Liebe und FuBBball - Paul
Abrahams Operette , Roxy und
ihr Wunderteam“ in Dortmund

geschrieben von Rolf Pfeiffer | 3. Dezember 2014

Und schlieflich ist Party in der Puszta - mit ungarischer
Folklore samt Stehgeiger, mit treibendem Swing aus dem
Orchestergraben und mit einer vielkopfigen Compagnie, die
voller Energie und Tempo den Black Walk tanzt. Uberschaumende
Lebensfreude auf ihrem Hohepunkt, entfesselter Jazz, ein
Ohrwurm, ein angesagter Modetanz und ein Liebespaar, das sich
hoffentlich noch findet - aus solchem Material werden
erfolgreiche Musikfilme bis heute gemacht. Oder Musicals. Oder
— frilher — Operetten wie ,Roxy und ihr Wunderteam”, die im
Dortmunder Opernhaus ihre umjubelte Premiere erlebte.
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Roxy (Emily Newton) nebst
einigen Herren ihres
Wunderteams (Foto: Thomas
Jauk / Stage Picture/Theater
Dortmund)

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

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

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

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

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

Roxy und die
Internatsleiterin v. Totdssy
(Johanna Schoppa) begegnen
sich im Plattensee, der
bekanntlich auch ein platter
See ist.. (Foto: Thomas Jauk
/ Stage Picture/Theater
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Lucian Krasznec schlielllich erledigt seinen Job als
Mannschaftskapitan und Marchenprinz Gjurka Karoly untadelig,
wenngleich die Liebesgeschichte zwischen ihm und Roxy nicht
wirklich Uberzeugend herausgespielt wird. Aber das ist wohl
auch zu viel verlangt. Es ist eben, wie es ist.

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

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

Keineswegs jedoch schwebt uber diesem Abend bedrohlich das
Hakenkreuz. Vielmehr erzahlt uns die Inszenierung, was die
Menschen damals moglicherweise mehr interessierte als das
lange unterschatzte Erstarken der Nazis. Da war offenbar auch
damals schon der FuBballsport sehr wichtig, aber auch die
verfuhrerisch 1lassige englische Sprache, die Begriffe fur
Dinge hatte, die man im Deutschen Reich kaum kannte, Whisky
auf Eis zum Beispiel. 0Oder Cocktails. Ihnen widmet die
Operette einen eigenen, hinreillend dargebotenen Song, einen
Cocktailshaker-Step mit vielen Cocktailshakern.



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

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

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

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

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

moglicherweise.

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

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

Statt Steigflug ein Absturz:
Wuppertals Opernchef
Toshiyuki Kamioka wirft hin

geschrieben von Werner Haullner | 3. Dezember 2014

Toshiyuki Kamioka. Foto:
Antje Zeis-Loi

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

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

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

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

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



versprochen hatte.
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Opernhaus Wuppertal. Foto:
Andreas Fischer

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

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

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



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

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

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

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



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

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

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

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

geschrieben von Werner Haullner | 3. Dezember 2014
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Weltklasse-Geiger: Renaud
Capucon. Foto: Paolo Roversi

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

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

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

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

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

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

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

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

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



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

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

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

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

geschrieben von Britta Langhoff | 3. Dezember 2014

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

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

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

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

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

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



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

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

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

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

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



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

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

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

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

Erfinder des Saxophons: Vor
200 Jahren wurde Adolphe Sax
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geboren

geschrieben von Werner Haullner | 3. Dezember 2014

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

Adolphe Sax auf
einer historischen
Fotografie.

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

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

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

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

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

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

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



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

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

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

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



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

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

geschrieben von Anke Demirsoy | 3. Dezember 2014

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

(Foto: Alexander
Shapunov/Konzerthaus
Dortmund)

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

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

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

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

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

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



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

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

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

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



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

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

Auf den Spuren eines
Modernisten: Prokofjew-

Zeitinsel 1im Konzerthaus
Dortmund

geschrieben von Anke Demirsoy | 3. Dezember 2014

Valery Gergiev (l.), der
Pianist Behzod Abduraimov
und das Orchester des St.
Petersburger Mariinsky -
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Theaters (Foto: Petra
Coddington/Konzerthaus
Dortmund)

Nicht einmal Blumen gab es fiir seinen Sarg. Alle Floristen und
Gewachshauser in Moskau waren leer gekauft am 5. Marz 1953,
als der Komponist Sergej Prokofjew starb: am gleichen Tag wie
der Despot Josef Stalin, dessen Schatten er selbst im Tode
nicht entkam.

Die sowjetischen Zeitungen nahmen vom Ableben des Komponisten
keine Notiz. Es war die New York Times, die am 9. Marz zuerst
daruber berichtete. Prokofjews erste Frau Lina Codina, zu
diesem Zeitpunkt in einem sibirischen Lager inhaftiert, erfuhr
die traurige Nachricht erst im Sommer.

Der da fast unbemerkt verschied, war weit mehr als der
Schopfer des weltweit beliebten musikalischen Marchens ,Peter
und der Wolf“. Er war ein Neuerer, der sich in der Rolle des
skandaltrachtigen Modernisten wohl fiuhlte, der die russische
Romantik a 1la Rachmaninow, Skrjabin und Tschaikowsky mit
genialischem Schwung vom Tisch fegte. An Politik im Grunde
wenig interessiert, richtete er sich nach seiner Ruckkehr aus
dem Ausland gleichwohl in der Rolle des Staatsklnstlers und
Stalin-Preistragers ein. Vor den Angriffen bornierter
Kulturfunktionare und Verfolgungen des Regimes schutzte ihn
das aber nicht.

Das Konzerthaus Dortmund beleuchtet Prokofjews Schaffen jetzt
im Rahmen einer dreitagigen ,Zeitinsel”, gestaltet von dem
Dirigenten Valery Gergiev und dem Orchester des St.
Petersburger Mariinsky-Theaters. Viel Interessantes gibt es
dabei zu entdecken, so zum Beispiel die nur wenigen
Musikfreunden bekannte komische Oper ,Die Verlobung im
Kloster”, die Dmitri Schostakowitsch einst mit Verdis
.Falstaff“ verglich. Die Musik =zu Sergej Eisensteins
Monumentalfilm ,Iwan der Schreckliche” ist am dritten und
letzten Abend in der Oratorienfassung von Abram Stassewitsch



zu erleben. Ihr gehen Auszuge aus der Ballettmusik =zu
»Cinderella”“ voraus.

Denis Kozhukhin, geboren
1986 in Nishni Nowgorod, ist
Sohn einer Musikerfamilie

(Foto: Petra
Coddington/Konzerthaus
Dortmund)

Gewiss ist es eine sinnvolle Idee, die Prokofjew-Zeitinsel mit
einer Gesamtauffuhrung der funf Klavierkonzerte zu beginnen,
vermitteln sie doch einen Eindruck von der Experimentierfreude
des Komponisten sowie von seinen Uberragenden pianistischen
Fahigkeiten. Valery Gergiev, der diesen Prokofjew-Marathon
zuvor bereits in St. Petersburg realisierte, brachte vier
Pianisten nach Dortmund mit, die dem Mariinksy-Theater
besonders verbunden sind: Alexej Volodin, Denis Kozhukhin,
Behzod Abduraimov und Sergei Babayan.

Der Maestro selbst lieR indes auf sich warten. Erst um 19.10
Uhr traf der von manchen Uberbeschaftigt genannte
Arbeitswutige am Dortmunder Hauptbahnhof ein, weshalb der fur
19 Uhr geplante Konzertbeginn spontan um eine halbe Stunde
verschoben werden musste. Die Einstudierung in Dortmund hatte
Gergiev einem Assistenten Uberlassen. Eine Anspielprobe fiel
folglich flach. Immerhin muss der Musikzar aus St. Petersburg
noch Zeit gefunden haben, auf dem Weg von der Bahnsteigkante
auf die Konzerthausbihne fix in den Kunstlerfrack zu hupfen -
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und dies trotz erheblicher Ruckenschmerzen.

Sein Dirigat wirkt an diesem Abend pauschal mit einer Neigung
zur Fahrigkeit. Die Streicher fallen durch einen Hang zu
uninspiriertem Mezzoforte-Brei auf, die Blechblaser mit dem zu
unkultivierter Lautstarke. Nur selten sind die Holzblaser in
diesem hypertroph aufgeblahten Klangballon zu vernehmen. Dass
es bei manchem Tempowechsel merklich im Getriebe knirscht und
fast alle Musiker so nach hinten gelehnt sitzen, als seien sie
am Ruckenteil ihrer Stuhle festgeklebt, vervollstandigt das
Bild einer eher lustlosen Professionalitat. Gergiev, seit 1988
Chefdirigent dieses traditionsreichen Orchesters, mag uUber die
Kopfe und die Fingerfertigkeit der Musiker verflgen: ihre
Herzen erreicht er an diesem Abend nicht.

Alexei Volodin (1l.) ist in
der aktuellen Konzertsaison
Residenzkliunstler des
Mariinsky-Theaters (Foto:
Petra Coddington/Konzerthaus
Dortmund)

Besonders konturlos und verschwommen klingt das Klavierkonzert
Nr. 1, fur das der junge Prokofjew den mit der Schenkung eines
Konzertfligels verbundenen Anton-Rubinstein-Preis erhielt.
Alexei Volodin bleibt trotz aller Virtuositat zu stark einem
gefalligen Schonklang verhaftet, um die Neuartigkeit und die
kompositorischen Kihnheiten des Werks aufleuchten zu lassen.
Da geht Denis Kozhukhin schon ganz anders zur Sache: Er
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verdichtet den dissonanzenreichen, hochvirtuosen Satz des 2.
Klavierkonzerts zu spannungsvollen Exzessen, ohne daruber das
Gespur fur feine Groteske und traumversunkene Lyrik zu
verlieren. Mag manche Passage noch nach Rachmaninow klingen,
so wischt Kozhukhine diesen Eindruck durch frenetische
Steigerungen zur Seite, die ahnen 1lassen, warum die
Urauffudhrung 1913 in Pawlowsk zu einem Skandal geriet.

Furios auch die Leistung von Behzod Abduraimov, unter dessen
Handen das 3. Klavierkonzert sich entfaltet wie ein
abwechslungsreiches Feuerwerk. Abduraimov versteht sich auf
motorische Wucht ebenso wie auf kaprizios-nervose Farben. Er
kann tandeln, irisierende Klangnebel aufsteigen lassen, aber
auch orgiastische Oktav-Gewitter in die Tasten donnern, ohne
larmend zu klingen oder die Trennscharfe seines Anschlags
einzubuBen. Nach diesem spektakularen Husarenritt wirkt das 4.
Klavierkonzert fur die 1linke Hand, komponiert fir den
einarmigen Pianisten Paul Wittgenstein, beinahe ein wenig
lahm. Alexei Volodin bleibt als Interpret blass, das Werk
entbehrt unter seinen Handen der Magie, der Atmosphare.

Sergei Babayan, zu dessen
Schulern auch Daniil
Trifonov zahlt, ist
Amerikaner armenischer
Herkunft (Foto: Petra
Coddington/Konzerthaus
Dortmund)
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Den Schlusspunkt zu setzen, bleibt dem armenischstammigen
Pianisten Sergei Babayan vorbehalten. Er meistert das 5.
Klavierkonzert mit markantem Ton, verleiht ihm imperialen
Glanz und hammernde Wucht. Die Basse reiBBen Abgrunde auf, im
Diskant herrscht gleillende, fast schmerzende Helligkeit. Und
doch génnt Babayan uns auch schillernd fragile, nachgerade
zartliche Klange, wie wir sie aus der Ballettmusik zu ,Romeo
und Julia”“ kennen. Prokofjew, das wandelbare Genie, war
zuweilen ein rechtes Chamaleon.

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

Heldentenor, streichelweich:
Klaus Florian Vogt 1in der
Philharmonie Essen

geschrieben von Anke Demirsoy | 3. Dezember 2014

Klaus Florian Vogt und die
Staatskapelle Weimar unter
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ihrem Chefdirigenten Stefan
Solyom (Foto: Sven Lorenz)

Hach, diese Stimme. So heiter, so silberhell, fast wie ein
nach unten oktavierter Knabensopran. Sie singt von Liebe und
Lenz, schwarmt von siiBer Empfindung und edler Ritterschaft.
Das klingt so gutglaubig, so jugendlich optimistisch, als todne
sie aus einem Marchenreich in unsere wirre Welt heriiber.

Der diesen lichten Zauber ausibt, ist ein Mittvierziger aus
Schleswig-Holstein: Klaus Florian Vogt, Sohn einer
Medizinerfamilie, entwickelte sich vom Hornisten des
Philharmonischen Staatsorchesters Hamburg zu einem der
gefragtesten HeldentenOre unserer Tage. In der Konzertreihe
,GroBe Stimmen” stellt er sich in der Philharmonie Essen mit
einem Programm vor, das sich liest wie ein gewagter Spagat:
Fuhrt es doch vom Schweren zum (vermeintlich) Leichten, von
Wagners stimmgewaltigen Helden Uber die Bildnisarie aus
Mozarts ,Zauberflote” zu Operetten-Partien von Franz Lehar.

Aber die vermeintlichen Gegensatze sind gar keine, jedenfalls
nicht bei Klaus Florian Vogt. Er vertraut fast durchweg auf
einen nahezu liedhaften Schubert-Ton, auf die Kraft der Lyrik
statt auf die des Fortissimo. Statt vor virilenm
Selbstvertrauen zu strotzen, sind Wagners Helden bei ihm
verwundbare, vom Zweifel begleitete Wesen.

Vogt liebt das fragile Piano, aber das milde Leuchten seines
Tenors klingt auf Dauer fast zu schmeichlerisch und nett. Die
Arie des Siegmund aus Wagners ,Walkure“ kommt so lieblich
daher, als sei sie mit Kuschelweich gespult. Nichts erzahlt da
vom drohenden Kampf mit Hunding, von Siegmunds bedrangter Lage
und vom Skandal einer inzestuOosen Liebe. Walther von Stolzing
klingt, als sei er aus Schuberts ,Schoner Mullerin“ entlaufen.
Schwer zu glauben, dass dieser schmalbrustige Schwarmer eine
Bedrohung fur die gesamte Meistergilde darstellen soll.

Ein Heldentenor sei nicht nur ein Brullaffe, sondern konne



auch viel lyrischere Farben singen, sagt Vogt. In Essen folgt
er diesem Credo so sehr, dass der Abend monochrom zu werden
droht. Sein schimmernd helles Timbre ist verfuhrerisch, aber
gleichbleibend. Als charmanter Moderator fuhrt der Sanger
durch den Abend, erzahlt von amusanten Pannen auf der
Opernbihne. Er bringt die Zuhérer zum Lacheln, treibt sie aber
nie auf die Stuhlkante.

Nur selten lasst Vogt aufblitzen, welche Strahlkraft sein
Tenor tatsachlich besitzt. Das erste Mal geschieht es in der
Gralserzahlung des ,Lohengrin®, Vogts Paraderolle, in der er
von der New Yorker Met bis zur Mailander Scala gefragt ist.
Bei der Erwahnung des Grals dreht Vogt die Dynamik auf: Jetzt
singt er ein Fortissimo, das seiner Stimme ploétzlich andere
Farben verleiht. Sein Tenor rundet sich, gewinnt Tiefe und
Warme, nimmt rot und golden klingende Nuancen an. Das ist ein
Erlebnis, vielleicht auch ein Versprechen fur die Zukunft.

Schade, dass es nach der Pause sofort wieder harmlos wird.
Bekannte Melodien von Lehar (,Dein ist mein ganzes Herz“) und
Hans May (,Ein Lied geht um die Welt”) sind so recht dazu
angetan, versonnen mit dem Kopf zu nicken. Alles schon, alles
leicht, alles seicht.

Warum einige Gesangsfans die Staatskapelle Weimar gleich mit
bejubeln, bleibt unverstandlich. Chefdirigent Stefan Solyom
kann das Orchester nicht zu einem Niveau animieren, das der
Wagner-Tradition der Kulturstadt an der Ilm gerecht wirde. Die
Meistersinger-QOuvertire klingt dumpf und verwaschen. Der
Walkurenritt dimpelt dahin, als ritten da nicht kriegerische
Amazonen, sondern Beamte auf Schaukelpferden. Im leichteren
Genre schlagt Betulichkeit den Esprit: Selten klang ein Walzer
so hiftsteif wie ,Gold und Silber” von Franz Léhar. Stefan
Solyom muss sich fragen lassen, warum die kiunstlerische
Ausbeute trotz versiert spielender Profimusiker so mager
bleibt.

Die Reihe ,,GroRe Stimmen* in der Philharmonie Essen setzt sich



am 7. November 2014 mit Magdalena Kozena fort. Informationen:

http://www.philharmonie-essen.de/abonnements/abo-4-grosse-stim
men. htm

Europaische Spitzenliga:
Daniel Harding und Renaud
Capucon 1in der Philharmonie
Essen

geschrieben von Werner Haullner | 3. Dezember 2014

Weltklasse-Geiger: Renaud
Capucon. Foto: Paolo Roversi

Dass Richard Strauss sich selbst als Held seines Lebens
gesehen hat, drohnte uns in den letzten Wochen im Ruhrgebiet
von beinahe jedem philharmonischen Standort entgegen. Die
Komposition , Ein Heldenleben” von 1898 stand in diesem Herbst
schon in Diisseldorf, Duisburg und Dortmund auf dem
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sinfonischen Programm. Auch Daniel Harding lieR sich die
Chance des Strauss-Jahres nicht entgehen und prasentierte in
der Essener Philharmonie das monumentale Werk des 34jahrigen,
kombiniert mit dem Violinkonzert von Johannes Brahms.

Aber wie das Schwedische Radio-Symphonieorchester den Helden
einmarschieren liefl, war dann doch einmalig: durchdrungen bis
ins Detail, strukturbewusst und gleichzeitig sinnlich,
beherrscht im Klang und gleichzeitig frei und gelost. Nicht
die Spur von den gern unterstellten 1larmenden
Geschmacklosigkeiten: Gerade in den faustisch anmutenden
Satzen, in denen die ,Taten” des ,Helden” geschildert werden,
zeigt Harding mit den vortrefflichen Musikern, wie genial
Strauss als Komponist gewesen ist. Solche tief gestaffelte und
gleichzeitig spontan und klangsinnlich wirkende Arbeit mit dem
Material erreicht zu dieser Zeit héchstens noch Gustav Mahler.

Das schwedische Orchester kann entspannt in der europaischen
Spitzenliga mitspielen. Seit acht Jahren wahrt die
kinstlerische Partnerschaft mit Daniel Harding — zu spuren im
Einverstandnis der Musiker mit ihrem Dirigenten. Wie sorgsam
Harding die Dynamik aufbaut, bis die HOrner strahlend das
,Helden“-Thema bestatigen, zeugt von genauer Analyse, aber
auch der Freude an der Wirkung der Musik.

Beherrschtes Spiel mit leisen Tonen

Die Schweden beherrschen das Spiel mit den leisen ToOnen:
feinste Abstufung statt krachende Wucht, Innenspannung im
Piano statt extrovertiertes Getummel, ausgearbeitete Kontraste
statt vordergrundiger Mischklang. Hervorzuheben sind die
Solisten von den Harfen bis zum Fagott, die blendende
Horngruppe, die samtweichen Tuben. Vor allem aber
Konzertmeister Tomo Keller, der mit entspanntem, genau
dosiertem Ton die zartlichen Kantilenen erfullte und auch die
ironischen Brechungen gestaltete: Strauss‘ Gattin Pauline, die
in den Violinsoli angeblich charakterisiert wird, war
bekanntlich weniger eine schwarmerische Romantikerin als eine
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resolute, manchmal peinlich triviale Frau.

Tomo Keller war vor mehr als zehn Jahren Konzertmeister der
Essener Philharmoniker und spielte auch in der Westdeutschen
Sinfonia Leverkusen, bevor er uber London und jetzt Stockholm
eine internationale Karriere beschritt. 2005 brillierte er
unter Stefan Soltesz in Essen mit dem Brahms-Violinkonzert.
Dieses Epoche machende Konzert stand auch jetzt auf dem
Programm — diesmal mit Renaud Capucon als Solist.

Einverstandnis auf gliicklichem Niveau

Und der Franzose bestatigte seinen Rang: Die Rede vom
»Ausnahme-Geiger” ist in diesem Fall keine Plattitude aus der
PR-Abteilung. Schon der leuchtend schlanke, ebenmaRige, aber
nicht polierte Ton uberzeugt. Das Lagenspiel ist makellos, die
Durchbildung figurierter Teile oder der ,marcato”-Passagen des
ersten Satzes ohne Fehl. Capucon phrasiert ruhig atmend, ohne
Hektik auch im dritten Satz, den Brahms ausdrucklich nicht zu
lebhaft gespielt haben will. Jenseits all dieser geigerischen
Vorziuge zeichnet sich Capucon durch sein sensibles Eingehen
auf das Orchester aus. Die Reaktionen bei gemeinsamen
Einsatzen sind perfekt kalkuliert, die Dynamik in jeder Nuance
abgestimmt.

Sicher: Ohne einen so umsichtigen Gestalter wie Daniel Harding
ware eine solche minutids kontrollierte und dennoch wie
selbstverstandlich flieBende und schwingende Interpretation
nicht moéglich. Einverstandnis auf hochstem, glucklichem
Niveau. Es bleibt festzuhalten: So energisch und feinsinnig,
so klangvoll und dynamisch kontrolliert, so klug in der
weitraumigen Anlage spielt das Konzert momentan kaum ein
anderer. Gluckwunsch an Renaud Capucon flur einen
unvergesslichen Abend!



In grellem Licht: Vesselin
Stanev mit einem Liszt-
Programm 1in Diisseldorf und
Essen

geschrieben von Werner Haullner | 3. Dezember 2014

Vesselin Stanev ist einer der Pianisten, die wenig Aufhebens
um sich machen und unbeirrt ihren kiinstlerischen Weg
verfolgen. Im Falle des bulgarischen, in Paris 1lebenden
Kiinstlers fiihrt er immer wieder zu Franz Liszt: 2011
iiberzeugte er beim Klavier-Festival Ruhr in Gelsenkirchen mit
den aberwitzig schwierigen ,Etudes d‘exécution transcendante”;
jetzt gastierte er mit einem nicht weniger anspruchsvollen
Programm im Rahmen einer Tournee in Diisseldorf und im RWE-
Pavillon der Essener Philharmonie. Dort war er zuletzt 2012
mit einem Chopin-Abend zu erleben.

Veranstalter des Konzerts war ,Inno Artistico”, einem Text auf
der Homepage zufolge ,eine private Gesellschaft, die sich der
Werterhaltung im Bereich der klassischen Musik verpflichtet
fuhlt“. Unter dieser Pramisse mache sie sich zur Aufgabe,
ausgewahlte Musiker auf ihrem kunstlerischen Weg langfristig
zu begleiten.

Den ersten Teil des Konzerts bildeten zwei Opern-Fantasien, zu
Bellinis , Norma“ und Mozarts ,Don Giovanni“. Liszt hat diese
Form nicht nur perfektioniert, sondern aus der Sphare des
gelehrten Salons, der Ubung fir hohere Tdéchter und des
gefalligen Potpourris herausgeholt. Er nennt seine
Bearbeitungen auch ,Reminiszenzen“: ein deutlicher Hinweis,
dass es ihm darum geht, aus dem Material musikalisch Neues zu
schaffen. Stanev lasst sich auf diesen Prozess ein und
unterstreicht ihn. Die ,Réminiscences de Norma“ schlielt er
harmonisch auf, zerkluftet sie mit hartem, wuchtigem Anschlag.
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Er macht seinen Zuhorern klar: Bellini horen wir hier nicht,
sondern den kraftvollen, virtuosen Stil des Klavier-
Hexenmeisters des 19. Jahrhunderts.

Mit seiner sezierenden Art weist Stanev das schmeichelnde
Legato der Melodiebdgen Bellinis zuruck. Er verzichtet auch
auf das ,furioso” im Presto-Abschnitt vor dem Ende. Und mit
den Farben der Wehmut oder des Trotzes hat er’s ebenfalls
nicht. Eine sperrige, beeindruckende, aber nicht immer
uberzeugende Version.

Ahnlich geht er mit dem Mozart-Material um: Bass-Donner,
vehemente Skalen, ,Marcatissimo“-Anschlage in den Abstiegen in
unergrundliche Tiefen. Der Komtur lasst — mit meist wenig
differenzierter Lautstarke — gruflen. Das 1ist nicht die
Erdenspeise verbindlicher Mozart-Soupers, das ist das bronzene
Drohnen der Pforten des Jenseits. Die glitzernde Virtuositat
Liszts, aber auch das Atherische und das Schattenhafte kommen
zu kurz: Stanev sieht in ,Reich mir die Hand, mein Leben”
einen Reflex auf die Katastrophe. Auch der Furor des — einst
verharmlosend als ,Champagner-Arie“ verbramten — Solos, in dem
Don Giovanni um sich selbst kreist, wird mit knochigem Non-
Legato abgeklopft. Stanev meidet Eleganz, leider auch manchmal
Innenspannung: Weihwasser fur den Teufel aus dem Salon!

Nach der Pause andert Stanev in der Dante-Fantasie und im
Mephisto-Walzer seine Haltung: Jetzt kennt er auch Warme und
spannende dynamische Triebkrafte, jetzt inszeniert er auch
Beleuchtungswechsel, kehrt Farben hervor, dampft ab und baut
zwischen atherischer Gelostheit und zupackendem Marcato
Spannung auf. Und so wandert in , Aprés une lecture du Dante“
der gesturzte Engel Luzifer durch damonische Schluchten und
auf o0de Gipfel, in dampfenden Nebeln und in schneidendem
Licht. Hier und im Mephisto-Walzer Nr. 1 hat Stanev seinen Ruf
als aulerordentlich tief schurfender Liszt-Interpret
erfolgreich verteidigt.



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

geschrieben von Martin Schrahn | 3. Dezember 2014

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

Foto: Thomas
Jauk/Stage Pictures

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

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

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

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



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

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

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

Klaviermusik Viktor
Ullmanns. Foto: Michael
Baker

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

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

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

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

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

geschrieben von Martin Schrahn | 3. Dezember 2014

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

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

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

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

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



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

Der franzosische Komponist
Luc Ferrari. Foto: Olivier
Garros

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

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

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

Heldenleben und Geigenlyrik -
Start der Konzertsaison 1n
Disseldorf und Duisburg

geschrieben von Werner Haullner | 3. Dezember 2014
Spielzeitauftakt in Diisseldorf und Duisburg. Zwei Mal
,Heldenleben*, zwei Violinkonzerte: Der Vergleich zwischen den
Diisseldorfer Symphonikern und den Duisburger Philharmonikern
liegt nahe.

Die Dusseldorfer feiern nach dem Abschied von Andrey Boreyko
den zweiten Teil ihres 150-Jahre-Jubilaums ohne
Generalmusikdirektor; bei den Duisburger Philharmonikern wirkt
GMD Giordano Bellincampi, der 2012 den Posten von Jonathan
Darlington Uubernommen hatte, inzwischen prima etabliert.
Sorgen hat das Orchester aber wegen seiner Spielstatte: Die
Mercatorhalle wird erst Ende 2015 wieder zu bespielen sein.
Bis dahin hat der KlangkOorper seine Heimstatt im Theater am
Marientor gefunden.
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Duisburg: das Theater
am Marientor, bis
Ende 2015 Spielstatte
der Duisburger
Philharmoniker. Foto:
Werner HauBner

Dieses ist als Musicaltheater nicht optimal, aber ,wir haben
mit unseren Technikern eine tragbare Losung gefunden®,
berichtet Intendant Alfred Wendel. Bei Strauss®’ ,Heldenleben”
konnte man sich davon uberzeugen: Die komplexe Struktur der
Tondichtung war einwandfrei durchhérbar, der Klang des
Orchesters kam rund und detailreich auch bei den hinteren
Platzen an. Zudem sind die Sessel sehr bequem: Kein Grund
also, die Duisburger wegen ihrer Spielstatte zu meiden.

Auch kiunstlerisch animierte das Eroffnungskonzert der Abo-
Reihe zum Wiederkommen: Bellincampi lasst einen Strauss mit
deutlich mehr Konturen, mehr Trennscharfe in den Registern,
delikateren dynamischen Abstufungen spielen als zwei Tage
zuvor Gastdirigent Alexandre Bloch bei den Dlusseldorfer
Symphonikern in der traditionsreichen Tonhalle.

Bellincampi staffelt Streicher und Blaser klanglich, ohne den
Reiz der Mischung durch zu harte Reibungen zu beeintrachtigen,
sorgt fur treffsicher gesetzte Akzente, fur herrlich weit
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ausgezogene Linien, fur atherische Pianissimo-Stimmungen und
filigrane Geflechte etwa zwischen Blasern, Streichern und
Harfen in ,des Helden Weltflucht“.

In Dusseldorf stand das ,Heldenleben” auf den Tag genau 66
Jahre nach dem Tod Richard Strauss‘ auf dem Programm des
ersten Sinfoniekonzerts ,Sternzeichen 01“. Alexandre Bloch
geht mit etwas mehr auffahrender Energie als sein Duisburger
Kollege an die Herkules-Aufgabe heran, 1lasst das Pathos
kalkuliert und damit noch frappanter wirken. Die skurrilen
Einwlrfe der Holzblaser im zweiten Satz - wenn ,des Helden
Widersacher” zu Wort kommen — lasst er nicht so vornehm
gerundet gellen, krachzen und furzen wie Bellincampi 1in
Duisburg.

Bloch scharft das Zartliche und das Burleske. Aber vor allem
im vierten Satz erschlagt er die Konturen und die dynamischen
Zwischenstufen in drohnendem Klang. Findet er im dritten Satz
den typisch leuchtenden Strauss-Ton (,Rosenkavalier”!), hat er
im vierten keinen Sensus fur das Wechselspiel von Steigern und
Entspannen. Ungeniertes Pathos auch am Ende: Das ,Heldenleben”
endet in brachialen Choralmassen — vielleicht angemessen fur
Strauss, der sich selbst ja stets als den ,Helden” seines
Daseins empfunden hat und von Selbstzweifeln, so weit wir das
wissen konnen, nicht angekrankelt war.

Strauss schrieb in seine Tondichtung dankbare Aufgaben fur den
Konzertmeister des Orchesters ein: Dragos Manza erflillte die
Soli in Dusseldorf mit leuchtendem, substanzvollem Ton,
feierlich und flink, zartlich und zurlickgenommen, im letzten
Satz mit einer bezaubernd beruhigten Kantilene, die wiederum
an den ,Rosenkavalier” erinnert.

In Duisburg wahlte Siegfried Rivinius einen 1leichten,
filigranen, locker gefuhrten Klang, der sich im dritten Satz
gefuhlvoll, aber bestimmt gegen die dunkel grundierten Piano-
Akkorde des Blechs und der tiefen Streicher durchsetzt. Diese
Strauss-Gattin — man sieht in der Solovioline ein Portrat von



Pauline de Ahna — bezirzt ihren Richard schmeichelnder und
lyrischer als die saftig-erotischere Version in Dusseldorf.

Der Eingangsbereich der
1925/26 erbauten
Disseldorfer Tonhalle mit
der Buste Clara Schumanns im
Vordergrund. Foto: Werner
HauBner

Doch nicht genug des Geigen-Genusses: In beiden Konzerten
spielten Solistinnen Hohepunkte des Violinrepertoires: Midori
brillierte in Dusseldorf mit Alban Bergs Konzert; Chloé
Hanslip empfahl sich in Duisburg mit Brahms. Midori — im
Gegensatz zu den glatten Madchenfotos der Werbung eine
zierliche, elegante Dame — nimmt den Untertitel ,Dem Andenken
eines Engels” zur Richtschnur ihrer Interpretation: Vom
sanften, aus kaum horbarem Pianissimo ansteigenden Beginn bis
zum verklart atherischen Verklingen bleibt sie in der Sphare
einer 1lyrischen Innerlichkeit; auch der intensivierte, mit
schonem Vibrato geadelte Ton fuhrt selbst am Rand des
Todesabgrunds nicht Uber die gefassten Grenzen hinaus: Hier

kampft kein Mensch mit dem Tod — Berg hat sein Werk im
Andenken an die erst 18jahrige Manon Gropius geschrieben, die
an Kinderlahmung starb —, hier geht eine schone Seele von

einer Existenzebene in die andere. Das Aufbegehren, die fahle
Resignation, der Schrecken und das Ergeben sind stets
gekleidet in einen entscharften, unendlich delikat geformten



Ton.

Chloe Hanslip wund GMD
Giordano Bellincampi beim

Sinfoniekonzert der
Philharmoniker. Foto: Sabine
Smolnik

Auch Chloé Hanslip hiutet sich in Duisburg davor, das
Brahms’sche Violinkonzert dramatisch aufzuladen. Den
~pastoralen Charakter” fihrt die 1987 geborene englische
Geigerin konsequent durch, trotz — oder sogar gegen — die
markanten Rhythmisierungen des Seitenthemas. Hanslips Ton ist
so gekonnt kontrolliert, dass er stets locker und frei bleibt:
Es gibt keine forcierten Figurationen, Kkeinen angestrengt
aufgeladenen Klang. Hier nimmt sich jemand bewusst zuruck, um
der Musik Johannes Brahms‘ zu dienen: Bedacht eher auf die
Integration in die formvollendeten Verlaufe des Dialogs von
Solist und Orchester als bestrebt, sich mit Expression in der
Vordergrund zu spielen.

Doch diese Art, die etwa in Hanslips Aufnahme zweier
Violinkonzerte von Max Bruch jedem fetten Sentiment
entgegenwirkt, fuhrt bei Brahms auf Dauer zu reizlosem Ablauf.
Technisch makellos, strukturell durchdacht, aber
entvitalisiert und langatmig. Etwas mehr Temperament statt
englischer Contenance, und Hanslip konnte mit Brahms voll
uberzeugen.



Ausblicke auf die Konzertsaison 2014/15
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Duisburgs GMD Giordano
Bellincampi. Foto:
Duisburger Philharmoniker

Mit der Violine geht es bei den Duisburger Philharmonikern im
Januar 2015 weiter, wenn Frank Peter Zimmermann — beruhmter
»S0ohn der Stadt” — das Sibelius-Konzert spielt. Und mit Kolja
Blacher hat das Orchester auch einen geigenden ,Artist in
Residence” fiur diese Spielzeit: Blacher spielt Robert
Schumanns und Carl Nielsens Violinkonzerte, einen Solo- und
einen Kammermusik-Abend, wunter anderem mit Dimitri
Schostakowitschs Sinfonie Nr. 15 in einer Bearbeitung fur
Kammerensemble. Im nachsten Sinfoniekonzert am 1. und 2.
Oktober dirigiert Bellincampi, dessen Vertrag bis 2017
verlangert wurde, unter anderem Mahlers Vierte.

Die Dusseldorfer Symphoniker feiern ihr 150jdhriges Bestehen
im Oktober mit einem Festkonzert am 29. Oktober, bei dem dreil
ehemalige Generalmusikdirektoren am Pult stehen. Das nachste
Sinfoniekonzert unter dem Titel ,Sternzeichen 02" bringt am
26., 28. und 29. September Sir Neville Marriner zuruck nach
Dlusseldorf. Auf dem Programm; Richard Strauss‘ ,Metamorphosen”
und Joseph Haydns ,Paukenmesse”, unter anderem mit einem der
besten jungen deutschen Tendre, Uwe Stickert.

Im Oktober spielt Herbert Schuch eine Raritat des Repertoires:
Viktor Ullmanns Konzert fur Klavier und Orchester, 1939/40 vor



der Deportation des Komponisten nach Theresienstadt
geschrieben. Im November prasentieren die Symphoniker eine
weitere Seltenheit im Konzertsaal: Hans Pfitzners C-Dur-
Sinfonie op. 46, kombiniert mit der unverwistlichen Neunten
Ludwig van Beethovens. Einmal nicht den Wiener Titanen,
sondern Georges Gershwin spielt Rudolf Buchbinder dann im
Dezember. Programme also, die Neugierige in die Tonhalle
locken werden.

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

geschrieben von Martin Schrahn | 3. Dezember 2014

Rex Lawson, der Pianolist.
Foto: Petra Coddington

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

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

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

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



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

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

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

Dieses Potenzial erkannte auch Igor Strawinsky, der 1915 sein
skandalumwobenes Ballett ,Le sacre du printemps” in eine
Klavierrolle stanzen liel. Das Horerlebnis ist frappierend. In
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seinen besten Momenten scheint die mechanisierte Musik
bestimmten Orchestereffekten Uberaus ahnlich. Manches verweist
sogar auf den mexikanischen Komponisten George Antheil und
dessen ,Ballet mécanique”, der allerdings reine
Selbstspielklaviere nutzte.

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

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

geschrieben von Martin Schrahn | 3. Dezember 2014

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

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

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

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



Partituren sind fur
Rasmus Baumann ,mein
wichtigster

Reichtum”. Foto: NPW

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

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

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

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

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

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

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

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

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



Der Einzelne und die
Gewalten: Gubaidulina und
Bruckner unter Thielemann 1in
Koln

geschrieben von Werner Haullner | 3. Dezember 2014

Christian Thielemann am Pult
der Dresdner Staatskapelle.
Foto: Matthias Creutziger

Ein Orchester mit traditionsreichem, golden fiilligem Klang,
ein Dirigent mit einem Faible fiir die deutsche Romantik und
ein Komponist, der wie kein zweiter fiir das Abendleuchten der
ungebrochenen Tonalitat und fiir einen Hohepunkt der Symphonik
steht: Die Sachsische Staatskapelle Dresden, Christian
Thielemann und Anton Bruckner — diese Verbindung muss einfach
funktionieren. Und das tut sie auch: Das Konzert in der Kolner
Philharmonie, das heute (10. September) zur Saisonerdffnung im
Konzerthaus Dortmund wiederholt wird, 1lieff die drei
vollendeten Satze von Bruckners Neunter in vollendeter
Meisterschaft erklingen.

Solche Hohepunkte sind selten — und dennoch entfachte nicht
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Bruckners monumentaler Abschied von der Welt das innere
Brennen dieses Abends. Sondern Sofia Gubaidulinas tief
bewegendes Zweites Violinkonzert ,in tempus praesens” (,in der
gegenwartigen Zeit"”), gespielt von Gidon Kremer, einem
langjahrigen Weggefahrten der tatarischen Komponistin, die
1992 in die Bundesrepublik ausgewandert ist. Ein Werk, das
Anne-Sophie Mutter gewidmet und auch von ihr 2007 uraufgefuhrt
worden ist. Kremer hatte Gubaidulina stets ermuntert und auch
ihr erstes Violinkonzert ,O0ffertorium®“ 1981 uraufgefiuhrt -
damals ein Paukenschlag, der die bescheidene, tiefreligiose
Frau aus dem Osten von jetzt auf nachher bekannt gemacht hat.

Sicher gibt es im Zweiten Violinkonzert, in dem Gubaidulina
nach einem Verhaltnis von Solist und Orchester jenseits der
Tradition sucht, den Aspekt der Konfrontation des Einzelnen
mit dem Gesamten. Mag sein, dass es um das Individuum und die
Gesellschaft — oder, wie man bei Schostakowitsch interpretiert
— um die Macht des Staates geht. Vor dem christlichen
Hintergrund der Komponistin lasst sich dieses Verhaltnis aber
auch religiods deuten: Der Mensch sucht sein Verhaltnis zu den
»Machten und Gewalten”, jenen gottlichen Kraften, die nicht
mit Gott selbst zu identifizieren sind, die aber Weg und
Schicksal des Einzelnen begleiten. So wirkt das Orchester:
kommentierend, begleitend, dominierend, erschreckend gewaltig
herausfordernd oder sanft tragend. Die Geige kommuniziert mit
diesen klanglichen Manifestationen, gibt ihnen Themen vor,
erschrickt vor ihren Reaktionen, flieht oder kampft. Und
entschwebt am Ende in einem einsamen Ton.




Christian Thielemann und
Gidon Kremer in der Kolner
Philharmonie. Foto: Matthias
Creutziger

Gidon Kremer beschdnigt nichts. Keine saftigen Klangergusse,
keine schmelzende Sufe, keine melodramatischen Sonoritat. Das
steckt alles drin in Gubaidulinas Noten — Anne-Sophie Mutter
hat es in ihrer Aufnahme prachtig ausgebreitet. Kremer geht
einen anderen Weg: den des herben, ernst gesammelten Tons, den
der expressiven Reduktion des Klangs, den einer sproden,
endlos differenzierten Artikulation. Und die Dresdner
reagieren unter dem zuruckhaltend schlagenden Christian
Thielemann mit einer wundervollen Aura ebenso differenzierter
Klanggebilde: von der gerauschhaften, perkussiven Grelle zur
gespenstisch anmutenden Verschleierung, vom runden,
leuchtenden Tutti zur fragilen Balance miniaturisierter
Gesten, von massiver Gewalt zu schillernder Transparenz. Am
Ende: Ergriffenheit. Das Publikum ist nicht in der Stimmung
flir Jubel oder Enthusiasmus.

Die dynamische und klangliche Flexibilitat der Dresdner, der
souverane Blick der Musiker auf die Noten und ihr Gehor
fureinander garantieren einen Bruckner von auBerordentlicher
Klasse. Das Orchester ist mit der Sprache des frommen Mannes
aus Ansfelden wohl vertraut; Christian Thielemann hat mit der
Staatskapelle bereits einen Bruckner-Zyklus absolviert. Der
Star so mancher Konservativer befleifigt sich jedoch nicht,
Bruckner als orgelblockschichtenden Pathetiker zu
prasentieren. Er halt die Zigel lange, lasst die Musiker frei
agieren, sorgt so fir einen gelésten Ton und lockere Metrik —
manchmal freilich auch fur nicht ganz passgenaue Einsatze, fur
die Thielemann dann doch die Hand heben sollte.

An den Stellen, die ihm wichtig sind, beschwort er seine
Musiker mit gestrecktem Zeigefinger, mit Dynamik- und
Phrasierungshinweisen der Hand. Vor allem lasst er nicht
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durchgehen, was einige Tage zuvor Christoph Eschenbach in
Essen zu wenig beachtet hat: Thielemann baut die Dynamik der
Entwicklung uberlegt auf. Seine Violinen nehmen sich zurilck,
pflegen einen sanft leuchtenden, fast zerbrechlichen Ton mit
leicht gefuhrtem Bogen — und die Kontrabassgruppe zeigt sich
homogen und intonationssicher wie 1in kaum einem anderen
Orchester. Im richtigen Moment sind die Streicher dann mit
ihrem goldleuchtenden Klang prasent. Wenn dann im ersten Satz
das Thema im Blech apotheotisch auffahrt, ist ein wirklicher
Hohepunkt erreicht.

Thielemann entwickelt solche Gipfelpunkte mit Energie und
Spannung, fangt aber das Abebben danach auf, fuhrt die
beruchtigten Bruckner’schen Neuansatze weiter, ohne den Faden
zu kappen. So stellt er die Zusammenhange her. Dass ihm, dem
passionierten Wagner-Dirigenten, die erhabenen Momente wie der
Beginn des Adagios besonders am Herzen liegen, ist horbar.
Aber Thielemann behandelt sie — anders etwa als fruher bei
Beethoven — nicht isoliert als wichtige ,Stellen”, sondern
sieht sie stets in ihrer Rolle im grolBen Ganzen. Ein Abend,
der den Anspruch des Orchesters unterstreicht, unter die
weltweit fuhrenden Klangkorper zu zahlen.

Ende einer glanzvollen
Epoche: Mit Magda Olivero
starb die letzte Diva des
Verismo

geschrieben von Werner Haullner | 3. Dezember 2014
Sie gehorte zu den letzten Sangerinnen, die ein Mysterium der
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Oper lebte: das der Primadonna. Das Urteil Jiirgen Kestings
beschreibt zutreffend, was den Rang von Magda Olivero
ausmacht, die am 8. September im Alter von 104 Jahren
gestorben ist. Was die Verschmelzung von unfehlbarer Technik
und musikalischer Ausdruckskraft betrifft, gehort die Olivero
zu den ganz GroBen des 20. Jahrhunderts. Kritiker scheuen sich
nicht, sie Maria Callas an die Seite zu stellen - oder ihr
sogar den Vorzug zu geben. Mit Magda Olivero ist die letzte
aus der Generation der Diven des Verismo von uns gegangen. Sie
folgte ihrer Kollegin Licia Albanese, die am 15. August mit
105 Jahren in New York heimgegangen ist — auch sie eine Ikone
hingebungsvollen Gesangs.

Magda Olivero ist tot — doch
ihre Stimme 1lebt auf
zahllosen Aufnahmen weiter.
Wichtige Partien ihres
Repertoires vereint dieses
Album aus der Serie
,Lebendige Vergangenheit”.

Magda Oliveros eigentliche Karriere begann spat und endete
erst in hohem Alter. Als ich sie 1981 in Verona in Francis
Poulencs Monodram ,La Voix humaine” erlebte, war sie 71 Jahre
alt. Eine Frau und ein Telefon auf der Buhne — und ein



Gesprachspartner am anderen Ende, von dem man nicht weils, ob
es ihn dberhaupt gibt. Olivero fullte die Buhne mit einer
unglaublichen Prasenz, nicht nur des Singens. Ihre Kunst,
Musik auch mimisch-pantomimisch auszudricken, war beruhmt: Sie
stellte diese begnadete Begabung in den Dienst einer
abgrindigen psychologischen Studie. Was in ihren Verismo-
Partien, von Alfredo Catalanis ,La Wally“ Uber Franceso Cileas
»Adriana Lecouvreur” bis Riccardo Zandonais ,Francesca da
Rimini“ manchmal wie exaltierte Stummfilm-Asthetik wirkte, war
hier gezahmt =zu einer verzweiflungsvollen, bitteren
Korpersprache, die dem Drama eine kaum mehr zu erreichende
Unmittelbarkeit gegeben hat.

Magda Olivero stammte aus Saluzzo in Piemont und debltierte
1932, mit 22 Jahren, als Lauretta in Puccinis ,Gianni
Schicchi®“. Schon 1933 war sie in einer Nebenrolle an der Scala
zu hoéren. Die folgenden Jahre trat sie an vielen Theater
Italiens in lyrischen und Koloraturpartien auf. 1938 wurde sie
fir eine Aufnahme vom Puccinis ,Turandot” als Liu verpflichtet
— Fachleuten zufolge eine bis heute unerreichte Interpretation
dieser Partie. Nach ihrer Heirat beendete sie ihre Karriere,
sang nur noch gelegentlich in Konzerten.

Dass sie 1951 auf die Buhne zuruckkehrte, ist dem Komponisten
Francesco Cilea zu verdanken. Kurz vor seinem Tod hatte er
sich gewinscht, Olivero moége noch einmal seine ,Adriana
Lecouvreur” singen — und die Sangerin erfullte ihm diesen
Wunsch auch noch nach seinem Tod. So kam es, dass Magda
Olivero — nach Auftritten etwa als Margherita in Arrigo Boitos
.Mefistofele” oder als Medea in Luigi Cherubinis gleichnamiger
Oper — 1975 im Alter von 65 Jahren als Tosca an der Met ein
legendares, gefeiertes Debut gab. Ihre Stimme war nicht frei
von technischen Problemen — was sie uUbrigens auch mit Maria
Callas verbindet —, aber die Passion und das bebende Pathos
ihres Singens, 1ihre souverane Kunst im Umgang mit den
stimmlichen Mitteln einer musikalischen Expression, schufen
eine Aura, der sich schwerlich zu entziehen war.



Man hore einen Mitschnitt aus einem fur sie ungewohnlichen
Repertoire, den ,Liebestod” aus Wagners ,Tristan und Isolde”,
um zu ermessen, wie sie mit ihren stilistisch-stimmlichen
Mitteln den Worten Tiefe und Farbe gibt. Bis ins hohe Alter
behielt Magda Olivero ihre Stimme; Aufnahmen auf YouTube
zeigen eine ehrwirdige alte Dame, die nach wie vor wie eine
Hohepriesterin der Gesangskunst auftritt. Mit Magda Oliveros
Tod ist nun tatsachlich eine Epoche zu Ende gegangen.

Philharmonie Essen: Klang-
Erkundungen mit Wolfgang
Rihms Zweitem Klavierkonzert

geschrieben von Werner Haullner | 3. Dezember 2014
Wolfgang Rihm und Essen: Das ist eine ausdauernde Geschichte,

die ihren Hohepunkt 2008/09 hatte, als die Philharmonie dem
Komponisten von Weltgeltung mit 17 Konzerten eine umfassende
Hommage bereitete. Unter anderem wurde damals sein 11.
Streichquartett uraufgefiihrt.

Im Juni dieses Jahres dann erneut eine Urauffihrung:
»Verwandlung 6“, eine ,Musik fur Orchester”, geschrieben zum
zehnjahrigen Bestehen der neuen Philharmonie. Jetzt ware es
beinahe zu einer deutschen Erstauffuhrung gekommen: Rihms
Zweites Klavierkonzert erklang im Rahmen einer Tournee des
Gustav Mahler Jugendorchesters unter Christoph Eschenbach, die
am Sonntag in Koln endete.
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In Salzburg
uraufgefuhrt: das
Zweilite
Klavierkonzert
Wolfgang Rihms. Auf
dem Foto: Solist
Tzimon Barto,
Dirigent Christoph
Eschenbach und
Mitglieder des
Mahler
Jugendorchesters.
Foto: Marco Borelli
/ Lelli

Es ist noch keine vierzehn Tage her, dass Tzimon Barto als
Solist das neue Werk in Salzburg uraufgefuhrt hatte. Seither
hatte er es in Deutschland in Hamburg, Lubeck und Dresden
gespielt, gemeinsam mit den jungen Musikern des 1986 von
Claudio Abbado gegrundeten Orchesters. Unter ihnen sind auch
zwel aus Essen: der Trompeter Lukas Muller und der Fagottist
David Schumacher. Beide studieren an der Folkwang Hochschule
der Kinste.

Rihm nennt das neue Werk bewusst sein ,Zweites
Klavierkonzert®: Er komponiert mit Blick auf die Geschichte
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der Gattung. ,Rondo” nennt er etwa den zweiten Satz, bezieht
sich damit auf ein klassisches Formmodell. Doch er ahmt nicht
nach. Sondern er erfindet neu, wahrend er zuruck blickt. Das
macht seine Musik zugleich fasslich und ungreifbar, vertraut
und enthoben.

In den Mini-Dialogen des Klaviers mit den wunderbaren jungen
Solisten des Orchesters streifen sich Klange wie feine Faden
von Dunst; in transparent schimmernden Flachen und delikat
ausbalancierten Verdichtungen verschmelzen sie zu still
tonenden Seen. O0ft sagt man, die Qualitat eines Orchesters
zeige sich im ,piano“: Mit den tausend Schatten von ,Leise” in
Rihms Konzert hat sich das Jugendorchester das beste Zeugnis
ausgestellt. Solist Tzimon Barto erwies exquisiten Klangsinn
und die Demut, sich einbinden zu lassen 1in geduldige
Klangerkundungen.

Barto, der in seiner Jugend gern den amerikanischen
Strahlemann gab, ist zu einem hodchst sensiblen Kunstler
gereift. Mit der geforderten Delikatesse fullt er die Bogen,
die ihm Rihm im pianissimo fur das Klavier schreibt.
Klarinetten und Bassklarinette antworten ihm, setzen ein
behutsames sforzando wie eine fliuchtige Nuance auf den Ton.
Rihm lasst den Klang changieren, fuhrt ihn, getragen von
schwebenden Streichern, uber das Fagott zum Horn.

Erst nach 90 Takten ist ein erster dynamischer Akzent
erreicht, markiert von der Posaune und beantwortet von einem
glanzenden Bogen und feinnervigen Skalen des Klaviers. Und
erst weitere 70 Takte spater blitzt der volle Orchesterklang
auf, wenn Horner, Blechblaser, Vibraphon und Rdéhrenglocken,
umschwirrt von der Harfe, einen dynamischen Gipfel erreichen.
Nach dichten Passagen des Klaviers, teils solistisch, teils im
sensiblen Dialog mit dem Orchester, verklingt das Konzert nach
einer halben Stunde still: Das Pianissimo des Klaviers mischt
sich mit den leisen Kontrabassen; zwei Atemzlige, dann verweht
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ein einsam ersterbendes ,Fis“ im Raum.



Freute sich uUber seine
Urauffdhrung zum Jubilaum
»10 Jahre Philharmonie
Essen“: der Komponist
Wolfgang Rihm. Mit Dirigent
Tomds Netopil genieBt er den
Beifall. Foto: Volker Wiciok

Rihms Konzert prunkt nicht mit seiner +technisch-
kompositorischen Raffinesse. Es fordert den Horer. Es will in
seinen feingesponnenen Verastelungen, in seinem Gespinst von
nuancierten Klangen erlauscht werden. Ein denkbar schroffer
Kontrast zum 1Llarmenden Gestampfe der gerdauschhaften
Horverschmutzung um uns herum — und auch ein Gegenprogramm zu
jenen zeitgendssischen Stromungen in der Musik, denen ein
halbes Dutzend voll zuschlagender Perkussionisten noch kaum
genug sind.

Dass es im Mahler Jugendorchester auch laut zugehen kann,
bewies es mit Bruckners Siebter Symphonie. Hat Christoph
Eschenbach sich bei Rihm mit sorgsamen Zeichen in den Dienst
des delikaten Sensualismus gestellt, lieB er bei Bruckner die
Zugel los: Viel zu rasch waren dynamische Hohepunkte erreicht,
viel zu eilig explodierten die beruhmten, von den Blechblasern
getoppten Tutti. Zudem zelebrierte Eschenbach die Tempi extrem
langsam, legte etwa das ,sehr schnelle” Scherzo breit und
schwer an. Und das Adagio fiel an den ,schonen Stellen” in
dumpfklingende Lethargie.

Leuchtende, unangestrengte Natlrlichkeit suchte man vergebens



— und die majestatischen Bruckner-Apotheosen waren verschenkt,
weil dem Effekt schon vorher lautstark der Druck abgelassen
wurde. Am Orchester lag es nicht: Die jungen Musiker
begeisterten, etwa in Celli, Violinen und Holzblasern, mit
wundervollen Details. Dass sie sich nicht zum Ganzen fugten,
ist ihnen nicht anzurechnen.

Hund, Katze, Pferd und viele
Ratsel: ,Neither“ bei der
Ruhrtriennale

geschrieben von Eva Schmidt | 3. Dezember 2014

© Ruhrtriennale, Foto:
Stephan Glagla, 2014

Unentschlossenheit zum kiinstlerischen Prinzip erhoben:
Eigentlich miisste ,Neither” von Morton Feldman (Musik) und
Samuel Beckett (Libretto) meine Oper sein, denn ich kann mich
auch sehr schlecht entscheiden.

Doch die neueste Produktion der Ruhrtriennale lasst mich ein
wenig ratlos zuruck. Verstorend schone und kraftvolle Bilder,
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atherische und zugleich schmerzliche Musik, gespielt von den
Duisburger Philharmonikern unter der Leitung von Emilio
Pomarico, schaffen eine unheimliche Traumwelt im Nebel.

Andererseits geht es um hochphilosophische Fragen wie die
Grenzen menschlicher Erkenntnis, was gleich zu Beginn am
Experiment von Schrodingers Katze veranschaulicht werden soll:
Die Tatsache, dass in der Quantenphysik der Beobachter die
Untersuchungsergebnisse beeinflusst, 1lasst sich an Erwin
Schrodingers Gedankenexperiment von 1935 zeigen, das versucht,
dieses Prinzip auf die Alltagswelt zu ubertragen. Demnach ist
eine 1in eine Box gesperrte Katze zugleich bzw. weder tot und
lebendig, bevor man nicht hineinschaut.

Der Regisseur Romeo Castellucci hat folglich eine tote Katze
(Stofftier) plus eine lebendige auf die Buhne gebracht um die
sich eine Gruppe Physiker sowie eine singende Mutter (Laura
Aikin) mit Kind scharen. AuBerdem noch ein Pferd und einen
Hund. Der hat von allen Tieren die beste Laune, was man daran
sieht, dass er freundlich mit dem Schwanz wedelt. Das Pferd
scheint ein wenig nerv0s zu sein; es wird denn auch von einer
uberdimensionalen schnaubenden Dampflok abgelodost, die der
Mutter das Bein abfahrt, das dann beginnt, ein blutiges
Eigenleben zu fuhren. Zwischendrin wird das Kind mit einem
groBen schwarzen Gangsterauto entfuhrt, dass aus einem
amerikanischen ,film noir“ der 40er Jahre zu stammen scheint.
Das Kind verwandelt sich danach in einen Roboter oder Alien,
was aber folgenlos bleibt. AuBerdem wird noch jemand von
mehreren Arzten operiert, moéglicherweise der Versuch, der
Mutter das Bein wieder anzunahen?
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Eine Stunde 15 Minuten dauert der Spuk, danach muss man
dringend das Programmheft zu Rate ziehen. Becketts Gedicht ist
hier abgedruckt und auch die Information, dass er eigentlich
keine Opern mochte und Feldman das Warten aufs Libretto schon
einmal vertont hat, um die Zeit zu Uberbricken. Eine
schlissige Story war nie das Ziel — wie konnte das auch sein
im 20. Jahrhundert, wo der Glaube an die Wissenschaft zwar
groll, aber ihre Gewissheiten nicht mehr verlasslich waren.
Ganz zu schweigen von der Verantwortung, die die Menschen fur
ihre modernen Errungenschaften Ubernehmen mussten und die sie
uberfordert hat.

So wuchs ihre Anfalligkeit fur den Missbrauch der Macht Uuber
die Natur, wie er sich in der Barbarei der zwei Weltkriege
offenbart hat. Nicht nur deswegen spielt ,Neither”
groBtenteils im Halbdunkel: Eine Inszenierung fur Menschen,
die mit Ratseln leben konnen. Die an sich zweifeln und sich in
Frage stellen, die scheitern, doch nun ,besser scheitern”
wollen. Die anderen sollten unbedingt vorher zur Einfidhrung
gehen.

www. ruhrtriennale.de
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Rockoper uber Kevin Gilbert -
die Wiederentdeckung eilnes
musikalischen Genies

geschrieben von Nadine Albach | 3. Dezember 2014

Madonna, Michael Jackson, Sheryl Crow - es sind
Personlichkeiten mit groBen Namen, die im Leben des
musikalischen Genies Kevin Gilbert eine Rolle spielten. Seinen
Namen hingegen kennt kaum jemand. Das will Singer-Songwriter
Stefan Weituschat jetzt andern (,Er hatte der John Lennon
seiner Generation werden konnen“) und organisiert die
europaische Urauffiihrung von Gilberts Rockoper ,,The Shaming of
the True“ am 9. November in der Stadthalle Oer-Erkenschwick.
Ein Projekt, das vor Herzblut, Verriicktheit und echter Liebe
spruht.

Stefan Weituschat bei der
Probe von ,The Shaming of
the True“. (Fotos: Tim
Jansen)

Die Geschichte beginnt vor 15 Jahren, bei einem Konzert von
»Spock’s Beard” in Diusseldorf. Bevor die US-Prog-Rock-Band die
Biuhne entert, drohnt ungewohnliche Musik durch die
Lautsprecher. Stefan Weituschat (38) kommen ein paar Worte,
ein paar Zeilen davon bekannt vor. Sie erzahlen von der Liebe
zur Musik, der Sehnsucht nach Erfolg, den Schachzligen der


https://www.revierpassagen.de/26607/die-wiederentdeckung-eines-genies/20140907_1530
https://www.revierpassagen.de/26607/die-wiederentdeckung-eines-genies/20140907_1530
https://www.revierpassagen.de/26607/die-wiederentdeckung-eines-genies/20140907_1530
http://www.revierpassagen.de/26607/die-wiederentdeckung-eines-genies/20140907_1530/stefan

Plattenindustrie. Stefan Weituschat ist selbst ein junger
Musiker; er kennt diese Kampfe, dieses Hin und Her zwischen
Kunst und Kommerz, Hoffnung und Enttauschung. Das Gehorte
lasst ihn nicht los. Es ist ,The Shaming of the True® von
Kevin Gilbert. Stefan Weituschat sturzt sich in die Recherche
— und stoBt auf ein Kkurzes, aber auBergewdhnliches
Musikerleben.

,Der talentierteste Musiker, den ich je getroffen habe“

,Der talentierteste Musiker, den ich je getroffen habe” — so
sprechen einstige Kollegen von Kevin Gilbert. Und tatsachlich
sieht es anfangs gut aus fur den geblrtigen Kalifornier: Schon
als Teenager nimmt er mit seiner Band ,Giraffe” erste Tracks
auf, gewinnt einen groBen Musikwettbewerb, trifft die
richtigen Leute, ist dabei, als Michael Jackson und Madonna
Songs aufnehmen.

Die Probe von ,The Shaming
of the True”. (Fotos: Tim
Jansen)

Gemeinsam mit anderen Songwritern trifft er sich jeden
Dienstag, um Songs zu schreiben und aufzunehmen — der ,Tuesday
Music Club“. Kevin Gilbert bringt irgendwann eine junge Frau
mit, ebenso Musikerin, bisher aber ohne groBen Erfolg. Ihr
Name ist: Sheryl Crow. Fortan geht es in den dienstaglichen
Treffen um ein Album flir sie.

Das Drama mit Sheryl Crow
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Ihr Debut — bezeichnenderweise mit dem Titel ,Tuesday Night
Music Club” — wird ein Riesenerfolg, vor allem auch durch den
Song ,All I Wanna Do“. Was dann geschieht, vergleicht Joel
Selvin vom San Francisco Chronicle mit einem klassischen
Hollywood-Drama: Kunstler trifft Kinstlerin, wird ihr Mentor,
bis sie erfolgreich ist — und wird geschasst. Es kommt zu
Streitigkeiten Uber die kreative Urheberschaft. Selvin zufolge
gab es Gilbert den Rest, als Sheryl Crow den Song ,Leaving Las
Vegas” in der David Letterman-Show als autobiographisch
bezeichnet. Kevin Gilbert bekommt zwar als Koautor von ,All I
Wanna Do“ 1995 einen Grammy. Zwischen Sheryl Crow und ihm aber
kommt es zum groBBen Bruch. Die Verletzung, die Enttauschung
ist riesig.

Die Kraft der Musik hat alle
bei der Probe von ,The
Shaming of the True”“
gepackt. (Fotos: Tim Jansen)

Gilbert sturzt sich in seine eigenen Projekte. Der Erfolg aber
bleibt aus. 1996 findet sein Manager ihn tot in seiner
Wohnung, erstickt. Kevin Gilbert ist gerade 29 Jahre alt.

Das letzte grofRe Werk — nach dem Tod veroffentlicht

Sein Freund Nick D’'Virgilio (Gitarrist von Spock’s Beard) und
Manager Jon Rubin sorgen daflr, dass sein letztes grolles Werk
nach seinem Tod veroffentlicht wird: die Rockoper ,The Shaming
of the True“. Die Geschichte des Rockmusikers Johnny Virgil,
der auf seinem Weg nach ganz oben in Drogen und Alkohol
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versinkt und sich selbst verliert, hat durchaus
autobiographische Zuge. ,Aber es ist auch heute, in einer Welt
der Casting- und Popstars, die dem Erfolg hinterherrennen,
eine wichtige Botschaft: dass es in Wirklichkeit nicht auf die
Dollarscheine ankommt, sondern darauf, sich selbst zu
akzeptieren”, sagt Stefan Weituschat.

Erstmals in Europa

Bis heute wurde das Werk erst zwei Mal in den USA aufgefuhrt.
Die Idee, es erstmals auch in Europa zu zeigen, kam Stefan
Weituschat vor einem Jahr, bei einem Spaziergang. ,Natlrlich
wollte ich das schon immer spielen, seit ich es entdeckt habe.
Aber allein auf der Gitarre fehlt unglaublich viel. Dafur
braucht man eine Rockband.“ Also trommelte der Singer-
Songwriter, der sich zum Beispiel als ,Der feine Herr“ oder
mit der Band ,anna.luca”“ Gehdr verschafft hat, seine
Musikerfreunde zusammen: Neben ihm als Frontmann wirken Thomas
Elsenbruch (Keyboards, Vocals), Christoph Granderath
(Gitarren, Vocals), Freddi Lubitz (Bass, Vocals), Sven Hansen
(Schlagzeug) und Max Klaas (Percussion) mit. Er nahm auch
Kontakt zu Jon Rubin und Nick D’Virgilio auf — und erntete
Begeisterung.

Kevin Gilberts Musik 1ist
pauthentisch und stark” -
fanden die Musiker bei der
Probe von ,The Shaming of
the True“. (Fotos: Tim
Jansen)
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Authentisch und stark

Die Arbeit allerdings ging damit erst los. Denn auller der CD
gibt es keinerlei Material fur ,The Shaming of the True“ von
Kevin Gilbert — keine Noten, keine Regieanweisungen, nichts.
,Deswegen wird es kein Musical, sondern eher ein Konzert mit
Geschichte”, erklart Stefan Weituschat.

Damit die Zuschauer Johnny Virgils Weg folgen konnen, gibt es
immer wieder szenische und atmospharische Videofilme. Vor
allem aber ist es die Musik, die spricht. Eingangig sei die
und voller Emotionen, vergleichbar mit Peter Gabriel, Steely
Dan, Sting, Spock’'s Beard, Marillion und Jellyfish, mal sehr
rockig, mal melodioser, dann epochal. Die Kraft der Musik
packte auch Stefan Weituschat und seine Bandkollegen bei der
ersten Probe:

,Dafur braucht man eine
Rockband”“: Die Probe von
»The Shaming of the True”.
(Fotos: Tim Jansen)

»Wir waren alle durch die Bank uberrascht, dass das so
authentisch und stark ist. Das Material lebt schon so lange in
mir, aber erst mit der Band habe ich gemerkt, wie nah einem
das alles ist. Beim Singen habe ich richtig Gansehaut
bekommen.“

»Er hatte der John Lennon seiner Generation werden konnen*
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Dieses Herzblut, hofft Stefan Weituschat, kommt auch bei den
Zuschauern an. ,,Ich mochte, dass dieser Funke, der mich damals
gepackt hat, auch die Leute vor der Buhne erreicht.” Ein wenig
hofft er auch, etwas wieder gut machen zu kdnnen fur Kevin
Gilbert, dieses verkannte Genie. ,Diese Musik hat einfach noch
zu wenige Ohren erreicht. Er hatte der John Lennon seiner
Generation werden konnen”, sagt Stefan Weituschat. ,Unser
Anspruch ist, dass er stolz ware.”

Ubrigens — die Auffiihrung von ,The Shaming of the True“ am 9.
November konnte weitere Kreise ziehen: Mark Hornsby,
musikalischer Leiter der letzten US-Produktion, hat eine
Zusammenarbeit mit ihm und Nick D’Virgilio fur die Zukunft
nicht ausgeschlossen. ,Eine Tour mit den beiden ware naturlich
ein Traum”“, so Stefan Weituschat.

Fakten: 9. November 2014, 20 Uhr, Stadthalle Oer-Erkenschwick,
Tickets bei der bei Stadthalle Oer-Erkenschwick oder eventim,
mehr Infos auf Facebook

Eroffnung der Konzertsaison
in Krefeld: Mit Jac van Steen
nach Russland

geschrieben von Werner Haullner | 3. Dezember 2014

Wieder ein russisches Programm, wieder eine Geigerin: Die
Briicke zur vergangenen Spielzeit wird offensichtlich
geschlagen. Brachte Generalmusikdirektor Mihkel Kiitson im
vorletzten der Serie der Abo-Konzerte der Niederrheinischen
Sinfoniker Schostakowitsch und Mussorgsky, startete
Gastdirigent Jac van Steen in Krefeld mit Tschaikowsky,
Prokofjew und den souveran entfalteten Sinfonischen Tanzen
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Sergej Rachmaninows.

Viviane Hagner, die in Berlin lebende und unterrichtende
Munchnerin, 1ist die Solistin des Zweiten Violinkonzerts
Prokofjews. Keine der Geigerinnen, die auf der Glamourwelle
mitschwappen. Ganz konzentriert auf den musikalischen
Auftritt, wenn sie mutterseelenalleine das Konzert eroffnet.
Ohne Sentiment, aber auch ohne die dunklen Verschattungen der
Melancholie. Hagner bezieht Position: Die emotionale Geste,
die demonstrative Emphase scheint ihre Sache nicht zu sein.

Das bestatigt sich spatestens im zweiten Satz. Der erste
andert ja seine Haltung rasch, fordert von der Solistin
locker-virtuose und energisch-nachdriuckliche Passagen. Der
zweite flankiert ein pointiert kurznotiges Allegretto mit
kantablen Teilen, die sich durchaus zum hymnischen Gesang
steigern lieBen. Nicht so von Viviane Hagner: Sie bleibt in
der leidenschaftlichen Lyrik Prokofjews bei ihrem schlank-
energischen, aber wenig eingefarbten Ton — als habe sie sich
das Etikett der ,Sachlichkeit” tatsachlich auf die Fahnen

gepappt.

Auch der letzte Satz, ,ben marcato”, verlasst diese Linie
nicht: Hagner markiert Rhythmus und Artikulation in der Tat
ausgepragt. Sie gibt sich keine BloBe in der Sorgfalt, mit der
sie selbst kleinste Details modelliert. Aber gefangen nimmt
sie mit ihrer Lesart nicht: Die Distanz, das gemiedene Risiko
im Ausdruck, sind zu offen horbar. Auch die Bach-Zugabe
Hagners scheint zu bestatigen: Hier 1ist ein kuhler Kopf
zugange.



Jac van Steen (Foto:
Dortmunder Philharmoniker)

Den kuhlen Kopf musste auch Jac van Steen bewahren: In der
fragwirdigen Akustik des Krefelder Seidenweberhauses wollten
sich die Klange in Tschaikowskys ,Romeo und Julia“ nicht
verbinden. Das Orchester fand nicht zu geschmeidigem Klang,
die Holzblaser schienen ihre Tone direkt und massiv uber die
Rampe zu wuchten. Auf einem anderen Platz diurfte das wohl
anders geklungen haben — die Tucke des Saals ist mir noch
unberechenbar. Dafiur war deutlich zu hdren, wie sauber die
Streicher ihre Skalen formen, wie energisch rhythmische
Akzente auf den Punkt gesetzt werden und wie bereitwillig die
Sinfoniker die leidenschaftliche Phrasierung, die Vorstellung
eines breiten, intensiven Klangs umsetzen.

Der Dirigent ist in der Region kein Unbekannter. 2011 hat die
Stadt Dortmund seinen Vertrag nicht verlangert — und dies mit
dem neuen Profil des Musiktheaters unter Jens-Daniel Herzog
begrindet. Die Profilierung ist freilich in den Anfangen
steckengeblieben, aber Steen hat die Freiraume genutzt und
steht inzwischen an Pulten wie dem des Philharmonia Orchestra
London. Das Ulster Orchestra hat ihn zu seinem Ersten
Gastdirigenten ernannt; an der Opera North In Leeds dirigiert
er im Februar 2015 Puccinis ,Gianni Schicchi®” und de Fallas
»,La Vida breve”.

Die brillante Instrumentierung der Rachmaninow-Tanze war der
Saal-Akustik dann offenbar gelegener: Jetzt passten Balance
und Klangfarben zueinander, fand sich die richtige Mischung



von schmelzendem und scharf konturiertem Klang. Zum Beispiel
im ersten Satz, der trotz des ,non“ in der Bezeichnung ein
Allegro ist. In den ans Groteske ruhrenden Klavierstellen.
Oder in der Korrespondenz des Altsaxofons — Martin Hilner
spielt es beruhrend — mit den Blaserkollegen. Oder auch in den
herben koloristischen Reibungen und Kontrasten zwischen den
Solisten. Oder in den schlank-klaren Trompeten des letzten
Satzes. 0Oder den dunkel-samigen Klangen der Violine von
Konzertmeisterin Chisato Yamamoto.

Uberzeugend auch die Momente episch anmutender Lyrik, die sich
im Kopf mit den schwermitigen Bildern aus den Weiten Russlands
verbindet. Steen bringt nach solchen Ruhepunkten die Musik
wunderbar wieder 1in Bewegung, achtet auf geschmeidige
Rhythmen, steigert organisch. Die Sinfoniker beweisen ein
beachtliches Format, eine Kultur des Zusammenspiels, die fur
die kommende Saison schone Hoffnungen weckt.

Auf die Musiker warten noch ein paar sinfonische
Herausforderungen: Leonard Bernsteins ,Jeremia“-Sinfonie etwa,
Jean Sibelius‘ Erste Sinfonie oder Arthur Honeggers selten
gespielte Vierte Sinfonie ,Deliciae Basiliensis”. Sympathisch,
das Mihkel Kutson immer wieder solche Trouvaillen in seine
Programme einstreut. So etwa ein Konzert fiur Tuba und
Orchester (2006) des 1971 geborenen Schweden Fredrik Hogberg,
oder ein Cellokonzert des einst bedeutenden, aus Seesen am
Harz stammenden Cellisten und Komponisten Wilhelm Fitzenhagen
(1848-1890), der Tschaikowskys Rokoko-Variationen kritisch
begleitet und uraufgefuhrt hat. Der Cellist Alban Gerhardt
wird als Solist in beiden Werken zu héren sein.

Wiederholung des Ersten Sinfoniekonzerts am 4. September in
der Kaiser-Friedrich-Halle Ménchengladbach und am 5. September
im Seidenweberhaus Krefeld. Info: www.theater-kr-mg.de/karten



Das Leben 1st ein 1langer,
schmutziger Fluss: Filmischer
Abgesang aufs
Industriezeitalter

geschrieben von Eva Schmidt | 3. Dezember 2014

Foto: Matthew Barney

Detroit ist am Arsch: Verfallene Industrieanlagen,
heruntergekommene, entvolkerte Stadtteile und ausgebrannte
Autowracks. Und durch alles walzen sich zwei stinkende,
verseuchte Fliisse. Sechs Stunden dauert der filmische Abgesang
auf das Industriezeitalter von Matthew Barney und Jonathan
Bepler, den die Ruhrtriennale in der Lichtburg zeigte.

NatlUrlich beinhaltet dieses Epos noch viel mehr: Vorlage ist
der Roman , Ancient Evenings“ (Fruhe Nachte) von Norman Mailer.
Die ersten zwei Stunden von ,River of Fundament” vergehen mit
dem Leichenschmaus bei Mailers Witwe in New York, bei dem ein
elitarer Village-Voice-Zirkel sich die Ehre gibt. Heimgesucht
allerdings durch den aus einem mit Fakalien angefillten
Abwasserkanal entstiegenen Mailer selbst, der mit Dreck und
Kot bespritzt die Veranstaltung als obszOones Gespenst besucht.
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Untote Gefahrten aus der agyptischen Mythologie begleiten ihn,
feiern schweinische 0Orgien und streben doch eigentlich nach
Wiedergeburt.

Moglichweise als Auto? Um das neue goldene Modell eines
Chryslers tanzen die Menschen im Autohaus herum wie um das
goldene Kalb. Kein Wunder, denn hier hat der Teufel seine
Finger im Spiel und lenkt den Fetisch ins Verderben, das heilst
in den Fluss, aus dem das Wrack dann von zwei Blondinen — als
FBI-Polizistinnen ausstaffiert — geborgen wird. Diese sind in
Wahrheit aber die agyptische Isis und ihre Schwester Nephthys,
in inniger Familienfehde verbunden, weil beide wild auf
Osiris, also Norman, also das neue Auto.

Foto: Matthew Barney

Ganz klar auf jeden Fall: Es ist die Gier, die uns 1ins
Verderben stirzen wird und unser ganzes materialistisches
Zeitalter gleich mit. Wer kdénnte das besser nachempfinden als
die Ruhrgebietsbewohner bzw. ihre Vorfahren, die den
Niedergang der Industrie am eigenen Leibe gesplurt haben - so
passt der Film schlussig ins Programm der Triennale. Opulent
wie eine Oper, verstorend in seinen Bildern und
grenzuberschreitend sowie allumfassend im Thema nennen der
Kinstler Barney und der Komponist Bepler ihr Werk einen
sinfonischen Film.

Zum Schluss wimmeln die Maden 1im Spanferkel des
Leichenschmauses: Ein plakativeres Vanitas-Motiv gibt es kaum.
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Aber Barney ist eben weit davon entfernt, ein dezenter
Kinstler zu sein. Schon-schrecklich anzusehen ist er, sein
Weltuntergang und von zerstorerischer Kraft.

Doch was kommt eigentlich danach? Wo sind die ganzen Nerds und
korperlosen Gesellen, die uns bedrohen? Diese saubere statt
der schmutzigen Gefahr, die nicht so offensichtlich nach
Holle, Gewalt und Ausbeutung stinkt? Aber vielleicht gibt es
daruber ja bald einen neuen Film..

Weitere Infos: www.ruhrtriennale.de

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

geschrieben von Martin Schrahn | 3. Dezember 2014

Pt

V- :
TomaS Netopil ist seit einem
Jahr Chefdirigent der
Essener Philharmoniker.

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

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

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

Nun aber, nach einem Jahr im Amt, vermag Netopil zunehmend,
die Philharmoniker auch auf dem Konzertparkett mitzuziehen.
Unter Soltesz namlich gab es manches Raunen, dass das
Orchester in erster Linie im Operngraben glanze. Doch
inzwischen, das zeigt eben das erste Sinfoniekonzert der neuen
Spielzeit, erobern sich die Musiker mehr und mehr das Terrain
auf dem Podium. Und der doch sturmische Applaus der



Abonnentenschar zum Ende der ,Eroica”“ macht deutlich, wie sehr
dieser qualitative Zugewinn vom Publikum geschatzt wird.

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

Nicht alles mag glanzen an diesem Abend in Essens
Philharmonie, aber vieles strahlt, verzaubert, entwickelt
Suggestivkraft. Debussys ,Faun”, ein Fabelwesen, halb Mensch,
halb Tier, traumt von der Verfuhrung zweier Nymphen. Flirrende
Hitze will die Musik ausstrahlen, erotisch aufgeladen ist sie,
zugleich lasziv-schillernd. Auf- und abschwellende Klange
maandern durch den Raum. Nur kleine rhythmische Episoden
durchbrechen das stete Flieflen, gewinnen aber kaum eigene
Kontur. Dies alles dirigiert Netopil, musizieren die Essener
Philharmoniker in grofter Sorgfalt. Delikat klingen die
Holzblaser (mit der Soloflote als Leitinstrument), sinnlich
die Streicher. Schone Stellen en masse gelangen ans Ohr, und
wenn es an etwas fehlt, dann an der einen groflen Linie.
Dirigent und Orchester scheinen hier zu sehr den Strukturen
verhaftet.
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In Martinls Doppelkonzert 1liegen die Dinge anders.
Bekenntnismusik statt Traumgespinst, treibendes Pulsieren
statt Transzendenz. Das Werk fesselt mit seinen auf- und
absteigenden Erregungskurven, der Schichtung wvon
Streicherstimmen, nicht zuletzt mit der formalen Strenge, die
dem barocken Concerto-grosso-Prinzip entlehnt ist. Bartdks
Divertimento fur Streicher diente hier offenbar als Vorbild.
Gleichwohl ist das Stuck kein Konzert im klassischen Sinne —
hier Solo, dort Tutti. Vielmehr 1ist das Klavier als
Saiteninstrument lediglich eine Klangfarbe inmitten der
Streicherflut, die Pauken wiederum geben Akzente. Und der
Pianist Ivo Kahanek darf erst im langsamen Satz, der dister
und traurig wirkt, sein gestalterisches Konnen unter Beweis
stellen.

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

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

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



Mit Igor Strawinsky 1im
Knochenstaubland — die
Ruhrtriennale zermalmt das
»Sacre”

geschrieben von Martin Schrahn | 3. Dezember 2014

Auf der Buhne rieselt’s

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

Bergmann/Triennale

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

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

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

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

Was das soll? Originalton Castellucci im Programmfaltblatt:

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

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

Am Ende applaudiert das Publikum — ja, wem eigentlich? Den
Programmierern, unsichtbaren Musikern, oder vielleicht den



armen Teufeln im weillen Schutzanzug mit Atemmasken, die sich
daran machen, das ganze Knochenzeugs wieder wegzuschaufeln?
Wir indes rufen dieser Art von Kunst zu: ,Aber der Kaiser ist
ja nackt” — viel Getue, nichts dahinter. Blanker Unfug.

Festspiel-Passagen V: Colmar
im Elsass — Monumentale Musik
in russischer Tradition

geschrieben von Werner Haullner | 3. Dezember 2014

Er spielte in Colmar sein
Schubert-Skrjabin-Programm:
Evgeny Kissin. Foto: Bernard
Fruhinsholz

Einst war Colmar eine richtige Hauptstadt: Im Saal des
»Koifhus” versammelten sich die Vertreter des Zehnstadtebunds.
Seine Mitglieder unterstiitzten sich gegenseitig, um in den
unruhigen Zeiten des spaten Mittelalters ihre Rechte und
Freiheiten zu sichern. Heute wird die elsassische Stadt einmal
im Jahr zur Hauptstadt der Musik.

Das ,Festival International de Colmar® versammelt in Kknapp
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zwel Juli-Wochen GroBen des Musiklebens zu einem weit uber die
Region hinaus strahlenden Zyklus von Konzerten. Und immer noch
trifft man sich — wie vor 500 Jahren — in dem ehemaligen Zoll-
und Warenlager im Zentrum der alten Stadt. Doch diesmal sind
es die Liebhaber der Musik, die dort den Stellenwert der Musik
im Reigen der Kiunste eindrucksvoll unterstreichen.

Das Festival ruhmt sich der bedeutenden Kinstler, die es fur
seine 27 Konzerte in seine ehrwirdigen Spielstatten holt.
Nicht ohne Grund: Evgeny Kissin kam zwischen Klavier-Festival
Ruhr und zwei Auftritten im schweizerischen Verbier in die
groBartige gotische Hallenkirche St. Matthieu; Grigory Sokolov
spielte — wie vorher in Essen — sein viel geruhmtes,
faszinierendes Chopin-Programm. Und wenn Ensembles wie Prazak-
, Schumann-, Sine Nomine- und Talich-Quartett zu hdren sind
und mit dem Moskauer Kopelman-Quartett eine russische
Spitzenformation gastiert, ist das auch fur den Kammermusik-
Liebhaber ein Argument, ins Elsass zu fahren.

Ungestorte
Mittelalter-Romantik:
Fachwerkfassaden 1in
Colmar. Foto: Werner
Haullner
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Colmar bietet Gelegenheit, Kunstler zu erleben, die zumindest
im deutschen Musikbetrieb nicht standig und Uberall
herumgereicht werden. Zum Beispiel der Pianist David Bismuth,
Schuler der bei uns viel zu wenig bekannten Franzosinnen Anne
Queffélec und Brigitte Engerer. Oder Boris Giltburg, der 2013
den Concours Reine Elisabeth in Brussel gewann und jetzt einen
Exklusivvertrag mit dem Label Naxos geschlossen hat. Oder die
Cellisten Edgar Moreau, Alexander Kniazev und Pavel Gomziakov.
Solche Begegnungen erweitern den Horizont und lassen Musiker
entdecken, die vielleicht im hochgeziuchteten internationalen
Betrieb — aus welchen Grinden auch immer — nicht mithalten
oder mithalten wollen, die aber mit dberraschenden
individuellen Aspekten in Ausdruck und Klang fur sich
einnehmen.

In jedem Jahr widmet sich das Colmarer Festival der Wurdigung
eines herausragenden Musikers. Begonnen hat diese Serie, als
1989 der russischer Geiger und Dirigent Vladimir Spivakov zum
kinstlerischen Leiter berufen wurde; Glenn Gould war der erste
der auf diese Weise Geehrten. Im nachsten Jahr wird die
franzésische Trompeten-Legende Maurice André (1933 — 2012) die
geistige Prasidentschaft des Festivals einnehmen. In diesem
Jahr stand der Name des groBen russischen Dirigenten Evgeny
Fjodorowitsch Svetlanov (1928 — 2002) uber dem Programm. Er
hat das ehemalige Staatliche Sinfonieorchester der UdSSR zu
einem fuhrenden Klangkorper entwickelt und mit ihm rund 2000
Einspielungen aufgenommen, war aber auch international rege
unterwegs, so mit dem London Symphony Orchestra oder dem Het
Residentie Orkest Den Haag.
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evgeny SVETLANOU

Bei Warner Classics
erhaltlich: Evgeny
Svetlanovs Mahler-Zyklus.
Cover: Warner Classics

Svetlanovs Liebe zum romantischen russischen Repertoire und zu
einem prachtvoll-voluminosen Klangbild spiegelt sich in der
Auswahl der in Colmar gespielten Werke: Da reiht Festival-
Leiter Spivakov als Dirigent mit seiner Russischen
Nationalphilharmonie Tschaikowsky an Rachmaninow, erinnert mit
Mahlers Erster an die Verdienste Svetlanovs fur die Mahler-
Rezeption in Russland — unter anderem mit einer Gesamtaufnahme
der Sinfonien. Auch streut er ein belcantoseliges Sangerfest
ein, statt seiner Solistin Albina Shagimuratova die
Gelegenheit zu geben, dem franzosisch und deutsch gepragten
Publikum ein paar der ungehobenen Schatze der russischen Oper
zu entdecken.

Wie es uberhaupt — und das ist ein Manko dieser Art von
Festivals — mit der Entdeckerfreude nicht immer zum Besten
steht: Die beiden Eroffnungskonzerte des Orchestre National du
Capitole de Toulouse unter Tugan Sokhiev etwa biederten sich
in einer fast schon frivolen Art einem Publikum an, das man
hemmungslos in seiner musikkulinarischen Lust bestatigt:
Tschaikowskys Violinkonzert, Brahms’ Zweite, Rimski-Korsakows
,Scheherazade”. So mag man leicht Sale fullen, entwickelt aber



kein kunstlerisches Profil. Der von Svetlanov hoch geschatzte
Komponist Nikolai Medtner etwa ist in ein Mittagskonzert mit
Elena Filonova verbannt. Die Pianistin spielte Ausschnitte aus
seinem Klavierzyklus ,Vergessene Weisen” — ein wohl
unfreiwillig bezeichnender Titel.

Immerhin kam Evgeny Svetlanov auch mit einigen seiner Werke zu
Wort. Der Dirigent verstand sich in der Tradition Gustav
Mahlers nicht als gelegentlich komponierender Kapellmeister,
sondern eher als dirigierender Komponist. Aus seinem
reichhaltigen Guvre erklangen in Colmar ein Streichquartett in
D-Dur und die Variationen Uber ein russisches Volkslied fur
Harfe und Orchester. Bedauerlich 1ist, dass sich der
auBergewohnliche Einsatz Svetlanovs flur den Komponisten
Nikolai Mjaskowski (1881 — 1950) im Colmarer Festival nicht
niederschlug: Vor allem dessen nach dem Ersten Weltkrieg
entstandene Werke mit ihrem franzdésischen Einschlag waren ein
spannendes klingendes Dokument der musikalischen Verbindung
zwischen den Volkern gewesen.

Vladimir Spivakov dirigierte
den GrolBen Akademischen Chor
Moskau in Colmar. Foto:
Bernard Fruhinsholz

FiUr Liebhaber geistlicher Musik hatte das Festival an seinem
Abschluss-Wochenende einen HOhepunkt parat: Der Grofle
Akademische Chor Moskau sang Ausschnitte aus Tschaikowskys
Liturgie des Heiligen Johannes Chrysostomus und aus



Rachmaninows Vesper op. 37. Die Akustik der ehemaligen
Jesuitenkirche Saint Pierre, einem schlicht gehaltenen
Barockbau, beginstigte den tragenden Klang der prachtvollen
Stimmen der Choristen, liel8 die verfeinerte Dynamik wirken,
die von schwebendem Pianissimo bis zum glanzvollen Forte wie
aus einem Guss gefuhrt war.

Der Chor hatte am folgenden Tag beim Finalkonzert einen
weiteren beeindruckenden Auftritt in Rachmaninows ,Die
Glocken” (op. 35), einer Tondichtung nach Edgar Allan Poe. Die
symbolistisch aufgeladenen Bilder des Poems inspirierten
Rachmaninow zu einer enormen, die satten Farben des grofen
Orchesters und des Chores ausbreitenden Komposition. Spivakov
zahmte die gewaltigen dynamischen Wellen nicht; er liel8 schon
die ,goldenen Hochzeitsglocken” der zweiten Strophe so
prachtig drohnen, dass dynamische Entwicklungen nicht mehr
méglich waren. Mussorgskys ,GrolBes Tor von Kiew“ lieR gruRen,
allerdings in einer pathetisch Ubersteigerten
Monumentalarchitektur, wie sie in ihrer dramatischen Wucht
auch dem Interpretationsstil Evgeny Svetlanovs entsprach.

Herrlicher Konzertraum mit
uberraschend klarer Akustik:
Die gotische Hallenkirche
St. Matthieu Colmar. Foto:
Bernard Fruhinsholz

Ahnlich erfillt von Pathos und Bombast kommt Dmitri
Schostakowitschs Festouverture op. 96 daher. Spivakov enthullt



mit seiner Interpretation den merkwlirdig ambivalenten
Charakter von Schostakowitschs Musik. Denn die Ironie, die man
gerne hineindeutet, wird von solennen Blaserfanfaren
weggefegt; auch das spritzige Thema, das ein Kritiker einmal
,Uberschaumend wie eine soeben gedffnete Champagnerflasche”
beschrieben hat, tragt eher Soldatenstiefel als Kinderschuhe.
Dabei kommt es aus dem ,Kinderalbum® op. 69 und tragt den
Titel ,Geburtstag”“. Nun ja: Die Ouverture sollte zum 30.
Jahrestag der Oktoberrevolution im Moskauer Bolschoi-Theater
gespielt werden ..

In der Neunten Sinfonie, die ein Siegesstuck werden sollte,
ist die Ironie so weit getrieben, dass sie selbst den nicht
gerade auf Subtilitaten eingestellten Ohren der sowjetischen
Musik-Offiziellen offensichtlich wurde. Schostakowitsch wurde
daraufhin geachtet und schrieb erst nach dem Tode Stalins
seine nachste Sinfonie. Dirigent Spivakov trat dem Stuck nicht
zu nahe, liell die Russische Nationalphilharmonie ihre ganze
Brillanz vorfuhren und setzte auf die unmittelbare Wirkung der
absurd regelhaften funf Satze. Eine Offenbachiade mit dem
Brokat-Faltenwurf einer Staatsrobe, die man als malizidse
Abrechnung mit den Erwartungen des sozialistischen Realismus
und seiner falschen Klassizitat lesen kann.

Markus Becker beim Klavier-
Festival in Essen: Fiir links
geht nicht ,mit links”“

geschrieben von Werner HauBner | 3. Dezember 2014
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Foto: KFR/Roland Schmidt

Verlasst das Klavier-Festival Ruhr die breite StraBe, um sich
auf verschlungenen Wegen in abgelegene Regionen der
Klaviermusik 2zu begeben, eroffnen sich oft reizvolle
Ausblicke. So im Konzert mit Markus Becker und den Bochumer
Symphonikern unter Steven Sloane. Becker spielte zwei kaum
gehorte Werke fiir die linke Hand.

Das eine hat Alexandre Tansman fur den beruhmten einarmigen
Pianisten Paul Wittgenstein 1943 skizziert, aber nicht
vollendet. In Polen geboren, im Paris der Zwischenkriegszeit
sozialisiert, als Emigrant in den USA geschatzt, nach dem
Krieg bis ins hohe Alter in Paris aktiv, gehort Tansman zu den
erfolgreichen, heute weitgehend vergessenen Komponisten des
wechselvollen 20. Jahrhunderts. Die ,Piece concertante” fir
die linke Hand und Orchester hat — wie in vielen anderen
Fallen — der einarmige Pianist Paul Wittgenstein bestellt.
Ausgefuhrt wurde das einsatzige Werk jedoch nicht. Es lag
lange im Nachlass Tansmans, bis es sein polnischer Landsmann
Piotr Moss 2008 vollendete.

Die Bochumer Symphoniker unter ihrem Chef Steven Sloane
stellten sich brillant der farbenprachtigen Instrumentation
von Moss: Strawinsky-Anklange und Tanzrhythmen, Uppige
Filmmusik und virtuose Einwurfe fordern ihren Klangsinn;
Schellen, Glockchen und allerlei anderes unterhaltsames
Schlagwerk zunden Mini-Eruptionen.



Der Rhythmus klingt manchmal nach Jazzband, manchmal nach
gezahmtem Schostakowitsch. Becker nimmt Skalen, Figuren und
Sprunge als sportliche Herausforderung fur seine
Treffsicherheit. Eine schrage Fuge mit drei Blasinstrumenten,
Klavier und Xylophon wirkt wie ein ironischer Kommentar auf
deutsche Gelehrsamkeit — oder auf das Wiederentdecken alter
musikalischer Formen, das damals von Ravel bis Respighi sehr
en vogue war.

Auch das andere Werk fur links lasst sich nicht ,mit links“
nehmen: Franz Schmidt — im Klassik-Betrieb ebenso ungerecht
wie Tansman an den Rand gedrangt — hat mehr als den gluhenden
Zwischenspiel-Hit aus seiner Oper ,Notre Dame” geschrieben.
Seine Variationen Uber ein Thema von Beethoven verorten sich
in bester Spatromantik: siuffige Harmonik, Bruckner’sches
Leuchten und die Eleganz Korngold'’scher Klanglust.

Fur Becker sind die wasserfallartigen Kaskaden, grolS
bemessenen Arpeggien und die gestochene Prazision der Finger
ebenso wenig ein Problem wie die apart rhythmisierten
Tanzmusik-Variationen. Wenn ihm da die Holzblaser der Bochumer
folgen, zeigen sie die ndtige Prazision und den Sinn fur die
Balance im Klang, die das Orchester an anderen Stellen recht
burschikos ruberkommen lasst.

Schmidts sife Harmonien und der leuchtende, an Antonin Dvordak
erinnernde Klangschmelz bleiben streckenweise unerfullt. Vor
allem die Horner fanden sich diesmal im Klang nicht zusammen;
auch das Blech intonierte eher schrill als pastos-samtig.

Was Steven Sloane getrieben hat, die ,Eroica” in zwei Teile zu
reifen und je zwei Satze an den Beginn und das Ende des
Konzerts zu stellen, weiBR wohl niemand auBer ihm. Der Sinn
erschlieBt sich nicht; eher wirkt Beethovens Musik nach der
Préasentation spatromantischer Uppigkeit karg. Wenn dann noch
die Konzentrationsliucken der Symphoniker dazukommen, wirkt
Beethovens Dritte umso deutlicher fehlplatziert. Zumal sich
Steven Sloane 1im gestaltenden Zugriff zuruckhalt,



unentschlossen wirkt und im letzten Satz das Tempo schleppt.
Zeit wird’s, dass die Ferien kommen ..

Rund um das neue
Weltkulturerbe Corvey:
Klosterlandschaft mit Leben
erfullt

geschrieben von Werner Haullner | 3. Dezember 2014

Die Nachricht war lang ersehnt: Das westfalische Kloster
Corvey, heute auf dem Stadtgebiet von Hoxter, ist von der
Unesco in die Liste des Weltkulturerbes aufgenommen. Als 39.
Kulturstatte in Deutschland diirfen sich das karolingische
Westwerk und die ,civitas” Corvey nun im Glanz des begehrten
Titels sonnen. Seit 1999 standen die Reste der 822 gegriindeten
Benediktinerabtei auf der Warteliste.

Mit seinem 885 geweihten und im 12. Jahrhundert umgestalteten
Westwerk, mit seiner reichen Geschichte und der barocken
Klosteranlage — heute Schloss Corvey — 1ist das neue
Weltkulturerbe wohl das bedeutendste, aber nicht das einzige
Kloster im Raum zwischen Weserbergland und Teutoburger Wald.
28 monastische Statten zahlt die Region — von der Einsiedelei
bis zu aktiven Frauenklostern mit modernem spirituellem Leben.
Das Netzwerk Klosterlandschaft Ostwestfalen-Lippe arbeitet
seit Jahren erfolgreich daran, diese Orte der Kunst-, Kultur-
und Glaubensgeschichte zu vernetzen und mit Leben zu erfullen.
Das Ziel ist, ein lebendiges Erbe zu gestalten: Kloster als
Orte der Gemeinschaft, der inneren Einkehr, als Raume des
Riuckzugs und Oasen der Stille, aber auch als Bereiche des
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Glaubens und der Reflexion.

Um sich die Kirchen, Kloster, Garten und Orte der Kultur
zwischen Gutersloh und HOxter, Minden und Warburg zu
erschliefSen, bietet sich der Sommer mit seinen zahlreichen
Veranstaltungen an. In einer Broschure hat das Netzwerk
Klosterlandschaft zusammengestellt, was es an Musik und Kunst,
aber auch an Freizeit und Kulinarik zu entdecken gibt.

Die 1180 fertiggestellte
romanische Kirche klundet
noch vom ersten Kloster der
Benediktinerinnen in
Gehrden, das bis 1810
bestand. Foto: Kulturland
Hoxter

Das vierte ,Klosterfestival” etwa fullt die Raume und
Landschaften mit Musik — von Vorbarock bis Jazz. Die ehemalige
Benediktinerinnen-Abtei Gehrden ist ein reizvoll gelegener Ort
fur den Auftakt am 25. Juli: Die um 1140 erbaute romanische
Klosterkirche ist ein idealer Auftrittsraum fir das Collegium
Vocale aus Hannover, das unter Florian Lohmann das
Eroffnungskonzert gestaltet. Anschliellend taucht ein
»HOrspiel” den zauberhaften Ort in Licht und Klang.

Einen Tag spater, am 26. Juli, durfte die ehemalige
Abteikirche Marienmunster die Freunde der Musik Johann
Sebastian Bachs anziehen: An der 1738 erbauten Orgel von



Johann Patroclus Moller spielt um 20 Uhr Harald Vogel (Bremen)
Werke des Thomaskantors, um 22 Uhr singt und spielt das
Ensemble Marescotti Musik des 14. bis 17. Jahrhunderts. Drei
Mal stehen ,Bach-Wanderungen“ im Programm. Die dreistundigen
Wege durch die Landschaft enden jeweils mit einem Konzert in
Corvey (27. Juli), Willebadessen (10. August) und
Marienmiunster (17. August). Im Abschlusskonzert am 30. August,
18 Uhr, singt der Deutsche Arztechor Bach-Motetten in der
fruheren Abteikirche in Corvey.

Ein breit gefachertes Programm fur Orgelfreunde bietet der
,Herforder Orgelsommer” zwischen 6. Juli und 31. August.
Eroffnet wird er mit Handels ,Dettinger Te Deum” im Herforder
Minster am 6. Juli, 18 Uhr. Meist sonntags folgen
Orgelkonzerte, etwa mit ,0rgelmusik aus Venetien® (13. Juli)
und — dem diesjahrigen Thema ,Hansestadte” folgend — mit Musik
aus Belgien, den Niederlanden, Skandinavien wund dem
Ostseeraum. Unter den Gasten sind Kathedralorganisten wie Hans
Leitner (Munchen), Ignace Michiels (Brugge) oder Markku
Hietaharju (Turku).

Ein Besuch des Orgelmuseum in Borgentreich — zwischen Brakel
und Warburg — und der groften Barockorgel Westfalens in der
Pfarrkirche St. Johannes Baptist sollte fir Orgelfreunde auf
dem Weg liegen. Das dreimanualige Instrument mit 45 klingenden
Registern wurde bis 2011 fur 1,7 Millionen Euro restauriert.
Das Wochenende 19./20. Juli lockt mit einem Konzert der
»Musica fiata"” Kdéln, einem Festhochamt und der Besichtigung
von Museum, Orgel und Kirche bei Rundgangen. Aullerdem wird die
erste CD-Aufnahme nach der Restaurierung vorgestellt.

In Corvey selbst diurfe das Gartenfest vom 1. bis 3. August zu
einem vielbesuchten Dank- und Jubelfest anlasslich der
Erhebung zum Weltkulturerbe werden. Ein Tipp fur Jazz-Fans
sind die Jazz-Tage Corvey & Holzminden von 18. bis 21.
September. Und in Kloster Dalheim mit seinem LWL-Landesmuseum
fur Klosterkultur findet vom 1. bis 27. August das
Kulturfestival ,Dalheimer Sommer” statt — mit Heinrich von
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Kleists ,Der zerbrochene Krug“ im ,Schafstall”, dem
Eroffnungskonzert am 3. August mit Geistlicher Musik aus
Italien, Spanien und Mexico oder einem Konzert zum 300.
Geburtstag Carl Philipp Emanuel Bachs am 17. August in der
Klosterkirche. Anziehungskraft Uber die Region sudlich von
Paderborn hinaus hat der Dalheimer Klostermarkt, der in diesem
Jahr am 30. und 31. August stattfindet.

Genial, aber politisch naiv:
Musikforscher Ulrich Konrad
ilber Richard Strauss

geschrieben von Werner Haullner | 3. Dezember 2014

,Salome”, ,Der Rosenkavalier”, ,Elektra“: Richard Strauss ist
nicht erst im 150. Jahr seiner Geburt auf der internationalen
Opernbiihne prasent. Er mag nicht zu den meistgespielten
Komponisten gehoren, zu den meist geschatzten zahlt er auf
jeden Fall. Kein Dirigent kann es sich leisten, auf Strauss zu
verzichten; kein Opernhaus geht an seinen Hauptwerken vorbei.
Und dennoch ist der Mensch Richard Strauss seltsam ungreifbar.
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Bewandert in Sachen
Strauss: Der
Musikwissenschaftler
Ulrich Konrad. Foto:
Werner HauBner

Seine Selbstinszenierung war ,wasserdicht“: Nach auBen ein
bayerischer GroBburger, nach innen undurchschaubar. Auch die
Forschung zu Richard Strauss kommt erst in Gang. Im Interview
mit Werner HauBner erklart Ulrich Konrad, Vorstand des
Instituts fur Musikforschung an der Universitat Wurzburg und
anerkannter Strauss-Experte, was in Sachen Strauss noch
nachzuholen ist.

Sie haben sich lange mit Richard Strauss beschaftigt. Haben
Sie einen Zugang zu seiner Person gefunden?

Letztlich ist die Person Richard Strauss hinter ihrem
biurgerlichen Habitus undurchdringbar. Selbst auf Fotos zeigt
er stets eine Maske; es gibt nur ein paar Bilder, auf denen er
einmal lacht. Was hinter dieser Stirn vorging, wissen wir
nicht. Es gibt auch keinen Skandal in diesem Leben. Mit seiner
Frau Pauline de Ahna fuhrte er ein wunverbruiuchliches
Lebensbundnis. Sein auBerlich geordnetes Leben entspricht in
keiner Weise dem Klischee der Kinstlerexistenz.

Und sein politisches Denken? Immerhin war Strauss Prasident



der Reichsmusikkammer in der NS-Zeit ..

Ich wirde ihn als politisch naiv bezeichnen. Strauss hat sich
immer mit den Machtigen arrangiert. Er war ein schonungsloser
Realist und dachte vollig unidealistisch. Als die Nazis an die
Macht kamen, war Strauss viel zu beruhmt, um nichts mit der
Sache zu tun haben zu koénnen. Das Regime biedert sich ihm an,
und er macht mit, weil er die Chance sieht, seine
kulturpolitischen Vorstellungen durchzusetzen: weg mit Lehar,
weg mit Komponisten wie Gounod. Die Moderne hielt er fur
,Bockmist‘. Er glaubte allen Ernstes, die Nazis wulrden auf ihn
horen und er konnte sein konservatives Ego-Programm
durchsetzen. Erst spat hat er gemerkt, wie ihm die Felle
davonschwimmen.

Ein Beispiel fur seine politische Naivitat: Er konnte sich
nicht vorstellen, dass seine Post abgefangen und mitgelesen
wirde. Daher zieht er in einem beruhmten Brief an Stefan Zweig
uber die Nazi-Ideologie her, was ihn in den Augen des Regimes
diskreditiert hat. Aber in diesem Brief ist Strauss vollkommen
ehrlich. Auch seine Reise nach Theresienstadt, um durch
personliches Erscheinen die GroBmutter seiner Schwiegertochter
aus dem KZ zu holen, gehort hierher: Strauss glaubte im Ernst,
die Nazis wurden nachgeben, wenn er, der beruhmte Komponist,
personlich vor dem Lagertor steht.

Strauss’ Denken war also von keinen Idealen oder gar von
religiosen Werten bestimmt?

Die Unterschrift von Richard Strauss. Foto: Wikimedia

Als in Berlin 1918 das Kaiserreich zusammenbricht, notiert
Strauss nur, dass ein Konzert ausfalle und er stattdessen Skat
gespielt habe. Er nimmt ein welthistorisches Ereignis nur
beilaufig wahr. Fir ihn als Agnostiker zerbricht kein
metaphysisches Weltbild - der Leser von Max Stirner und
Friedrich Nietzsche hatte keines. FiUr ihn ist alles immer
weltlich, seine Religion heifSt Arbeit. Der bedeutende Mensch



schafft aus sich selbst heraus die grofe Tat — da braucht es
keine religiosen oder metaphysischen Verweise. So zeigt es
sich auch in seinen Werken: Bei ihm gibt es das Spiel mit den
Gottern, aber keine geistliche Musik, und seine Gotter sind
zweifelhafte Helden .. .

Strauss hat tatsachlich keine geistlichen Werke geschrieben,
von den vier Satzen einer Messe in seiner Jugend (1877)
abgesehen.

Der Theaterzettel der Urauffuhrung von ,Salome”“ an der
Dresdner Oper, 9. Dezember 1905.

Diese Werke des Zwdélfjahrigen sind Ubungsstiicke, keine
Bekenntnismusik. Es gibt keine religit6se Musik bei Strauss,
das Religitose wird allenfalls aus einer vollig sakularen
Perspektive gesehen: das ist der Gestus des ,Zarathustra“.
Eine Art von Weltanschauung findet sich hdchstens in der
Motette ,Die Schopfung ist zur Ruh‘ gegangen” auf Worte von
Friedrich Rluckert. Aber auch da geht es um die kinstlerische
Arbeit.

Strauss‘ Familie war ja nach 1870 altkatholisch.

Ihn hat das nicht tangiert. In seinem Werk finden sich wenige
Themen aus dem Alten Testament: der Prophet Jochanaan 1in
»Salome”, die ,Josephslegende”. Aber ihnen begegnet er mit
Spott und Ironie: Uber die religidsen Debatten der Nazarener
macht er sich in ,Salome” musikalisch lustig. Jochanaan nimmt
er nicht ernst. Und mit dem keuschen Burschlein in der
,Josephslegende” kann er nichts anfangen. In einer
,atavistischen Blinddarmecke” werde er nach einer Melodie fur
den Joseph suchen, schreibt er in einem Brief. Auf
»Heiligkeit” reagiert er — wie ubrigens auch auf alle
Ideologien — ironisch.

Und wie ging er mit dem katholischen Bekenntnis seiner Frau
um?



Das war zunachst einmal eine bayerische Tradition. Mir 1ist
nicht bekannt, dass in der Familie Strauss in irgendeiner Form
ein religioser Alltag stattgefunden hat. In der Erziehung der
Kinder spielte Religion oder Glaube keine Rolle. Wert legte
Strauss auf die humanistische Bildung, die Lektlre
altgriechischer Autoren, die Lektiure Goethes.

Vor 100 Jahren brach der Erste Weltkrieg aus. Hat Strauss 1in
irgendeiner Weise in seinem Werk auf diese ,Urkatastrophe des
20. Jahrhunderts” reagiert?

Dass der erste Weltkrieg die Grundlagen der blrgerlichen
Gesellschaft des 19. Jahrhunderts ein fur alle Mal zerschlagen
hat, ist in Strauss’ Erleben zunachst nicht prasent. Strauss
hat nicht den geringsten Zweifel: Er macht deutsche Musik.
Eine nationalistische Perspektive, die er ubrigens auch mit
Schonberg teilt. Im Zuge der Entstehung der ,Frau ohne
Schatten” zwischen 1911 und 1915 schreibt er in einem Brief an
Hugo von Hoffmannsthal, er verspreche, dies sei die letzte
romantische Oper gewesen. Offenbar war Strauss bewusst, dass
in dieser Zeit etwa zu Ende gegangen ist.

Schlagt sich dieses Bewusstsein im spateren Werk nieder?

Richard Strauss im Jahre 1922. Foto: Ferdinand
Schmutzer/Osterreichische Nationalbibliothek

»Intermezzo”, uraufgefuhrt 1924, ist ein schones Beispiel:
Auch ein Mann wie Strauss — er war bereits 60 Jahre alt -
begreift zumindest, dass sich die Welt um ihn herum andert,
auch wenn er das nicht nachvollziehen kann oder will.
Beobachtbar ist auch ein Nachlassen seiner Produktivitat in
den zwanziger Jahren. Seinen Opern — ,Intermezzo“ 1924 und
,Die agyptische Helena” 1928 — war der Erfolg zwar bei der
Urauffihrung, aber nicht dauerhaft gewogen. Das anderte sich
erst 1933 wieder mit , Arabella”.

Zu spuren ist in dieser Zeit eine gewisse Richtungslosigkeit:
Strauss will den ,Menschen der Gegenwart” auf die Buhne



stellen. Er dachte an eine Art gesellschaftskritischer
Spieloper — was fur Hoffmannsthal unvorstellbar war. Strauss
reagierte also nicht mit radikaler Veranderung, sondern mit
einer Unsicherheit 1in der kiunstlerischen Orientierung.
Bedenkenloses Weitermachen war fur ihn nicht vorstellbar. In
~Intermezzo” 1ist zu sehen, wohin Strauss gehen wollte;
letztlich hat er dann in ,Die agyptische Helena“ vor dem
intellektuellen und kulturellen Uberbau kapituliert, der in
Hoffmannsthals schwerem Bildungstheater angehauft ist. Das
Verhaltnis zwischen Strauss und dem Dichter, das meistens
idealisiert wird, ist in der Forschung auch noch nicht
bewaltigt.

Die Strauss-Forschung bedirfte ja auch einiger Impulse durch
das Jubilaumsjahr ..

Diese Impulse kommen nicht aus den Jubilaen, sondern von der
Forschungsstelle Richard Strauss in Munchen. Am Institut far
Musikwissenschaft der Ludwig-Maximilians-Universitat ist im
Februar 2011 das Langzeit-Editionsprojekt ,Kritische Ausgabe
der Werke von Richard Strauss“ in Angriff genommen worden.
Kooperationspartner des Projekts ist das Richard Strauss-
Institut in Garmisch-Partenkirchen mit seinem seit 2009
durchgefuhrten DFG-Projekt »Richard-Strauss-
Quellenverzeichnis”. Die philologisch orientierte Forschung
ist damit in Gang gekommen.

Das Heim eines GroBburgers: Die Villa von Richard Strauss in
Garmisch. Foto: Wikimedia/Josef Lehmkuhl

Was bisher fehlt, ist unter anderem eine Ubersicht {ber die
reichhaltige Korrespondenz Strauss‘’ und ein umfassendes
Quellenverzeichnis. Diese Forschungen durften die
wissenschaftliche und hoffentlich auch 6ffentliche Wahrnehmung
von Richard Strauss verandern. Strauss selbst hielt
wissenschaftliche und biografische Forschung zwar fur
uberflissig, es sei denn, es ging um die Darstellung seines
kinstlerischen »Heldenlebens“. Aber auch im
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Wissenschaftsbetrieb war Strauss — nicht zuletzt durch den
Essay von Theodor W. Adorno zum Jubilaumsjahr 1964, der
unabsehbare Folgen hatte — kaum ein Thema: Mit einer Arbeit zu
Strauss anzutreten, hatte damals das Ende der akademischen
Karriere bedeutet.

Diese Situation hat sich erst im Zuge der Postmoderne
gelockert: Durch den historischen Abstand werden die Dinge
entspannter gesehen. Die ideologische Ausrichtung auf die
Wiener Schule und die Frage Adornos nach dem zeitgemalien
Material 1ist relativiert. Auch mit dem artifiziellen,
spielerischen Umgang mit der Vergangenheit in Strauss’ spaten
Werken 1lasst sich vielleicht aus postmoderner Perspektive
heute mehr anfangen.

Kunst statt Krieg —
grofBartiger Auftritt der
Sopranistin Anna Prohaska 1in
Dortmund

geschrieben von Martin Schrahn | 3. Dezember 2014
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Im Trailer der ,Junge Wilde“-Reihe
des Dortmunder Konzerthauses reifft
sich Anna Prohaska wutschnaubend die
Perlenkette vom Hals. Als wolle sie,
sagen wir, in der Gestalt der Donna
Elvira dem so geliebten wie
verhassten Don Giovanni den Schmuck
vor die FiiBe werfen. Eine Episode,
die voller Symbolkraft steckt: Da
ist eine Sangerin der
unkonventionellen Art, jung und wild
eben, die sich in musikalischen
Gefilden auch auf abseitigen Pfaden bewegt.

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

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

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

Wie sich bei dieser Sangerin sowieso alle Emotion in ihrem
Gesicht und Habitus wiederfindet. Die Haare hochgesteckt, 1in
eine Art Uniformjacke gekleidet, setzt sie gleichsam das
optische Signal, wie sehr ihr diese Dinge am Herzen liegen. Es
geht nicht nur um schonen Gesang, sondern um eine Botschaft.
Dass sie dabei eine gewisse Androgynitat ausstrahlt,
changierend etwa zwischen Soldat und daheim gebliebener
Geliebter, ist eine weitere, wohl bewusst gesetzte Note. Das
hat, nicht zuletzt, auch etwas mit Authentizitat zu tun.

Prohaska hiitet sich vor Uberzeichnung und findet instinktiv in


http://www.revierpassagen.de/25612/kunst-statt-krieg-ueber-den-grossartigen-auftritt-der-sopranistin-anna-prohaska-in-dortmund/20140626_1630/schneidercpeter-adamik

die jeweils geforderte Stilistik. Von sanfter Schonheit 1ist
etwa das Lamento ,Ich irre umher wie in der Wildnis“ wvon
Michael Cavendish, im Tonfall eines Madrigals gehalten. Franz
Schuberts ,Ellens Gesang I“ interpretiert die Sopranistin mit
feinem Legato, in hochster Sensibilitat, mit aufbrausender
Kraft und zuletzt mit fahler Stimme, langsamer werdend,
ersterbend. Wolfgang Rihms ,Untergang”“ wiederum macht
deutlich, Uber welche Vielfalt betorender Farben die
Kinstlerin verflgt.

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

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

geschrieben von Martin Schrahn | 3. Dezember 2014
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Der ukrainische Pianist
Antonii Baryshevskyi, voller
Konzentration. Foto: KFR

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

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

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

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

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

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

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

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

geschrieben von Martin Schrahn | 3. Dezember 2014
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Thomas Wypior,
mehrfacher

Preistrager und Gast
des Klavier-
Festivals. Foto: KFR

Wenn er Franz Schuberts 14. Sonate beginnt, mit ihren
akkordischen Fortgangen, den Generalpausen und einem
schwarzen, schweren Grollen, dann scheint’s, als wolle uns der
Pianist Thomas Wypior in eine diistere Trauermarschwelt fiihren.
Er musiziert das so starr wie markant, gibt jeder Phrase
Gewicht und zeichnet so den Komponisten als einen Zerrissenen.
Dass die aufgehellten, sanglichen Passagen des 2. Satzes
entsprechend gebrochen klingen — dieses Risiko geht der Solist
mutig ein. Um desto heftiger in die vermeintliche Idylle
dreinzufahren.

Keine Frage: Wypior hat ein Konzept, das so aufregend wie des
Diskutierens wirdig ist. Doch dies erklart sein Spiel nicht
allein. Das namlich mit technischen Problemen behaftet ist,
sich also mischt aus der Gedanken Starke und einer bisweilen
manuellen Schwache. So ist seine Schubert-Interpretation auch
ein Spiegel fur des Solisten Befindlichkeiten.

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

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

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

Musik als Trosterin: Eine
personliche Erinnerung an
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Gerd Zacher (1929-2014)

geschrieben von Wolfgang Cziesla | 3. Dezember 2014

Am 26. Mai 1973 spielte Gerd Zacher an der Orgel der
Kreuzeskirche in Essen das Werk ,Volumina®“ von GyOrgy Ligeti.
Ich hatte den groBen Organisten und Komponisten Neuer Musik
bereits im Oktober des vorangegangenen Jahres Orgelstucke von
Olivier Messiaen auffuhren gehdért und hielt mich fir
vorbereitet, dem Unglaublichen zu begegnen. Aber die Wucht der
Volumina hatte mich fast umgeblasen, ware die Holzbank in der
Mitte des Kirchenschiffs weniger solide gewesen.

Eine Erfahrung von Musik im Raum, wie ich sie mir bei einem
einzigen Instrument (wenn auch der Konigin der Instrumente)
ohne Lautsprecher nicht vorstellen konnte. Die Tone schlichen
eine Weile unter der Kirchendecke entlang, um dann gewaltig
von allen Seiten auf die Zuhdrer hinabzustidrzen. Der
Schrecken, der von Musik ausgehen kann, ihre kathartische
Wirkung, kann nicht eindrucksvoller auf einen Horer
ubergreifen.

Ich horte mir das Werk (eingespielt von Karl Erik Welin)
daraufhin noch oft von der Schallplatte an. Zwischen den
Kopfhorern wurde mein Schadel zur schwingenden und brausenden
Kirchenkuppel, aber die Uberraschung des ersten Mals war nicht
wiederholbar.

In der Wohnung des Komponisten Gerhard Stabler in Essen-Werden
haben wir mit Professor Zacher, Dozenten und Schulern der
Folkwang-Hochschule gelegentlich beisammen gesessen. Die
Gesprache streiften die verschiedensten Themen. Scheinbar
nebenher, aber doch von existenziell scheinender Wichtigkeit,
erinnerte Gerd Zacher einmal daran, dass Musik von alters her
immer auch als Trosterin aufgefasst worden sei. Ein Satz, an
den ich mich spater oft beim Musikhoren in trauriger Stimmung
erinnern sollte. Damals aber beschlich mich Achtzehnjahrigen
erstmalig eine Ahnung, dass auch ein gestandener Mann, ein
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Hochschulprofessor, ein Kiunstler, der bei einem namhaften
Plattenlabel unter Vertrag stand, mitunter des Trosts
bedurfte.

Gerd Zacher starb am Pfingstmontag, vier Wochen vor seinem 85.
Geburtstag. Wir trosten uns mit seiner Musik.

Keline Genre- und
Generationengrenzen - das
Festival in Moers zeigt, wie
das geht

geschrieben von Wolfgang Cziesla | 3. Dezember 2014

Es gibt keine Genres mehr. Dieser Gedanke kann nur den
erschrecken, der Kunst, Literatur oder Musik verwalten,
beschreiben oder verkaufen muss. Fiir den Betrachter, Leser
oder Zuhorer aber diirfte die Aufhebung der Genre-Abgrenzungen
eine Bereicherung mit sich bringen. Seit seiner Griindung 1972
hat das Festival in Moers vielfaltige Experimente gewagt und
bereits vor acht Jahren konsequenterweise die Bezeichnung ,New
Jazz" aus seinem Namen gestrichen. Das Moers Festival ladt
seine treuen und neuen Besucher zu einer lustvollen Odyssee in
die Grenzregionen des musikalischen Kosmos ein, in denen
Begriffe wie Free Jazz, Neue Musik, Elektronik und Post-Rock
ihre Bedeutungen verlieren oder eine neue gewinnen.

Mogen die Veranstalter eines anderen, raumlich nicht weit
entfernten Festivals durch ihr breitgefachertes Angebot die
verschiedensten Zielgruppen am Hochofen versammeln — zu etwas
Neuem verschmolzen werden die Genres nicht in Duisburg,
sondern in Moers. Es geht weniger darum, beispielsweise einen
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eingefleischten Thrash-Metal-Fan zu verfuhren, sich auch
einmal einen 1lyrischen Songwriter anzuhdren. Vielmehr 10sen
sich solche Begriffe im Verbrennungsprozess auf der Moerser
Biuhne in Schall und Wasserdampf auf.

Erfolgreiche Duo-Reihe

Die Inklusion des Andersartigen wird nicht zuletzt durch die
gut etablierte Duo-Reihe erreicht, die bereits auf
vorangegangenen Festivals die heterogensten Kinstlertypen
zusammenbrachte. In diesem Jahr traten vier Duos auf, deren
jeweilige Bestandteile unterschiedlicher kaum sein kdnnen.

Frauen spielen eine
zunehmend starkere Rolle im
Jazz

Ava Mendoza by Peter
Gannushkin

Die in der Neuen Musik beheimatete Robyn Schulkowsky (nach
eigener Aussage zieht sie ,Drummer” den Bezeichnungen
,Perkussionistin“ oder ,Schlagwerkerin® vor) und der Jazz-
Schlagzeuger Joey Baron begruBSten es, einmal nicht vor ihrem
gewohnten Fachpublikum zu spielen. Zwei durchkomponierte
Stucke von Christian Wolff — neben John Cage, Morton Feldmann
und David Tudor der Vierte der sogenannten ,New York Four® —
brachten sie dem begeisterten Publikum gekonnt zu Gehor.
Gerade bei den leiseren Partien machte sich die neue
Festivalhalle im Vergleich zum bisherigen unruhigen Zirkuszelt
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bezahlt.

Moers vereint nicht nur Genres, sondern auch Generationen (das
mag beim Traumzeit Festival in Duisburg auch der Fall sein,
doch dort besuchen die unterschiedlichen Generationen
vermutlich unterschiedliche Konzerte). Ein Altersunterschied
von einundvierzig Jahren liegt zwischen dem niederlandischen
Schlagzeuger Han Bennink, der bereits im Jahr der
Festivalgriundung in Moers auftrat, und seinem Duo-Partner an
den Tasteninstrumenten, Oscar Jan Hoogland. Han Bennink setzt
sich beispielsweise breitbeinig auf den Bluhnenboden, auf den
er mit zwei Stucken trommelt. So unterhalt er das Publikum mit
Witz, Gymnastik und Clownerien in lassiger Durchlassigkeit wvon
Lebensaltern und Stilen.

Aus unterschiedlichen Generationen und Musikwelten stammen
auch die beiden KO6lner Jaki Liebezeit und Marcus Schmickler.
Jaki Liebezeit, seinerzeit bekannt geworden als Schlagzeuger
der Gruppe Can, trommelt auch mit 76 Jahren konzentriert und
prazise seine repetitiven Schlagfolgen, die durch
Komplexitatsreduktion und Ausdauer auf eine hypnotisierende
Wirkung abzuzielen scheinen. Marcus Schmickler, in der Kdlner
Club- und DJ-Szene heimisch, fugt von seinem kleinen
Elektronikpult aus synthetische Sounds hinzu, was optisch und
akustisch ein bisschen an die Dusseldorfer von Kraftwerk
erinnert.

Arto Lindsays punkig-schrage Gitarrenklange und der
norwegische Hochgeschwindigkeitsdrummer Paal Nilsson-Love
bildeten am Sonntag das vierte Duo des Fests. Ihr erster
gemeinsamer Auftritt im Club Audio Rebel in Rio de Janeiro,
meint Arto Lindsay, sei magisch gewesen. Mag sein. Leider
lasst sich Magie nicht planen. In Moers war das improvisierte
Zusammenspiel der beiden gut, ein halbstindiges Vergnugen ohne
Zweifel; Arto Lindsay schien Spall zu haben, und der Drummer
arbeitete und schwitzte enorm. Lediglich der Eindruck von
Magie sprang nicht aufs Publikum dber.



Denn schliefSlich pilgern viele Menschen zu Pfingsten nach
Moers, um das Unglaubliche zu erleben - ,jazz has to be
exceptional, not normal”, wie das Zitat von Sonny Rollins an
einem der Tragpfeiler der neuen Festivalhalle lautet. Das
AuBergewohnliche bekam das Publikum in der Nacht von Sonntag
auf Montag nach Mitternacht mit dem Auftritt von Sarah Neufeld
und Colin Stetson zu spuren. Beide sind keine unbeschriebenen
Blatter; Sarah Neufeld aus der Montréal-Szene, wo Colin
Stetson ebenfalls seit einiger Zeit lebt; beide aus dem Umfeld
der Post-Rock-Gruppe Arcade Fire, mit denen sie auf Tournee
waren beziehungsweise sind; Sarah Neufeld, die Violinistin,
die bereits vor zehn Jahren mit dem Bell Orchestre ihr erstes,
stark beeindruckendes Album aufgenommen hat; Colin Stetson,
der alle Saxophonarten, einschliefllich des gigantischen
Basssaxophons sowie Klarinette, Fl0te und Waldhorn beherrscht
und dessen Kunst der Zirkulationsatmung schier endlose
Arpeggio-Bogen hervorbringt; Sarah Neufeld und Colin Stetson,
die sich gegenseitig werbend umspielten, schufen wahrhaft
magische Passagen. Musik, fur die ein Genre-Name erst noch
erfunden werden muss — oder auch nicht.

Colin Stetson ist bereits zu Pfingsten 2009 solo in Moers
aufgetreten; Sarah Neufeld durfte nun zehn Jahre nach ihrem
Debut endlich auch als Solo-Kinstlerin gefragt sein.

Big Bands als Kontrapunkte in der Komposition des Programms

Der musikalische und optische Gegenpol zu den Duos und dem
Ein-Mann-Auftritt von Marc Ribot, der am ersten Festivalabend
seine thematische und spieltechnische Ausweitung der Gattung
,Protestsongs“ prasentierte, waren die Big Bands. Mit einer
unublichen Orchester-Variante bestand die neue Festivalhalle
am Freitagabend ihre Feuerprobe. Das Orchester bestand nur aus
einer Sorte Instrument, das aber gleich vierundvierzig Mal.
Vierundvierzig gleiche Kontrabasse? Nicht ganz. Einer davon
war das auratisch besonders aufgeladene Instrument, das
einstmals dem Pionier des Free Jazz Peter Kowald gehort hatte.
Was aus einem solch monoinstrumentalen Orchester an Nuancen zu



erzielen ist, hat Sebastian Gramms‘ ,Bassmasse” aus dem Holz
herausgeholt.

Greg Haines begleitete die
Zuhorer 1in den fruhen
Pfingstmontag

Foto: Moers Festival

Naturlich gab es auch ,richtige” Big Bands, mit Blech- und
Holzblasinstrumenten; vor allem zum Abschluss eines jeden
Programmtags, wenn am Rand der Halle getanzt wird. Das begann
am Freitagabend mit den Finnen der Ricky-Tick Big Band &
Julkinen Sana, die drei GroBen des finnischen Hip-Hop dabei
hatten. Den Sonntag schlossen zwanzig weillgekleidete Musiker
von Letieres Leite und seinem Orkestra Rumpilezz aus dem
warmen Salvador de Bahia ab. Und in der Mitte, am Samstag,
trat das legendare Sun Ra Arkestra auf, geleitet vom 90-
jahrigen Marshall Allen, der seit Ende der Funfzigerjahre mit
dem 1993 gestorbenen Sun Ra zusammenspielte. Das Sun Ra
Arkestra bewies auch in Moers, wie grofBartig es noch immer
ist; es bezieht seinen Glanz aber auch ein bisschen aus der
Legende, den farbenfrohen, glitzernden Gewandern und dem
extravaganten Kopfschmuck, der bei manchen Musikern agyptische
Mythologie zitiert. Mythos und Show greifen hier ineinander.

Aber nicht nur die groovenden, zum Mitswingen und Tanzen
einladenden Formationen zum Abschluss der jeweiligen
Festivaltage (fur den Pfingstmontag waren die in Moers gut
bekannten ,Mostly Other People Do The Killing“ zu erganzen)
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waren die Highlights unter den Big Bands. Die positiven
Uberraschungen traten manchmal mitten am Nachmittag auf.

Es sei unublich, bei einem Indie-Festival wie Moers Gruppen
einzuladen, die das Wort ,National” im Namen tragen, sagt die
unverzichtbare Hanna Bacher bei der Ankundigung des Orchestre

National de Jazz Olivier Benoit. ,Bei diesem speziellen
Ensemble aber sind die Leute deutlich besser, als der Name
vermuten lasst“. Die Moderatorin hat nicht zu viel

versprochen. Die elf Musiker sind allesamt grofe Konner und
schaffen gemeinsam ein uUber das ohnehin hohe Festival-Niveau
herausragendes Werk.

Die nicht mehr so jungen Jazz-Kenner, denen Fred Frith‘ Album
Gravity aus dem Jahr 1980 bekannt ist, mochten am frdhen
Sonntagabend mit grofen Erwartungen der ,Gravity Band“
entgegengesehen haben, die Stucke des Albums vierunddreifig
Jahre nach ihrem Erscheinen zum ersten Mal live spielten.
Zweifellos war das experimentelle Werk bei der
Veroffentlichung seiner Zeit um gut und gern vierunddreiflig
Jahre voraus, doch heute klingt es nicht wie eine aktuelle
Komposition, sondern wie eine historische, die um 1980 ihrer
Zeit um vierunddreillig Jahre voraus war. Trotzdem gut.

Von Frauen geleitete Quartette

Mit fdnf Musikerinnen hat Fred Frith eine korrekte Frauenquote
in seiner elfkopfigen Gravity Band. Qualitat geht
selbstverstandlich uber Quote, aber auch die stimmt. Mit der
Ausnahme-Gitarristin Ava Mendoza, die am Pfingstmontag
zusatzlich mit ihrem eigenen Trio ,Unnatural Ways“ auftrat,
und der das Publikum begeisternden Akkordeonspielerin Marié
Abe seien hier inkorrekterweise nur zwei Namen genannt.

Doch auch aullerhalb der Band von Fred Frith wirkt sich der
gestiegene Frauenanteil im Jazz erfreulich aus. Als
»Improviser in Residence” arbeitet Julia Hilsmann ein Jahr in
Moers und hat fur das Festival neue Songs komponiert, teils



unter Verwendung von Textteilen von Margaret Atwood, Emily
Dickinson oder Walt Whitman. Gesunden werden die Texte von dem
in New York lebenden geburtigen Dortmunder Theo Bleckmann, ein
Sanger, Schauspieler und Stimmkinstler, der unter anderem fur
die Aliens aus Steven Spielbergs Men In Black ihre Sprache
schuf. Der neuseelandische Saxophonist Hayden Chisholm und der
Schlagzeuger Moritz Baumgartner vervollstandigen das Quartett.
Der Aufbau der Kompositionen von Julia Hulsmann weist das auf,
was man im Roman als klug gestaltete Spannungsbogen bezeichnen
konnte; die Leistung aller vier Musiker ist hervorragend; und
doch wirkt das Ganze ein bisschen zu kunstsinnig, zu sehr wie
fur den Kultursender ARTE geschaffen, der alle Konzerte
mitschneidet und auf seiner Website veroffentlicht. Es fehlte
vielleicht das Gefuhl von Freiheit, mit dem Jazz auch zu tun
hat, oder, wie mein Sitznachbar in der Pause meinte, dass die
Band ,mal so richtig die Sau rauslasst” (er durfte spater bei
Arto Lindsay und Paal Nilssen-Love auf seine Kosten gekommen
sein).

Ein anderes Quartett mit einer Frau als Chefin schuf ebenfalls
kunstvolle Songs, Johanna Borchert mit ,Wayside Wayfarer”,
doch machte sich der hohe kinstlerische Anspruch hier
keineswegs storend bemerkbar — vielleicht weil sich die von
Schneeweils & Rosenrot bekannte Sangerin die Verbindung zum Pop
bewahrt hat?

Als vorletzte Gruppe am Pfingstmontag hat Ava Mendoza wieder
einmal bestatigte, dass ein Trio aus Gitarre, Bass, Schlagzeug
vOollig ausreicht; wie am Festival-Samstag bereits die
franzosische — fast mochte man sagen: Rockgruppe — Jean Louis
mit der Variante Trompete, Bass, Schlagzeug. Die hier nicht
eigens besprochenen Gruppen waren nicht schlechter, aber es
liegen eben vier sehr volle Festivaltage hinter uns,
zusatzlich eine Sonntagnacht, in der nach dem sensationellen
Duo Sarah Neufeld / Colin Stetson und dem eher meditativen
Elektroniktuftler Tim Hecker das schéne Pianospiel von Greg
Haines die ausharrenden Horer in den fruhen Morgen begleitete.



Die neuen ,Night Sessions 2.0", die im bisherigen Zirkuszelt
aus Emissionsschutzgrinden nicht gestattet waren, versprach
Festivalleiter Rainer Michalke bei der abschlielenden
Pressekonferenz in den nachsten Jahren fortzusetzen. Wir
diurfen uns freuen.

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

geschrieben von Martin Schrahn | 3. Dezember 2014

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

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

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

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

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

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

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

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



Begeisterndes Panorama des
Ausdrucks: Evgeny Kissin beim
Klavier-Festival Ruhr 1in
Dortmund

geschrieben von Werner Haullner | 3. Dezember 2014

Evgeny Kissin bei seinem
Konzert in Dortmund. Foto:
Mark Wohlrab/KFR

Seine Auftritte sind nicht haufig, aber die Verknappung ist
kein Programm zur FoOrderung einer Aura, sondern schlicht
kiinstlerischer Verantwortung geschuldet: Evgheny Igorewitsch
Kissin gehort zu den ganz GroBen seiner Zunft, nicht weil er
anderen technisch etwas vorzumachen hatte, sondern weil er in
seinem Spiel den einfiihlenden, gestaltenden, souveranen Geist
erkennen lasst. Weil es ihm gelingt, das innere Erleben, das
ihm nach eigener Aussage wichtiger ist als das auBere, in
seinem Spiel zu kommunizieren. Weil er, der Distanzierte,
Scheue, ein bisschen aus der Welt Gefallene, in diesen
Momenten sich mit seinem Publikum tief verbindet.
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Und die Menschen in den Salen merken das: Der Beifall bei
Kissins Auftritt beim_Klavier-Festival Ruhr im Konzerthaus
Dortmund war nicht nur der Uberwdltigung durch ein makelloses
Spiel geschuldet — das konnen viele andere Pianisten ja auch
—, sondern druckte etwas aus von der ,Begeisterung® im
wahrsten Sinn des Wortes. Wenn Kissin sich in Schubert, in
Skrjabin versenkt, dann be-geistert er, dann nimmt er mit in
die unergrundlichen Welten, die Musik aufschlieBen kann. Vor
wenigen Tagen wies Claus lLeggewie beim Festkonzert zu zehn
Jahren Philharmonie Essen auf die immense Kraftquelle hin, die
Orte wie ein Konzerthaus fur eine Stadt und ihre Gesellschaft
bedeuten. Nach dem Kissin-Konzert mOchte man mit Wotan sagen:
»Heut hast Du’s erlebt”.

Man erlebt’s, selbst wenn nicht alles wie aus einem Guss
gelingt: Warum Kissin in Schuberts ,Gasteiner Sonate” D 850
den einleitenden, spater formal so bedeutenden rhythmischen
Ruf so hastig zusammenzieht, wird nicht verstandlich. Seine
Artikulation wirkt unwirsch und verschwommen, sein Akkordspiel
beruhigt sich erst im klar formulierten Seitenthema. Will man
bei den oft strapazierten Naturbildern gerade flur diese, in
Schuberts Ferien in Bad Gastein entstandenen Sonate bleiben,
konnte man fur den ersten Satz sagen: ein Sturm im Gebirge.
Allerdings einer, in dem sich mehr und mehr die Nebel lichten
und im Witen rauschender Triolen die vollgriffige Harmonik
deutlich fassbar wird. Wie er das Signal des Beginns durch die
harmonische Entwicklung immer wieder aufleuchten lasst, zeigt:
Kissin ist ganz bei sich.

Im zweiten Satz bringt Kissin die harmonischen Wendungen zum
Leuchten, sentimentalisiert sie aber nicht. Auch wenn er
verzogert, mit der Agogik spielt, will er nicht verzucken,
sondern vertiefen. Wie differenziert er die Wiederholungen
farbt, ist ein Beispiel groBer Kunst fur sich. Das Scherzo
lasst er aus der heftigen Bewegung und den scharfen Kontrasten
Kraft gewinnen: Hier selbstbewusster Rhythmus, scharf
konturiert; dort silbern filigranes melodisches Gespinst. Und
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im letzten Satz schaut Kissin weniger auf die humorigen
Momente — die trockenen Staccatio empfand Schumann als Satire
auf den ,Schlafmitzenstil” von Pianisten wie Pleyer oder
Vanhal —, sondern auf die einfache, unverkiunstelte Poesie, mit
der die Sonate endet.

Bei seinem Landsmann Alexander Skrjabin bewegt sich Kissin
dann auch manuell auf Gipfeln, auf denen die Luft fur andere
sehr dunn wird: Das polymetrische Gewirk im zweite Satz der
Sonate-Fantaisie gis-Moll (op.19) muss erst einmal jemand so
prazis und souveran entflechten. Die Presto-Kaskaden muss erst
einmal jemand so hindernisfrei abrauschen lassen. Und wem das
nicht genug ist, dessen Blick stellt Kissin in all dem Trubel
noch scharf auf die motivischen Bezuge zum Andante; denn die
Sonate vergisst im Finale nicht die Ostinato-Glockenschlage
des Beginns.

Auch in der Auswahl der sieben Etliden aus dem Zyklus Opus 8
von 1894 erweist sich das dramaturgische Geschick, mit dem
Kissin seine Programme gestaltet. Nie verrat er die technisch
anspruchsvollen Stucke an das bloR Triumphal-Zupackende. Nie
umwolkt er die leisen Tone, das nachdenkliche Innehalten mit
dem Parfim, das Skrjabin noch vor dreiffig Jahren in Westeuropa
gerne nachgesagt wurde. Das ,tempo rubato” etwa in der Nummer
acht ist kein sensualistischer Effekt, sondern unterstreicht
die poetische Note des Stlcks. Und das ,Andante cantabile” der
Nummer elf wird herb, fast schmerzlich formuliert und endet in
einem fragenden Dunkel, auf das in der abschlieBenden dis-
Moll-Etlide Nummer 12 eine heroisch aufbegehrende Antwort
gegeben wird.

Kissin entrollt ein unglaubliches Panorama pianistischer
Ausdruckskunst — und seine Zugaben sind keine netten
Schmankerln, um das Publikum noch einmal ,,Ah“ und ,0h“ rufen
zu lassen, sondern erweitern den Blick um weitere Aspekte: von
Skrjabin zu Chopin und von den Meistern des 19. Jahrhunderts
zurick zum Meister aller Meister, Johann Sebastian Bach,
gesehen durch die Bearbeiter-Brille eines der signifikanten



Ausdrucksmusiker der verebbenden Romantik, Wilhelm Kempff.

Ein Ort kultureller
Offentlichkeit: Die
Philharmonie Essen feilerte
Zehnjahriges

geschrieben von Werner HaulBner | 3. Dezember 2014

99 gold’'ne
Luftballons? Es waren
sicher mehr, die
Eingangsbereich und

Foyer der
Philharmonie
schmuckten. Foto:

Werner Haulner

Vor 110 Jahren hat Richard Strauss hochstpersonlich den alten
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Essener Saalbau eroffnet. Mit einem neuen Stiick, seiner
»Sinfonia domestica” als europaischer Erstauffiihrung. Vor zehn
Jahren, am 5. Juni 2004, erklang das erste Konzert im neuen
Saalbau unter Leitung von Stefan Soltesz. Auch jetzt spielte
das heimische Orchester, dirigierte Tomds Netopil die
Strauss’sche Tondichtung. Und davor sein ,Festliches Praludium
fiir Orgel und groBes Orchester” aus dem Jahr 1913, als die
Welt des alten Europa noch in Ordnung schien.

Beziehungsreicher hatte das Programm des Festkonzerts zum
Zehnjahrigen der Philharmonie Essen nicht zusammengestellt
sein konnen. Es ruckt den Saalbau und die Institution in den
Blick, die ihn mit musikalischem Leben fullt. Es wurdigt mit
Richard Strauss einen der wichtigen Musik-Jubilare des Jahres
2014. Und es verweigert sich nicht der Zeitgenossenschaft. Dem
selbstgewissen Dauerlarm von Richard Strauss® bombastischer
Ouvertlire widersetzt sich ein sensibles, leises, suchendes
Stuck: Wolfgang Rihms ,Verwandlung 6“. Geschrieben hat es der
wohl bekannteste unter den deutschen Komponisten der Gegenwart
im Auftrag der Philharmonie Essen. Und finanziert hat diese
»Musik flur Orchester” die Ernst von Siemens Musikstiftung.

Festredner C(Claus Leggewie.
Foto: Volker Wiciok

Das muss erwahnt werden. Denn bei aller Festlaune im Saalbau:
Das finanzielle Korsett sitzt knapp. Ohne die Stiftung als



Sponsor hatte es wohl keinen Rihm zum Jubilaum gegeben. Claus
Leggewie, Direktor des_Kulturwissenschaftlichen Instituts
Essen, bediente in seiner Rede nicht nur den berechtigten
Stolz und die Zufriedenheit Uber das Erreichte. Sein Pladoyer
fur Einrichtungen wie die Philharmonie als Orte kultureller
Offentlichkeit verband er mit dem ,Ausdruck echter Sorge“:
Auch an einem Feiertag sei es unmoglich, von Bedrohungen
kultureller Autonomie nicht zu sprechen.

Leggewie erhofft sich ,eine Debatte uber den Wert offentlicher
Kultur und kultureller Offentlichkeit”. In H&ausern der Kultur
— Theatern, Philharmonien, Opernhausern, Museen,
Lichtspielhausern — kommen Menschen ins Gesprach und reden
sich bisweilen die Kopfe heilS. Es sind Orte, an denen sich
gesellschaftliche Erfahrung verdichtet. An denen sich, wie im
Theater im alten Griechenland, die Burger ihrer selbst bewusst
werden. Originalton Leggewie: ,Glicklich ist das Land, das
solche Ressourcen ererbt hat, pflegt und auf den neuesten
Stand bringt, das Kultur nicht als Luxus oder Spektakel abtut,
sondern als moralische Bildung ernst nimmt, Kinder und
Jugendliche sehr fruh einbezieht und sich bewusst ist, dass
eine Gesellschaft ohne diese sinnstiftende, oft auch
verstorende und aufruattelnde Grundlage arm dran ist.”“

Die Philharmonie im Saalbau zu Essen sei ein herausragendes
Beispiel fur einen solchen Ort burgerlichen Gemeinsinns, der
kulturelle Hohepunkte, soziale Geselligkeit und demokratischen
Diskurs verbindet. ,Der Saalbau hat Essen das urbane Flair
einer GroBstadt gegeben.“ Hannelore Kraft hat es gehdort — die
Ministerprasidentin sall in der ersten Reihe —, OB Reinhard Pal
auch.


http://www.kwi-nrw.de/home/index.html

Urauffuhrung zum Jubildum
»,10 Jahre Philharmonie
Essen”. Komponist Wolfgang
Rihm und Dirigent Tomas
Netopil freuen sich uber den
Beifall. Foto: Volker Wiciok

Noch weiter vorne, auf dem Podium, gaben die Essener
Philharmoniker ihr Bestes, um dem ero0ffnenden Strauss-Schinken
mehr als ,kolossalen” Festesglanz abzugewinnen. Das Gebrau,
angesetzt durch Roland Maria Stangier mit bedeutungsschweren
Orgelakkorden, verkocht zum Gluck, bevor es ganzlich
ungenielbar wird.

Anders die ,Sinfonia domestica®“, mit der vor 110 Jahren
Richard Strauss persdnlich den alten Saalbau erdffnet hatte.
Das ungenierte Selbstportrat seiner Familie zeigt Strauss als
Perfektionisten der Farben, als Zauberer einer kaum zu
bremsenden Orchester-Virtuositat. Der ausgiebige Einsatz aller
Instrumente gibt den Philharmonikern Raum, sich zu entfalten.
Dazu feuert sie ihr Chef TomdsS Netopil mit Elan an. Trillernde
Fanfaren des Blechs stirmen die heitere Ruhe der
Familienidylle wie eine Horde tobender Kinder; HOrner und
Trompeten spielen sich Echos zu; Flote und Klarinette tanzen
miteinander wie in einem Landler. In solchen Momenten spiegelt
die hausliche Sinfonie etwas von der geordneten, behaglichen
Ruhe, auf die Strauss so bedacht war. Aber auch die burleske
Bewegungsfreude kommt zum Zug, wie wir sie zum Beispiel aus
»T1ll Eulenspiegel” kennen. Fugen spielen Fangen; Holzblaser
in hoher Lage erinnern an Gustav Mahlers verzerrten Volkslied-



Ton. Und die Uhr, die auch im ,Rosenkavalier” schlagt,
erinnert behutsam an den unerbittlichen Gang der Zeit.

Ort der kulturellen
Offentichkeit: Der Alfried
Krupp Saal der Philharmonie
Essen. Foto: Volker Wiciok

Wolfgang Rihm fordert das Orchester anders, weil das feine
Gespinst seiner Klange hochste Konzentration verlangt.
»Verwandlung” hat mit Stillstand und Fortgang von Zeit zu tun,
wenn eine Rassel den ersten Rhythmus anklingen lasst, der sich
bis zum Einsatz von vier Schlagzeugern steigert. Dazwischen
tasten sich schichtern-gebrochene melodische Motive durch die
Stille, verbinden sich vorsichtig, wachsen zusammen und
stUtzen sich gegenseitig. Wie Rihm das kreisfdrmige Schema des
Stlcks klangsinnlich neu fullt, hat nichts mit dem strotzend
selbstsicheren Souveranitat des Bayern zu tun: Der badische
Meister aus Karlsruhe aullert sich nicht weniger selbstbewusst,
aber er zeigt, wie er sich auch der Bruchigkeit seiner Welt
stellt.

Die Feier in der Philharmonie hat viele Menschen aus der
Essener Burgerschaft versammelt, die sich des Wertes der
Musik, der Bedeutung der Kultur fdr ein Gemeinwesen bewusst
sind. Es wird sich zeigen, wie weit die Entschlossenheit
reicht, wenn sich der finanzielle Horizont wieder verdustert.
Auch Hans Schippmann, scheidender Aufsichtsratsvorsitzender
der Theater und Philharmonie Essen, scheint da seine Zweifel



zu haben, wenn er den Entscheidungstragern mit geradezu
flehenden Worten ans Herz legt, die Zukunft der TuP zu
sichern. Essen ware gut beraten, die Philharmonie als Zeichen
kultureller Bewusstheit und gelingenden Strukturwandels auch
kinftig leuchten zu lassen.

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

geschrieben von Martin Schrahn | 3. Dezember 2014

Der Lyriker Wilfred
Owen schuf
sprachmachtige

Gedichte, um vom
Elend des Krieges zu
zeugen. Britten
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fugte manche in sein
War Requiem ein.

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

Bei alledem ist erstaunlich, dass die Orchester der Region in
ihrem Konzertangebot eher wenig Notiz von den Ereignissen
nehmen und lieber die uUbliche Wald-und-Wiesen-Programmatik
pflegen. Anders die Bochumer Symphoniker: Sie haben fur die
nun bald endende Saison eigens eine Reihe erkoren, die Musik
der ersten Halfte des 20. Jahrhunderts in den Mittelpunkt
stellt. ,Endspiel” lautet der treffende Titel, denn manche
Werke jener Zeit haben durchaus einen katastrophischen
Charakter.

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

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



Winston Churchill besichtigt
die im 2. Weltkrieg
zerstorte Kathedrale von
Coventry.

e

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

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

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

Luba Orgonasova liefert dazu so aufgewihlte wie anrihrende
Sopranspitzentdone. Bewegend die Einwlurfe der vorzuglich
singenden Knaben der Chorakademie Dortmund. Auch die
Philharmonischen Chore aus Bochum und Essen sind punktgenau
bei der Sache. Das Dirigat wiederum ist geteilt: Steven Sloane
leitet die Symphoniker, Svetoslav Borisov das seitlich
platzierte Kammerorchester — wunderbar aufeinander abgestimmt.
Beide Ensembles kiunden prazis und pointiert von Schrecken,
Verzweiflung — und spenden ein wenig Trost.

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

geschrieben von Martin Schrahn | 3. Dezember 2014
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Eine Entdeckung: Die junge
italienische Pianistin
Beatrice Rana. Foto:
KFR/Julien Faugere

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

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

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

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

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

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


http://www.revierpassagen.de/25231/schreckensklaenge-in-der-idylle-beatrice-rana-debuetiert-beim-klavier-festival-ruhr/20140531_1505/img_0146

den lautesten Ton beizuwohnen.

Und mag in den Mittelsatzen auch ein wenig der traurig-
ironische Biss fehlen, gestaltet sie das Finale umso mehr in
aller Unerbittlichkeit, nutzt eine kurze Legato-Passage zur
Reflexion, um am Ende die harschen, gleilRenden Klange in einem
Cluster zu kulminieren - grofBer kann der Kontrast zur
idyllischen, friedvollen Umgebung wohl nicht sein.

,Bochum“ 1in Bochum - ein
wehmiutiges Singspiel mit
Liedern von Herbert
Gronemeyer

geschrleben von Britta Langhoff | 3. Dezember 2014
.Tief im Wehesten, wo die Sonne

verstaubt,,.gibt es Theaterauffiihrungen, die
sind noch viel besser, als man glaubt. Die
Rede ist von ,Bochum”“ in Bochum, genauer
gesagt im Schauspielhaus Bochunm.



https://www.revierpassagen.de/25142/bochum-in-bochum-ein-singspiel-nach-liedern-von-herbert-groenemeyer/20140528_1116
https://www.revierpassagen.de/25142/bochum-in-bochum-ein-singspiel-nach-liedern-von-herbert-groenemeyer/20140528_1116
https://www.revierpassagen.de/25142/bochum-in-bochum-ein-singspiel-nach-liedern-von-herbert-groenemeyer/20140528_1116
https://www.revierpassagen.de/25142/bochum-in-bochum-ein-singspiel-nach-liedern-von-herbert-groenemeyer/20140528_1116
http://www.revierpassagen.de/25142/bochum-in-bochum-ein-singspiel-nach-liedern-von-herbert-groenemeyer/20140528_1116/bochum
http://www.revierpassagen.de/25142/bochum-in-bochum-ein-singspiel-nach-liedern-von-herbert-groenemeyer/20140528_1116/bochum

Das Bochumer Ensemble belebt seit einiger Zeit mit grolSen
Erfolg das Genre Singspiel neu. Die Qualitat der ,Tribute to
Johnny Cash,-Inszenierungen hat sich mittlerweile revierweit
herumgesprochen, die Inszenierung ,Heimat ist auch Kkeine

Losung” riss das Publikum im 1letzten Jahr zu
Begeisterungsstiurmen hin und ruhrte nicht nur mich zu Tranen.

Seit der Spielzeit 2013/2014 zeigt das Haus nun ,,Bochum”, ein
Singspiel von Lutz Hubner mit Liedern von Herbert Gronemeyer.
»Bochum” ist weit mehr als eine Wurdigung des beruhmten Sohnes
der Stadt, ,Bochum” 1ist auch eine Reminiszenz an die
Vergangenheit der Stadt, ein wehmitiger Ruckblick, ein
Abschied. Abschied von ,diesem Handy-Hersteller, dessen Namen
nicht genannt werden darf,, von ,diesem Auto-Hersteller,
dessen Name bald nicht mehr genannt werden darf,, wohl auch
der Abschied vom ,Pulsschlag aus Stahl“. Was der Stadt nebem
dem Namen der Currywurst, ,der nicht genannt werden braucht,
weil ihn ohnehin jeder kennt“ bleibt, ist ungewiss. ,,Bochum”
zeigt nur den Abschied, keine Losung, keinen Ausblick, nur die
Wehmut, keinen Protest. Den findet man dann wohl eher 1im
ambitionierten Detroit-Projekt.

Im Theaterstick selbst ist es der Abschied von einer
Eckkneipe. Die Band spielt ein letztes Lied. Lotte, die gute
Seele der Kneipe, raumt die letzten Glaser zusammen, das
Bierfass ist leer. Im Morgengrauen werden die Abrissbagger
anrucken. Roger, Ralf, Peter und Sandra sind Stammgaste, seit
sie vor fast 30 Jahren nach ihrer Abiturfeier mehr oder
weniger zufallig in dieser Kneipe versackten. Unglucklich
versuchen sie, den Moment des Abschieds noch hinaus zu zogern.
Lotte spendiert ihnen schliefllich die letzten Schnapskes, fur
jedes Jahr einen.

Und so trinken sie ,auf die alten Zeiten. (Denn worauf sonst
sollte man in Bochum trinken konnen?)". Der Alkohol entfaltet
den ,Fallschirm in der Not,, die Vier und Lotte beschwdren
Erinnerungen herauf, alte Traume, aber auch alte Gespenster.
Worte alleine reichen nicht, ihre Gefluhlslage zu beschreiben
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und so wird ,das alte Liedgut” rausgekramt und inbridnstig
gesungen. Vom Mensch(en), vom Vollmond, von der Zeit, als sich
was drehte, von Mannern, von Flugzeugen im Bauch und natirlich
von Bochum.

Die musikalische Leitung liegt wie oft in Bochum bei Torsten
Kindermann, somit quasi beim legitimen Nachfolger Gronemeyers.
Im Zusammenspiel mit der an jedem denkbaren Instrument
versierten Band wirken die Lieder uberraschend und eigenwillig
arrangiert. Aber wenn man sich auf die wungewohnten
Arrangements einlasst, sind sie groBartig. Das Stuck , Bochum“
als Ballade funktioniert wunderbar — wer hatte das gedacht?
Ausgefallene Percussion, gelegentlicher A-cappella-Gesang -
man entdeckt die altvertrauten Stlcke neu, plotzlich findet
man sogar an Liedern, die man nie mochte, grofen Gefallen.

Regisseurin Barbara Hauck inszeniert behutsam, an keiner
Stelle uberfrachtet oder kitschig, den Schauspielern viel Raum
lassend. Lachelnd entdeckt man kleine Wirdigungen des
dramaturgischen Aufbaus eines Gronemeyer-Konzerts - das
Steiger-Lied vor ,Bochum”, als letztes Lied ,Halt mich“. Und
wie so oft in Bochum mOochte man die grolBartigen Schauspieler
gar nicht mehr von der Buhne lassen. An und fir sich mochte
man gar keinen hervorheben aus dieser Riege, aber ich bin
jedes Mal wieder begeistert von der Buhnenprasenz des Michael
Schiutz und meine personliche ,Entdeckung” des Abends war
Gunter Alt. Selten hat eine Buhnenfigur so viel Sympathie
ausgelost.

Verdiente standing ovations gab es nach der Auffihrung, die
Kinstler revanchierten sich gerne. Unter anderem ,Bochum” gab
es nochmal, diesmal als gewohnte rockige Version, die
Zuschauer mitklatschend und singend. Es mag Einbildung gewesen
sein, aber nach den jungsten verbalen Entgleisungen des
Oberburgermeisters der Landeshauptstadt, horte sich das
gemeinsam gegrohlte ,Wer wohnt schon in Disseldorf“ noch einen
Tick inniger und trotziger an als sonst.



Drei Zugaben und ungezahlte Vorhange spater findet man sich
wieder, drauflen vor der Tur und kann Lotte nur zustimmen:
,Realitat ist nur die kleine haBliche Schwester der Kunst,, .
Aber wenigstens wissen wir jetzt, was Gluckauf auf englisch
heisst: Luck up. Gesprochen, Lack ab. Das mag im Moment (noch)
fur Teile des Reviers gelten, fur das Schauspielhaus Bochum
auf gar keinen Fall.

,Bochum“ wird auch in der Spielzeit 2014/2015 noch auf dem
Spielplan stehen. Termine und Informationen auf der Homepage
des Schauspielhauses Bochum.

Zwel machen auf Skandal:
Alice Sara 0tt und Francesco
Tristano beim Klavier-
Festival Ruhr

geschrieben von Martin Schrahn | 3. Dezember 2014

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

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

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

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

Am Beginn steht Maurice Ravels ,Bolero“, ein Stlick, zu dem der
Komponist selbst anmerkte, es sei eigentlich keine Musik. Sie
wurde geschrieben fur die Tanzerin und Mazenin Ida Rubinstein,
und war, wohl erst in Verbindung mit einer lasziven
Choreographie, skandaltrachtig. Die Fassung fur zwei Klaviere
stammt nun von Tristano. Er zupft zunachst im Klavierbauch an
einer Saite den charakteristischen Trommelrhythmus, spater



verlagert sich die repetitive Dauerfigur auf die Tasten. Alice
Sara Ott ist fur die zweiteilige Melodie zustandig, die sich
aus aller Zartheit ins Orgiastische steigert.

Das Paar in Aktion. Foto:
Mohn/KFR

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

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

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

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



