu  trotz  seines  akkuraten  Schlags  manche  Kanten
weichzeichnet, während er die majestätischen Ausbrüche und die
fahlen  Holzbläser-Episoden  richtig  spektakulär  ausspielen
lässt.  Die  Frage  nach  der  Folklore  verweist  auf  die
Orgelpunkte und Liegetöne, die man auch in anderen als den
nordischen Traditionen findet.

Und wenn missgünstige, koboldige Bläser eine warme Dvořák-
Idylle stören, könnte man sich auch in Böhmen wähnen. 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  ausgehörten
Klangfarben  der  Holzbläser  oder  in  den  Momenten  des
Messingglanzes, ob in der Transparenz der Balance der Gruppen
oder im Kontrast abrupter Brüche und kantabel entwickelter
Bögen.

Jahrzehntelang verbunden: Martha Argerich und Misha Maisky

Tags zuvor entzückte 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
veröffentlichten  Programm.  Beethovens  Variationen  über  „Bei
Männern, welche Liebe fühlen“ aus Mozarts „Zauberflöte“ sind
ein hübsches Einspiel-Stück’l. Die sieben Veränderungen des
poetischen Themas zeugen davon, wie zwei Musiker im Lauf eines
jahrzehntelangen  Zusammenwirkens  wie  selbstverständlich
aufeinander eingehen, sich in Nuancen abstimmen, aber auch
einmal – wie ein altes Ehepaar – dem Anderen ins Wort fallen
oder einfach über ihn weggehen.



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

Argerich zeigte ihre weichen Läufe, ihren diskret perlenden
Ton, ihr elegisches Cantabile. Maisky räumte ihr chevaleresk
elegante  Vortritte  ein,  bemühte  sich  um  einen  noblen,
zurückhaltenden  Ton.  Die  folgende  Schostakowitsch-Sonate  d-
Moll  (op.40)  wirkte  manchmal  ein  wenig  unbekümmert
dahingespielt  –  und  Martha  Argerich  erschrak  auch  mal
neckisch, wenn sie sich vergriffen hat. Bei solchen Musikern
wäre freilich selbst ein Spielen „prima vista“ aufregender als
bei anderen wochenlang geübtes Kunsthandwerk. Da muss nichts
mehr  bewiesen  werden:  Der  diskrete  Klavierton  in  seinen
expressiven Qualitäten nicht, der dicht-gesangliche Klang des
Cello auch nicht.

Das  zweite  Allegro  der  Sonate  beschwört  in  seinen  wild-
perkussiven  Elementen  auch  einen  „Volkston“,  aber
Schostakowitsch lässt 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 für Cello – wollte trotz der Kontraste zwischen
Lyrizismen und gesteigerten Erregungszuständen nicht recht für
sich einnehmen: Maisky fand nicht zu einem gelösten, freien
Ton; er verharrte in heiserer Anstrengung zumal in der Höhe.
Argerich  spielte  wie  auf  einer  Zauberharfe  aus  Glas  und



Elfenbein. Aber beides wollte sich nicht zu einem organischen
Ganzen verbinden, das die Aufmerksamkeit hätte fesseln können.
Jubel und drei Zugaben.

 

 

Die Pranke des wilden Bären:
Denis  Matsuev  in  der
Philharmonie Essen
geschrieben von Werner Häußner | 10. September 2015
Aber holla: Wenn Denis Leonidovich Matsuev auftritt, gibt’s
für den Steinway kein Pardon. Der in Irkutsk geborene und von
seinem Vater unterrichtete Russe verkörpert Eigenschaften, die
man gemeinhin mit der „russischen Schule“ verbindet: stählerne
Energie,  gewaltiger  Ton,  dräuende  Romantik.  Und  dazu
phänomenale  Treffsicherheit  in  Skalen,  Grifffolgen,
Oktavparallelen und was derlei virtuoses Handwerk noch mehr
ist.

Ein amerikanischer Kritiker schrieb über ein Matsuev-Konzert,
er habe in seiner fast sechzigjährigen Laufbahn noch nie ein
Klavier so laut gespielt erlebt. Nun denn: Matsuev schafft es
auch, die Essener Philharmonie so zu erschüttern, dass man in
der  Stille  zwischen  den  Orkanen  besorgt  auf  mögliches
Knirschen  der  Stahlträger  lauscht.
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Die  Philharmonie  in  Essen.
(Bild: Werner Häußner)

Matsuev  wollte  sich  zunächst  nicht  als  Extrem-Pianist
einführen:  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
enttäuschte alle, die sich von altrussischer Kraft bestätigt
sehen wollten. Matsuev spielt mit durchaus kernigem Anschlag;
Verzärtelungen sind seine Sache nicht. Aber er gestaltet nicht
ohne Poesie: wenig Rubato, aber sorgsam gebildetes Mezzoforte;
sanft formuliertes Selbstbewusstsein in den „Weißen Nächten“,
poetisch-melodienselige Reminiszenzen an Tschaikowskys Tatjana
aus „Eugen Onegin“ in der „Barkarole“.

Natürlich geht es auch zur Sache, wenn Matsuev das „Lied der
Schnitter“ (alles andere als „moderato“) als frischfröhlich
gedroschenes folkloristisches Intermezzo versteht. Oder wenn
er  die  herbstliche  Jagd  im  „September“  als  effektsicheres
Schaustück  vorführt,  bei  dem  sich  das  Martellato  schon
gefährlich nahe an Großvirtuosen wie Skrjabin oder Prokofjew
heranhämmert.  Im  „November“  streift  Matsuev  gar  eine
versonnene Melancholie; den „Dezember“-Walzer stattet er mit
schwingender Melodik und gekonnten Salon-Fermaten aus. Kein
übler  Eindruck  also  zu  Beginn;  das  „Russische“  des  Denis
Leonidovich scheint durchaus gebändigt und reflektiert.
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Auch die kurze cis-Moll-Sonate Alexander Skrjabins (op. 2/1)
hätte gefallen können: Matsuev wählt einen entschiedenen, aber
nicht dröhnenden Ton, nimmt sich zurück und führt das Auf und
Ab der Achtelfigur immer wieder ins Mezzoforte. Das wäre recht
schön und schlüssig gewesen, hätte 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
wählt einen „heroischeren“ Ton, sieht in der Etüde eher die
geschichteten  Akkorde  als  einen  melodischen  Verlauf.  Ein
Beispiel, wie grundverschieden die Zugänge zu einem Stück sein
können.

Dann die dis-Moll-Sonate (op. 8, Nr. 12) Skrjabins: Jetzt
erfreut sich Matsuev an den Läufen, die er mit machtvollem
Bassfundament stützt und rauschend durchzieht. Jetzt zeigt er,
wie  er  „patetico“  liest:  formidable  Konsequenz  in  der
Phrasierung, erfolgreiches Überwinden irrwitziger technischer
Hürden,  zustoßende  Finger  wie  Maschinen  in  einer  alten
Ruhrpott-Fabrik.  Das  reißt  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 gekürt, und er hat das
Etikett noch bekräftigt durch eine 2005 erschienene CD mit dem
Titel „Tribute to Horowitz“. Aber um an den Altmeister aller
Virtuosen  heranzukommen,  fehlt  dem  Vierzigjährigen  aus
Sibirien die Subtilität, die grandseigneurhafte Individualität
und  die  ironische  Distanz  des  Alten.  Robert  Schumanns
„Kreisleriana“ transformiert er vom zerrissenen romantischen
Seelenbild zum Futter furioser Exaltationen.

„Äußerst bewegt“ bedeutet für Matsuev rasant und forsch; „sehr
innig“ ist bei ihm heroisch geladen. Ein Schumann voller Saft
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und  Kraft,  aber  ohne  in  sich  gekehrtes  Betrachten,  ohne
jenseitige Feierlichkeit, auch ohne bohrendes Grübeln. Wobei
Matsuev  den  „Kreisleriana“  durchaus  interessante  Facetten
abgewinnt, etwa, wenn er sich in den beiden langsamen Teilen
mit Noblesse zurücknimmt, wenn er das „Lebhafte“ groß und
frei,  mit  kraftvollen  Bässen  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 Bären geben, jetzt kann er mit
Liszt-Ekstase,  mit  Prokofjev’scher  Brutalität  dem  Flügel
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, weiß 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  andächtige
Versonnenheit. Würde er in dem Stück durch mehr Kontrolle
einen  inneren  Zusammenhang  herstellen,  könnte  er  das
Zurücknehmen aus dem Ruch sentimentaler Ruhepausen befreien.

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



Super-Virtuoses,  ironisch
gebrochen: Marc-André Hamelin
brilliert in Mülheim
geschrieben von Werner Häußner | 10. September 2015

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

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

Die  D-Dur-Sonate  KV  576,  für  andere  vielleicht  ein
„Einspielstück“, wird von Anfang an in seriösem Ernst gefasst:
Keine Koketterie im „Jagdthema“ des Beginns, klare Sicht auf
die  Struktur,  abwechslungsreicher  Anschlag  zwischen  dem
trocken  aufbegehrenden  Staccato  des  aufwärts  weisenden
triolischen Motivs und der weichen Triller-Antwort, zwischen
den leichtfüßig schweifenden gebundenen Sechzehnteln und den
aus  den  Anfangsnoten  gebildeten  Verarbeitungen.  Ein  Forte-
Piano-Echo als Übergang zur Reprise, klare Gliederung in den
Verläufen  statt  süffiger  Legato-Kulinarik,  dabei  ein  genau
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ausgehörtes  Spektrum  kühler  Klangfarben:  Mit  so  viel
Raffinesse adelt Hamelin diese Sonate, lässt erleben, was für
ein  Meisterwerk  der  ausgewogenen  Form  Mozart  mit  ihr
geschaffen hat. Nachzuhören ist das übrigens auf seiner 2013
entstandenen  Aufnahme,  die  Hamelin  beim  Label  Hyperion
vorgelegt hat.

Marc-André Hamelins Aufnahme
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  Klängen  oder  bedeutungsschwangeren  Akzenten.
Mozart  bleibt  bei  aller  Entrücktheit  licht:  heitere
Melancholie, elegische Gelöstheit – man versteht, warum Mozart
früher  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. Über den trocken perlenden
Anschlag hinaus, mit dem er die Noten genau definiert, gönnt
er allenfalls dem Bass etwas Wärme.

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


Und  wozu  bekennt  sich  Hamelin  bei  Schubert?  Hier  ist  die
Romantik nicht mehr ein fernes Aufdämmern, sondern die Sphäre,
in der sich die Musik ereignen will. Freilich nicht im Sinne
der gefühlvollen Werbespot- und Wohlfühl-Romantik, in die der
Begriff inzwischen abgesunken ist. Sondern als das Nachspüren
des Einbruchs des „ganz anderen“ Unbekannten, Jenseitigen und
Eigentlichen. Als die Sphäre, die alles Vorläufige zu sich
kommen lässt, 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 Großen der Klavierwelt, einen solchen Höhepunkt.

Schubert im Zeichen des Belcanto

Hamelin bedient sich der Stilmittel, die manch anderem als
verpönt gälten. Er kleidet den berühmten 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 fließende 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  bruchstückhafte  Poesie  des
Schubert’schen Ringens um die angemessene Form nach Beethoven
anwendet. Das ist, immer in klare, präsente, unverdickte Töne
gefasste wirklich große Kunst.

Der  zweite  Satz  bezieht  sich  in  seiner  weltverlorenen
Versunkenheit,  aber  auch  in  seiner  klassischen  Phrasierung
zurück auf Mozart und weist gleichzeitig nach vorne mit seinen
harmonischen Rückungen und seinen atmosphärischen Bezügen zu



dem  geheimnisvollen  Basstriller  des  Kopfsatzes.  Der  dritte
Satz lässt studieren, wie Hamelin zu einer völlig anderen
Haltung „umschaltet“, wie er trocken geschlagene Bässe und
perlenden  Diskant  miteinander  verbindet  und  innerhalb  der
Phrasen  unterschiedlich  färbt.  Der  vierte  Satz,  nicht
übertrieben  extrovertiert,  zeigt  die  irritierend  heftigen
Ausbrüche  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), bestätigt Hamelin: Hier ist ein Schubert-Interpret am
Werk,  der  es  mit  den  großen  Deutungen  der  Vergangenheit
aufnehmen kann und der so leicht niemanden fürchten muss.

Mülheim:  Die
Stadthalle im Zeichen
des Klavier-Festivals
Ruhr. Foto: Häußner

Weit  weg  von  „sachlicher“  Darstellung  und  dennoch  mit
äußerster Präzision – so nähert sich Marc-André Hamelin Claude
Debussys „Images II“ (Auch davon gibt es eine CD). Zögernd
stellt er im ersten Stück die eröffnende Achtelfigur vor, als
höre er ihrem sanften Pianissimo nach, diskret und zart tritt
das  triolische  Auf  und  Ab  der  Sechzehntel  ein;  zart
verfließende 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 Synästhesie von Licht und Ton, von
Hören  und  Schauen  –  und  Hamelin  setzt  sie  mit  einer
ihresgleichen  suchenden  Delikatesse  um.  Auch  das  Bild  des
Mondes, das sich „über die Tempel von einst“ senkt, schildert
Hamelin mit einem fein nuancierten Spiel luftiger Akkorde und
zaubrischer Arpeggien. Man meint, die Finger berührten in den
zart-gläsernen Tönen kaum die Tasten. In „Poissons d’or“ lässt
er die „Goldfische“ in grazilem Forte glitzern – auch die
Fülle des Klangs bleibt licht, fast zerbrechlich. Und man
fragt sich, was das für ein Publikum ist, das in den letzten,
verhaltenen, verhallenden Ton ungeniert hineinklatscht.

Hamelin hat wieder – nach der Uraufführung seiner „Barcarolle“
2013 beim Klavier-Festival – zwei eigene Werke mitgebracht:
Die „Pavane variée“ von 2014 fußt auf dem Thema von „Belle qui
tiens ma vie“ des französischen Priesters und Tanzmeisters
Thoinot  Arbeau  (1519  –  1595)  und  zerlegt  die  eingängige
Melodie  in  einer  altertümlich  wirkenden  Kirchentonart  in
atemberaubende  Skalen,  Arpeggien  und  Arabesken,  in  jazzig
leichte Rhythmen und eine dichte Polyphonie, wobei am Ende ein
repetierter düsterer Glockenschlag im Bass an das Ende des
Vergnügens mahnt.

Hamelins Paganini-Variationen von 2011 reizen das Element des
Virtuosen  dann  vorbehaltlos  aus,  zerfetzen  rhythmische  und
akkordische  Trümmer,  als  reiße  ein  wildgewordenes  Raubtier
alles  in  Stücke,  und  ironisieren  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
Virtuosität als seriöse Haltung durch noch mehr Virtuosität
aus: Ein Super-Virtuose, der sich selbst ironisch gebrochen



vorführen kann.

Dosierte  Energie:  Benjamin
Moser  beim  Klavier-Festival
Ruhr in Essen-Werden
geschrieben von Werner Häußner | 10. September 2015

Der Pianist Benjamin Moser.
Foto KFR

Haus Fuhr in Essen-Werden ist mit seinem intimen Saal ein
idealer  Veranstaltungsort  für  das  Klavier-Festival  Ruhr.
Allerdings hat der Raum seine Tücken; er bildet das Spiel des
Solisten  sehr  genau  ab,  verstärkt  aber  die  Lautstärke
überproportional, sobald sie über ein verhaltenes Mezzoforte
hinausgeht. Dazu steht auf der Bühne ein Steinway, erfreulich
präsent  im  Klang,  aber  für  diesen  Raum  wünschte  man  sich
manchmal einen weicher intonierenden Flügel.

Benjamin  Moser,  nun  schon  zum  vierten  Mal  beim  Klavier-
Festival  zu  Gast,  hätte  seine  liebe  Mühe  gehabt,  die
ausufernden Klangfluten zu dämmen – wenn er es denn versucht
hätte. 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 bläut
dem Pianisten ständig „crescendo“ ein, um ihn dann beinahe
unvermittelt auf „piano“ einzuschwören, sogleich aber wieder
das Aufwachsen der Lautstärke einzufordern, Wer die Fantasie
so steigern will, wie es in den Noten steht, landet eben beim
Fortissimo  „appassionato“.  So  geschehen  auch  unter  den
sorgfältig formulierenden Händen des Münchner Pianisten, der
mit seinen 34 Jahren schon auf eine schöne Karriere blicken
kann.

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

Der Anfang des Konzerts war explizit „lyrisch“: Sieben von
Edvard  Griegs  Klavierminiaturen,  beginnend  mit  dem
differenzierten Arpeggienspiel und der schwärmerischen Agogik
von „An den Frühling“, über den drollig anhebenden, sich ins
Dämonische auswachsenden „Zug der Zwerge“ bis zu den Fanfaren
und  majestätischen  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-Etüde op.2/1 schließt mit ihrem versonnenen
Auf  und  Ab  einer  charakteristischen  Achtelfigur  an  Griegs
elegische  Lyrismen  an.  In  dem  kurzen  Stück  bewegt  sich
Skrjabin kaum über die Region des Mezzoforte hinaus; Moser
versucht sich in Delikatesse und verhaltenem Gestus, aber der
Steinway zeigt ihm, wo’s langgeht: Direkter Klang, stählerne
Resonanz, später, in der Fantasie, dann auch (zu) vollmundiges
Pedal.

Moser hat die Abfolge klug gewählt, denn in der Etüde lässt 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  Töne
allmählich, 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  französischen  Zeitgenossen
Skrjabins, Claude Debussy und Maurice Ravel.

Debussys „Childrens Corner“ hat Licht und Schatten – und das
nicht  nur  im  durchaus  gekonnten  claire-obscure  der  licht
wirbelnden  Schneeflocken  des  vierten  und  der  bassdüsteren
Lesart des zweiten Stücks („Jimbo‘s Lullaby“). Sondern auch in
Mosers Lesart, der in der Puppenserenade den Klang zu füllig,
den Rhythmus zu geschmeidig gestaltet und im abschließenden
Cakewalk einen Schuss Spontaneität vermissen lässt.



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 Mülheimer
Klavier-Festival-Auftritt. Er achtet mehr auf Atmosphärisches,
rückt  die  Musik  vor  allem  in  „Ondine“  in  die  Nähe  eines
Pointillismus, wie ihn Georges Seurat oder Hippolyte Petitjean
in der Malerei etablierten.

Die flirrende Atmosphäre, die sich auf genau definierte Punkte
zurückführen lässt, entspricht Mosers musikalische Auffassung:
Flächen und Linien aus definiert gespielten Noten, die als
Ganzes eine hundertfach in sich gebrochene Klangsphäre bilden.
„Le Gibet“ fasst er eher als melancholisches Stimmungsbild auf
als im Sinne einer Studie des Unheimlichen.

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



durch  das  Schlüsselloch  verschwindet  der  Nachtmahr,  um
herzlichem Beifall und zwei Zugaben – Debussys „clair de lune“
und einer weiteren Skrjabin-Etüde – Platz zu machen.

Plötzlich  Chef  –  Dirigent
Kirill  Petrenko  wird  neuer
Leiter  der  Berliner
Philharmoniker
geschrieben von Martin Schrahn | 10. September 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
Stündchen beraten, und zack, einen neuen Chefdirigenten aus
dem  Hut  gezaubert.  Kirill  Petrenko  heißt  der  Glückliche,
gleichermaßen  Publikumsliebling  in  München  (Staatsoper)  und
bei den Bayreuther Festspielen. Die Überraschung daran ist,
dass sich das deutsche Vorzeigeorchester plötzlich, nach der
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schweren Nichtgeburt im Mai, so zügig auf ihn einigen konnte,
„mit großer 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
später 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.

Für Petrenko war’s der Beginn eines steilen Aufstiegs, der ihn
2002 an die Komische Oper Berlin und 2013, nach mehrjähriger
freier  Tätigkeit,  an  die  Münchner  Staatsoper  führte.  Dort
läuft sein Vertrag 2018 aus, dann verlässt auch Simon Rattle
die  Berliner  Philharmoniker.  Gleichwohl  muss  über  die
Einzelheiten von Petrenkos Amtszeit an der Spree noch beraten
werden. Und aus München kam prompt das Signal, man werde dem
Maestro eine Verlängerung anbieten. Im Zweifel heißt das also:
Der Dirigent wird wechselnd auf zwei Hochzeiten tanzen.

Zuzutrauen ist es ihm allemal. Petrenko gilt als ruhiger,
konzentrierter  Arbeiter,  der  noch  an  kleinsten
Ausdrucksnuancen  feilt,  als  Analytiker,  aber  auch  als
Vollblutmusiker mit Bauchgefühl. Was er in die Hand nimmt,
vergoldet sich oft zu berauschendstem Klang, bleibt aber stets
durchhörbar. Petrenkos Münchner Dirigate gelten als Ereignisse
und seine Deutung des „Ring“ in Bayreuth hat vor allem deshalb
höchstes  Lob  erhalten,  weil  er  dem  Orchester  allerfeinste
kammermusikalische  Klarheit  entlocken  konnte.  Ähnliches  war
übrigens  bereits  2011  während  der  Triennale  staunend  zu
erfahren:  Petrenko  interpretierte  mit  den  Duisburger
Philharmonikern Wagners „Tristan“. Ein Jahr später 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.  Merkwürdig  auch,  dass  die  Berliner
Philharmoniker zunächst peinlich patzten, dann aber jemanden
wie Phönix aus der Asche emporzaubern. Doch offenbar ist es
nun  für  niemanden  mehr  ein  Problem,  dass  zunächst  kein
Kandidat, also auch Petrenko, mehr als 50 Prozent der Stimmen
für sich verbuchen konnte. Die Frage, wie groß die Mehrheit
diesmal war, bleibt ohne Antwort. Nun ja: Orchester sind vor
allem eins, ein Sammelbecken lauter Diven.

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

Fieberfrei  in  Dortmund:
Skrjabin mit Joseph Moog und
den Bochumer Symphonikern
geschrieben von Werner Häußner | 10. September 2015
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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  Zurückhaltung  bekam  Liszts  abundanten  Klangfantasien
außerordentlich gut. Vor zwei Jahren debütierte er in Moers
beim  Klavier-Festival  Ruhr  –  und  überzeugte  mit  klug
ausbalancierten  Klavier-Versionen  von  Opernschlagern  Verdis
und Wagners. Nun kehrt Moog zum Tastenfeste zurück, stürzt
sich im Konzerthaus Dortmund in Alexander Skrjabins mystisch-
fantastisch-rauschhafte Musikwelten. Und lässt diesmal spüren,
dass  er  an  Grenzen  stößt.  Nicht  an  pianistische,  aber  an
musikalische.

Sein Zugang zur Skrjabins fis-Moll-Klavierkonzert op. 20 ist
zunächst  durchaus  logisch.  Moog  macht  aus  Skrjabins
vermeintlich  formvergessen  schweifender,  selbstversponnener
Kunstmystik keine esoterische Meditation. Er formt seine Soli
klar durch, gibt ihnen kühle Fasslichkeit, vernebelt nichts in
dampfendem Klang. Auch im Andante-Satz träumt 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 gelöst reiht er
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Figurationen  und  absichtslos  wirkendes  Spielwerk.  In  der
unterschiedlichen  Gewichtung  der  Phrasen,  in  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 glückhaften Gelingen fehlt, ist bei einem so bewussten
und  ästhetisch  präsenten  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  über  den  Noten  zu  fliegen.
Vielleicht äußert sich eine Befangenheit, die den spontanen
und durchaus einmal riskanten Zugriff hemmt.

Das dynamisch variable Spiel mit dem Orchester gelingt nicht
durchgängig. Wo sich der Klavierpart mal wie eine zusätzliche
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
Tönen singen sollte, lässt er die metrischen Fesseln nicht
fahren.

Auch  das  Poème  „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 fröstelnde
Grelle einer Leuchtstofflampe. Moog fast dieses Werk in den
Ton der Moderne: nicht strahlend, sondern gleißend.

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



Streicher, das feine Parfüm der Harfen, die sehnsuchtsvoll
verklingenden Flöten: das ist eher die Ahnung „ekstatischer“
Ausbrüche als ihre klangprächtige Vergegenwärtigung. So hält
Sloane die allzu direkte und schnell banal wirkende Effekt-
Dramaturgie zurück. Und die Finesse ist bei den präsent und
farbenfroh agierenden Philharmonikern in guten Händen. Nur in
den  finalen  Entladungen  trägt  das  Konzept  nicht  ganz:
Lautstärke ist nicht Intensität, die entsteht durch Hingabe
und Risiko – und da waren die Bochumer noch zu fest auf der
Erde verankert.

Dass Sloanes zurückhaltender, ins Lyrische neigender Ansatz
seine Probleme hat, wurde im „Tristan“-Vorspiel zu Beginn des
Konzertes deutlich. Vermutlich wollte der Dirigent die Bezüge
demonstrieren, die zwischen der vor 150 Jahren uraufgeführten
Oper  Wagners  –  einem  Meilenstein  in  der  historischen
Entwicklung der europäischen Musik – und ihrem Echo im Werk
des  vor  100  Jahren  gestorbenen  russischen  Komponisten
feststellbar sind. Entsprechend legte er Wagners Musik nicht
im Sinne des Drängens und Sehrens aus, das die wellenförmige
Dynamik ihrer Entwicklung hin zur Ekstase der sich lösenden
harmonischen Spannung bestimmt. Sondern er leuchtet die Statik
der Klänge aus, lässt sie fast lyrisch verharren, nimmt ihr
die innere Unruhe. Auch den „Tristan“ prägt das milde Licht
Debussys statt der Fieberschübe Wagners.

Können  Saxophon-Klänge
politisch sein? Eindrücke vom
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Moers Festival
geschrieben von Wolfgang Cziesla | 10. September 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  für  die  vier
Festivaltage, sind herausragende Saxophonisten. Zusätzlich 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 eröffnete das Festival mit einer meditativen
Komposition,  die  es  ermöglichte,  vom  Stress  der
zurückliegenden  Arbeitswoche  zu  relaxen  und  ganz  auf  dem
Festival  anzukommen.  Einfach  schön  –  genauer  gesagt:  in
angenehmer Weise höchst ausgetüftelt schön.

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 für
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-köpfigem gemischtem Chor,
vom Tanzbaren bis zum kaum Hörbaren, aufzeigt und längst über
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 aufdrängte,
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
zwölf Personen. Mit Sarah Neufeld im Duo war Colin Stetson
bereits vor einem Jahr im Nachtprogramm des Moers Festivals zu
erleben. Für den Auftritt im Hauptprogramm 2015 haben die
beiden  ihr  Repertoire  nochmals  erweitert.  Ein  glückliches
Zusammenspiel, aber auch mit eingefügten Solo-Stücken. Sarah
Neufeld,  Geigerin  der  Gruppe  „Arcade  Fire“  und
Gründungsmitglied  des  sechsköpfigen  „Bell  Orchestre“,
präsentierte  bereits  einen  Titel  ihres  nächsten,  noch
unveröffentlichten  Soloalbums.  Stetson,  der  mit  seiner
perfektionierten  Zirkularatmung  minutenlang  Arpeggio-Bögen
spielt,  dabei  ins  Saxophon  singt  und  schreit,  es  wie  ein
Urtier rufen lässt und mit den Klappen seines Instruments
zugleich die Percussion liefert, ist ein Phänomen.

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

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



tritt clownesk-trotzig gegen ihn; das kommt beim Publikum gut
an.  Wenngleich  er  während  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 Männerbands. 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  überzeugenderes  Beispiel  für  ständig  unter  Strom
stehende Männer boten anschließend „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 hörbare körperliche Anstrengung eines
Männer-Trios nicht auch für die Zuhörenden 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  Glücksschübe  an  die
Zuhörenden abgab.

Erstklassig war auch „Eivind Opsvik Overseas“, die Formation
des norwegischen Bassisten, der nach New York gezogen ist. Der
Oud-Spieler Ziad Rajab führte hingegen mit dem Neuseeländer
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 Hülsmann und Johanna Borchert drei Frauen ein,
die jeweils ein Quartett leiteten. In diesem Jahr leiten drei
andere Frauen richtig große 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-köpfigen
gemischten Chor mit, für den sich die Bühne der Festivalhalle
als zu klein erwies und der zeitweise aus einem der Gänge
zwischen  den  Sitzreihen  dirigiert  wurde.  Hymnische  Klänge.
Sara McDonald eröffnete mit den jungen Musikern der Big Band
der Hochschule für Musik und Tanz Köln den Pfingstsonntag.
Sofia Jernberg kam mit dem Trondheim Jazz Orchestra und dem
Geiger Olav Mjelva. Jernberg folgt einer Tradition des Moers
Festivals, für die es bereits in den vergangenen Jahren gute
Beispiele gab, Stimmkunst über das hinaus, was üblicherweise
als Gesang bezeichnet wird.

Darüber  sollen  aber  die  nicht  von  Frauen  geleiteten
Großformationen nicht unerwähnt 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
künstlerische Leiter, Reiner Michalke, in knappen Worten das
Auseinanderdriften der Welt – Terror, Krieg und Vertreibung,
und  auf  der  anderen  Seite  die  Rauschzustände  der
Finanzspekulanten.  Er  spricht  von  der  dem  Festival
„angeborenen  Selbstverpflichtung  zur  Aktualität“  und  vom
künstlerischen  Mandat  der  eingeladenen  Musikerinnen  und
Musiker, Antworten auf die drängenden 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 Weltmaßstab hat
Verständigung über Musik immer schon gut funktioniert (besser
als zum Beispiel in häuslicher Nachbarschaft).

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

Erwartete das Publikum vom Künstler 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 desaströsen
Ökonomie-Auffassung, die nur dem Planeten alles entnimmt.

Nicht  zuletzt  wurde  auch  in  Moers  eine  altbekannte
Wirkungsweise  von  Musik  wieder  intensiv  spürbar  –  ihre
Emotionalität und Pathosfähigkeit, die es nicht nur schafft,
Gefühle zu verarbeiten, sondern die auch Gefühle auszulösen
vermag. Das wurde während des Festivals vielleicht an keiner
Stelle  so  deutlich  wie  in  Colin  Stetsons  Referenz  an  den
Komponisten Henryk Górecki und seine Symphonie No. 3, opus 36,
deren drei Sätze jeweils ein Klagelied beinhalten. Ergreifend.
Die klassische Komposition von 1976 erweist sich als eine der
aktuellsten. Pathos als Gegengewicht zum kalten Kalkül. Das
ist vielleicht das Politischste an Musik, ihre Fähigkeit zu
jenem Mitleiden, das den Finanzspekulanten ebenso zu fehlen
scheint wie den Waffenproduzenten und Kriegstreibern.



Ruhrfestspiele: Klatschen wie
Bolle  –  Brambach  liest
Bukowski, die Zucchini-Sistaz
swingen
geschrieben von Rolf Pfeiffer | 10. September 2015
Frankreich ist, wie bekannt, in diesem Jahr der kulturell-
regionale Schwerpunkt der Ruhrfestspiele. Viel Französisches
allerorten  im  Spielplan,  aber  doch  nicht  nur.  In  den
Randbereichen des üppigen Programms blüht einiges, was mit dem
Schwerpunkt auch beim besten Willen nichts zu tun hat.

Zwei  Veranstaltungen,  beide  auf  kleinerer  Bühne,
interessierten besonders. Wenn man nun wiederum zwischen ihnen
etwas Gemeinsames suchte, so könnte man vielleicht sagen, daß
sie beide in US-amerikanischer Kultur wurzeln. Aber das ist
schon etwas gequält 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  links)  Foto:
Ruhrfestspiele/Pete
r Kallwitz

Brambach und Bukowski

Martin  Brambach  also,  den  man  vom  Fernsehen  kennt  und
vielleicht  auch  aus  früheren  Zeiten  vom  Bochumer
Schauspielhaus,  ist  ab  und  zu  mit  einem  Bukowski-Abend
unterwegs.  Allzu  oft  aber  wohl  nicht,  auch  intensivste
Internet-Recherchen förderten 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  hinterließ,  sagen  wir  es  zurückhaltend,
einen  uneinheitlichen  Eindruck.  Grandios  waren  die
ausgesuchten  Bukowski-Texte,  gleichnishafte,  auf  den  Punkt
durchformulierte graue Alltagsgeschichten über Suff, Sex und
Gewalt,  durchlebt  und  durchlitten  von  alternden  Losern
beiderlei Geschlechts. Da eskaliert die Eifersuchtsnummer im
abendlichen  Ehebett  zum  mörderischen  Finale  mit  der
Zweiundzwanziger,  da  vergewaltigen  und  ermorden  Einbrecher
eine junge Frau, der sie zufällig im Haus begegnen, und mit
dem prügelnden Ehemann, der aus den ehelichen Gewaltexzessen
so etwas wie Selbstbewußtsein zieht, hat man fast Mitleid.

Ein bißchen wie in Hoppers Bildern

Doch obwohl die Brutalität vieler Szenen schwer erträglich ist
und Bukowski auch in den schlimmsten Momenten nicht wegsieht,
wohnt  ihnen  atmosphärisch  so  etwas  wie  ein  unbeteiligtes
Schweben inne, eine Globalsicht auf Männer und Frauen und die
Einsamkeit und den Gang der Welt. Man fühlt sich an Hoppers
trostlose  Bilder  erinnert,  im  Glauben  an  die
Unveränderlichkeit der Verhältnisse 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  –  für  einen  einzelnen
Ausruf oder auch für eine ganze dramatische Passage – ins
Schauspielen. Dann gibt er nicht nur, nein, dann ist er der
verspannte,  gehemmte,  gehetzte  amerikanische
Mittelstandsbürger, immer um Fassung bemüht und immer dazu
verurteilt,  in  diesem  Streben  zu  scheitern.  Wenn  er  die
Beherrschung verliert, schreit und um sich schlägt und sich im
nächsten  wieder  einzufangen  versucht,  voll  von  schlechtem
Gewissen  über  den  selbstverschuldeten  Kontrollverlust,  dann
ist das im Kleinen ganz großes Schauspieler-Theater.

Angeschrägter Charakter

Martin  Brambach  gehört  zur  kleinen  Schar  der  etwas
angeschrägten  Charaktere,  die  in  ihren  Interpretationen
meisterlich zwischen persönlichen Eigenheiten und dem Streben,
äußerlicher  Erwartung  zu  genügen,  switchen  können,  ohne
(scheinbar)  beides  in  Einklang  zu  bringen.  Ihr  sperriger
Charakter  steht  ihnen  sozusagen  immer  im  Weg,  wenn  sie
eigentlich  kühl,  beherrscht  und  hundertprozentig  auftreten
wollen; Künstler wie Wolfgang Michael oder Michael Maertens
sind Brambachs Brüderchen im Geiste.

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

Nicht  preisen  wollen  wir  den  Gitarristen,  dessen
fingerpickendes Spiel zwar handwerklich untadelig ist, dessen
Interpretationen gleichwohl sehr viel Gewolltheit innewohnt.
Zur Schärfung der Authentizität rauht Matthes Fechner sich die
Stimme, doch zum lebensgegerbten Blues-Barden wird er so noch
lange  nicht.  Relativ  kurze  Textvorträge  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, mißfiel
die Menge der Musik und die Art ihres Vortrags, die ihren
Tiefpunkt übrigens 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 könnte man fragen, was wohl Herr Bukowski von
einem solchen Liederabend gehalten hätte.

Mit  Fahrrad  und
Münsteraner
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 à la
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Andrew-Sisters erwartet, denn die hatten ihre großen Erfolge
vor 70, 80 Jahren (Kinder, wie die Zeit vergeht!).

In  Kürze:  die  Drei,  die  jetzt  in  Münster  wohnen,  sind
erstaunlich gute Musikerinnen und haben, wenn man einmal so
sagen  darf,  eine  Menge  Swing  und  Backbeat  im  Blut.  Sinje
Schnittker  bläst  ins  Blech,  Jule  Balandat,  übrigens  aus
Dortmund  gebürtig,  zupft  am  Kontrabaß  und  macht  die
Conference,  Tina  Werzinger  weiß  mit  Banjo  und  Gitarre
umzugehen, und singen können sie alle drei, auch dreistimmig.
Und Andrew Sisters könnten sie auch, ganz bestimmt.

Deutsche Texte

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

Befremdlich ist weiterhin, daß das Publikum heftigen Mitmach-
Appellen ausgesetzt ist, befremdlicher aber noch, daß 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 gefällt… Trotzdem hätten die Sistaz doch auch ein paar
Klassiker aus den Vierzigern singen können, „Rum & Coca Cola“
zum  Beispiel,  oder  „Bei  mir  bis  du  schön“.  Aber  das  ist
zugegeben schon keine Kritik mehr, sondern nur noch Ausdruck
persönlicher  Enttäuschung,  wozu  die  Damen  nichts  können.
Jedenfalls:  Wenn  sie  sich  noch  einmal  künstlerisch
umorientieren sollten – mehr Musik, weniger Ringelpiez – ginge
ich gerne wieder hin.

So viel, für den Moment, vom munteren Rand der Ruhrfestspiele.
Selbstverständlich gibt es hier noch viel mehr zu hören und zu



sehen, man kann ja nicht überall sein. Bei nächsten Mal geht
es wieder ins große Haus, zu Yasmina Reza und „Bella Figura“.

Tiefgründiges  Durchleuchten
der Musik: Kit Armstrong beim
Klavier-Festival Ruhr
geschrieben von Werner Häußner | 10. September 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
dürfte.

Aber:  Die  „Wunderkind“-Zeit  –  auch  die  hat  ihn  nicht
interessiert  –  ist  vorüber,  und  der  Pianisten-Boygroup
entwächst der 23-jährige gerade, auch wenn er noch wie ein
schüchterner, etwas linkischer Teenie wirkt. Jetzt kommt das
Hineinwachsen in die „erwachsene“ Musikerwelt, ohne Kinder-
und Jugendbonus.
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Für  viele  junge  Musiker  war  und  ist  das  eine  schwer  zu
nehmende Schwelle. Denn der Betrieb ist knallhart; sich zu
behaupten  heißt  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“),  um  zu  ermessen,  was  das  bedeutet.  Wie  viele
wunderbar  begabte  junge  Menschen  sind  auf  der  Strecke
geblieben – aus unterschiedlichsten Gründen? 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
legendären Tastengrößen, Alfred Brendel. Der gab ihm nicht nur
die  Attribute  des  Wunderkinds  und  des  Jahrhundertpianisten
mit,  sondern  begleitete  auch  die  Wege  des  hochbegabten
Jugendlichen am Flügel 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 Wörterbuch
und  Grammatik  selbst  erarbeitetem  Deutsch  seine  Zugaben
ansagt,  hört  man  einen  zurückhaltend,  aber  selbstbewusst
wirkenden jungen Mann.

Beim Klavier-Festival Ruhr gehört Kit Armstrong seit 2009 zu
den regelmäßigen Gästen. Am Ort seines Debüts, in Mülheim,
präsentierte er nun einen Gang durch die barocke Kunst des
Variierens  und  sorgte  nebenbei  für  die  Entdeckung  eines
staunenswerten  Schatzes  früher  Kompositionen  für
Tasteninstrument.

Die  dreißig  Veränderungen  über  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  und  Dichte  in  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
Schätze es aus Fitzwilliams Virginal Book, der Quelle der
Stücke,  auch  für  die  Spieler  eines  modernen  Flügels  zu
entdecken gibt.

2013 erschien bei Sony das
Debüt-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, weiß, dass große Musik nicht von
historisch  möglichst  korrekten  Bedingungen  ihrer  Aufführung
abhängt. Armstrong spielt Byrd, Bull, Bach und Sweelinck, als
hätten die ehrwürdigen Alten nichts anderes als den Steinway
im Kopf gehabt, als sie ihre Noten niederschrieben. Das liegt



daran, dass Armstrong sein Spiel aus einem bewundernswerten
Überblick über den Plan der Kompositionen entwickelt und den
Klang des Flügels in den Dienst dieser Einsicht stellt.

William Byrds „Hugh Ashton’s Ground“ lässt er andächtig aus
der  Stille  entstehen.  Er  forscht  jedem  Vorschlag,  jedem
Triller, jeder harmonischen Subtilität nach. Die linke und die
rechte Hand sind klug aufeinander bezogen. Das Rallentando,
mit dem er das Tempo sanft abbremst, die maßvolle Agogik, mit
der  er  den  Satz  belebt,  sind  keine  Zeichen  für  eine
Romantisierung.

Es  sind  stilistische  Elemente,  die  Armstrong  logisch
platziert, um die Struktur des Stücks zu erklären. Sein Byrd
hat  nichts,  aber  auch  gar  nichts  von  dem  mechanischen
Geschnatter,  an  dem  sich  Alte-Musik-Fans  jahrzehntelang
erfreuten.  Vor  dem  inneren  Gehör  entwickelt  sich  ein
wundersamer  Bau.  Armstrong,  der  2011  ein  Mathematikstudium
abgeschlossen hat, schwärmte einmal von der Schönheit, die es
in der Mathematik zu entdecken gibt. Voilà – hier lässt sie
sich hören!

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

In  den  Goldberg-Variationen  ist  es  eben  auch  die  strenge
Schönheit  einer  vollendet  beherrschten  musikalischen
Mathematik,  die  uns  ins  Reich  der  Ideen  entführt  und
verzaubert: den einen durch die Logik der Entwicklung, den
anderen durch den Zauber des strukturierten Klangs. Denn Bachs
dreißig  Variationen  über  eine  Arie  loten  nicht  nur  alle
möglichen formalen Möglichkeiten aus.

Die  Vortragsbezeichnungen  gehen  –  ungeachtet  aller
quellenkundlichen  Einschränkungen  –  über  das  lapidare
Bezeichnen der Tempi hinaus. Schon die Aria will „espressivo“



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

In dieser Welt fühlt sich Armstrong hörbar zu Hause. Sein
Spiel  leistet  nichts  weniger  als  den  Blick  in  die  klare,
harmonische, vollendet wirkende Struktur der Variationen zu
öffnen, ihre Entwicklung zu erschließen. Dass der Pianist auch
noch die Möglichkeiten des modernen Flügels nutzt, sie in
wechselndes Licht zu tauchen, ist eine wunderbare Zugabe. Ein
mildes Licht für den ersten Kanon, ein sprödes, klares auf die
Fughetta, ein luftig-leuchtendes auf das „leggiero“ der elften
Variation. Das Andantino der Nummer Dreizehn lässt Armstrong
mit feinen Rubati singen. Über verinnerlichtes Reflektieren,
Staccato-Entschiedenheit,  den  majestätisch  punktiert
aufmarschierenden Prunk der Ouvertüre bis hin zu atemloser
Energie, die keinen Punkt und kein Komma kennt, entfaltet der
junge Pianist den Zyklus. Nach allen Stürmen und Wechselbädern
kommt die Aria wieder: einfach, ruhevoll, geläutert.

Immer ist es der Blick auf strukturelle Entwicklungen, den
Armstrong  konsequent  festhält,  ohne  den  Zuhörer  mit  einem
trockenen  Lehrwerk  zu  strapazieren.  Davon  profitieren  auch
John  Bulls  komplexe  „Veränderungen“  und  Jan  Pieterszoon
Sweelincks deutlich von der Orgel her gedachte Variationen
über „Mein junges Leben hat ein End“. Die Logik der Bezüge
zwischen  Bass-  und  Oberstimme  ist  souverän  und  klar
herausgearbeitet, die Betonungen und Phrasierungen schlüssig
gesetzt, rasche Passagen konsequent durchmodelliert.

Die Finger setzt Armstrong unbestechlich präzis; ein paar halb
erwischte  Töne  erinnern  sympathisch  daran,  dass  hier  ein
Mensch am Flügel sitzt. Armstrong geht auch mehr als früher
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
flüchtig-vordergründigen  Expression,  sondern  einem  tiefen



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

Bilder  einer  Seele:  Khatia
Buniatishvili  bezaubert  beim
Klavier-Festival in Mülheim
geschrieben von Werner Häußner | 10. September 2015

Khatia  Buniatishvili  in
Mülheim. 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 Mülheim – aus einem nicht ganz
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optimalen  Flügel  zauberte,  war  überwältigende  Kunst.
Buniatishvili ist auf dem besten Wege, in Regionen abzuheben,
die nur wenigen Pianisten überhaupt erreichen – und wenn, dann
nicht mit „U 30“.

Machen wir uns also auf den Weg auf eine scheint’s längst
bekannte  Route.  Schon  die  erste  der  „Promenaden“  ist
ungewöhnlich gefärbt: Buniatishvili sinnt der Melodie leise
nach, steigert sie sehr, sehr sanft, lässt sie mit einem Hauch
Verlorenheit vorüberziehen – wie eine Erinnerung, die sich
verdichtet und an den Rändern 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  vordergründig  beschreibende  Sicht  auf:  Hier
schlendert kein Betrachter an einer Reihe von Bildern vorbei,
wie 1874 in der Gedächtnisausstellung für den Maler Victor A.
Hartmann.  Sondern  Buniatishvili  beleuchtet  einen  seelischen
Prozess, bei dem Gedanken und Gefühle schweifen, sich eine
Impression aus der anderen kristallisiert und wieder verweht.

Der „Gnomus“ hoppelt nicht als eine beschädigte 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  sähe  man  ein  musikalisches  Video  des
vorbeirumpelnden Ochsenkarren, sondern wirkt wie eine Vision,
die sich an einem unwirklichen Horizont verliert. Und das
„Große  Tor  von  Kiew“  fasst  sie  nicht  als  Einladung  zum
dröhnenden Abschluss auf, sondern als Gelegenheit, noch einmal
grandiose Anschlagskunst zu zeigen, wenn sie das Klangbild



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

Ein  so  anspruchsvolles  Konzept  lässt  sich  nur  mit  einer
souveränen  Technik  vermitteln.  Buniatishvili  muss  sich  in
dieser Beziehung nicht verstecken – das haben ihre früheren
Klavierrecitals schon bewiesen. Wieder dokumentiert sie mit
Maurice  Ravels  „Gaspard  de  la  nuit“  und  mit  Franz  Liszts
aberwitzigem Virtuosenstück „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 Flügels 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 hämmernden Repetitionen des dritten Teils von Ravels
„Gaspard“, in „Scarbo“, demonstriert Buniatishvili, dass ihr
kontrolliertes Temperament, ihre rhythmische Entschiedenheit
nichts zu fürchten 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
„Ondine“,  die  atmosphärisch  zwingende  Wirkung  detailgenauer
Formulierungen, der betont subjektive Aufbau von Innenspannung
im langsamen Mittelsatz: keine manierierte Willkür, sondern
völlige Versenkung, die Metrum und Zeit außer Kraft setzt. Da
wird die Zeit zum sonderbar‘ Ding.

Zum  Finale  furioso  Franz  Liszt:  Wieder  kein  Einknicken
zugunsten  bloßer  Lust  am  perfekt  exerzierten  Notensturm.
Sondern  die  Vollendung  der  programmatischen  Linie:  Liszts
„Étude d’exécution transcendante“ Nr. 5 heißt „Irrlichter“ –
eine in die technische Monstrosität gesteigerte Apotheose der
unheimlichen inneren Vorgänge bei Mussorgsky und Ravel. Die
Mühelosigkeit ist quasi eine Zugabe, unverzichtbar für den
gedanklichen Entwurf, aber nicht entscheidend. „La Campanella“



mit ihrer Übersteigerung des Virtuosen wendet Buniatishvili
ins Skurrile.

Danach  kann  nur  noch  die  geläuterte  Rückkehr  in  die
Wirklichkeit folgen: Die „Ungarische Rhapsodie“ cis-Moll, von
Wladimir Horowitz schärfend bearbeitet, leistet sie: mit der
mondänen Geste des Zirkus, aber auch mit dem Anwehen einer
zart-poetischen Wehmut über den Verlust des „Geisterreichs“,
das uns einen Abend lang bezaubert und gefesselt hat.

Das nächste 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 präsentiert Programm
geschrieben von Rolf Pfeiffer | 10. September 2015

Weiterhin  im  Programm  des
Schauspiels:  „Häuptling
Abendwind  und  die
Kassierer“. Szene mit (v.l.)

http://www.konzerthaus-dortmund.de/de/programm/konzertkalender/220894/
https://www.revierpassagen.de/30377/dem-schauspiel-droht-eine-zwangspause-dortmunder-theater-praesentiert-programm/20150429_2036
https://www.revierpassagen.de/30377/dem-schauspiel-droht-eine-zwangspause-dortmunder-theater-praesentiert-programm/20150429_2036
https://www.revierpassagen.de/30377/dem-schauspiel-droht-eine-zwangspause-dortmunder-theater-praesentiert-programm/20150429_2036
http://www.revierpassagen.de/30377/dem-schauspiel-droht-eine-zwangspause-dortmunder-theater-praesentiert-programm/20150429_2036/h%c2%8auptling-abendwind-und-die-kassierer-eine-punk-operette


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 spät gekommen.

Das dickere Problem des Intendanten indes hat nichts mit dem
Führen von Kraftfahrzeugen zu tun. Wie es aussieht, stehen er
und  sein  16-köpfiges  Ensemble  ab  dem  20.  März  2016  ohne
Theater da, zumindest ohne Großes Haus. Ab dann nämlich werden
die  Werkstätten  im  Haus  grundlegend  renoviert,  ist  der
Zuschauersaal blockiert.

Sechs Monate ohne Garantie

Mit der Spielzeit 2016/2017 kommt es dann noch ärger: Dann ist
nämlich auch das Studio dicht, und wann das Große Haus in
Spätsommer/Herbst 2016 wieder verfügbar sein wird, steht in
den Sternen. Wer schon einmal mit Bauvorhaben zu tun hatte,
weiß um die Unsicherheit planerischer Zeithorizonte. Dauert
die Werkstättenrenovierung also länger als die veranschlagten
sechs Monate, geht auch in der Saison 2016/2017 erstmal gar
nichts im Großen Haus.

Weiterhin  im  Programm  ist
das Ballett „Zauberberg“ von
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Xin Peng Wang (Foto: Theater
Dortmund/Bettina  Stöß/Stage
Picture)

Umbaupläne waren bekannt

Nun ist das alles nicht neu. Schon vor einem Jahr, ebenfalls
anläßlich der Spielplanvorstellungen, hatte Bettina Pesch als
Geschäftsführende Direktorin die Renovierung der Werkstätten
angekündigt. Es gab auch, seitens der Stadt in Sonderheit
durch  Kulturdezernent  Jörg  Stüdemann,  Vorstöße  zur
Ersatzraumbeschaffung.

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

Alles nur Show

Muß  der  Intendant  mit  einer  „temporären  Spartenschließung“
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“ über die Bühne 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 natürlich selber eine Mega-Show, die spannend zu werden
verspricht.

Heiner Müller und Sylvester Stallone



Das Berliner „Zentrum für politische Schönheit“ wagt in „2099“
den  Blick  zurück  auf  unsere  Jetztzeit  und  erzählt  dem
Publikum, wie alles weiterging, Jörg Buttgereit, dem Haus als
„Splatter-Kultregisseur“ treu verbunden, steuert, inspiriert
vom  Film  „Der  Exorzist“,  seine  Studioproduktion  „Besessen“
bei. Erwähnt seien noch „RAMBO plusminus ZEMENT“ – Heiner
Müller meets Sylvester Stallone in einem „Live-Film“ von Klaus
Gehre  –  und  „Das  Maschinengewehr  Gottes“,  eine  Kriminal-
Burleske von Wenzel Storch, dem Katholizismus-Geschädigten aus
dem Wigwam.

Etwas einsam schaut aus all dem neumodernen Premieren-Material
Becketts „Glückliche Tage“ als einziger Klassiker hervor. Das
Programm wirkt hochgradig spannend, auch wenn keinem alles
gefallen  wird.  Bleibt  also  zu  hoffen,  daß  die  Dortmunder
Schauspielerinnen und Schauspieler ihr Programm auch spielen
können, 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/Björn
Hickmann/Stage Picture)

Paul Wallfisch geht

Ach, eins noch, der Intendant hätte es angesichts der prekären
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Raumsituation  fast  zu  sagen  vergessen:  Obermusikus  Paul
Wallfisch verläßt Schauspielhaus und Dortmund und kehrt nach
New York zurück.

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

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

Auffällig unter den Premieren ist neben Verdis „La Traviata“
und Händels „Rinaldo“ ein Musical-Dreiklang aus Cole Porters
Klassiker „Kiss me, Kate“, dem Repertoire-Dauerbrenner „Jesus
Christ  Superstar“  und  dem  2009  uraufgeführten  Broadway-
Rockmusical „Next to normal“ von Tom Kitt und Brian Yorkey.
Gleichsam drei Musical-Epochen kommen also nacheinander auf
die Bühne, Herzog hält eine solche Schwerpunktsetzung beim
angloamerikanischen  Musical  für  erfolgversprechend  und
trendgemäß.

Roxy ist weg

Indes  ist  Paul  Abrahams  Fußball-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 Künstler, zumal des Juden Paul Abraham,
der  wesentlich  von  der  Berliner  Komischen  Oper  und  ihrem
sendungsbewußten  Intendanten  Barrie  Kosky  ausgeht,  hat  in
Dortmund offenbar keinen langen Nachhall ausgelöst.

Aber „Der Rosenkavalier“ ist unsterblich! 1966 erklang Richard
Strauss’ „Komödie für Musik“ zur Eröffnung des Opernhauses, am
12. März 2016 erklingt sie wieder, denn dann wird Dortmunds
größte Spielstätte 50.



Im Ballett wagt sich Xin Peng Wang an eine Choreographie für
„Faust“, Untertitel „Die Geburt der Gnade“. Kollege Benjamin
Millepied stellt Tschaikowskys „Nußknacker“ 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 für Charlie Chaplin

Die  Dortmunder  Philharmoniker  und  ihr  Chef  Gabriel  Feltz
wissen von allen Künstlern wohl am genauesten, was in der
nächsten  Saison  gespielt  wird.  Die  Programme  der  zehn
philharmonischen  Konzerte  unter  dem  Rubrum
„liebes_gefühls_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, unterstützt von etlichen stattlichen Chören. Eine
Ausnahme  bildet  das  2.  Sonderkonzert  am  29.  (Schaltjahr!)
Februar  2016.  Da  sorgt  Gabriel  Feltz  nämlich  für  den
Soundtrack  zu  Charlie  Chaplins  Stummfilm-Klassiker  „City
Lights – Lichter der Großstadt“ aus dem Jahr 1931. Übrigens
verkündete  auch  der  Generalmusikdirektor  gute
Auslastungszahlen: 75 Prozent im Durchschnitt, mehr, als in
den vergangenen zehn Jahren erreicht wurden.

Das Stück „Frau Müller muß
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 Spielstätte

Schließlich  das  Kinder-  und  Jugendtheater  –  KJT.  Direktor
Andreas Gruhns Programm ist gekennzeichnet durch das Bemühen,
jugendlichen Themen möglichst nahe zu sein. „In was für einer
Welt  wollen  wir  leben?“  wabert  als  eine  Art  universeller
Leuchtschrift  über  der  Liste  recht  unterschiedlicher
Produktionen.

Da  gibt  es  in  zielgruppengerechter  Adaption  zum  Beispiel
Schillers „Wilhelm Tell“ zu sehen, und gänzlich unkaputtbar
ist Oscar Wildes „Gespenst von Canterville“ auch im Dortmunder
KJT eine Stütze des Repertoires. Es gibt etwas für Kinder ab 3
(„Als die Musik vom Himmel fiel“) und etwas Religiöses für
„Kommunionkinder“, es gibt Kooperationen und ein mobiles Stück
für Klassenräume („Gespenstermädchen“ von Christine Köck und
Rieke Spindeldreher) – und es gibt bei den Wiederaufnahmen
weiterhin  Lutz  Hübners  Erfolgsgeschichte  „Frau  Müller  muß
weg“.

Auch  über  Andreas  Gruhns  gefurchter  Stirn  schwebte
unübersehbar ein mittleres Besorgniswölkchen, während er sein
Programm vortrug. Denn auch ihm, dem altgedienten Kämpen vom
Kinder- und Jugendtheater, droht gleich seinem Kollegen Kay
Voges der Verlust der Spielstätte. Schon seit vielen Jahren
gilt die Bühne an der Skellstraße als suboptimal, und der
Mietvertrag läuft bald aus. Doch blieb die Suche nach einem
neuen Ort bislang erfolglos.

 Infos: www.theaterdo.de

 Das  neue,  ausführliche  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
präsentiert  anregenden
Spielplan
geschrieben von Werner Häußner | 10. September 2015

Das  Essener  Aalto-Theater.
Foto: Werner Häußner

Mit einem Juwel aus dem tschechischen Opernschaffen startet
das Essener Aalto-Theater am 26. September in die Spielzeit
2015/16: GMD Tomáš Netopil dirigiert zum ersten Mal in seiner
Laufbahn Bohuslav Martinůs „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 zurück. Prokofjews „Die Liebe zu den drei Orangen“
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bereichert den Essener Spielplan mit einer skurril-burlesken
Variante von Humor, während der Klassiker „Il Barbiere di
Siviglia“  zwar  das  schmale  Essener  Rossini-Portfolio  nicht
erweitert, aber einen frech-spritzigen Abend für das breite
Publikum verspricht.

Regie  führt  bei  Rossini  der  durch  seinen  Bayreuther
„Holländer“ bekannt gewordene Jan Philipp Gloger. Für Martinů
engagierte  Intendant  Hein  Mulders  einen  tschechischen
Regisseur: Jiří Heřman, 2007 bis 2012 Künstlerischer Direktor
der  Prager  Nationaloper,  hat  dort  viel  inszeniert,  unter
anderem  Martinůs  „Marienspiele“  und  Antonín  Dvořáks  „Der
Jakobiner“ mit Netopil am Pult (2011).

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

Von den fünf Premieren – für ein Haus von der Größe Essens zu
wenig – sind drei Kooperationen: Prokofjews Oper kommt aus
Amsterdam in einer Inszenierung Laurent Pellys. Die „Elektra“
hat David Bösch 2014 in Antwerpen/Gent erarbeitet. Und „Faust“
kommt in der Interpretation von Philipp Stölzl 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 Rückkehr der „Csardasfürstin“
standen  Dispositionsgründe  entgegen,  ein  neues  Musical  ist



vorerst nicht vorgesehen, gab Mulders bekannt. Dafür versprach
er  für  die  nächste  Spielzeit  eine  neue  große
Operettenproduktion.

Unter den dreizehn Wiederaufnahmen rangieren mit den Puccini-
Opern  „Madama  Butterfly“,  „La  Bohème“  und  „Tosca“  drei
ausgesprochene  Publikumslieblinge.  Verdi  ist  mit  „Macbeth“,
„Ballo  in  maschera“,  „Aida“  und  „La  Traviata“  vier  Mal
vertreten, Mozart mit seinen zwei maßstabsetzenden Werken „Die
Zauberflöte“ und „Don Giovanni“. Von Wagner kehrt lediglich
„Der fliegende Holländer“ zurück; die verdienstvolle slawische
Linie des Hauses bleibt mit Dvořáks „Rusalka“ präsent.

Kommt wieder: „Giselle“ mit
der berühmtesten von Adolphe
Adams  Ballettmusiken.  Foto:
Bettina Stöss/Aalto-Ballett

Im Ballett sind derzeit innovative künstlerische Impulse nicht
zu erwarten: Ben Van Cauwenbergh arbeitet seit Jahren die „Top
Ten“  des  gängigen  Repertoires  ab;  in  der  nächsten  Saison
erwartet das Essener Publikum am 24. Oktober folglich ein
neuer „Nussknacker“.

Als zweite Premiere präsentiert das Aalto-Ballett unter dem
Titel  „Archipel“  vier  zwischen  1986  und  2002  entstandene
Kreationen des legendären Jiří Kylián: „27‘52“ mit Musik von
Gustav Mahler und „Petite Mort“ sind viel gezeigte Klassiker,
dazu kommen die von Mozart inspirierten „Sechs Tänze“ und



„Wings of Wax“. Unter den fünf Wiederaufnahmen sind „Giselle“
und die Uraufführung der laufenden Saison, „Odyssee“.

Begleitprogramme,  Einführungsmatineen  und  das  Kinder-  und
Jugendprogramm  „Abenteuer  Aalto“  bewegen  sich  auf  gewohnt
hohem  Niveau.  Vom  14.  bis  20.  März  2016  zeigen  die  TUP-
Festtage,  wie  sich  die  fünf  Sparten  der  Theater-  und
Philharmonie  Essen  GmbH  miteinander  inhaltlich  verbinden  –
eine Perspektive, die etwa auch in den Querverweisen zwischen
Opern- und Konzertprogrammen immer deutlicher spürbar 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  eröffnet  in
Duisburg das Klavier-Festival
Ruhr
geschrieben von Werner Häußner | 10. September 2015
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Eröffnung  bei
strahlendem Wetter im
Landschaftspark
Duisburg  Nord:  Das
Klavier-Festival Ruhr
versammelt  wieder
Pianisten  aus  aller
Welt.  Foto:  Werner
Häußner

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

Mit dem „nordischen Ton“ als Leitlinie manövriert 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 anlässlich 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 überzeugen kann. Wie wäre
es zum Beispiel mit dem vor 200 Jahren geborenen Norweger
Halfdan  Kjerulf,  der  deutsche  Romantik  und  norwegische
Volksmusik  in  zahlreichen  Klavierwerken  verbunden  hat?  Das
wäre  ein  „nordischer“  Ton  –  aber  vermutlich  würden  sich
Sponsorengattinnen  für  den  schwergängigen  Namen  kaum
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
Gebläsehalle  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  für  zwei  Klaviere  des  britischen  Spezialisten
Richard  Simm  geht  über  gepflegte  Hausmusik  hinaus,  wirft
Blicke auf die Schichten unterhalb der weltberühmten Melodien.
Yaara Tal gibt gemeinsam mit ihrem Ehemann und Klavierpartner
Andreas  Groethuysen  dem  lyrisch  verhaltenen  feinen  Licht
ebenso Raum wie der leisen Resignation von „Åses Tod“ und dem
dunklen  Marcato  der  „Halle  des  Bergkönigs“,  das  sich  zu
donnernden Tonketten im Bass steigert.

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



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

Richard Strauss‘ „Till Eulenspiegel“ lässt gemischte Gefühle
zurück: Nicht, weil das Duo mit dem technisch anspruchsvollen
Stück Probleme hätte – dreißig Jahre gemeinsamen Musizierens
führen  zu  einer  bewundernswerten  Vertrautheit.  Auch  nicht,
weil Bearbeitungen – diese stammt von Otto Singer junior – oft
durch  Reduktion  strukturelle  Einblicke  gewähren,  die  sonst
gerne mit dem üppigen Orchesterklang bemäntelt 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 enttäuschend 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
zärtlichen 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 beglückt mit dem
sprühenden Witz Mozarts.

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



Der „nordische Ton“ bleibt im Programm präsent

Das Klavier-Festival wird in den kommenden rund 60 Konzerten
in 20 Städten dem „nordischen Ton“ weiter nachspürenm aber
auch dem 100. Todestag von Alexander Skrjabin Tribut zollen.
So spielt Olli Mustonen am 27. April in Duisburg eine eigene
Komposition – schlägt 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
Rangström  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 später von Gabriela Montero in
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Düsseldorf wiederholt wird. Am 2. Juni bringt Rafał Blechacz
mit „Pelimannit“ („Die Geiger“) das Opus 1 des 1928 geborenen
Einojuhani  Rautavaara,  eines  der  wichtigen  lebenden
Komponisten  Finnlands.

Am 5. Juni spielt in Dortmunds Harenberg Center der Sieger des
Grieg-Wettbewerbs, der Norweger Joachim Carr, Stücke 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 Köln 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 zurück 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“-Ouvertüre und Jean Sibelius‘
Zweite Symphonie. Igor Levit krönt das Programm mit Griegs
Klavierkonzert.

Info: www.klavierfestival.de

Verkannte  Moderne:  Essener
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Philharmoniker mit spannendem
Programm
geschrieben von Werner Häußner | 10. September 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
natürlich  die  Wiener  Schule,  gehätschelt  von  den
„Fortschrittlichen“ nach dem Krieg, wenig geschätzt von einem
auf Genuss und Wiedererkennungswert fixierten Publikum.

Entsprechend abgemagert war, was Dirigenten und Orchester für
ihre Abo-Reihen – manchmal bis heute – auswählen. Und so war
das  Schönste  am  Neunten  Sinfoniekonzert  der  Essener
Philharmoniker das ungewöhnliche Programm mit drei Aspekten
der Moderne, das sich nicht wieder in den Göttern des Genres
erschöpfte.

Der erste verbindet sich mit Max Regers „Lustspiel-Ouvertüre“
von 1911, das Werk eines einst gefeierten Sonderlings, dem die
technische Brillanz des Komponierens über alles ging. Man wagt
nicht sich vorzustellen, welches „Lustspiel“ die Musik hätte
einleiten sollen. Reger führt 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 Kreativität möglich 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 hören 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-
Oberpfälzer  zu  verschlingen  pflegte.  Die  Bruchstücke
Mendelssohnscher  Pianissimo-Fragilität  oder  Nicolaischen
Rhythmus-Charmes  reichen  nicht,  um  die  üppige  Zubereitung
leichter zu machen.

Im atonalen Frost verwelkt

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



Dass dem nicht so ist, dass Korngold, das „Wunderkind“ des
Wiener Fin de Siècle, sein „Handwerk“ souverän beherrschte,
ist  auch  im  Violinkonzert  ablesbar.  Die  Überleitungs-  und
Durchführungspassagen des ersten Satzes verlangen Musikalität
und Formgespür – bloßer üppiger Ton reicht da nicht. Auch
nicht für das Seitenthema: Es erinnert an den Opernkomponisten
Korngold,  dessen  „Tote  Stadt“  mittlerweile  wieder  zum
Repertoire  gehört.

Hyeyoon  Park  spielt  mit  leuchtendem  Ton  und  angemessener
Aufmerksamkeit  für  den  Gehalt  jenseits  sinnlicher
Vordergründigkeit. Aber für die erotisch glühende Melodik ist
der Porzellanton der 1992 geborenen Koreanerin zu kühl – auch
wenn  sie  mit  siebzehn  Jahren  mit  diesem  Konzert  den  ARD-
Wettbewerb gewonnen, auch wenn die Kritik die natürliche Süße
ihres Tons gepriesen hatte.

Den  schwelgerischen  Überschwang  einer  Anne-Sophie  Mutter
braucht es nicht, aber die Kantilene darf blühen, der Ton hin
zu befreiender Fülle drängen. Der transparente zweite Satz
überzeugt  eher:  Hyeyoon  Park  gestaltet  die  Phrasierung
manchmal  verletzlich  filigran,  findet  dezentes  lyrisches
Schimmern. Hier zeigt sie, wie sie mit Tönen modelliert.

In den spieltechnischen Raffinessen des dritten Satzes ist sie
in  ihrem  Element:  leichtfüßige  Staccati,  ein  pfeffriger
Tarantella-Rhythmus, mit souveränem Schwung durchformulierte
Melodik,  Temperament  in  der  Stretta.  Der  Beifall  war
begeistert  –  sicher  auch,  weil  das  Orchester  bemüht  war,
Korngold  vom  Klischee  der  Filmmusik  –  mit  der  er  höchst
erfolgreich war – wegzurücken. Das bei der Uraufführung 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  schließlich  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
abgründige Verlangen, das ruhe- und ziellose Begehren der Zeit
wider,  spielen  mit  bedeutungsvollen  Naturmotiven  und
symbolträchtigen  Bildern.  Zemlinsky  findet  dafür  einen
hochdifferenzierten  Ton,  nutzt  den  Reichtum  des  Orchester-
Instrumentariums  gedankenvoll  und  virtuos  aus,  kennt  die
rhythmische  Schärfe,  das  raunende  Piano,  die  Majestät  des
Blechs.

Wieder  lassen  es  die  Essener  Philharmoniker  an  subtiler
Modellierung des Klangs fehlen. Dirigent Patrick Lange dämpft
nicht  ab,  daher  ist  das  Orchester  oft  zu  laut,  zu  wenig
atmosphärisch im Klang. Der Bariton Heiko Trinsinger schöpft
in der Deutung der Worte aus seiner Erfahrung, setzt seine
große, nach wie vor flexible Stimme ein. Katrin Kapplusch
ringt ihrem Sopran gestoßene Töne, ein hartes Vibrato und
schrille Höhen 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  Debüt  im
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Konzerthaus Dortmund
geschrieben von Martin Schrahn | 10. September 2015

Jonas  Kaufmann.  Foto:
GregorHohenberg/SonyClassica
l

Es  ist  sein  Debüt.  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 Aufwärmphase. „Freunde, das Leben ist
lebenswert“ schmettert er uns gleich zu Beginn entgegen, als
gelte es, nicht Lehár, sondern Gustav Mahlers „Lied von der
Erde“ zu interpretieren. Die kraftvollen Höhen seiner Stimme,
die er gewissermaßen aus der Hüfte feuert, leuchten in allem
Glanz. Das überrascht umso mehr, weil der Sänger doch ein
ausgesprochen baritonal gefärbtes Timbre hat.

Doch für Kaufmann ist das kein Problem. Ohne Ansatz singt er
die tenoralen Höhepunkte heraus. Andererseits weiß der Sänger
die  dunklen  Farben  weidlich  für  sich  zu  nutzen,  sei  es
markant, etwa in Richard Taubers „Du bist die Welt für mich“,
oder als balsamische Grundierung, wie in Lehárs „Gern hab ich
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die Frau’n geküsst“. Dass er hin und wieder kleine Schluchzer
einbaut, ist eine verzeihliche Manier.

Gleichwohl bleiben Fragen. Die nach der dynamischen Balance
etwa, weil das Münchner Rundfunkorchester und Dirigent Jochen
Rieder  es  nicht  nur  bei  Ouvertüren  und  Zwischenspielen
ordentlich  krachen  lassen,  sondern  auch  den  Sänger  gern
zudecken.  Kaufmanns  schönstes  Legato  und  gewissenhafteste
Diktion garantieren deshalb nur bedingt Textverständlichkeit.

Daraus aber ergibt sich die Frage nach der  Authentizität.
Denn  oft  fehlt  diesen  Operettenschmankerln  Leichtigkeit,
Charme,  Esprit.  Und  wenn  Kaufmann  die  in  vielen  Stücken
geforderten,  halblauten  Höhen  ausmalt,  wirkt  die  Stimme
bisweilen angeraut. Ein Heldentenor, der sich offenbar nicht
ganz wohlfühlt im neu gewählten Genre.

Plötzlich aber geschieht Außerordentliches: Die Ouvertüre zu
Lehárs „Land des Lächelns“ leuchtet beim Spiel des Münchner
Orchesters in schönsten Farben, die Dynamik ist ausgewogen,
der Klang transparent. Und wenn dann Jonas Kaufmann „Dein ist
mein  ganzes  Herz“  zelebriert  und  eben  mit  allem  Herzblut
beschwörend  heraussingt,  ist  das  Publikum  ganz  aus  dem
Häuschen. Und die Operette – ja, sie lebt.

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

Von musikalischer Zerstörung:
Die Dortmunder Philharmoniker
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deuten Mahlers 6. Symphonie
geschrieben von Martin Schrahn | 10. September 2015

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

„Symphonie heißt 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
uraufgeführt wurde, unter seiner Leitung. Und in der Tat, er
hat seine Mittel weidlich ausgenutzt: den liedhaften Tonfall,
räumliche  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  während  der  Proben  zur
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Uraufführung und darüber hinaus korrigierte, sei es bei der
Orchestrierung oder der Satzfolge. Kunst war für ihn also
einerseits  Handwerk,  zum  anderen  Trägerin  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 schön
sein, doch Schönheit ist bekanntermaßen vergänglich. Für den
Komponisten  hieß  dies,  Abgründe  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 gewissermaßen selbst.
Was kernig beginnt, endet in Stammelei. Harte Paukenrhythmen
und zuletzt wuchtige Hammerschläge hauen alles in Stücke. Dem
Hörer, der sich diesen 90 Minuten hingibt, ja sie durchsteht,
bleibt blankes Entsetzen – und Schweigen.

Gabriel  Feltz,
Chefdirigent  der
Dortmunder
Philharmoniker.
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Foto: Thomas Jauk

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

Und  das  Orchester,  das  nicht  unbedingt  auf  eine
Mahlertradition zurückblicken kann, wie sie etwa die Bochumer
Symphoniker  seit  zwei  Jahrzehnten  kontinuierlich  pflegen,
macht seine Sache in vielerlei Hinsicht außerordentlich gut.
Koordinations- und Intonationsprobleme halten sich in engen
Grenzen.  Die  Durchhörbarkeit  ist  überwiegend  gewährleistet.
Die Emotionalität 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 Hammerschläge, um ein
Detail zu benennen, wie krass naturalistische Axthiebe. Diese
Welt, die zusammenfällt, soll wenigstens eine halbwegs schöne
gewesen  sein.  Doch  diese  Schönheit,  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, ist
kaum erfüllt.

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



Feltz im mitunter größten Wüten der Welt das Tempo rausnimmt.
Das erzeugt kaum zusätzliche Spannung, ist eher ärgerlich.

Insgesamt aber schlägt sich das Orchester tapfer. Und schafft
eine überzeugende Grundlage für eine hoffentlich regelmäßige
Beschäftigung mit dem Phänomen Mahler und seiner Welt.

4.  Staffel  der  „Jungen
Wilden“: Konzerthaus Dortmund
will neue Klassikwege gehen
geschrieben von Martin Schrahn | 10. September 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  reißendem
Wasser  bedrängt  wird,  wenn  ein  Sänger  einen  meterhohen
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Urwaldbaum erklimmen will, oder eine Akkordeonistin, inklusive
Stirnlampe, sich in kalter Höhle wiederfindet. „Klassik geht
neue Wege“ ist dieses Kurzvideo überschrieben, die neueste
Produktion des Konzerthauses Dortmund, ein Werbetrailer für
die nunmehr vierte Staffel der „Jungen Wilden“.

Das  Format,  2006  von  Intendant  Benedikt  Stampa  ins  Leben
gerufen, zunächst vom Publikum kritisch beäugt, 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 ausdrücken.
Sei es, dass eine Geigerin besonders emotional zur Sache geht,
dass  ein  Pianist  seltenes  Repertoire  pflegt,  oder  dass
überhaupt  jemand  mit  einem,  im  (kammermusikalischen)
Konzertbetrieb eher ungewöhnlichen Instrument auftaucht.

Wie  etwa  die  Lettin  Ksenija  Sidorova,  die  sich  eben  dem
Akkordeonspiel  verschrieben  hat.  Sie  und  ihre  sechs
Mitstreiter geben sich ab nächster Spielzeit für drei Jahre
regelmäßig die Ehre, musizieren, gehen in Dortmunder Schulen
und sind bereit für Publikumsgespräche. Die Programmgestaltung
ist  ihnen  weitgehend  freigestellt,  es  muss  nicht
ausschließlich „Klassik“ sein. Gerade das Akkordeon dürfte für
Ausflüge in fremde musikalische Gefilde prädestiniert sein.

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

Sidorova  ist,  zumindest  in  unseren  Breiten,  ein  eher
unbekanntes  Gesicht.  Andere  stehen  deutlich  intensiver  im
Fokus des Interesses, das gilt etwa für den österreichischen
Klarinettisten  Andreas  Ottensamer,  Stimmführer  bei  den
Berliner Philharmonikern, oder für den britischen Pianisten
Benjamin Grosvenor, der als jüngster Solist überhaupt 2011 bei
den „BBC Proms“ auftrat. Zu ihnen gesellt sich der Usbeke
Behzod Abduraimov, dessen „Wildheit“ in Dortmund bereits zu
bestaunen war. Während 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 Andrè
Schuen sich auf seine Wurzeln besinnen will, die in Südtirol
liegen. Die Geigerin pflegt zudem die Barockmusik. Jüngster im
Bunde der neuen „Jungen Wilden“ ist der 21jährige Cellist
Edgar  Moreau,  geboren  in  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 für das Gesamtformat sind ab sofort
erhältlich, Einzelkarten werden vom 15. Juni an verkauft. Der
kurze  Trailer  ist  unter
https://www.youtube.com/watch?v=66nmqM-WHUs  zu  sehen.

Weitere Infos unter: www.konzerthaus-dortmund.de
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Makellose Technik im Dienste
des Ausdrucks – die Sängerin
Diana Damrau auf Bühne und CD
geschrieben von Werner Häußner | 10. September 2015

Diana Damrau. Foto: Michael
Tammaro/Virgin Classics

Fiamma del Belcanto“ heißt die neueste CD-Veröffentlichung der
Sängerin  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, Raritäten 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  „schöne“  Singen  der  romantischen  Ära
hinter sich gelassen haben.

Wie  auch  immer:  „Belcanto“  ist  ein  unscharfer  Begriff
geworden,  der  heute  irgendwie  mit  einer  geglückten
Stimmtechnik und dem italienischen Repertoire zu tun hat –
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mehr nicht. Dass es noch wenige Sänger(innen) gibt, die mit
den Mitteln dieser musikalischen Ausdruckswelt umgehen können,
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  im  Dienst  einer  klugen  Expression  in  unsere  Welt
zurückgeholt  hat.  Trotz  einer  hartnäckigen  Bronchitis  war
Diana  Damrau  in  jedem  Moment  Herrin  der  Lage:  Ein  paar
zögerliche  Ansätze  und  heimliche  Huster  zwischendurch  sind
Marginalien,  für  die  sich  die  Sängerin  humorvoll  selbst
entschuldigte: Der Versuch der Ansage vor dem Konzert ging
mangels gestützter Stimme des Sprechers kläglich unter.

Manchmal  ist  „Technik“  fast  zu  einem  abwertenden  Begriff
geworden:  „Technisches“  Singen  gilt  in  diesem  Sinn  als
instrumental,  kalt,  ausdrucksarm,  seelenlos.  Was  man  hören
will, sind vor dem Hintergrund eines solchen Urteils die ins
Grobe verzerrten „naturalistischen“ Stilelemente des Verismo
oder  eines  deklamatorischen  Wagner-Gesangs.  Übersehen  wird
dabei,  dass  Gestaltung  mittels  musikalischer  Mittel  eine
makellose Technik voraussetzt. Diana Damrau hat die Gabe, noch
die schwierigste Phrase technisch einwandfrei zu bewältigen –
und so ist sie imstande, inhaltlich erfülltes 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 Sängerin 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  Färbung  des  wiederholten  Eingangswortes
„eccomi“  deutlich,  wie  die  emotionale  Verfassung  der
blutjungen Julia ist, die sich vor einer erzwungenen Hochzeit



fürchtet und nach ihrem fernen Geliebten Romeo sehnt. Die
Hochzeitsfackeln brennen, aber für sie sind es verhängnisvolle
Lichter, Zeichen künftigen Unglücks: Die Begriffe, die das
seelische Leid des Mädchens umschreiben, färbt Damrau zwischen
tonlos, fahl und düster, stets aber den rund und makellos
gebildeten Ton bewahrend.

Den Namen des ersehnten Geliebten, „Romeo“, lässt sie dagegen
zärtlich  blühen.  Damrau  zeigt,  wie  viel  Expressivität  den
„einfachen“ Noten Bellinis zu entlocken ist. Die Romanze „Oh!
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  ermöglicht,  das
Singen auf den Sinn der Worte zu konzentrieren.

Wieder anders angelegt ist die Figur der Elvira aus Bellinis
„I Puritani“: Damrau führt sie nicht so ätherisch ein wie vor
12 Jahre Elena Mosuc in der legendären Essener Inszenierung
Stefan Herheims unter Stefan Soltesz. „Qui la voce“ nimmt sie
fließend,  mit  kostbar  klanggesättigtem  Ton  und  leichter
Akzentuierung. In ihrem Singen leuchtet das frühere Glück noch
in  der  Wehmut  über  den  Verlust  nach.  Die  Cabaletta  „Vien
diletto“ gestaltet Damrau mit drängendem Begehren auf „vien“ –
der Geliebte möge endlich kommen und sie aus dem Gefängnis
ihrer Trauer befreien; der helle, neckische Ton, den Damrau
anschlägt, trägt die Züge des Irrsinns.

Eine Verheißung für neue Partien in den nächsten Jahren sind
die  ebenso  expressiv  durchgebildeten  Szenen  aus  Verdis  „I
Masnadieri“ („Die Räuber“) und „Luisa Miller“. Diana Damrau
ist  heute  in  der  Lage,  sich  über  die  auch  in  Frankfurt
gefeierte Violetta hinaus dem mittleren Verdi und allen großen
Frauenpartien Donizettis problemlos zu nähern – und gerade bei
Donizetti gäbe es noch vieles auf die Bühne zurückzuholen, von
„Parisina d’Este“ bis beispielsweise „Maria di Rohan“. Mit
Nicolas Testé stand ihr ein Sänger zur Seite, der zwar nicht
über Damraus gestalterische Finesse verfügt, aber einen gut
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durchgebildeten,  füllig  timbrierten  Bassbariton  mitbringt.
„Cedi, cedi“ aus dem groß angelegten Duett Raimondo – Lucia
aus  „Lucia  di  Lammermoor“  ist  eine  der  wundervoll
chevaleresken  Kavatinen  Donizettis,  die  Testé  nobel
zurückhaltend singt; die wehmütige 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 Erzählung 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 Sänger auch
reichlich Gelegenheit, balladeske Rhetorik zu entfalten. Testé
trifft den erzählenden 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.

Die  neueste  CD  von  Diana
Damrau  ist  bei  Warner
Classics  erschienen  und
enthält auch wenig bekannte



italienische Arien etwa von
Gaetano  Donizetti.  Cover:
Warner Classics

Undankbar sind solche Arienkonzerte oft für 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 Ouvertüre zu
Bellinis „Capuleti e Montecchi“ gerät zur Jahrmarktsmusik, mit
knallendem  Schlagwerk  und  faserigen  Einsätzen:  Lärm  statt
Brillanz, Buchstabieren von Tönen statt Atmen von Phrasen.

Auch Dirigent David Giménez weckt mit hastigen Übergängen und
steifer  Agogik  für  die  Ouvertüre  zu  „Norma“  schlimme
Befürchtungen.  Es  sei  zur  Ehrenrettung  des  Klangkörpers
betont,  dass  der  Abend  immer  besser  wurde:  Trotz  der
kurzatmigen Anlage durch Giménez und der lärmenden Coda gelang
in  „Norma“  der  Kontrast  der  kriegerischen  Klänge  mit  der
atmosphärisch reizvollen Entrückung. Und das Intermezzo aus
Giacomo  Puccinis  „Manon  Lescaut“  war  so  ausgesprochen
leidenschaftlich wie das Vorspiel zu „La Traviata“ traurig-
ätherisch.

Ein Sonderlob gebührt der Cellistin, die Diana Damrau in „Ah,
non credea“ aus Bellinis „La Sonnambula“ sensibel begleitete.
Am Ende großer Jubel und viele Bravi für Nicolas Testé, vor
allem  aber  für  Diana  Damrau,  die  auch  aus  ihrer  Zeit  im
Festengagement  an  der  Oper  Frankfurt  trotz  der  zwölf
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 nächsten Auftritte von Diana Damrau in Deutschland sind
beim  Mozartfest  Würzburg  am  Montag,  8.  Juni,  20  Uhr,  in
Mozarts „Le Nozze di Figaro“ in Baden-Baden am 16. und 19.
Juli, bei den Münchner 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 in
der Bauhausstadt Dessau
geschrieben von Werner Häußner | 10. September 2015

Um ihn geht es bei
dem  Musikfestival
in  Dessau:  Kurt
Weill,  lässig  und
cool,  1935  in
Salzburg
aufgenommen. Foto:
Kurt Weill Fest

„In eins verschmolzen sind Wort und Töne“ singt die Gräfin in
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Richard Strauss‘ „Capriccio“: Für sie ist die Frage nach dem
Vorrang von Text oder Musik in der Oper gelöst. „Zu einem
Neuen  verbunden“  sind  sie.  „Eine  Kunst  durch  die  andere
erlöst.“ Wenn es denn so harmonisch wäre. In einer Zeit, in
der Strauss und sogar der Wortfanatiker Wagner das Übertiteln
ihrer Bühnenwerke erdulden müssen, weil es an artikuliertem
Singen mangelt, stellt sie die Frage auf ganz andere Weise
neu.

Das gilt auch für das Abschlusskonzert des Dessauer Kurt Weill
Festes:  Sara  Hershkowitz  produzierte  die  Töne  des
programmatischen Schlussmonologs aus „Capriccio“ mit einem wie
Messing  blitzenden  Sopran,  mit  monochromen  Vokalen,  ohne
sprachorientierte  Flexibilität  und  vor  allem  meist
wortunverständlich.  Da  erlöst  keine  Kunst  die  andere.

Das 23. Kurt Weill Fest in Dessau hat sich unter dem Motto
„Vom  Lied  zum  Song“  aufgemacht,  der  Sprache  und  ihrem
Verhältnis zur Musik nachzuspüren. Intendant Michael Kaufmann
– bis 2008 in gleicher Funktion an der Philharmonie Essen und
auf unschöne Weise geschasst – hatte schon Recht, wenn er
meinte, man müsse eigentlich von der Arie und vom Kunstlied
ausgehen. Aber im „Lied“ konzentriert sich die angesprochene
Problematik:  Es  ist  –  anders  als  eine  auf  gesangliche
Virtuosität oder Expression angelegte Arie – ohne den Text
tödlich amputiert.

HK  Gruber  dirigierte  in
Dessau  die
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„Dreigroschenoper“.  Foto:
Sebastian Gündel

Die Verbindung von Sprache, Ton und Bild war für Weill in
seinen  Bühnenwerken  eine  faszinierende  Herausforderung.  Er
hatte in seinen „Songs“ diesen Primat des Textes akzeptiert,
ohne die Musik an ihn zu verraten: für das Duo Brecht/Weill
eine  Quelle  des  Konflikts,  der  sich  in  den  Proben  zur
„Dreigroschenoper“  exemplarisch  entzünden  sollte.  Beim
diesjährigen Kurt Weill Fest ließ sich nicht nur in diesem
Schlüsselwerk für die Moderne wie für das Brecht-Theater –
aufgeführt von HK Gruber und dem Ensemble Modern – der Wort-
Klang-Problematik nachspüren.

Als Weill gemeinsam mit Bertolt Brecht und dem Filmemacher
Carl Koch 1927 eine Revue über das Ruhrgebiet plante, sollte
schon dieses Werk ein „neues Ineinanderarbeiten von Wort, Bild
und Musik“ begründen. Da das „Ruhrepos“ von rechten Kreisen in
Essen torpediert wurde, erprobte der aufstrebende Komponist
sein Konzept dann im gleichen Jahr in „Royal Palace“: In einer
überflüssig  halbszenischen  Form  mit  ein  paar  Dias  an  der
Rückwand  war  dieses  frühe  Bühnenwerk  das  Kernstück  des
Abschlusskonzerts im Anhaltischen Theater.

„Letzter  Tango  in



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

Weill  und  sein  Librettist  Yvan  Goll  schufen  mehr  als  ein
Zeitstück: „Royal Palace“ ist ein Hotel, das – ähnlich wie in
Vicki Baums 1929 erschienenen Roman „Menschen im Hotel“ – eine
Metapher für die moderne Lebenswelt ist. Wie so oft bei Weill
gibt es Momente des Melodrams und des Sozialstücks. Aber das
Parabelhafte  gewinnt  die  Oberhand:  Die  Offenbachiade  einer
Frau  mit  zwei  Liebhabern  –  einem  verflossenen  und  einem
zukünftigen – neigt sich zur schwermütigen Schau auf verlorene
Existenzen,  von  Goll  noch  durch  einen  geheimnisvoll-
märchenhaften Zug verstärkt. Die letzten Worte lassen gar an
Büchners „Woyzeck“ denken, die Parabel über das Scheitern des
verlorenen Menschen der Moderne schlechthin.

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

Dazwischen müssen sich Menschen ihren echten, eingebildeten,
vorgetäuschten  Gefühlen  stellen,  einsam,  haltlos,
orientierungslos.  Der  Sopranpart  der  Dejanira  fordert  eine
dramatische Sängerin 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 Müller, der „Liebhaber von Gestern“ lässt
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 Bühne schmählich
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 Bühne des Dessauer Theaters erweist sich
als  akustische  Falle:  Undifferenzierte  Lautstärke,  breiige
Tutti, Mangel an Detail-Finesse dürfte 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 Bläser Schwächen hörbar, die mit der Akustik
nichts zu tun haben.

Cornelia  Froboess,  Artist-
in-Residence des Kurt Weill
Festes,  bei  ihrem  Programm
„Liederliches“.  Foto:
Sebastian  Gündel

In Richard Strauss‘ Suite „Der Bürger als Edelmann“ ist zwar
die Imitation der Tänze 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
souveräne Gelassenheit, den Phrasen der schwingende Atem, den
Übergängen 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 großformatigen Aufführungen die empfindliche
Balance zwischen den Polen von Musik und Sprache ausmaßen. Da
war  mit  Cornelia  Froboess  als  „Artist-in-Residence“  eine
Schauspielerin  zu  Gast,  die  als  Schlagersängerin  begonnen
hatte  und  bis  heute  eine  vielfach  preisgekrönte
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 großen Kabarett- und Revue-Komponisten
der Weimarer Zeit, Friedrich Hollaender.

Der  Dessauer  Dichter
Wilhelm Müller. Grafik aus
einen  zeitgenössischen
Buch.

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



Entwicklungen in der Gesellschaft. Haltungen, die ihn mit Kurt
Weill  verbinden.  Von  dem  Dichter  stammen  die  Zyklen  „Die
schöne Müllerin“ und „Winterreise“, die Franz Schubert noch zu
Müllers Lebzeiten vertont hat. Sie stehen exemplarisch für die
Emanzipation der Musik von der bloßen Begleitung zur Trägerin
einer Aussage, die über die Worte hinaus und in ihre Tiefen
hineinreicht.

Am Beginn des Festes stand mit „Braver Soldat Johnny“ eine
Erstaufführung: Das MDR Sinfonieorchester unter Kristjan Järvi
spielte eine instrumental erheblich erweiterte Neufassung der
ersten Broadway-Musicals Weills, „Johnny Johnson“. Das Stück
mit einem Text des Pulitzer-Preisträgers Paul Green war 1936
für Weill der nötige Erfolg, der ihm den Zugang zum Broadway
öffnete.  Inhaltlich  knüpft  es  an  Jaroslav  Hašeks  „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 Järvi schon
aus Studienzeiten bekannt – verwandelt die federleichte Combo
Weills in ein süffiges Orchester und liefert dick aufgetragene
Filmmusik, die Kristjan Järvi mit der entsprechenden Opulenz
in Szene setzt. Das Ergebnis mag nicht überzeugen; Weills
Musik wird breiter, aber nicht stärker.

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



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

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

Für das Kurt Weill Fest 2016 sind die großen Linien gezogen.
Intendant  Michael  Kaufmann  stellte  bei  der  Abschluss-
Pressekonferenz  mit  dem  Geiger  Ernst  Kovacic  den  nächsten
Artist-in-Residence  vor.  Der  Österreicher  ist  nicht  ohne
Bedacht gewählt: Er ist Vorstandsvorsitzender der Ernst Krenek
Privat Stiftung in Krems (NÖ) – und Weill und Krenek sollen
anlässlich des 25. Todestages des österreichischen Komponisten
im Mittelpunkt stehen. Geplant sind Aufführungen von Weills
„Der  Zar  lässt  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 uraufgeführt 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
desaströsen Sparpolitik der Regierung von Sachsen-Anhalt neue
Impulse  für  szenische  Aufführungen  von  Bühnenwerken  Kurt
Weills setzen, ist laut Intendant Michael Kaufmann begründet.
Von daher darf das 24. Kurt Weill Fest „Krenek, Weill & die
Moderne“ mit Spannung erwartet werden. Und für das 25. Fest im
Jahr 2017 – Kaufmann hat einen Vertrag bis 2018 – hört man
schon von Plänen, die hoffnungsfroh stimmen.

Info: www.kurt-weill-fest.de

Könner  für  Kenner:  Das
Belcea-Quartet in der Essener
Philharmonie
geschrieben von Werner Häußner | 10. September 2015
Das Belcea-Quartet gehörte bei seiner Gründung 1994 zu den
hoffnungsvollsten  Gruppierungen  auf  diesem  heiß  umkämpften
Markt. Die Erwartungen haben sich bestätigt: Corina Belcea,
Axel  Schacher,  Krzysztof  Chorzelski  und  Antoine  Lederlin
gehören heute zur Elite der Kammermusik. Das Quartett spielte
zahlreiche  Uraufführungen,  kann  sich  aber  auch  mit  seinen
Aufnahmen im Repertoirebereich – etwa mit Gesamtaufnahmen der
Quartette  Beethovens  und  Mozarts  –  mühelos  der  Konkurrenz
stellen.

In  der  Essener  Philharmonie  waren  die  Könner  des  Belcea-
Quartets  mit  Liebhabern  der  Kammermusik  unter  sich:
Streichquartettabende  ziehen  keine  Massen  an.  Seit  das
Bildungsbürgertum schwindet, kommen die nicht mehr, die früher
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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
Mäkeln am Publikum sein: Das geistvolle Gespräch unter vier
Instrumentalisten muss man sich erschließen. Mühe gehört dazu,
Ausdauer,  Geschmacksbildung.  Das  ist  meist  eine  Sache
gereifter Menschen. Wobei mir das Publikum des Belcea-Quartets
jünger schien als das hochglänzender Sinfoniekonzerte. Reife
muss keine Sache des Alters sein.

Deswegen ist es schade, dass die vier Musiker mit Mozarts
dritten „preußischen“ Quartett und Schuberts „Rosamunde“ in
vertrauten Gewässern fischten. Auch Anton Weberns fünf Sätze
für Streichquartett gehören inzwischen zur „älteren“ Musik.
Weberns fragile Gebilde machen exemplarisch deutlich, was den
Rang  des  1994  gegründeten  Quartetts  ausmacht:  unglaubliche
Disziplin  bei  der  Bildung  der  Klänge,  vom  gehauchten
Flageolett in äußerstem Pianissimo bis hin zu dunkel getöntem,
sanftem Aufschwung. Und eine wie selbstverständliche Kultur
der Abstimmung.

Bruchstücke des Alten in der Moderne

Webern klingt wie ein Rückblick auf die Musik von Mozart, die
in der Moderne nur noch bruchstückhaft zu beschwören ist.
Dessen  F-Dur-Quartett  (KV  590)  lebt  aus  der  Spannung  der
Dynamik,  aus  geistvollem  Spiel  mit  kompositorischen
Möglichkeiten. Der weiche Ton im eröffnenden Allegro moderato
widerspricht  nicht  dem  dezidierten  Aufbauen  dynamischer
Spannung schon in der Eröffnungsgeste. Das Cello spielt eine
prominente Rolle im spielerisch wirkenden Hin und Her der
Motive. Kein Wunder: König Friedrich Wilhelm II. von Preußen,
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, eröffnet das Belcea-Quartet den Andante-Satz. Dabei
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 Möglichkeiten musizieren als
mit  der  von  der  früheren  Kritik  forcierten  Einfühlung  in
mögliche persönliche Befindlichkeiten Mozarts.

Schuberts berühmtes a-Moll-Quartett dagegen hätte mehr Energie
jenseits  des  herrlich  diskreten  Vortrags  vertragen.  Der
eröffnende Satz könnte – 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 souveräne Blick auf die inneren
Strukturen  der  Komposition.  Ein  Wesenzug,  der  den
Interpretationen  eine  dramatische  und  intellektuelle  Tiefe
gibt – und der wohl auch der eingehenden Beschäftigung mit
moderner und zeitgenössischer Musik zu verdanken ist.

Quartettabende sind nicht häufig, daher noch einige Hinweise:

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



Rheingold, Notwist, Pasolini:
Johan  Simons  stellt  sein
erstes Ruhrtriennale-Programm
vor
geschrieben von Rolf Pfeiffer | 10. September 2015

Demnächst  vor  der  Bochumer
Jahrhunderthalle:  Die
Bikinibar  aus  dem  Atelier
Van  Lieshout  (Foto:
Ruhrtriennale)

Johan Simons ist, wie bekannt, für die nächsten drei Jahre
Intendant der Ruhrtriennale, und heute hat er sein Programm
2015 präsentiert. Erster Eindruck: Es kommt drauf an, was man
draus macht, oder auch: Schau’n mer mal.  Der Chef selbst ist
da nicht so zögerlich. „Seid umschlungen!“ ist das euphorische
Motto dieses „Festivals der Künste“ (Untertitel), das
programmatisch sehr gern in den Schöpfungs- und
Erlösungsmythen der Menschheit gründelt.

Die richtig großen Namen, das, was man im Showgeschäft „eine
sichere Bank“ nennen könnte, 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
Kulturöffentlichkeit bekannt sein könnten, wiewohl natürlich
auch viele andere Auftretende ihre mehr oder minder große
Fangemeinde haben werden.

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

Ruhrtriennale-Intendant
Johan Simons (Foto: Stephan
Glagla)

Johan Simons selbst, der das Theaterspielen auf der Straße
begann,  sich  und  seinen  robusten  Inszenierungsstil  mit
„Sentimenti“  bei  der  Ruhrtriennale  früh  schon  unvergeßlich
machte und selbst einen Stoff von Elfriede Jelinek noch als
Burleske  zu  inszenieren  wußte  („Winterreise“,  2011  an  den
Münchner Kammerspielen), gibt jetzt den seriösen Einrichter
bedeutungsschwerer Musikstoffe, inszeniert im September in der
Jahrhunderthalle Wagners „Rheingold“, nachdem er schon Mitte
August eine Bühnenfassung des Pasolini-Films „Accattone“ mit
Musik  von  Johann  Sebastian  Bach  auf  die  Bühne  der
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Kohlenmischhalle  Zeche  Lohberg  in  Dinslaken  zu  stellen
beabsichtigt.

Nicht unbedingt ein Ausbund
an  Schönheit,  trotzdem  in
diesem Jahr ein Spielort der
Ruhrtriennale  ist  die
Kohlenmischhalle  der  Zeche
Lohberg in Dinslaken (Foto:
Ruhrtriennale)

Die Zeche Lohberg übrigens ist neu im Strauß der Spielorte,
der  generösen  Ruhrkohle-AG  –  bzw.  deren  mit  anderen
Großbuchstaben  firmierenden  Rechtsnachfolgerin  –  sei  Dank.
Hingegen, um auch das noch los zu werden, bleibt Dortmund
wieder außen vor. Letztes Jahr noch war zu hören, daß die neue
Triennale-Leitung auch Interesse an der berühmten Jugendstil-
Maschinenhalle  der  Museumszeche  „Zollern“  in  Dortmund-
Bövinghausen gezeigt hätte. Doch es ist wohl nichts daraus
geworden.  Statt  dessen,  neben  den  „Haupt-Städten“  des
Festivals  (Bochum,  Duisburg,  Essen  und  Gladbeck)  nun  also
Dinslaken. Voilà!

Auffällig viele Niederländer (und Belgier) bevölkern das neue
Triennale-Programm. Doch ist dies letztlich nicht zu geißeln,
da ein Intendant natürlich alle Freiheiten hat, Kunst und
Künstler zu bestimmen. Für den Vorplatz der Jahrhunderthalle
ist seine Wahl auf das „Atelier Van Lieshout“ gefallen, das
hier  rund  um  eine  bespielbare  Gebäudeskulptur  mit  Namen
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„Refectorium“ ein Dorf entstehen lassen will, in dem es ein
„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 überschrieben. Was kommt
da auf uns zu? Geistige Auseinandersetzung natürlich, hier,
laut Ankündigung, mit Selbstbestimmung und Macht, Autarkie und
Anarchie, Politik und Sex.

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

Schauen wir ein wenig durch das Programm, das sich (unter
anderem) auf einem sehr ordentlichen, nach Spielstätte und
Datum ordnenden Kalender abgedruckt findet. Den Reigen der
„großen“  Produktionen  eröffnet,  wie  schon  erwähnt,  am  14.
August  die  musikalische  Pasolini-Adaption  „Accattone“  in
Dinslaken. Sie wird sechsmal gezeigt – und mehr findet in
Dinslaken dann auch nicht statt.

In Bochum steigt am 15. August die Eröffnungsparty mit dem
Namen „Ritournelle“, und da geht es dann hübsch popmusikalisch
zu, wenn nicht gerade Neue Musik von Karlheinz Stockhausen zum
Vortrag gelangt, entweder das Frühwerk „Gesang der Jünglinge“
oder das Spätwerk „Cosmic Pulses“. Bißchen Namedropping für
die,  die  etwas  damit  anfangen  können:  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 80jährigen Musik-Minimalisten Terry Riley (29.
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August) nämlich stehen noch auf dem Augustprogramm. Unter der
Leitung  von  Philippe  Herreweghe  bringen  die  Genter  Johann
Sebastian Bach zum Klingen. Am 16. August heißt das Programm
„Ich  elender  Mensch“,  am  21.  August  „Ich  hatte  viel
Bekümmernis“.

Ab dem 12. September jedoch wird, wie wir doch hoffen wollen,
Johan Simons’ „Rheingold“ der Jahrhunderthalle einheizen und
neue Maßstäbe setzen. Angekündigt 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“  ist  sie,  seit  hier  vor  vielen  Jahren  die
Ausstellung „Sonne, Mond und Sterne“ neue Maßstäbe in der
kulturellen  Umnutzung  alter  Industriebauten  setzte.  Nun
erklingt  hier,  auf  diesem  Parcours,  Monteverdis  „Orfeo“,
dezentral  und  verwirrend  vorgetragen.  Zur  Musik  werden
Besuchergruppen  von  maximal  acht  Personen  durch  die  Räume
geführt, die nun die Stationen von Orfeos Abstieg zeigen nebst
seinem Versuch, die Geliebte für sich zurückzugewinnen. Das
Regisseurinnen-Trio  Susanne  Kennedy,  Suzan  Boogaerdt  und
Bianca van der Schoot, sagt die Ankündigung, habe in dem alten
Betonbunker Qualitäten einer Vorhölle erkannt, und das kann
man nachvollziehen. Eurydike übrigens, die spätere Salzsäule,
wird von mehreren Schauspielerinnen gespielt.

Etliche  weitere  Tanz-  und  Musikproduktionen  sowie
Rauminstallationen  können  in  diesem  Text  keine  Erwähnung
finden,  weil  es  sonst  einfach  zu  viel  wird.  Von  den
Schauspielproduktionen sei noch „Die Franzosen“ erwähnt, ein
Werk des polnischen Regisseurs Krzysztof Warlikowski, in dem
er  Prousts  „Suche  nach  der  verlorenen  Zeit“  mit  weiteren
Stoffen  des  Romanciers  zum  großen  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 füllen. Das wirkt
ein bißchen optimistisch, aber man soll ja nicht unken.

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

So, das soll mal reichen. Glück auf!

www.ruhrtriennale.de

Die  Neue  Philharmonie
Westfalen auf den Spuren der
Farbenpracht  ungarischer
Musik
geschrieben von Martin Schrahn | 10. September 2015
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Rasmus Baumann und die Neue
Philharmonie  Westfalen.
Foto: Pedro Malinowski/NPW

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

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

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

Das  zu  erleben,  hat  nun  das  6.  Sinfoniekonzert  alle
Gelegenheit  geboten.  Das  Programm  mit  Musik  ungarischer
Komponisten ist nämlich bestens dazu geeignet, in Klängen zu
schwelgen, solistisch zu glänzen, oder rhythmische Kraft zu
entwickeln. Wie etwa in Zoltán Kodálys „Tänze aus Galánta“.
Hier paaren sich Schwermut und ungebremste Lebensfreude. Hier
besticht  das  homogene,  süffig-leidenschaftliche  Spiel  der
Streicher ebenso wie das melancholische Klarinettensolo. Dank
Baumanns exakten Dirigats gelingen die Tempowechsel, spielt
das Orchester rhythmisch überwiegend à point.

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


Ein  Mann  mit  Herz
für  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 können.

Die Präsenz mancher Instrumente geht zudem einher mit der
Blässe anderer. Evident wird dies in Béla Bartóks „Konzert für
Orchester“.  Denn  hier  wird,  in  Anlehnung  an  das  barocke
„Concerto  grosso“-Prinzip,  das  Zusammenspiel  verschiedener
Instrumente  oder  Instrumentengruppen  zwar  plastisch
herausgeschält, doch die Fallhöhe des Werks an sich, die große
Idee, bleiben unterbelichtet.

Baumann  lässt  kontrolliert  musizieren,  zu  Lasten
interpretatorischer  Spontaneität.  Der  grell  parodistische
Einwurf im „Intermezzo interrotto“ etwa wirkt allzu handzahm.
Die  düstere  „Blaubart“-Atmosphäre  des  3.  Satzes  aber,  das
unheimliche Flirren, die sich steigernde Emphase illustrieren
gehörige Dramatik. Bartók, mit allem Herzblut ein Ungar, krank
und unglücklich im amerikanischen Exil, spiegelt mit diesem
Konzert eben auch seine Seele. Dies allerdings vermittelt die
Neue Philharmonie Westfalen nur bedingt.

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


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 souverän, aber etwas statisch – und im übrigen 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  kühn  behauptet,
ohnehin nicht das beste Stück des Komponisten.

 

 

Wanderers  Seelennot:  Franz
Schuberts  „Winterreise“  im
Konzerthaus Dortmund
geschrieben von Anke Demirsoy | 10. September 2015

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

Mitten in der Nacht stapft er los. Hinaus in den Schnee, durch
die schlafende Stadt, weit übers 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  ist  der  rast-  und  heimatlose  Geselle  der
Hauptdarsteller:  ein  ewig  Unbehauster,  der  dem  Glück
vergeblich nachläuft. Schon einmal ist es ihm entwischt, in
dem Zyklus „Die schöne Müllerin“, in dem die Geliebte seine
Hoffnungen betrog. Nunmehr ist es Winter, die Liebe quälende
Erinnerung,  und  der  Bach,  der  am  Müllerhaus  noch  munter
rauschte, zu Eis gefroren.

Alles, auch die Hoffnung, lässt Schuberts Wanderer bei diesem
Aufbruch ins Ungewisse zurück. Wir aber dürfen mit ihm gehen,
ihn  ein  Stück  begleiten  auf  der  „Winterreise“,  die  von
Vereinsamung  und  Depression  erzählt,  von  zunehmender
Entfremdung  und  seelischer  Erstarrung.

Wie jedes große Meisterwerk, spiegelt jedoch auch dieses nicht
nur die düstere Seite des Lebens. Das haben im Konzerthaus
Dortmund  zwei  überragende  Künstler  gezeigt:  Der  Bariton
Christian Gerhaher, dessen stupende Stimmkunst die Juroren vom
„Preis der Deutschen Schallplattenkritik“ erstmals dazu bewog,
einen  Sänger  mit  dem  Ehrenpreis  der  „Nachtigall“
auszuzeichnen,  und  sein  langjähriger  Klavierpartner  Gerold
Huber, mit dem er bereits seit Schülertagen ein festes Duo
bildet.

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



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

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

Immer kostbarer klingt das im Laufe dieser Reise, zugleich
immer  weltentrückter  und  todessehnsüchtiger.  Christian
Gerhahers  lyrischer  Bariton  kann  bei  größter
Textverständlichkeit schmeicheln, als sänken weiche Flocken in
den  Schnee.  Seine  warm  timbrierte  Stimme  klingt  in  der
Mittellage  wunderbar  samtig,  erreicht  in  der  Tiefe  die
Schwärze  eines  veritablen  Basses  und  glänzt  in  der  Höhe
beinahe knabenhaft hell.

Wo des Wanderers Seelennot an die Oberfläche dringt, schafft
das  Duo  Gerhaher/Huber  einen  machtvollen  Gegensatz  zur
erstarrten Natur. Da siedet plötzlich heißer Schmerz hervor,
da beginnen Begleitfiguren im Klavierpart zu brodeln, da fährt
Gerhaher sein vokales Volumen eindrucksvoll aus. Seine Stimme
bebt dabei wie von mühsam verhaltenem Zorn. Sie klagt eine
fühllose Welt an, der unsere Nöte und Ängste gleichgültig
sind.

Das Glück 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 „Frühlingstraum“ zärtlich nachzeichnen
und  das  Posthorn  wie  aus  einer  fröhlicheren  Zeit  herüber
klingt. Von Ferne erinnert dieser Ton noch an die Welt der
„Schönen Müllerin“.

Aber die Träume zerfließen, 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  ausgehöhlt
wirkt. Bald schon sieht der Wanderer drei Sonnen am Himmel
stehen.  In  ihrem  unwirklichen  Licht  lässt  Gerhaher  seine
Stimme  vollends  erblassen.  Den  „Leiermann“,  Symbol  der
Ausweglosigkeit, singt er so unbeteiligt, als sei jedes Gefühl
in ihm erstorben. Gerold Huber lässt 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 möchte schweigen danach, hineinlauschen in die bestürzende
Stille. Aber das Publikum gönnt der Musik kein Verklingen,
sondern klatscht hemmungslos in den letzten verlöschenden Ton
hinein.  Derlei  Applaus-Inkontinenz  ist  bei  Konzerten  zwar
häufiger  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 | 10. September 2015

Foto:  Bettina  Stöss/Aalto-
Ballett

Für Giselle soll es rosa Kirschblüten regnen und zwar immer.

Auch als der geliebte Albrecht plötzlich nicht mehr der ist,
der er zu sein vorgab, will das Mädchen das nicht wahrhaben
und wirft sich einen Schwung Blüten über den Kopf: „Ich will
nicht,  dass  die  Liebe  aufhört“,  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 Körper quellen.
Sie selbst wird ins Reich der Geister verbannt.

Rund  160  Jahre  alt  ist  Giselle,  eines  der  berühmtesten
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 Frühjahr Premiere, wurde nun wieder aufgenommen und
ist noch einmal im März zusehen.

Leichte Pastelltöne beherrschen die Bühne, Dawson hat Giselle

https://www.revierpassagen.de/28983/von-geistern-und-geliebten-ballett-giselle-noch-einmal-im-essener-aalto-theater/20150127_1953
https://www.revierpassagen.de/28983/von-geistern-und-geliebten-ballett-giselle-noch-einmal-im-essener-aalto-theater/20150127_1953
https://www.revierpassagen.de/28983/von-geistern-und-geliebten-ballett-giselle-noch-einmal-im-essener-aalto-theater/20150127_1953
http://www.revierpassagen.de/28983/von-geistern-und-geliebten-ballett-giselle-noch-einmal-im-essener-aalto-theater/20150127_1953/giselle_hp2_198_stoess_bettina


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

Foto:  Bettina  Stöss/Aalto-
Ballett

Der zweite Teil entführt 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, über 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 lösen.

Tänzerisch  und  Musikalisch  (es  spielten  die  Bochumer
Symphoniker unter der Leitung von Yannis Pouspourikas) wirkt
die Choreografie ungeheuer harmonisch und aus einem Guss, die
Tänzer  verbinden  Perfektion  und  Präzision  mit  viel
romantischem Gefühl. Tatsächlich hat man den Eindruck, das
Ensemble hätte das Werk vollständig durchdrungen und atmete es
wieder  aus:  Zunächst  mit  viel  Leidenschaft,  dann  mit
melancholischen Schmerz und einem Hauch von Grabeskälte.
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Nächste Vorstellung: 13. März
Karten  und  Infos:
http://www.aalto-ballett-theater.de/wiederaufnahmen/giselle.ht
m

Wo  bleiben  bloß  die
Emotionen? – Goosens „So viel
Zeit“  als  Theaterstück  in
Oberhausen
geschrieben von Britta Langhoff | 10. September 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 Ernüchterung,
die  Wehmut  und  die  Erinnerung  an  einst  so
unbekümmerte 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 früheren Ich“. Es
ist einfach „So viel Zeit – die schon verstrichen ist“ und
erst recht „So viel Zeit – die noch gefüllt werden muss“.

Ein  demonstrativer  Akt  wird  gesucht,  um  dem  Gefühl
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entgegenzuwirken, alt und verbraucht zu sein. So lässt man
kurz  entschlossen  die  Band  aus  glorreichen  Jugendtagen
wiederauferstehen. Geld genug für beste Instrumente hat man
ja, nur leider kommt man über gestümpertes Handwerk nicht
hinaus.

Es  fehlt  das  charismatische  Element.  Dieses  meint  man  in
Person des Schulfreundes Ole wiederfinden zu können, der einst
unter nicht ganz geklärten Umständen nach Berlin entschwand
und den man nun in einer Nacht-und-Nebel-Aktion zurückholt.
Die  darauf  folgenden  Ereignisse  werden  das  Leben  aller
Beteiligten vom Kopf auf die Füße stellen. Aber am Ende steht
die Aussöhnung sowohl mit der Vergangenheit als auch mit der
wieder  verheißungsvoller  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. Präsentiert 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 gefällt. Es fängt schon mit dem
anscheinend vom Gerüstbauer des Vertrauens gebauten Bühnenbild
an.  (Naheliegende  Interpretation  „Baustelle  Leben“?  Aber
vielleicht gefiel den Machern auch zunächst nur die Umsetzung
des nie fertig gewordenen Haus-Anbaus eines der Protagonisten
und wo man schon mal dabei war, rüstete man den Rest auch
gleich noch ein.) Dies ist aber ein vergleichsweise kleines,
wenn auch teils die Sicht nehmendes Ärgernis.

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. Übergangs- und orientierungslos mäandert
man  zwischen  klamaukigem  Volkstheater,  Rockkonzert  und



Dramolett vor sich hin.

Die  Schauspieler  spielen  seltsam  unbeteiligt  ihren  Stiefel
runter, so dass man sich unwillkürlich fragt, ob ihnen das
Stück peinlich war. War ihnen etwa das Thema zu nah? Denn um
die Sehnsüchte der in ihrer Midlife-Crisis gefangenen Männer
überzeugend rüberbringen zu können, hätten sie Einblicke in
ihre  Seelen  zulassen  müssen  und  dazu  waren  sie  ganz
offensichtlich  nicht  bereit.  Die  gut  eingetragenen
Cowboystiefel einiger der Darsteller waren zum Teil schon das
Aufregendste an ihnen und erzählten mehr von gelebtem Leben
als der zum größten Teil erschreckend emotionslos vorgetragene
Text.

Im Buch spielt Musik eine große Rolle. Musik ist dort das, was
ein Leben und Freundschaften zusammenhalten kann. Bis auf die
Darsteller  Jürgen  Sarkiss,  Peter  Waros  und  Martin  Müller-
Reisinger scheint das aber keiner der Schauspieler je wirklich
gefühlt zu haben. Es scheint, als wüssten sie wirklich nicht,
welche Botschaft sie da transportieren müssen, man fragt sich
sogar,  ob  der  Rest  des  Ensembles  überhaupt  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 Stück einbringen
und sich so für mehr empfehlen. Ebenso das Gros der weiblichen
Nebenrollen, die ihren kleinen, aber entscheidenden Anteil am
Geschehen  mit  wesentlich  mehr  Verständnis  und  Empathie
einbringen  als  ihre  männlichen  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  Stück  hätte
weiterbringen können, erschließt sich an keiner Stelle.

Die Intendanz hat die elementare Bedeutung der Musik für das
Stück begriffen, zumindest insoweit, als sie eine richtige
Rockband auf die Bühne in der Bühne gestellt hat. Wenn aber so



entscheidende Sätze wie: „Wenn Musik schon keine Leben retten
kann,  so  kann  sie  wenigstens  Trost  spenden“  unbeteiligt
runtergeleiert  werden,  dann  tut  das  dem  Zuschauer  beinahe
körperlich 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 überlegen, an welchen dieser Klassiker
man sich vergreift. Auch da gilt: Wenn es am Handwerk hapert,
ist dies das eine, wenn aber Inbrunst und Gefühl fehlen, ist
das wesentlich schlimmer. Man fragt sich ernsthaft, wie man
auf der einen Seite das Pathos von Rockmusik beschwören 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 gehört habe. Ich habe mich immer noch
nicht davon erholt! Und das lag ganz gewiss nicht nur an den
paar klar schiefen Tönen. Da besteht immerhin noch eine Rest-
Wahrscheinlichkeit, dass diese gewollt waren, da man in dieser
Szene  das  erste  Konzert  der  wiederauferstandenen  Schulband
verkörperte.

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 nämlich
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“über.
Auch  ein  Klassiker,  aber  eigentlich  keiner  der  so  ganz
schweren. Doch auch da der Gedanke „Kann man so machen, muss
man aber nicht“.



Interessanterweise befürchtete ich vorher, dass die Theater-
Umsetzung von „So viel Zeit“ am Script scheitern könnte. Da
aber hat Stefanie Carp eine an und für sich gute Bühnenfassung
geschrieben. Es hätte also funktionieren können. Vielleicht
hätte es dem Stück gutgetan, wenn alle Oles Ermahnung zu etwas
mehr Demut vor dem Ganzen befolgt hätten.

Das Buch „So viel Zeit “ ist eine Hymne auf die Freundschaft
und  ein  Plädoyer  für  die  Verwirklichung  von  Träumen,  die
Bühnenfassung ist allenfalls eine Mahnung daran, dass man dies
nicht mit distanzierter Kühle in Angriff nehmen sollte. Es
nahm nicht wunder, dass die im Buch so emotional beschriebene
Aussöhnung mit der Vergangenheit auf der Bühne kaum bis gar
nicht  stattfand.  Es  hat  sich  einfach  keiner  dafür
interessiert.

Weitere Infos gibt es hier

 

Melancholie  eines
umstrittenen  Komponisten:
Pfitzners  „Von  deutscher
Seele“ in Bochum
geschrieben von Werner Häußner | 10. September 2015
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Pfitzner  auf  einem
Foto  von  Wanda  von
Debschitz-Kunowski,
entstanden um 1910.

Immer wieder stellt sich bei Aufführungen von Werken Hans
Pfitzners die Frage: Soll man die Werke des verschrobenen
Nationalisten  mit  unverkennbarer  Nazi-Nähe  überhaupt  noch
aufführen?  Sicher,  bei  seinem  Hauptwerk  „Palestrina“
verstummen die Kritiken meistens. Um bei anderer Gelegenheit
umso nachdrücklicher zu Worte zu drängen.

Vor allem politisch hochkorrekte Säuberer deutscher Gegenwart
von  braunen  Restmüllbeständen  holen  dann  das  verbale
Desinfektionsgerät  heraus:  Da  werden  schon  einmal
Pfitznerstraßen umbenannt – wie in Münster oder Hamburg – und
ein  namhafter,  jeglichen  braunen  Unfugs  unverdächtiger
Dirigent  wie  Ingo  Metzmacher  wird  in  Interviews
hochnotpeinlich  befragt,  weil  er  es  wagte,  zum  Tag  der
Deutschen Einheit 2007 Hans Pfitzners romantische Kantate „Von
deutscher Seele“ aufzuführen.

Eben jenem sperrigen und ungewöhnlichen, großdimensionierten
und anspruchsvollen Werk auf völlig unverdächtige Texte von
Joseph von Eichendorff widmete sich Hans Jaskulsky mit dem
Chor der Ruhr-Universität und den Bochumer Symphonikern nun im

http://www.zeit.de/2007/40/Interview-Metzmacher


Audi-Max der Bochumer Uni. Jaskulsky hatte die merkwürdige
Mischung  von  Oratorium,  Liedzyklus  und  Orchesterwerk  schon
2002 einmal aufgeführt: Er schätzt Pfitzners Musik – und ist
damit  auf  einer  Linie  mit  komponierenden  Zeitgenossen  wie
Wolfgang Rihm oder Dieter Schnebel.

Die kompetente Aufführung vor leider vielen leeren Plätzen
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 „Schlächter von Krakau“, sind – musikalisch muss er
sich  nicht  verstecken.  Auch  wenn  seinem  gelehrten  Satz
manchmal etwas Altbackenes anhaftet, auch wenn er die kühne
musikalische  Chuzpe  eines  Richard  Strauss  nicht  erreicht:
Pfitzner  kann  mühelos  mit  dem  Stand  des  Komponierens  im
Entstehungsjahr des Werkes 1922 mithalten.

Das  Haus  Hans
Pfitzners  in
Straßburg.  Er  wirkte
dort  von  1908  bis
1918.  Foto:  Werner
Häußner
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Er  setzt  sogar  Maßstäbe:  Ein  formal  so  innovatives,
vielschichtiges Werk wie diese – mit Pause – zweistündige
Kantate muss erst einmal gefunden werden. Die Transformation
von Elementen aus der Choraltradition Bachs in seine Gegenwart
oder die überlegene Freiheit der tonalen Entgrenzungen in den
bedeutenden Orchester-Zwischenspielen „Tod als Postillon“ und
„Abend  –  Nacht“  lassen  Pfitzner  nach  wie  vor  als
aufführungswürdigen 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  „Wandersprüchen“,  „Sängerleben“  oder  den
„Geistlichen Gedichten“ geht es um trügerisches Weltenglück,
Weltüberwindung  und  Welteinsamkeit,  um  die  Chiffren  von
„Nacht“ und „Meer“, um „falschen Fleiß und Eitelkeit“ und das
Wunderbare der Sterne und der nächtlichen Stille. Romantische
Bilder  also,  weltfern  und  unpolitisch,  durchtränkt  von
Schwermut und vom Leiden an der geschäftigen und fröhlichen
Oberfläche des Daseins – dem der Postillon das Lassenmüssen
verkündet.

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

Unverkennbar verweisen harmonisch spröde Stellen auf Gustav
Mahler,  unverkennbar  steht  Pfitzners  schmeichellose  Melodik
gegen  die  gängigen  Muster  der  Spätromantik.  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 gewährt. Die Blechbläser können
erfolgreicher  demonstrieren,  wie  sie  vor  allem  die
choralartigen Stellen klangvoll samtig auskosten können. Das
Aufspannen des Klangraums zwischen Piccoloflöte und Posaune
funktioniert.  Tutti  wirken  allerdings  oft  verquollen  und
uneinheitlich – zweifellos ein akustischer Effekt. Wenn Harfe,
Flöte, Horn, Klarinette oder Orgel solistisch zu hören sind,
machen  sie  durchweg  glücklich.  Es  ist  zu  hoffen,  dass
Jaskulsky seinen Pfitzner bald im neuen Konzerthaus vorstellen
kann. Auch Pfitzners „Das dunkle Reich“ wäre eine Aufführung
wert!

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



„Häuptling Abendwind und die
Kassierer“:  Punk  trifft
Nestroy im Theater
geschrieben von Katrin Pinetzki | 10. September 2015

Koch  und  Sänger:  Wolfgang
„Wölfi“  Wendland.  Foto:
Schauspiel  Dortmund/Birgit
Hupfeld

Die „Kassierer“ aus Bochum-Wattenscheid machen Fun-Punk – eine
legendäre Band seit inzwischen 30 Jahren. Auf ihren Konzerten
grölen sie vom Bier, das alle ist oder von „Sex mit dem
Sozialarbeiter“.

Klassiker unter ihren Songs heißen „Stinkmösenpolka“ oder „Ich
töte meinen Nachbarn und verprügel‘ seine Leiche“, dargeboten
von Sänger „Wölfi“ Wendland gerne auch mal unten ohne, mit
freiem  Blick  aufs  baumelnde  Gemächt.  Weil  das  als  Satire
durchgeht, haben die vier größtenteils akademisch gebildeten
Musiker bislang keine Probleme mit der Bundesprüfstelle.

Johann Nestroy ist ein österreichischer Dramatiker, der vor
150  Jahren  starb.  Sein  Stück  „Häuptling  Abendwind“  gehört
nicht gerade zu den Spielplan-Klassikern; es handelt von zwei
Kannibalen,  die  sich  gegenseitig  ihre  Frauen  aufgefressen
haben und versehentlich auch noch den Sohn des einen. Ein
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ziemlich irres Stück, 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.

Häuptlinge  des  Punk:  Uwe
Schmieder (li), Uwe Rohbeck.
Foto:  Schauspiel
Dortmund/Birgit  Hupfeld

Die Idee, die „Kassierer“ und Nestroys „Häuptling Abendwind“
in einer „Punk-Operette“ zusammenzubringen, ergibt sofort Sinn
– nicht nur, weil die Werke Nestroys, eines ausgebildeten
Sängers  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  getäuscht.  Die  Kassierer  und  Nestroy,  die  Gleichung
ergibt  in  Dortmund  keine  Inszenierung  mit  punkigem  Touch.
Sondern Punk auf allen theatralen Ebenen – da wächst zusammen,
was  zusammen  gehört.  Johann  Nestroy  wirkt  in  dieser
Inszenierung wie ein früher 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 Häuptlings Abendwind, die in der Originalfassung
eine der Zeit gemäße 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 übertragenen Sinne. „Ist Ihnen aufgefallen, dass ich
bisher nur Reaktionssätze hatte?“, fragt  sie das Publikum und
klärt  es  darüber  auf,  dass  das  weibliche  Fleisch  eine
ausgebeutete Ressource sei. „Ich habe ein Recht auf lange
Monologe“, verkündet sie, zetert „Nieder mit dem Patriarchat“
–  und  öffnet  im  rosafarbenen  Prinzessinnen-Glitzer-Kostüm
Bierpulle um Bierpulle. Mit den Zähnen.

Zum  Beispiel  die  Häuptlinge.  Abendwind  (Uwe  Rohbeck)  und
Häuptling  Biberhahn  (Uwe  Schmieder  in  Bollerbuxe  und
Adiletten) wollen ihre Reiche vor der Leit- und Hochkultur
schützen. 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 Häuptlinge
stürzen sich kopfüber in die riesigen Tröge, und natürlich
gibt  es  eine  angemessen  ekelhafte  Fress-Schlacht  am
Bühnenrand, 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 Bühneneinrichtung, das sei nachgeholt, besteht
ausschließlich 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 vierköpfige Band steht die ganze Zeit
über auf der Bühne, liefert den Soundtrack, gibt dem Abend
ihren Rhythmus, ihren Humor, ihr Niveau. Sänger Wölfi spielt
außerdem den Koch. Er trägt, wie immer, ein viel zu kurzes T-
Shirt über viel zu dicker Wampe und hat ansonsten das Aussehen
eines  freundlichen  Grüffelos  mit  Bluthochdruck.  Tatsächlich
integrieren  sich  die  Songs  mühelos  in  die  Nestroysche
Handlung:  „Arbeit  ist  Scheiße“,  „Blumenkohl  am  Pillemann“,
„Arsch abwischen“, „Mein schöner Hodensack“.

Letzter Song erklingt zum Höhepunkt des Abends, zumindest für
die zahlreichen Kassierer-Fans im Publikum. Die sind es von
den Konzerten ihrer Band längst gewöhnt, dass Sänger Wölfi
sich irgendwann die Hose auszieht, passend zum Songtext: „Hast
du  schon  mal  so  nen  schönen  Hodensack  gesehen?“  Diesmal
erleben sie eine Überraschung. Als Wölfi in seiner Rolle als
Kannibalen-Koch  seine  blutbespritzte  Metzgerschürze  hebt,
erblickt  das  johlende  Publikum  Schamhaar-Extensions,  eine
hübsche Locken-Frisur für untenrum. Sogar das passt weitgehend
zu Nestroy: Tatsächlich hat im Stück 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 für: Fans der Kassierer, Punks,
Ex-Punks und Möchtegern-Punks sowie für alle, die nach der
Lektüre dieses Textes nicht abgeschreckt, sondern neugierig
sind. Wer sich jedoch auf ein selten gespieltes Nestroy-Stück
freut  oder  im  Theater  gerne  mal  die  Frage  nach  der
künstlerischen Notwendigkeit von Nacktheit stellt – der bleibe
lieber zu Hause.

Nach 75 Minuten haben die Zuschauer von „Häuptling Abendwind

http://www.grueffelo.de


und  die  Kassierer“  die  Genitalien  von  fünf  der  acht
Beteiligten gesehen. Und wenn es im Song heißt „Ich möchte mir
mit deinem Gesicht den Arsch abwischen“, dann wird das auf der
Bühne nicht nur gesungen, sondern dargestellt. Insofern ist
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  ist  Thema  der
Ruhrfestspiele
geschrieben von Rolf Pfeiffer | 10. September 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. „Tête-à-
tête – ein dramatisches Rendezvous mit Frankreich“ ist das
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Programm der Ruhrfestspiele 2015 überschrieben, und natürlich
erfolgte die thematische Schwerpunktlegung lange, bevor das
Land (und seine Kultur) es zu trauriger Aktualität brachten.

Fast  wundert  man  sich,  daß  Festival-Chef  Frank  Hoffmann
Frankreichs Kultur erst jetzt so entschlossen ins Rampenlicht
des  Recklinghäuser  Festspielhauses  rückt,  ist  er  doch  als
Luxemburger – mit ganz leichter Andeutung eines französischen
Akzents, ähnlich seinem Landsmann Jean-Claude Juncker – der
französischen (Bühnen-)Kultur schon traditionell recht nahe.

Nein, man muß man nicht befürchten, daß nun ein Gründeln nach
französischer Seele oder Ähnlichem einsetzte, wie überhaupt
das in dieser unbedingten Art Grundsätzliche eher wohl eine
Spezialität  von  Frankreichs  östlichem  Nachbarn,  vulgo:  uns
ist.

Hoffmann greift lieber zum Füllhorn und schüttet französisch
Gedichtetes,  Gefühltes,  Inspiriertes  und  Gesprochenes  über
seinem Publikum aus, auf daß Nähe sich auf vielfältige 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  höchst  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)

Eugène  Labiches  Komödie  „Moi“  (deutsch:  Ich)  ist  der
fulminante  Auftakt  des  Festivals,  der  Titel  wurde,  was
möglicherweise dem prominenten ersten Platz auf dem Spielplan
geschuldet  ist,  aufgehottet  auf  „Ich  Ich  Ich“.  Die
Inszenierung ist eine Koproduktion der Ruhrfestspiele mit dem
Münchener Residenztheater, Regie führt der im Revier bekannte
und  geschätzte  Martin  Kusej.  Auch  unter  dem  Titel  „Die
Egoisten“  war  das  1864  uraufgeführte  Stück  schon  in  den
Theaterprogrammen zu finden: Erzählt 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. Möglicherweise, aber das
ist eine spekulative Äußerung, ebnet dieses Stück ein ganz
klein bißchen den Weg zu einem besseren Mentalitätsverständnis
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  Stück
geschrieben.  „Bella
Figura“  wird  seine
Uraufführung bei den
Ruhrfestspielen
erleben.  (Foto:
Ruhrfestspiele/Pasca
l Victor/ArtComArt)

Die  zweite  große  Theaterproduktion  des  Festivals  dürfte
Yasmina Rezas neues Stück „Bella Figura“ sein. Reza ist die
weltweit wohl erfolgreichste Komödienschreiberin unserer Tage,
„Kunst“ und „Gott des Gemetzels“ kennt (behaupte ich einfach
mal) jeder Theatergänger.

Auch der Plot des jüngsten Reza-Werks ist auf grandiose Weise
wieder angesiedelt auf dem Minenfeld des Alltäglichen: Boris
führt  seine  Geliebte  Andrea  aus  und  erwähnt  eher  aus
Gedankenlosigkeit, daß seine Ehefrau das Restaurant für dieses
Rendezvous  ausgewählt  habe;  in  der  Hitze  der  folgenden
Diskussion fährt Boris beim Einparken eine ältere Dame um, und
sowieso sind die Grenzen zum final Katastrophalen bald schon
überschritten. Wir werden unseren Spaß haben, wenn Yasmina
Reza  uns  den  nur  geringfügigst  deformierenden  Zerrspiegel
vorhält. Thomas Ostermeier führt Regie in einer Koproduktion

http://www.revierpassagen.de/28897/yasmina-reza-piccoli-binoche-ute-lemper-frankreich-ist-thema-der-ruhrfestspiele/20150121_2102/bella_figura


mit der Berliner Schaubühne am Lehniner Platz, Star des Abends
ist fraglos Nina Hoss in der Titelrolle.

Eine weitere Produktion wird groß angekündigt, doch ist sie an
zwei Tagen nur dreimal im Programm. Die Bühnenkünstlerin Ute
Lemper  hat  sich  das  Buch  „Die  Schriften  von  Accra“  des
Brasilianers Paulo Coelho vorgenommen. Sie habe es, erzählt
sie beim Pressetermin, in neun Abteilungen – „9 Geheimnisse“ –
aufgeteilt, deren Essenz in Poesie und Musik gefaßt. Schönheit
und Harmonie erwarteten nun das Publikum, eine „cinematische
Einrichtung“  des  Ganzen  besorgte  Filmregisseur  Volker
Schlöndorff. Was das Publikum nun genau erwartet, wurde noch
nicht recht klar. Zwar fällt es schwer, sich Coelhos komplexe
Dichtung in Wohlfühlhäppchen zerlegt vorzustellen, doch wer es
genau wissen will, muß eben in die Vorstellung gehen.

Wolfram  Koch  in
Eugène  Ionescos
Stück  „Die
Nashörner“,  das
Ruhrfestspiele-
Hausherr  Frank
Hoffmann
inszeniert.  (Foto:
Ruhrfestspiele/Bohu
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mil Kosthoryz)

Hausherr  Hoffmann  inszeniert  im  Großen  Haus  Ionescos
„Nashörner“,  Michael  Thalheimer,  in  Kooperation  mit  dem
Deutschen Theater in Berlin und den Salzburger Festspielen,
Schillers  „Jungfrau  von  Orleans“,  die  bekanntlich  in
Frankreich wirkte und dort auf einem Scheiterhaufen ihr Leben
ließ. Hannelore Elsner liest aus Patrick Süskinds Roman „Das
Parfüm“,  Isabella  Rosselini  ist  zweimal  mit  ihrer
vergnüglichen,  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  uraufgeführtem,  weitgehend
textfreiem  Stück  „Die  Stunde,  da  wir  nichts  voneinander
wußten“ runden das Programmgeschehen auf der Hauptbühne ab.

Etliche kleinere Produktionen sowie Uraufführungen sind wieder
im Kleinen Haus, im Theater Marl und in der Halle König Ludwig
zu finden – so in deutscher Erstaufführung und in Regie von
Oliver  Reese  Joel  Pommerats  Beziehungsdrama  „Die
Wiedervereinigung der beiden Koreas“. Corinna Kirchhoff und
Peter Schröder spielen die Hauptrollen – und mit Korea hat das
Stück eigentlich nichts zu tun.

Hier ein bißchen 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 für jeden Geschmack etliches bietet, aber auch
die Aura des Beliebigen verströmt. Hier verwundert es daher
auch nicht, daß 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 höher 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 théâtres de la ville, Luxembourg,
koproduzierten  „Antigone“  ist  Juliette  Binoche  Englisch
sprechend zu erleben, Molières „Eingebildeten Kranken“ gibt
es, wenngleich mit deutschen Untertiteln, nur auf französisch.
Die  Boulevardkomödie  „Wind  in  den  Pappeln“  von  Gérald
Sibleyras gar spielt das Vakhtangov-Staatstheater aus Moskau
in  Russisch.  Nun  gut,  man  erinnert  sich,  daß  die
Ruhrfestspiele ja ein internationales Festival sein möchten.

So sieht es aus, wenn Russen
französische  Komödie
spielen:
Vladimir  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  lockt  (nicht  nur)  Kinder  und
Jugendliche  mit  internationalem,  kurzweiligem  und  manchmal
atemberaubendem  Straßentheater.  Dominique  Horwitz  singt
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Jacques Brel, Burghart Klaußner Charles Trenet („La mer“). Und
am Schluß 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  natürlich  auch
dabei.

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

 

 

„Cabaret“ in Essen: Das Ende
der Spaßgesellschaft
geschrieben von Katrin Pinetzki | 10. September 2015

Jan  Pröhl
(Conférencier)  und
die  Kit-Kat-Boys
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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 Bühne? Keine ausgebildeten Musical-
Darsteller?  In  Essen  hat  Reinhardt  Friese  „Cabaret“
einstudiert – und damit einen veritablen Hit gelandet. Der
temporeiche  Abend  ist  ein  Genuss  für  Auge  und  Ohr:  beste
Unterhaltung,  schöne  Stimmen,  gekonnte  Choreografien,  klug
inszeniert.

Berlin  in  den  1920er  Jahren:  Am  Vorabend  des
Nationalsozialismus werden die Nächte durchgefeiert. Es ist
eine  Zeit,  für  die  der  Begriff  „Dekadenz“  geprägt  wurde:
Mitten  in  der  Wirtschaftskrise  wird  gegen  den  Niedergang
einfach  angefeiert.  Fett  tönt  die  Tuba  im  Kit-Kat-Club,
schmierig klingt dessen beleibter Conférencier (Jan Pröhl),
der mit kaum verhohlener Geilheit die Tanz-Nummern seiner „Kit
Kat-Girls and Boys“ ansagt. Was dieser Jan Pröhl mit seinem
maskenhaft  geschminkten  Gesicht,  dem  angeklatschten
Seitenscheitel und in seinem schlecht sitzenden Frack da beim
Sprechen mit seiner lüsternen Zunge macht – das ist widerlich
und großartig zugleich. Zur Live-Musik der achtköpfigen Kit-
Kat-Band  lässt  er  seine  Cabaret-Puppen  tanzen  –  allesamt
Studierende an der Folkwang Hochschule der Künste.

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 spröde Fräulein Schneider (Ingrid Domann)
findet  ihr  Glück  mit  Obsthändler  Schultz  (Rezo
Tschchikwischwili) und lässt es wieder los, als ihr klar wird,
dass ein jüdischer Gatte das Vermietungsgeschäft gefährdet.



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

Regisseur Friese und Bühnenbildner Günter Hellweg verzichten
wohltuend  auf  jegliche  ausstatterische  Opulenz.  Eine
Showtreppe aus Glasbausteinen und hunderte Glühlampen am Boden
bilden die Bühne, über den Orchestergraben führt ein Steg. Die
Spielfläche für das immerhin 15-köpfige Ensemble wird dadurch
arg reduziert – trotzdem gelingt es den Darstellern virtuos,
die große Show ebenso in Szene zu setzen wie kammerspielartige
Szenen.

Wie  filmische  Überblendungen  gehen  die  Szenen  übergangslos
ineinander über – Umbauten braucht es nicht, nur ein riesiger
Zylinder fährt dann und wann herunter, verdeckt die Showtreppe
und wird zur Pension des Fräulein Schneider. Diese fast leere
Bühne,  dazu  die  fast  komplett  in  schwarz,  weiß  und  grau
gehaltenen  Kostüme  von  Annette  Mahlendorf  und  die  Musiker
unter  Leitung  von  Hajo  Wiesemann  lassen  das  begeisterte
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Publikum von der ersten Sekunde an atmosphärisch eintauchen.

Janina  Sachau  als  Sally
Bowles. Foto: Birgit Hupfeld

Stephan Brauer ist für 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 überfordern.

Die Stimmung ist auf dem Höhepunkt, 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“, resümiert Clifford und reist
zurück nach Amerika. „Wenn die Nazis kommen, was habe ich dann
für eine Wahl?“, fragt Fräulein Schneider rhetorisch. „Das ist
gar nichts, das ist ein Lausbubenstreich“, sagt der jüdische
Obsthändler.

Sally will ihre Karriere jedenfalls nicht opfern und kehrt
nach der Abtreibung auf die Bühne zurück. „Life is a cabaret“
singt sie inbrünstig 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-Bärtchen. Trommelwirbel. Das Ende der Spaßgesellschaft.

Termine: 19., 26., 31. Dezember. Karten: 0201 / 81 22-200
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Liebe  und  Fußball  –  Paul
Abrahams  Operette  „Roxy  und
ihr Wunderteam“ in Dortmund
geschrieben von Rolf Pfeiffer | 10. September 2015
Und schließlich ist Party in der Puszta – mit ungarischer
Folklore  samt  Stehgeiger,  mit  treibendem  Swing  aus  dem
Orchestergraben  und  mit  einer  vielköpfigen  Compagnie,  die
voller Energie und Tempo den Black Walk tanzt. Überschäumende
Lebensfreude  auf  ihrem  Höhepunkt,  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
– früher – Operetten wie „Roxy und ihr Wunderteam“, die im
Dortmunder Opernhaus ihre umjubelte Premiere erlebte.

Roxy  (Emily  Newton)  nebst
einigen  Herren  ihres
Wunderteams  (Foto:  Thomas
Jauk / Stage Picture/Theater
Dortmund)

„Roxy  und  ihr  Wunderteam“  darf  Fußball-Operette  genannt
werden, weil im Mittelpunkt eine zunächst reichlich sieglose
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Fußballmannschaft  steht.  Sie  bezieht  ihr  Trainingslager  im
Schloss  des  zwielichtigen  Trainers,  wo  dessen  Gattin
zeitgleich eine Gruppe junger Damen aus dem Mädchenpensionat
unterbringt.  Ein  Drama  mit  der  Brisanz  eines
Jugendherbergsaufenthaltes aus heutiger Sicht, aber damals…

Außerdem im Spiel ist Roxy aus Schottland, die den farblosen
Loser Bobby heiraten soll und das plötzlich nicht mehr will,
ihr Onkel und eine Menge Entourage. Die Fußballer 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 jüdischen 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 Aufführungsverbot belegt. Uraufgeführt wurde „Roxy“ 1936
in Budapest, doch schon die Übernahme an die Wiener Volksoper
scheiterte. Allerdings wurde die Operette in Österreich 1937
noch unter dem Titel „3:1 für 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
Uraufführung ist, gestaltete sich nicht problemlos. Henning
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Hagedorn und Matthias Grimminger, beide Abraham-Spezialisten,
mussten  die  Partitur  aus  verschiedenen  Fundstücken
zusammenfügen, da die Original-Partitur verschollen ist. Die
Einrichtung  selbst  (Regie:  Thomas  Enzinger)  strebt  nach
„historischer  Aufführungspraxis“  und  bemüht  sich,  in
Bühnenbild, Kostümen (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. Kammersänger und „Homeboy“
Hannes Brock hat als Mixed Pickles-Fabrikant Sam Cheswick, als
augenzwinkernder  schottisch-sparsamer  Welterklärer  und
Borussia-Versteher das Publikum, wie nicht anders zu erwarten,
hinter sich. Emily Newton passt gleichermaßen geradezu perfekt
in die Rolle der couragierten Mannschafts-Motiviererin. Fritz
Steinbacher ist als weinerlicher Ex-Verlobter eine Lachnummer,
gleiches  gilt  für  Frank  Voß  und  Johanna  Schoppa,  er
Fußballtrainer, sie Internatsleiterin, die als zerstrittenes
Ehepaar gleichsam Schicksal spielen. Großartig die steppende
und singende Fußballtruppe wie auch die muntere Schar der
Internatsmädchen, die die Kunst des modifizierten Kreischens
geradezu perfekt beherrschen.

Roxy  und  die
Internatsleiterin v. Tötössy
(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  schließlich  erledigt  seinen  Job  als
Mannschaftskapitän und Märchenprinz Gjurka Karoly untadelig,
wenngleich die Liebesgeschichte zwischen ihm und Roxy nicht
wirklich überzeugend 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 jüdischen Komponisten Paul Abraham, von
einem  neuen  Umgang  mit  der  Gattung  Operette,  der  ihr  die
Anteile jüdischer Künstler zurückgibt, welche die Nazis mit
ihrer  rassistischen  Inszenierungspraxis  eliminierten.
Plötzlich gibt es hier auch wieder Jazz. Und vielleicht fragt
sich der eine oder andere (möglicherweise ältere) Musikfreund
bang,  ob  jetzt  Schluß  ist  mit  süßer  vor-  und
nachkriegsdeutscher  Operettenseligkeit.

Er möge sich entspannen. Auch die Wiederentdeckung „Roxy“ ist
gut  konsumierbare  „leichte  Muse“,  gepflegte,  süffige
Abendunterhaltung.  Zwar  spielt  die  Operette  einige
Male ironisch auf aktuelle politische Verhältnisse an, auf das
reaktionäre Frauenbild der Nazis zum Beispiel, das die Mädels
in einem Song – samt hinreißender Sackhüpf-Einlage – verulken.

Keineswegs jedoch schwebt über diesem Abend bedrohlich das
Hakenkreuz. Vielmehr erzählt uns die Inszenierung, was die
Menschen  damals  möglicherweise  mehr  interessierte  als  das
lange unterschätzte Erstarken der Nazis. Da war offenbar auch
damals schon der Fußballsport sehr wichtig, aber auch die
verführerisch  lässige  englische  Sprache,  die  Begriffe  für
Dinge hatte, die man im Deutschen Reich kaum kannte, Whisky
auf  Eis  zum  Beispiel.  Oder  Cocktails.  Ihnen  widmet  die
Operette einen eigenen, hinreißend dargebotenen Song, einen
Cocktailshaker-Step mit vielen Cocktailshakern.



Vorschriftsmäßiges  Happy
End:  Roxy  krault  Gjurka
(Lucian  Krasznec).  (Foto:
Björn  Hickmann  /  Stage
Picture  GmbH/  Theater
Dortmund)

Gewiss  ist  das  Frauenbild  dieser  Operette  –  trotz  einer
starken  Roxy  –  völlig  unakzeptabel,  die  Trennung  der
Geschlechter in Fußballmannschaft hier und Mädchenpensionat da
albern und die brachiale Erzählweise nach Art des Hauruck-
Kaspers  eine  Beleidigung  des  Intellekts.  Doch  denkt  man
beispielsweise an Filme mit dem jungen Heinz Rühmann wie „Die
Drei von der Tankstelle“, ahnt man, dass Humor mit erotischer
Aufladung in jenen Jahren so funktioniert haben mag.

Die „historische Aufführungspraxis“ bei dieser Operette – der
Begriff  ist  aus  dem  Bereich  der  Alten  Musik  entlehnt  –
verhilft  zu  einem  gesteigerten  Verständnis  der
Entstehungszeit.  Sie  erzählt  uns  quirlig,  bunt  und
jungendlich,. was vor 80 Jahren Eltern und Großeltern in den
Bann  schlug.  Nehmen  wir  es  also  als  Erkenntnisgewinn  mit
tragischer Note.

Zu loben schließlich sind die Dortmunder Philharmoniker unter
Leitung von Philipp Armbruster, denen der Swing recht flüssig
von der Hand ging, sowie der stimmungsvoll gewandete, oft die
Bühne bevölkernde Chor unter Leitung von Altmeister Granville
Walker und schließlich auch die Herren der Bühnentechnik, die
ihre  flotten  Umbau-Jobs  im  Schiri-Outfit  erldigten.  Die
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schwarzen Sitzpolster, die sie bewegten, haben gelbe Streifen
–  dezenter  Hinweis  auf  die  hiesige  Fußballmannschaft
möglicherweise.

Termine: 7., 13., 21. 27. 31. Dezember 2014; 17., 29. Januar
2015; 7., 13., 18., 27. Februar 2015; 15. März 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 Häußner | 10. September 2015

Toshiyuki  Kamioka.  Foto:
Antje  Zeis-Loi

Schmerzhafte  Schlappe  für  die  Wuppertaler  Kulturpolitik:
Opernintendant  und  Generalmusikdirektor  Toshiyuki  Kamioka
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verlässt die Stadt zum Ende der Spielzeit 2015/16. Der Japaner
kehrt  in  seine  Heimat  zurück,  um  dort  ein  „bedeutendes
Sinfonieorchester“ zu übernehmen.

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 aufgelöst.

Mit Kamiokas Rückzug erreicht der Niedergang der Wuppertaler
Bühnen eine weitere Stufe. Er begann, wie in manch anderer
hochverschuldeter Stadt, mit dem Heruntersparen der Bühnen,
bis die skelettierte Substanz nichts mehr hergab. Das viel
gerühmte Schauspielhaus ließ 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 für die Kultur ändern an den Ursachen
der städtischen Misere nichts.

2012 kam die Stadt dann auf die Idee, Oper und Schauspiel „mit
personellen  und  organisatorischen  Änderungen  dauerhaft  (zu)
sichern  und  kostengünstiger“  zu  machen.  Dafür  mussten  die
beiden  Intendanten  für  Schauspiel  und  Oper,  Christian  von
Treskow und Johannes Weigand, mit Auslaufen ihrer Verträge zum
Ende  der  Spielzeit  2013/2014  gehen.  Ein  Rumpf-
Schauspielensemble mit der früheren 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,  gängige  Kost.  Kein  Spielraum  für
Experimente.

Spielräume waren auch im Musiktheater nicht mehr zu erwarten.
Toshiyuki  Kamioka  und  sein  alerter  Stellvertreter  Joachim
Arnold stellten bei einer Pressekonferenz im März 2014 einen
profillosen Spielplan vor, der über das gängigste Repertoire
hinaus  nichts  zu  bieten  hatte  –  am  wenigsten  die  „enorme
Bandbreite“,  die  Oberbürgermeister  Peter  Jung  vorher  noch



versprochen hatte.

Opernhaus  Wuppertal.  Foto:
Andreas Fischer

Vor  allem  aber  kündigte  man  in  Wuppertal  –  nach  einem
wochenlangen  Spiel  von  Verschleiern,  Dementieren  und
Schönreden – das Ende des traditionellen Ensemble-Betriebs an:
Seit Herbst 2014 spielt die Oper im Stagione-System, Sänger
erhalten Stückverträge, das künstlerische Personal hinter der
Bühne  ist  auf  ein  Minimum  geschrumpft.  So  sehr  man  sich
bemühte, angebliche künstlerische Vorzüge des Verzichts auf
ein  Ensembletheater  zu  bemühen  –  Kamioka  ließ  bei  der
Spielplan-Pressekonferenz keinen Zweifel: Ohne die Einschnitte
sei die Kürzung des städtischen Finanzierungsbeitrags um zwei
auf nur noch 8,4 Millionen Euro nicht aufzufangen.

Für Kamioka bedeutete die neue Struktur die Krönung einer
Laufbahn:  Seit  2004  Generalmusikdirektor  und  durchaus
geschätzter Dirigent, wurde der Träger des Von der Heydt-
Kulturpreises  der  Stadt  Wuppertal  zum  Opernintendanten
berufen. Ein erheblicher Machtzuwachs, der ihm mit dem als
lukrativ  eingeschätzten  Posten  auch  freie  Hand  in
künstlerischen  Belangen  gewährt.

Oberbürgermeister  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 übertragen. Von



„internationalem“ Niveau war öfter die Rede. Der erträumte
Glanz  sollte  über  die  Region  hinaus  ausstrahlen.
Geschäftsführer Enno Schaarwächter sprach von einem Ende des
„Sinkflugs“.  Dass  Kamiokas  Vorgänger  Johannes  Weigand  dem
Wuppertaler  Haus  mit  einem  originellen  Spielplan  und
grundsolider  Ensemblearbeit  gerade  überregionale  Beachtung
verschaffte und dabei war, ein neues, neugieriges Publikum zu
gewinnen, hatte Jung offenbar, geblendet von seinen eigenen
Visionen, gründlich übersehen.

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 ließ: Er schmeißt den Bettel hin,
verzieht sich nach Japan und überlässt Wuppertal samt der auf
ihn zugeschneiderten Konzeption der Oper sich selbst.

Das spricht nicht für Kamioka: Wer ihm wohlwollend gesonnen
ist,  muss  ihm  zumindest  fehlendes  Durchhaltevermögen
attestieren.  Man  könnte  sein  Verhalten  aber  auch  als
rücksichtlos bezeichnen. Von der Verantwortung gegenüber einer
gebeutelten  Stadt,  die  sich  von  ihm  eine  künstlerisch



tragfähige  Perspektive  erwartet  hat,  ist  wohl  kaum  zu
sprechen. Die Enttäuschung Jungs spricht aus der Meldung, die
er verbreiten ließ: „Zu meiner großen Bestürzung und meinem
ausdrücklichen  Bedauern  hat  Prof.  Kamioka  in  mehreren
Gesprächen  erklärt,  dass  er  über  das  Ende  der  Spielzeit
2015/2016 seine Arbeit in Wuppertal nicht fortsetzen werde“,
heißt es da.

Hoffentlich ist der Wuppertaler Scherbenhaufen eine Warnung
für  alle  Kommunalpolitiker,  den  bauernfängerischen  Sprüchen
all  jener  gründlich  zu  misstrauen,  die  ihnen  weismachen
wollen, man könne mit weniger Geld besseres Theater machen.
Und  ein  Lehrstück  für  jene,  die  ständig  das  bewährte
Ensembletheater schlecht reden, weil es angeblich zu teuer und
künstlerisch nicht innovativ genug sei. Dazu gehören nicht nur
Politiker,  sondern  leider  auch  eilfertige  Theaterleute  und
Theaterwissenschaftler.

Für  Wuppertal  könnte  die  Situation  aber  auch  die  Chance
bieten, ihre Oper zurück auf ein solides Fundament zu stellen:
mit einem bewährten, erfahrenen Intendanten an der Spitze, mit
einem  sorgfältig  zusammengestellten  Ensemble  und  mit  einem
Programm, das die Menschen lockt und der Wuppertaler Oper ein
unverwechselbares Profil gibt.


