
Die  „Hitlerwerdung“  Adolf
Hitlers  –  Feridun  Zaimoglus
riskanter Roman „Bewältigung“
geschrieben von Bernd Berke | 30. September 2022
Als Romangestalt bleibt der Autor namenlos. Zunehmend scheint
es so, als hätte eine fremde Macht von ihm Besitz ergriffen,
so dass er gar kein Individuum mehr sein kann; als hätte er
sich selbst verloren. Dahinter steht ein furchtbar monströses
Projekt: Er hat sich vorgenommen, einen Roman zu schreiben,
dessen Hauptperson Adolf Hitler ist. Genauer: Es geht um die
frühen  Jahre  nach  dem  Ersten  Weltkrieg,  sozusagen  um  die
„Hitlerwerdung“ Hitlers.

Besagter Autor hat Dutzende von Büchern durchgearbeitet, die
das „Phänomen“ Hitler erschließen sollen. Er hat sich auf
Recherche-Reise begeben – nach Bayreuth, wo Winifred Wagner
den späteren „Führer“ angehimmelt hat; nach München, wo er
einige  Lieblingsorte  Hitlers  aufsucht;  nach  Dachau;  zum
Obersalzberg.

Mehr  und  mehr  muss  der  Autor  sich  Hitler  als  glaubhafte
Romanfigur  anverwandeln,  sonst  hätte  das  Schreiben  ja  gar
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keinen Zweck. Hitler steckt in seinem Kopf, in seiner Psyche.
Es  sieht  so  aus,  als  käme  der  Schreibende  aus  dieser
Zwangslage  nicht  mehr  heraus.  Lässt  sich  –  bei  aller
schmerzlichen Anstrengung – überhaupt etwas wesentlich „Neues“
über Hitler herausfinden? Wie war das noch mit dem Diktum „Zu
Hitler fällt mir nichts mehr ein“, das fälschlicherweise Karl
Kraus zugeschrieben wird?

Feridun Zaimoglu, zwar 1964 in der Türkei geboren, aber seit
seinem  sechsten  Lebensmonat  in  der  Wahlheimat  Kiel  „ein
deutsches Leben“ führend, wie er es selbst nennt, hat sich mit
seinem  Roman  „Bewältigung“  ein  denkbar  belastendes  Thema
vorgenommen. Sein Buch enthält zahllose Passagen, in denen der
fiktive Autor (und mit ihm Zaimoglu selbst) gedanklich und
sprachlich beängstigend nahe an Hitler herangeführt wird. Wer
immer  sich  in  diesen  Massenmörder  dermaßen  hineinversetzt,
kann nicht einfach „normal“ weiterleben. Nicht nur nebenbei
sei’s gesagt: Es gibt hierzulande gewiss nicht viele Autoren,
die sprachmächtig genug sind, um solch ein Unterfangen zu
beginnen.  Da  muss  manches  aus  dem  zeitgeschichtlichen
Urschlamm hervorgeholt und gesagt werden, was eigentlich nicht
sagbar ist. Zaimoglu und sein Autor taumeln auf schmalem Grat.
Praktisch alle, die vom Hitler-Projekt erfahren, sind zutiefst
befremdet.

Es stellt sich die Frage, ob solch ein Projekt auszuhalten
ist.  Eine  irgendwie  fassbare  Romanfigur  muss  –  so
verbrecherisch sie sei – auch menschliche Eigenschaften haben,
womöglich  Traumata,  die  aus  der  biographischen  Frühzeit
herrühren. Um sie aufzuspüren, muss man sich tief ins Innere
begeben. Daraus geht man nicht schadlos hervor, denn diese
Figur ist ja recht eigentlich unfassbar. Je konsequenter man
Hitlers  Wesen  nachzeichnen  will,  umso  mehr  ist  es  zum
Verrücktwerden.  Da  hilft  es  auch  nicht,  sich  in  einen
Opferstatus hineinzuversetzen, indem man sich eine KZ-Nummer
in  die  Haut  ritzt.  Ist  nicht  jede  „Bewältigung“  nur
Beschönigung?



Seltsam  genug,  dass  der  Autor  Hitler  zumeist  „den
Österreicher“ oder „Menschenschwein“ nennt. Im Verlauf seiner
Untersuchungen  stößt  dieser  Schriftsteller  auf  mancherlei
Vorlieben und Abneigungen Hitlers, er erwägt dessen Verhältnis
zu Frauen, zu seiner Mutter und zu Hunden, geht zu den Quellen
seiner  rassistischen  Raserei,  untersucht  sein  verkorkstes
Verhältnis zur Kunst. Gar manches klingt plausibel (sofern man
es  überhaupt  so  sagen  kann)  und  trifft  den  schnarrenden
Tonfall jener Zeiten, anderes streift beinahe zwangsläufig die
läppische Kolportage. Was soll es besagen, dass Hitler als
Achtjähriger angeblich einem Ziegenbock ins Maul gepisst hat?
Dass  er  für  gewöhnlich  sieben  Stück  Zucker  in  seinen  Tee
rührte? Was für lachhafte Exzesse!

Aus vielen, vielen Notizen schält sich ein Kernsatz heraus,
mit  dem  der  Autor  seinen  Roman  beginnen  lassen  will.  Er
bezieht sich auf eine Verwundung Hitlers durch britisches Gas
in  Ersten  Weltkrieg.  Damals  in  Flandern  wäre  Hitler  fast
dauerhaft erblindet, seither sei er von Gas besessen gewesen.
Welch  ein  Ansatz,  wenn  man  die  späteren  Vernichtungslager
mitdenkt…

Hitler  wird,  aller  Annäherung  zum  Trotz,  nicht  nur  als
Einzelmensch  geschildert.  Immer  wieder  geraten  auch  die
willfährigen Helfer in den Blick, die ihn erst möglich gemacht
haben. Doch auch darin geht die Geschichte nicht auf. Noch
immer  ist  nicht  bis  ins  Letzte  ergründet,  warum  so  viele
Menschen Hitlers Wahn geradezu rauschhaft gefolgt sind.

Eine weitere Ebene zieht  Zaimoglu in den Roman ein, indem er
seinen  Autor  Sprach-  und  Integrations-Unterricht  für
Geflüchtete aus dem arabischen Sprachraum erteilen lässt. Da
stellt sich auf noch einmal ganz andere Weise die Frage nach
dem  Deutschsein  an  sich.  Es  zeigt  sich,  dass  das  Thema
keineswegs „erledigt“ ist. Wohl jede Generation hat hierin
eine Herkulesaufgabe. Das betrifft auch jene Menschen, die
dauerhaft  in  dieses  Land  kommen.  Sollte  sich  da  ein
Hoffnungsschimmer  verbergen?



Feridun Zaimoglu: „Bewältigung“. Roman. Kiepenheuer & Witsch.
268 Seiten. 24 Euro.

Kunst  schlägt  Couture:  Das
Concertgebouworkest Amsterdam
beginnt  Residence  in  der
Philharmonie Essen
geschrieben von Werner Häußner | 30. September 2022

Martin Fröst (Klarinette), Alain Altinoglu (Dirigent)
und das Concertgebouworkest in der Philharmonie Essen.
(Foto: Sven Lorenz/TuP)

Wir kennen das noch aus so mancher Altherrenkritik: Wenn Damen
aufs Podium traten, war die Garderobe mindestens so rezensabel
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wie  die  künstlerische  Leistung.  Das  war  manchmal  eine
hinterlistige Methode der indirekten Kritik, oft aber bloß
purer Ausdruck von Sexismus.

Der genugtuenden Gerechtigkeit halber sei’s gesagt: Der Anzug
des Klarinettisten Martin Fröst mit seinen weiß konturierten
Kanten war so stylish, dass er eine Erwähnung wert ist.

Doch auch in diesem Fall muss die Couture hinter die Kunst
zurücktreten:  So  viel  spielerische  Souveränität  auf  der
Klarinette soll jemand erst einmal nachmachen! Was Fröst wie
selbstverständlich  aus  seinem  Instrument  in  den  seltsam
lückenhaft besetzten Saal der Essener Philharmonie entlässt,
ruft in jedem Moment Staunen hervor, begeistert in den perfekt
tragenden  Piano-Nuancen  ebenso  wie  in  der  kristallinen
Artikulation und der atemberaubenden Behendigkeit. Das „Dance
Mosaic“,  das  er  zusammen  mit  seinem  Bruder  Göran
zusammengestellt hatte, ist Virtuosenmusik vom Feinsten: Sie
befriedigt die unbändige Lust an der Show, geht jedoch auch in
die  Tiefe  –  mit  Bearbeitungen  von  Brahms-  und  Bartók-
Originalen, mit Zeitgenössischem von Anders Hillborg und einem
Klezmer-Tanz von Göran Fröst. Pure Lust, purer Genuss, und das
für Ohr und Geist!

Martin Fröst ist Artist in Residence des Concertgebouworkest
und also solcher Gast beim opulenten Sinfoniekonzert, mit dem
das traditionsreiche Amsterdamer Orchester seine Residenz in
der  Philharmonie  Essen  begonnen  hat.  Fünf  Konzerte  folgen
noch, davon drei in kammermusikalischen Formationen: Schon am
Samstag,  1.  Oktober,  präsentieren  sich  die  Bläser  des
Orchester  unter  dem  Namen  „RCO  Brass“  mit  einem  bunten
Programm von Alexander Borodin bis Jean-Philippe Rameau. Im
nächsten Orchesterkonzert am 27. Januar 2023 dirigiert John
Eliot  Gardiner  die  Brahms-Sinfonie  Nr.  4  und  das  Zweite
Klavierkonzert mit Stephen Hough als Solisten.



Víkingur Ólafsson. (Foto: Sven Lorenz/TuP)

Diesmal war ein anderer Pianist am Zug: Víkingur Ólafsson
stellte sich als Porträtkünstler der Philharmonie mit Edvard
Griegs a-Moll-Klavierkonzert vor. Auch er wird mehrere Male
verschiedene  Facetten  seiner  Meisterschaft  vorführen,
demnächst schon, am 26. Oktober, mit dem – Griegs Konzert eng
verwandten  –  a-Moll-Konzert  von  Robert  Schumann  mit  der
Tschechischen  Philharmonie  unter  Semyon  Bychkov.  Dass  der
Isländer nicht nur am Flügel beredt zu parlieren weiß, bewies
er nach dem Konzert im RWE-Pavillon mit einer geistvollen
Stunde rund ums Klavier.

Melancholie und Entschiedenheit

Òlafssons  Grieg  verliert  sich  nicht  in  Romantizismus  oder
Schwärmerei, huldigt auch nicht dem bloß Lyrischen. Schon die
Dreiklänge des Beginns setzen eine entschiedene Geste, aber
wenn das Klavier das zweite Thema des Orchesters wiederholt,
kommt  Ólafsson  ins  Nachsinnen,  spielt  mit  gelösten
Akkordbrechungen,  als  wandle  er  absichtslos  auf  herbstlich
beleuchteten Pfaden. Seine Melancholie wird nicht bitter; das
Orchester antwortet leidenschaftlich, aber nicht laut – Alain
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Altinoglu hat in jedem Moment, auch im kraftvollen Finale die
Zügel in der Hand. Wenn der Pianist schließlich das Thema in
der Reprise formuliert, wählt er ein ruhiges Tempo, aber einen
klar fokussierten Anschlag. Im zweiten Satz gelingt Ólafsson
mit  seinem  Gespür  für  den  richtigen  Puls  der  Zeit  ein
glücklicher Moment ruhevoller Gelöstheit; aber auch hier hütet
er sich durch seinen markanten Anschlag vor Sentiment. Der
dritte  Satz  reizt  zwischen  Härte  und  Delikatesse  alle
expressiven  Möglichkeiten  aus.

Verdienter  Beifall  für  Víkingur  Ólafsson,  Alain
Altinoglu und das Amsterdamer Concertgebouworkest. Foto:
Sven Lorenz/TuP

Im Orchester zeigen die samtgoldenen Streicher, dass sie auf
dem Weg sind, ihre einzigartige Spielkultur wiederzugewinnen.
Auch die sorgsam abgestimmte Streicher-Bläser-Balance und die
Aufmerksamkeit der Hörner etwa im zweiten Satz sorgen für
magische Momente. Dass zu dieser Palette auch eine gehörige
Portion Artistik gehört, lässt sich das Concertgebouw nicht
zwei Mal signalisieren: Der rasante Einstieg mit John Adams



„Short ride in a fast machine“ zeugt davon ebenso wie die
saftigen  Rhythmen  in  Leonard  Bernsteins  beifallssicheren
Tänzen aus der „West Side Story“. Ein fulminanter Einstieg in
die Saison – so darf es gerne weitergehen.

Info: https://www.theater-essen.de/philharmonie/

20 Jahre Konzerthaus Dortmund
(I): Symbol für den Wandel im
Ruhrgebiet
geschrieben von Werner Häußner | 30. September 2022

Drei Intendanten prägten bisher die Erfolgsgeschichte
des  Dortmunder  Konzerthauses  (von  links):  Benedikt
Stampa, Raphael von Hoensbroech und Ulrich Andreas Vogt.
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(Foto: Björn Woll)

Am 8. September 2002 wurde das Konzerthaus Dortmund förmlich
überrannt: 40.000 Menschen wollten am „Tag der offenen Tür“
das  neue  Gebäude  besichtigen.  Die  stolze  Bilanz  nach  20
Jahren:  Dreieinhalb  Millionen  Besucher  in  rund  4.000
Veranstaltungen.

Doch Intendant Raphael von Hoensbroech will darob nicht die
Hände in den Schoß legen: Die Aufgabe, neue Publikumsschichten
in den Bau im Dortmunder Brückstraßenviertel zu locken, sieht
er noch nicht als erfüllt an. Zufrieden zeigt er sich bei der
Pressekonferenz anlässlich der Eröffnung der 21. Spielzeit mit
dem Ticketverkauf: Schon jetzt sei der Umsatz des Jahres 2019
erreicht – allerdings bei leicht sinkenden Abo-Zahlen. Den von
vielen beklagten und gefürchteten Publikumsschwund bemerkt das
Dortmunder Konzerthaus bisher nicht.

Intendant  Raphael
von  Hoensbroech.
(Foto: Pascal Amos
Rest)

Vor 20 Jahren, am 14. September 2002, eröffnete Kent Nagano
mit  Beethovens  Neunter  den  neuen  Bau  mitten  in  dem
problematischen Areal in Bahnhofsnähe. Er war das Ergebnis



eines  „großen  gesellschaftlichen  Projekts“  –  so
Gründungsintendant  Ulrich  Andreas  Vogt  beim  Jubiläums-
Pressegespräch –, entstanden aus einer Bürgerbewegung, der es
gelang, die Politik zu überzeugen. Das Interesse an dem neuen
Bau an der Stelle des 1922 eröffneten Universum-Kinos war
überwältigend: „Wir hatten schon 1.600 Abos verkauft, bevor
nur ein Stein stand“, erinnert sich Vogt.

Den wesentlichen Auftrag des Konzerthauses formuliert Vogt so:
Musik zugänglich machen, Brücken bauen, Musik für Alle bieten.
Von  Anfang  an  setzte  er  auf  große  Namen:  Internationale
Künstler  sollten  den  Saal  und  seine  oft  gelobte  Akustik
kennenlernen und seinen Ruf in der Welt verbreiten. Dass diese
Rechnung aufgegangen ist, zeigen die zwanzig Jahre stetiger
Entwicklung,  nach  Vogts  Weggang  fortgeführt  von  Benedikt
Stampa – heute Intendant des Festspielhauses Baden-Baden – und
vom amtierenden Konzerthauschef Raphael von Hoensbroech.

Stampa etablierte Formate wie die „Jungen Wilden“ oder den
„Exklusivkünstler“, der sich für längere Zeit ans Haus bindet.
Die „Zeitinseln“ bieten einen konzentrierten Blick auf eine
bestimmte Epoche oder eine Werkschau eines Komponisten wie in
dieser Saison von Sofia Gubaidulina. „Von Anfang an wollten
wir in der Champions League der europäischen Konzerthäuser
spielen“, sagt Vogt. Das ist gelungen: Dortmund gehört seit
2012  zur  European  Concert  Hall  Organisation  (ECHO),  einem
Netzwerk von 22 führenden europäischen Konzerthäusern.

https://www.konzerthaus-dortmund.de/de/programm/abonnements/zeitinsel-gubaidulina


Ein  Symbol,  das
in  die  Stadt
hinein  wirkt  –
das  geflügelte
Nashorn  des
Konzerthauses.
(Foto:  Werner
Häußner)

Das neue Haus steht aber auch für den Wandel im Ruhrgebiet,
betont Dortmunds Kulturdezernent Jörg Stüdemann: Er lobt die
Kontinuität  und  die  „hoch  ambitionierten  Programme“.  Das
geflügelte Nashorn – das Symbol des Konzerthauses – stehe als
„Signum einer neuen Zeit“ für ein Ruhrgebiet, das nicht länger
mit Kohle, Stahl und Bier zu identifizieren sei. Die Impulse
für die Kultur der Stadt seien unübersehbar: Chorakademie,
Festival  Klangvokal,  Orchesterzentrum  seien  ohne  das
Konzerthaus  nicht  denkbar.  „Das  Konzerthaus  hat  der  Stadt
unheimlich viel gebracht“.

Entsprechend  festlich  sollte  es  auch  beim  ausverkauften
Eröffnungskonzert  der  Spielzeit  2022/23  zugehen:  Eines  der
Top-Orchester  der  Welt,  das  Leipziger  Gewandhausorchester
unter seinem Chef Andris Nelsons, der dem Haus schon lange
verbunden  ist,  bestritt  den  Abend  (Kritik  hier).  Mit
„Höhepunkten reihenweise“ will die Werbung das Publikum zu
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einem Abo überzeugen – und Hoensbroech hat mit seinem Team ein
wirklich anziehendes Programm vorbereitet: So dirigiert der
Exklusivkünstler der nächsten drei Jahre, Lahav Shani, das
Orchestre de Paris mit Martha Argerich als Solistin (17.12.),
Mirga  Gražinytė-Tyla  kommt  zurück  mit  dem  Orchestre
Philharmonique  de  Radio  France  und  Daniil  Trifonov  als
Solisten  (28.01.23),  Barbara  Hannigan  dirigiert  das  London
Symphony Orchestra (04.03.23).

Eröffnungskonzert mit dem Gewandhausorchester Leipzig,
Andris Nelsons, Mao Fujita (Klavier) und Gábor Richter
(Trompete). (Foto: Björn Woll)

Lahav Shani ist noch einmal am 13. Mai 2023 mit dem Rotterdam
Philharmonic Orchestra und Gustav Mahlers Zweiter Sinfonie zu
Gast; Herbert Blomstedt kommt mit dem Chamber Orchestra of
Europe am 25. Mai. Eine der großen Klavier-Poetinnen, Mitsuko
Uchida, leitet am 25. Januar 2023 das Mahler Chamber Orchestra
und spielt die beiden Klavierkonzerte KV 503 und KV 595 von
Wolfgang Amadé Mozart. Und im Rahmen der Sofia Gubaidulina
gewidmeten „Zeitinsel“ im Februar 2023 präsentiert das ORF-

http://www.konzerthaus-dortmund.de


Radio-Symphonieorchester  Wien  unter  Duncan  Ward  mit  dem
Bratscher  Antoine  Tamestit  das  Violakonzert  und  „Der  Zorn
Gottes“ der 1931 geborenen Komponistin.

Die Namen der Künstler der nächsten Wochen lassen musikalische
Erlebnisse auf höchstem Niveau erwarten: die Geigerin Hilary
Hahn  musiziert  mit  Lahav  Shani  und  dem  Orchester  aus
Rotterdam, Thomas Hengelbrock und der Counter-Star Jakub Józef
Orliński  sind  in  Christoph  Willibald  Glucks  „Orfeo  ed
Euridice“  zu  erleben,  Julian  Prégardien  singt  Lieder  und
Balladen Franz Schuberts, Dirigier-Aufsteigerin Joana Mallwitz
bringt  mit  dem  Mahler  Chamber  Orchestra  Schuberts
„Unvollendete“, und Sheku Kanneh-Mason streift in der Reihe
der „Jungen Wilden“ durch die Gefilde von Klassik, Jazz und
Improvisation. Die Reihe lässt sich von der Cellistin Sol
Gabetta über die Dirigentin Marie Jacquot bis zu Sir Simon
Rattle  und  dem  London  Symphony  Orchestra  beliebig
fortschreiben. Sie zeigt: Dortmund spielt auch nach 20 Jahren
hochkarätiger Kultur mit nicht nachlassender Energie in der
Spitzenliga der Konzerthäuser.

Das Konzerthaus bietet auch ein neues Pop-Abo, Informationen
gibt  es  unter
www.konzerthaus-dortmund.de/de/programm/abonnements/pop-abo

Weitere Infos: www.konzerthaus-dortmund.de

20 Jahre Konzerthaus Dortmund
(II):  Beethovens  „Apotheose
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des Tanzes“ fehlt der scharfe
Blick auf den Rhythmus
geschrieben von Werner Häußner | 30. September 2022
Wenn schon die spritzige Eingangsfloskel zwischen Klavier und
Trompete so nadelspitz akkurat gelingt, kann eigentlich nichts
mehr  schief  gehen  in  Dmitri  Schostakowitschs  Konzert  für
Klavier, Trompete und Streichorchester op.35.

Andris  Nelsons  dirigiert  das  Gewandhausorchester
Leipzig. (Foto: Björn Woll)

Der junge japanische Pianist Mao Fujita – eingesprungen für
die erkrankte Yuja Wang – und der Trompeter Gábor Richter
sticheln dieses ironische Zitat aus Beethovens „Appassionata“
so gekonnt in den Raum, dass für die folgenden drei Sätze kein
Zweifel an ihrer Klasse aufkommt.

Der  23-Jährige  am  Flügel  beginnt  sein  Eingangssolo  eher
lebensfroh  beschwingt  als  im  beiläufigen  Improvvisando,
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steigert  sich  dann  fulminant  in  die  typischen  atemlosen
Repetitionen und schrägen Gassenhauer-Melodien, verliert sich
im Lento – Moderato zu den delikat abgestimmten Streichern des
Gewandhausorchesters  in  traumtrunkener  Meditation,  bevor  er
sich  im  Finalsatz  in  einen  befeuerten  Wettstreit  mit  der
Trompete  begibt,  der  auch  einmal  durch  einen  knallig
dissonanten  Akkord  unwirsch  beendet  wird.

Mao  Fujita  beim  Eröffnungskonzert  der  Saison  im
Komzerthaus  Dortmund.  (Foto:  Björn  Woll)

Fujita  zeigt  sich  in  all  diesen  so  unterschiedlichen
Ausdrucksmomenten  voll  bei  der  Sache,  allenfalls  die
verträumte Gelassenheit des zweiten und der satirische Biss



des vierten Satzes könnten noch pointierter formuliert sein.
Gábor Richter ist in seinen Signalen punktgenau und in den
wenigen Momenten, in denen die Trompete sogar einmal „singen“
darf,  voll  Poesie  mit  von  der  Partie.  Am  Pult  geht
Gewandhauskapellmeister Andris Nelsons mit den Solisten mit;
das Orchester verströmt eher seinen herrlich samtigen Klang
als die herben und grellen Momente Schostakowitschs mit Humor
zu zelebrieren. So bleiben die Bratschen zu weich und die
rhythmische Finalknallerei eher wuchtig als messerscharf.

In  Schostakowitschs  Kammersinfonie  op.  110a,  einer  mit
Zustimmung  des  Komponisten  von  Rudolf  Barschai  erstellte
Bearbeitung des Achten Streichquartetts, ist dieser Klang eher
angebracht. Das melancholisch gestimmte Werk nimmt Nelsons in
seinen  drei  Largo-Sätzen  verhalten  und  breit,  lässt  die
Streicher ihre vorzügliche Qualität im Legato ausspielen und
den  Ton  nach  einem  ätherischen  Violinsolo  im  Pianissimo
verwehen. Der Allegro-Ausbruch im zweiten Satz, die explosiven
Tutti-Schläge  und  der  sardonische  Walzer  vertrügen  eine
spitzere Artikulation, um nicht allzu befriedet zu klingen.

„… in trunkenem Zustand komponiert“

Mit dieser Ästhetik nähert sich Andris Nelsons der Siebten
Sinfonie Ludwig van Beethovens und liefert eine problematische
Interpretation. Was dieser – nach Wagner – „Apotheose des
Tanzes“ fehlt, ist eben jener scharfe Blick auf den Rhythmus,
der im ersten Satz als konstitutiv entwickelt wird, und der
sich in wechselnder Form durch die vier Teile zieht – als
Marsch im zweiten, als impulsiver Drive im Scherzo und als
grimmige Ausgelassenheit im Finale, von dem Friedrick Wieck
argwöhnte, es könne nur in trunkenem Zustand komponiert sein.

Das Sostenuto des Anfangs wird zwar ausgekostet und die warm
strömenden Holzbläser dürfen funkeln und schimmern. Aber das
breite Tempo ermöglicht keinen Spannungsaufbau, das Pulsieren
des  Rhythmus  bleibt  gebremst.  Der  Sog  der  rhythmischen
Struktur will sich nicht einstellen – und dann lässt Nelsons



die Pauken losdonnern, als sei er bereits im Finale angelangt.
So  sind  späteren  dynamischen  Gipfeln  schon  die  Spitzen
abgeschlagen,  ehe  sie  erklommen  werden.  Der  Mangel  an
rhythmischem Pep nimmt der Musik ihre Beredsamkeit; Nelsons
agiert von Stelle zu Stelle statt Zusammenhänge herzustellen.
Auch das Vivace gewinnt keine frühlingshafte Frische, keine
spritzige Eleganz.

Dem  Orchester  ist  das  nicht  anzulasten:  Bis  auf  ein  paar
Artikulationsflüchtigkeiten im zweiten Satz sind die Violinen
entwaffnend schön; die Bläsersoli makellos; das Orchesterpiano
von  selten  gehörter  Delikatesse.  Die  dröhnende
Selbstbestätigung im Scherzo müsste nicht sein; das Finale
bräuchte Brio und Exzess – aber der hat ja bereits im ersten
Satz stattgefunden. Dennoch Jubel. Beethoven geht halt immer.

Journalist  vom  besten  alten
Schlage – Fritz Pleitgen ist
gestorben
geschrieben von Bernd Berke | 30. September 2022
Gerade in Zeiten, da das öffentlich-rechtliche Rundfunksystem
hie und da ins Gerede geraten ist, betrübt diese Nachricht
umso mehr: Der ehemalige WDR-Intendant Fritz Pleitgen ist mit
84 Jahren in Köln gestorben. Er stand für eine Ära, als ARD
und ZDF meistenteils für vorbildlichen Journalismus bürgten.
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Fritz Pleitgen am 29.
Mai  2010  bei  der
Eröffnung  der
„Emscherkunst“  in
Herne.  Wikimedia
Commons © Arnoldius /
Link  zur  Lizenz:
https://creativecommo
ns.org/licenses/by-
sa/3.0/

Wenn Fritz Pleitgen eine Aufgabe übernahm, konnte man stets
darauf bauen, dass die Sache in den richtigen Händen war. Das
galt auch, als der gebürtige Duisburger 2007 Geschäftsführer
der Europäischen Kulturhauptstadt Ruhrgebiet 2010 wurde.

In  diesen  Zusammenhängen  hat  er  seinerzeit  die
Kulturredaktionen des Reviers öfter zusammengerufen und über
seine  ambitionierten  Vorhaben  informiert  –  niemals  wolkig,
immer sachgerecht. Gern denkt man an diese Pressekonferenzen
zurück. Pleitgen gehörte zu den eindrucksvollen Menschen, die
eine ungeheure Präsenz ausstrahlen, sobald sie nur einen Raum
betreten und zu sprechen beginnen.

Nein, ich werde jetzt nicht alle Ämter aufzählen, die Fritz
Pleitgen mit großem und erfolgreichem Engagement ausgeübt hat.
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Wer  seinen  Lebenslauf  liest,  weiß,  dass  er  praktisch  von
Anbeginn ein Journalist vom besten alten Schlage gewesen ist,
der schon mit 14 Jahren freier Mitarbeiter bei einer Zeitung
in Bielefeld war – für Gerichts- und Sportberichterstattung.
Als  höchst  versierter  Nachrichtenmann,  Korrespondent  und
Senderchef wird er in Erinnerung bleiben.

Möge sich der gebührenfinanzierte Rundfunk wieder und weiter
so entwickeln, wie es in seinem Sinne gewesen ist.

Im  Haifischbecken  der
Berliner  Politszene  –
Christoph Peters‘ Roman „Der
Sandkasten“
geschrieben von Bernd Berke | 30. September 2022
Lang  ist’s  her:  Anno  1953  erschien  Wolfgang  Koeppens
legendärer Roman „Das Treibhaus“, der den Politbetrieb der
frühen Bonner Bundesrepublik famos zur Sprache brachte. Großer
Zeitsprung: 2018 erhielt der Schriftsteller Christoph Peters
just  den  Wolfgang-Koeppen-Preis.  Jetzt  legt  Peters‘  seinen
Roman  „Der  Sandkasten“  vor,  in  dem  er  sich  (in  bewusster
Anknüpfung  an  den  großen  Vorläufer)  anschickt,  aus  dem
Maschinenraum des jetzigen Berliner Polit- und Medienbetriebs
zu plaudern.
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Peters‘  Protagonist  heißt  Kurt  Siebenstädter  und  gilt  mit
seinen  51  Jahren  als  einflussreichster  Hörfunkjournalist
Deutschlands,  gleichermaßen  geachtet  und  gefürchtet  wegen
seiner zupackenden, entlarvenden Art der Gesprächsführung, die
schon manchen Gast in Verlegenheit gebracht hat. Siebenstädter
ist  Skeptiker  durch  und  durch,  er  vertritt  keinerlei
parteinahe  Überzeugung  und  traut  sich  gerade  deshalb,  von
solcher  Warte  aus  Prominente  jeder  Couleur  herzhaft
bloßzustellen.  Dennoch  drängeln  sich  Politiker  in  sein
Morgenmagazin,  wenn  sie  Botschaften  lancieren  wollen.  Fast
wirkt es tatsächlich wie ein Sandkastenspiel. Aber Vorsicht!

Klima einer neuen Ernsthaftigkeit

Das gesellschaftliche Klima hat sich gewandelt, so dass weder
Politiker noch bekannte Medienleute sicher im Sattel sitzen.
Die  Zeit  der  lässigen  Ironie  ist  vorbei,  eine  neue
Ernsthaftigkeit  und  ein  „woker“  Puritanismus  haben  Einzug
gehalten.  Figuren  wie  Siebenstädter  sind  vor  diesem
Hintergrund längst nicht mehr unumstritten. Es mehren sich die
Zeichen: Gerade jetzt sieht es so aus, als dürfe er sich
keinen  Schnitzer  mehr  erlauben.  Ausgerechnet  er,  der
altgediente Zyniker, der selbst schon so manchen peinlichen
Skandal  aufgedeckt  oder  „ausgeschlachtet“  hat.  In  dieser
wackligen  Situation  bekommt  er  einen  Hinweis  auf  mögliche
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Verfehlungen  eines  Spitzenpolitikers.  Wie  wird  er  mit  dem
riskanten Tipp umgehen? Wird’s ein Befreiungsschlag – oder
kommt etwas Selbstzerstörerisches ins Spiel?

Viel Freude beim Figurenraten

Wie  es  sich  aus  den  Zeitläuften  so  ergibt,  spielt  die
Geschichte im November 2020 vor dem Hintergrund der Corona-
Pandemie und erweist sich als Schlüsselroman, in dem u.a.
Statthalter  von  Jens  Spahn,  Karl  Lauterbach  und  Christian
Lindner  aufzutreten  scheinen.  Den  Namen  Garbsen  darf  man
überdies wohl mit Drosten kurzschließen. Na, und so weiter.
Viel Freude beim Enträtseln. Christoph Peters dementiert im
Vorspruch freilich jede Nachbildung lebender Personen.

Tiefere Einblicke in den intriganten Berliner Betrieb halten
sich allerdings in Grenzen, die Befunde entsprechen weitgehend
den Vorstellungen, die sich weite Kreise der Bevölkerung eh
schon davon machen. Stichwort Haifischbecken. Stichwort lauter
furchtbar wichtige Leute. Stichwort Jahrmarkt der Eitelkeiten.
Nebenbei: Dass man heutzutage Bilder elektronisch manipulieren
kann, erweist sich als überflüssiger Exkurs. Und noch mehr
nebenbei, mit Gruß ans Lektorat: Es heißt korrekt „krakeelen“,
nicht „krakelen“.

Unverhoffte Bedeutung des Hörfunks

Verwunderlich,  dass  hier  der  Hörfunk  noch  einmal  als
Leitmedium fungiert. Schön wär’s ja vielleicht. In Wahrheit
dominiert  doch  das  Audiovisuelle  seit  vielen  Jahren.  Oder
ist’s ein von Peters bewusst gesetzter Anachronismus, der auf
die Zeiten von Wolfgang Koeppen zurückverweist? Ein Effekt
scheint immerhin zu sein, dass sich praktisch alle Hörfunk-
Feuilletons sogleich auf das Buch gestürzt haben.

Erwartbarer Standard sind die Passagen, in denen von allerlei
kriselnden  Ehen  im  Polit-  und  Medienzirkus  die  Rede  ist.
Siebenstädter  selbst  hat  sich  mit  der  Deutsch-  und
Geschichtslehrerin Irene gründlich auseinandergelebt, auch ist



ihm die Tochter Nora herzlich gleichgültig, was wiederum auf
Gegenseitigkeit beruht. Was bliebe denn, wenn jetzt noch der
berufliche Abstieg folgen sollte? Eröffnet sich etwa gerade
noch rechtzeitig die Chance auf einen lukrativen Parteijob?

Man lauscht ja recht gerne in diese Promi-Szene hinein. Also
liest sich der routinierte Roman recht zügig und munter, er
verlangt kompositorisch und stilistisch nicht allzu viel ab.
Mit derlei grundsolider Unterhaltung jedoch den Vergleich mit
Wolfgang  Koeppen  zu  suchen  und  geradezu  herauszufordern,
könnte ein gewagtes Unterfangen sein.

Christoph Peters: „Der Sandkasten“. Roman. Luchterhand. 256
Seiten, 22 Euro.

Mit Brahms in den Kosmos der
Liebe:  Magdalena  Kožená  in
der Philharmonie Essen
geschrieben von Werner Häußner | 30. September 2022
Die Liebe, die von Johannes Brahms besungen wird, ist selten
so jauchzend-berauscht wie in „Meine Liebe ist grün“. Oft
hängt sie einer still schmerzlichen Sehnsucht nach, beschwört
verzweifelt  Festigkeit  und  Ewigkeit,  schwimmt  ratlos  in
Tränen. Wer also Brahms‘ Liebeslieder singt, wird sich dieser
Ambivalenz stellen müssen – im Wort und im Klang der Stimme.

Magdalena Kožená hat für ihren Liederabend in der Essener
Philharmonie  vierzehn  der  gewichtigen  Miniaturen
zusammengestellt,  die  ein  Spektrum  der  Liebe  auffächern  –
Widerhall  des  Schwärmens  in  der  Natur  („Nachtigall“),
resignierte  Trostlosigkeit  („Verzagen“),  Ahnungsvolles  und
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Geisterhaftes  („Meerfahrt“),  Sehnsuchtsvolles  und  auch  ein
wenig Schnippisches („Vergebliches Ständchen“). Diesen Kosmos
durchschreitet sie mit kühlem Ton. Sie spielt kaum mit dem
Wort, meidet es, Schlüsselbegriffe tonmalerisch hervorzuheben,
trägt lyrische Farben nur sehr verhalten auf.

Aber sie spielt die Vorzüge ihres Mezzo aus, der von Natur aus
nicht für Glut und Farbe zu haben ist, wohl aber in der
Dynamik sich wandlungsfähig und flexibel erweist. Verhalten
schimmerndes  Piano  führt  über  leider  manchmal  matte
Zwischenstufen zu einer konzentriert fokussierten, aber nicht
immer frei strömenden vollen Stimme.

Kožená trifft in Joseph von Eichendorffs „Anklänge“ den ruhig
enthobenen Ton, korrespondiert auch in „Der Schmied“ (Ludwig
Uhland) mit dem Klavier im malerischen Rhythmus. Aber ob das
„Vergebliche Ständchen“ nur neckisch oder eigentlich grausam
ist, vermag sie nicht zu klären. Dazu bleiben die Stimmfarben
zu neutral. In „Von ewiger Liebe“ fehlt der selbstbewussten
Zuversicht des Mägdeleins die Spur eines Beharrens, das der
unterbewusst  mitschwingenden  Gefährdung  die  trotziges
Behauptung der Liebe entgegensetzt: So dürfte „Unsere Liebe
muss ewig bestehn!“ nicht nur schwärmerisch, sondern auch eine
Spur verunsichert klingen.

Viel beredter gelingen Magdalena Kožená die „Kinderstuben“-
Lieder Modest Mussorgskys, die gleich nach der Uraufführung
1960 verbotenen fünf Satiren op. 109 Dmitri Schostakowitschs
und die veredelte Folklore der „Dorfszenen“ Béla Bartóks. Die
kindlichen  Dialoge  mit  der  „Njanjuschka“  verniedlicht  sie
nicht, aber gibt ihnen einen charakteristischen Tonfall – ob
es das weinerliche, verschmitzt argumentierende Kind oder die
zeternde Njanja („V uglu“), das Entsetzen über den großen
Käfer oder das vielsagend artikulierte Abendgebet ist. Auch
bei Schostakowitsch spürt man den überlegten Umgang mit dem
Wort, die Ironie („Kreutzer-Sonate“) und den augenzwinkernden
Abstand zwischen Fiktion und Realität, der zu einer komischen
Katastrophe führt („Missverständnis“).



Koženás Klavierpartner Yefim Bronfman lässt in nahezu jedem
Moment spüren, wie tief er in die Musik eintaucht: Bei Brahms
bringt er die Farben zum Leuchten, die man bei der Sängerin
vermisst. So erzählen die letzten Töne von „Nachtigall“ von
anklingender Wehmut, legt das dunkle Register in „Von ewiger
Liebe“ einen Schleier des Zweifels aus, beschwört das Klavier
das Visionäre in der „Meerfahrt“.

Mussorgsky  beleuchtet  Bronfman  delikat  und  idiomatisch
vielfältig.  Bartóks  kunstvolle  Begleitungen  spielt  er,  als
seien sie selbständige Klavierstücke. Doch da liegt auch ein
Problem:  In  den  Brahms-Liedern  konzentriert  sich  Bronfman
bisweilen zu selbstverliebt auf seinen Part und vergisst, mit
der Sängerin zu atmen. Bei Schostakowitsch trifft er sich mit
Kožená kongenial beim Ausleuchten des Hintersinns, und in Béla
Bartóks  holt  er  frisch  und  farbenverliebt  die  berückenden
Melodien aus der Folkloristik in den Himmel großer Kunst.
Wenn’s  so  weitergeht,  verspricht  die  Kammermusik  in  der
anbrechenden  Saison  der  Philharmonie  noch  viele  anregende
Abende.

Am 10. September erscheint beim Label Pentatone eine CD mit
Liedern von Brahms, Mussorgsky und Bartók mit Magdalena Kožená
und Yefim Bronfman. Das Album ist auch über Streamingdienste
abrufbar.

Wenn  die  Weltseele  kocht  –
Phantasien über „Das Zuhause“
geschrieben von Bernd Berke | 30. September 2022
Wenn ein Buch „Das Zuhause“ heißt, so lässt sich alltagsnaher
Lesestoff  erhoffen.  Doch  der  Philosophie-Professor  Emanuele
Coccia enttäuscht derlei Erwartungen. Er geht stets aufs Ganze

https://www.kozena.cz/en/discography/albums/nostalgia-brahms-mussorgsky-bartok-al000051
https://www.revierpassagen.de/127213/wenn-die-weltseele-kocht-phantasien-ueber-das-zuhause/20220907_1946
https://www.revierpassagen.de/127213/wenn-die-weltseele-kocht-phantasien-ueber-das-zuhause/20220907_1946


und vermischt alles mit allem, bis einem der Kopf schwirrt.

Das Zuhause steht bei Coccia für eine Sphäre, die sich von der
Öffentlichkeit  und  den  Städten  absetzt,  in  der  die  Welt
überhaupt erst bewohnbar wird, mithin für einen allgemeinen,
recht  diffusen  Glückszusammenhang,  der  immer  erst  noch
entstehen muss.

Weitschweifig schildert der Denker, wie er 30 internationale,
um nicht zu sagen globale Umzüge hinter sich gebracht hat und
schlussfolgert:  „Selbst  in  Momenten  des  intensivsten
Nomadentums werden wir wieder zu einem Zuhause.“ So genau
wollten wir es gar nicht wissen.

Sodann führt er seine wildwüchsigen Gedanken spazieren durch
Gefilde der Liebe, des Badezimmers, der Schränke und der Mode,
der sozialen Medien, der Haustiere, der Wälder und Gärten oder
der Küche. Ganz gleich, wo er hindenkt, immerzu wird daraus
eine allumfassende Behauptungs-Prosa, in der es jeweils ganz
schnell um die gesamte Weltseele an sich geht, mit der er sich
halt auszukennen beliebt. Typisch steiles Zitat von Seite 96:
„Jedes Zuhause ist ein Akt kosmetischer Chirurgie, eine Alien-
Invasion, die exterritoriale Taschen auf dem Planeten erzeugt.
Es ist ein Vulkan, der in der alternativen Raumzeit einer
nicht-irdischen Realität ausbricht. Das macht das Zuhause zu
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einem außerirdischen Ort..“  Tja.

Übrigens gehören nach Coccias Ansicht alle Betten auf die
Straßen  gestellt,  auf  dass  in  der  Welt  ein  permanentes
Erwachen sei. Und das Schreiben? Ist eine Droge! Es wirkt sich
„auf den Geist so ähnlich aus wie eine Nuklearbombe auf den
Körper.“  Damit  das  mal  klar  ist.  Da  sehnt  man  sich  als
Lesender freilich nach feineren, leiseren Tönen.

Aber wenn es um die Küche und ums Kochen geht, dann wird uns
dieser  Philosoph  doch  wohl  bei  unserer  sinnlichen
Alltagserfahrung packen? Nun ja, wie man’s nimmt. Zitat von
Seite 142: „Es ist das allen Lebewesen innewohnende Feuer, das
die Welt kocht. (…) Jede Interaktion mit Lebewesen ist eine
Form des Kochens und der Weitergabe von Licht. Jede Erfahrung
ist eine Art, zu kochen und uns von der Welt kochen zu lassen.
Jeder lebende Körper ist eine Küche der Welt.“ Genug! Wir
kapitulieren.

Solche  verquasten  Passagen  erweisen  sich  auf  Dauer  als
Zumutung,  ja,  als  unerträgliches  Geschwätz.  Das  ganze
alchemistische Geraune läuft vage darauf hinaus, dass alles
mit  allem  verschmelzen  werde  –  nicht  zuletzt  durch  das
Internet. Mitunter wird die Suada auch unfreiwillig komisch;
beispielsweise, indem Coccia sich erinnert, dass er in Berlin
eine Dusche in der Küche hatte und diesen Umstand als Beispiel
für Weltgestaltung nach dem Muster der menschlichen Anatomie
beschwört. Auch sonst hat er es nie eine Nummer kleiner. Sein
Weltwirbel  muss  immer  neue  Metamorphosen  hervorbringen.
Widerhall  überall.  Epochal,  planetarisch,  universal.  So
ungefähr.

Eingestreut werden eher banale Erkenntnisse wie jene, dass
Identität eine Dauerbaustelle sei oder (Coccia wuchs mit einem
Zwillingsbruder  auf)  dass  das  gesamte  Universum  durch
zwillingshafte  Beziehungen  miteinander  verbunden  sei.  Ganz
ehrlich: Da lässt sich Karl Valentins erhabenen Weisheiten à
la „Fremd ist der Fremde nur in der Fremde“ bedeutend mehr



abgewinnen.

Emanuele  Coccia:  „Das  Zuhause.  Philosophie  eines  scheinbar
vertrauten Ortes“. Hanser Verlag, 160 Seiten. 22 Euro.

 

Bereichernder  Abend:  Werke
der  Komponistin  Lili
Boulanger  bei  der
Ruhrtriennale in Gladbeck
geschrieben von Werner Häußner | 30. September 2022

Die Bochumer Symphoniker mit Florian Helgath (Mitte) am
Pult nach dem Konzert in der Maschinenhalle Zweckel.
(Foto: Werner Häußner)
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Wie war das mit komponierenden Frauen? Die Klagen über die
Abwesenheit ihrer Werke klingen schon seit Jahren durch die
gendersensiblen  Räume,  aber  die  Programme  der  etablierten
Sinfonieorchester öffnen sich viel zu zaghaft, selbst wenn
dirigierende Frauen am Pult walten – von den Opernhäusern ganz
zu schweigen.

Dass ein beliebtes Argument, es gebe eben nicht ausreichend
qualitätvolle Werke, so nicht gilt, demonstrierte ein Konzert
der Ruhrtriennale in der weiträumigen Maschinenhalle der schon
1963 stillgelegten Zeche Zweckel in Gladbeck.

In dem seit 1988 denkmalgeschützten Industriebau mit seinen
ungewöhnlich  sorgfältig  ausgeführten  Baudetails  –
erwähnenswert  ist  zum  Beispiel  eine  elegante  eiserne
Jugendstiltreppe  –  gestalteten  das  Chorwerk  Ruhr  und  die
Bochumer Symphoniker drei Konzerte mit einem Programm, das mit
geistlicher Musik von Lili Boulanger überraschte. Das Motto
„Schwerkraft und Gnade“ stammt aus einer 1948 erschienenen
Textsammlung der Philosophin Simone Weil. Sie verwendet die
beiden Begriffe als Metaphern: Die Schwere zwinge den Menschen
in seinem Tun in eine ständige Abwärtsspirale, gegen die nur
die Gnade das Licht der Erkenntnis und Hoffnung setzen könne.

Lili  Boulanger  auf
einem Foto von 1912.



Lili Boulanger ist die jüngere Schwester der als Komponistin
wie  als  Pädagogin  bekannt  gewordenen,  1979  mit  92  Jahren
gestorbenen  Nadia  Boulanger.  Lili  war  kein  langes  Wirken
vergönnt. 1893 geboren, starb sie bereits mit 24 Jahren 1918
an Tuberkulose. In den elf Jahren, die ihr zum Komponieren
vergönnt waren, gewann sie nicht nur als erste Frau 19jährig
den Prix de Rome, sondern vollendete auch rund 50 Werke – die
letzten diktierte sie ihrer Schwester Nadia, da sie selbst zu
schwach zum Schreiben war.

Die  beiden  großen  Vertonungen  der  Psalmen  129  und  130
entstanden mitten im Ersten Weltkrieg und wurden erst 1921
uraufgeführt.  Es  sind  Klagelieder  von  tiefem  Ernst,  aber
geprägt von Hoffnung und Zuversicht. Am deutlichsten jedoch
formuliert ein altes buddhistisches Gebet – „vieille prière
bouddhique“ – die Hoffnung auf Erlösung: „Möge alles, was
atmet … den Schmerz überwindend und Glückseligkeit erlangend,
sich frei bewegen, ein jeder auf dem Weg, der ihm bestimmt
ist“, heißt es in jeder der vier Strophen.

Boulanger  öffnet  einen  universal  gedachten  Raum  in  ihrer
Musik, wenn sie die Spannung zwischen der Tiefe und der Höhe
im Tonraum, im Timbre der Instrumente und in den Chorstimmen
weit aufspreizt, den Grundton einer erhabenen Lyrik jedoch
erst  mit  einer  gewaltigen  Fortissimo-Steigerung  am  Ende
verlässt.  Eröffnet  wird  diese  Entwicklung  in  der  dritten
Strophe, die Timo Schabel ins blitzende Licht seines Tenors
rückt.



Die  Maschinenhalle  der  ehemaligen  Zeche  Zweckel  in
Gladbeck. (Foto: Werner Häußner)

Beim  Chorwerk  Ruhr  unter  seinem  Leiter  Florian  Helgath
begeistern  ein  weiteres  Mal  der  reine  und  wandlungsfähige
Klang, die sensible Artikulation, die freien, in der Höhe wie
im  Piano  unverfärbten  Frauenstimmen.  Der  Chor  hat  keine
Probleme  mit  der  tonalen,  aber  herb  aufgerauten  Harmonik
Boulangers;  er  hält  im  Forte  problemlos  den  Bläsern  der
Bochumer  Symphoniker  stand;  er  formuliert  die  dramatische
Klage  im  Psalm  129  ebenso  überzeugend  wie  die  komplexen
Klangmischungen des Psalms 130 und die ätherischen Vokalisen
der hohen Stimmen im prière bouddhique.



Florian Helgath. (Foto: Ruhrtriennale/Christian Palm)

Die Bochumer Symphoniker werden in allen Gruppen erheblich
gefordert;  Lili  Boulanger  legt  das  harmonisch
avantgardistische Geschehen ins Orchester und fordert, ob in
dunklen  Pianissimo-Clustern  oder  in  wuchtigem  Blech,  in
gläsern reibenden Streicherharmonien oder in fahlen Farben der
Holzbläser, spieltechnisch Außerordentliches. Dies gilt auch
für Francis Poulencs „Stabat Mater“, das wie zwei schlichte a-
cappella-Kompositionen  Igor  Strawinskys  –  „Ave  Maria“  und
„Pater  Noster“  –  zwischen  den  Stücken  Boulangers  deren
Modernität  bestätigt.  Die  Bochumer  und  das  Chorwerk  Ruhr
lassen  die  typischen,  samtenen  Disharmonien  hören,  die  an
Poulencs „Dialogues des Carmélites“ erinnern, setzen kräftige
Akzente und gestalten die Betrachtung der schmerzhaften Mutter
Gottes  mit  angemessener  Dramatik.  Ein  durch  und  durch
bereichernder  Abend.



Unheimlich  geheimnislos:
Klaus  Mäkelä  und  das
Concertgebouworkest mit einem
brillanten Mahler in Köln
geschrieben von Werner Häußner | 30. September 2022

Klaus Mäkelä. (Foto: Marco Borggreve)

Der Satz, so abgedroschen er klingt, stimmt: So hat man Mahler
noch nicht gehört. Der 26jährige Klaus Mäkelä liefert bei
seinem  Debüt  in  der  Kölner  Philharmonie  mit  dem
Concertgebouworkest  eine  Sechste,  deren  Scharfschnitt  und
Präzision geradezu unheimlich sind.

Ein unerbittlich flotter Marschrhythmus zu Beginn, räumlich
aufgespannte  Bläser  –  etwa  wenn  die  Hörner  den  Trompeten
antworten  –,  ruhevolle  Choralinseln  der  Holzbläser,  ein
„Alma“-Thema, in dem die Streicher klingen, als habe Antonín
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Dvořák ein paar Takte seiner warmen Melodik ausgeliehen.

Mäkelä ist ab 2027 Chefdirigent des traditionsreichen, in den
letzten Jahren im Zuge zweifelhafter Vorwürfe gegen seinen
früheren Chef Daniele Gatti ins Zwielicht und durch lange
Führungslosigkeit  künstlerisch  ins  Trudeln  geratenen
Orchesters. Davon war in Köln nichts zu hören: Die Akkuratesse
der  Einsätze,  die  Balance  der  Orchestergruppen,  die
Konzentration des Klangs waren ohne Makel. Wer die auch bei
großen  Orchestern  auftretenden  Verunklarungen  in  den
Mahler’schen Katastrophen erwartete, wurde auf faszinierende
Weise  enttäuscht.  Ein  gutes  Omen  für  die  bevorstehende
Residenz des Orchesters in der beginnenden Spielzeit 2022/23
in der Essener Philharmonie.

Doch  genau  an  diesen  diamantgleich  in  kalter  Präzision
aufblitzenden Momenten macht sich das Unheimliche fest, nicht
etwa im raunenden Dunkel verschwommener Klangmagie, sondern im
erbarmungslosen Licht eines Dirigats, das alles, aber auch
alles offenlegt. Mäkelä offeriert einen Mahler, den man durch
und  durch  jugendlich  nennen  möchte  –  ein  dirigierender
Siegfried, der erst noch das Fürchten lernen muss. Ein von
Zweifeln, Erinnerungen, Traditionen, Belastungen, vielleicht
auch  Momenten  des  Rauschs  ungetrübter  Blick  richtet  sich
unbekümmert  auf  Mahler,  flankiert  von  der  Präzision  des
Gedankens,  der  reaktionsschnellen  Schärfe  eines  jungen
Geistes.

Der Dämon der technischen Überwältigung

Aber  in  der  Kulmination  dieser  technischen  Überwältigung
gleißt der Mittagsdämon im unfehlbaren Licht auf die nackte
Partitur. Unheimlich ist also nicht die düster-unerbittliche
Grundierung der ins Extrem getriebenen Diesseits-Katastrophe
der Sechsten, unheimlich ist die Abwesenheit der Mahler’schen
Selbsterkundung,  die  in  der  Sechsten  so  auf  die  Spitze
getrieben  ist,  dass  Alexander  von  Zemlinsky  sie  Mahlers
„Eigentliche“  genannt  haben  soll.  Unheimlich  ist  der



Zusammenbruch  der  verzweifelten  Hochspannung  zwischen
„klassischen“  Formteilen  und  den  geradezu  traumatisch
hartnäckigen  Kräften  ihres  Aufsprengens.

Klaus  Mäkelä,  der  schon  große  Orchester  von  Berlin  über
Chicago bis London dirigiert, macht nicht den Eindruck, sich
in diesem alerten Umtrieb auf die wirklichen Abgründe Mahlers
eingelassen zu haben. Das ist keine Frage von Lebensjahren:
Jugend kann Ahnung spüren von tiefer Lebenstragik, so wie sich
Alter in harmlosem Lebensfrohsinn vertändeln kann. Aber es ist
bemerkenswert, wie ein zweifellos hochbegabter junger Dirigent
einem  Orchester  mit  der  Mahler-Tradition  des  Concertgebouw
eine  Lesart  abringt,  die  sich  in  geheimnisloser  Brillanz
erschöpft.

Die  Folge  ist  ein  sinfonisches  Hochglanzprodukt,  das  die
existenziell  aufwühlenden  Tiefen  der  Musik  überspielt.  Die
sind  in  technisch-musikalischen  Kategorien  so  schwer  zu
beschreiben, wie sie in einer Aufführung heraufzubeschwören
sind – aber sie kennzeichnen einen gelingenden, berührenden
Mahler-Abend.  Einige  Indizien:  Die  (zu  leise)  von  draußen
klingenden  Kuhglocken  kommen  über  die  Wirkung  als
instrumentaler  Effekt  nicht  hinaus,  weil  sich  drinnen  die
Anmutung  von  Idylle  nicht  einstellt  und  die  Farben  des
Orchesters zu freundlich und ungetrübt bleiben. Wenn sich dann
die Kräfte ballen, wirken sie nicht bedrohlich, weil Mäkelä
nichts über die Noten hinaus aus der Musik liest. Das Andante
an zweiter Stelle wirkt sehr sanft, sehr transparent. Die
Ländler wirken so unmittelbar, als habe Mahler tatsächlich
naive  Tänzlein  gemeint  und  nicht  die  wehmutsvollen
Erinnerungsfetzen an ein imaginiertes bäuerliches Arkadien.

Gepflegte Katastrophen

Die katastrophischen Zuspitzungen des Scherzos wirken überaus
gepflegt – da klingt kein Höllengelächter und kein brutales
Stampfen,  nur  zwingend  dosierte  Lautstärke.  Die  fahlen
Holzbläser tragen keinen grinsenden Grimm auf der polierten



Oberfläche ihres Klangs. Der vierte Satz beginnt für einige
Momente so klangverliebt, als stamme er von Franz Schreker;
danach leiden die – vorzüglichen – Violinen keine Schmerzen,
bleibt  die  Spannung  zwischen  Tuba  und  Harfe  Effekt  statt
herzzerreißende  Kluft.  Sicher,  es  gibt  wundervolle
kammermusikalische  Momente  als  Kontrast  zur  Fortissimo-
Entfesselung, aber sie sind kein zaghafter Trost in einem Meer
von Brutalität. Alles, so hat man den Eindruck, ist bereits
gesagt, als der Hammer niedersaust. So unheimlich brillant,
glatt und aussagelos geht Mahler auch – das ist die Erkenntnis
dieses Abends, der bei erschreckend vielen freien Plätzen im
Rund  der  Kölner  Philharmonie  sein  Publikum  gleichwohl
beeindruckt: Die Stille nach dem letzten Donnerschlag wollte
sich lange nicht lösen; die ersten zögernden Klatscher wurden
wie eine Störung empfunden.

Eigentlich nicht gerecht ist es, wenn das Eröffnungsstück des
Abends  in  den  Schatten  Mahlers  verbannt  wird:  Das  2002
entstandene  Orchesterstück  „Orion“  von  Kaija  Saariaho  wäre
eingehender Betrachtung wert. Zumal in Köln im Herbst 2021 die
Oper „L’amour de loin“ in einer erhellenden Inszenierung von
Johannes Erath und im klangsensiblen Dirigat von Constantin
Trinks auf die Qualitäten der Musik der finnischen Komponistin
aufmerksam  gemacht  hat.  „Orion“  lebt  im  ersten  Satz  von
rhythmisch unterfütterten flirrenden Klanggebilden, im zweiten
von  einer  sich  ständig,  aber  unmerklich  wandelnden
Gewebestruktur  aus  Mikro-Kombinationen  der  Instrumente,  im
dritten aus einem markanten, vom Xylophon in den Klangraum
gesetzten Motiv, das sich mit rhythmischer Energie durchsetzt.
Zwanzig Minuten subtile, sphärische Sinnlichkeit.

Das  Concertgebouworkest  beginnt  seine  Zeit  als  „Artist  in
Residence“ der Essener Philharmonie am Samstag, 10. September,
mit  einem  Sinfoniekonzert:  Alain  Altinoglu  dirigiert,  der
Porträtkünstler  der  Philharmonie,  Víkingur  Ólafsson,  spielt
das Klavierkonzert von Edvard Grieg. Weiter im Programm: Tänze
von Johannes Brahms, Béla Bartók, Leonard Bernstein und Göran



Fröst, mit Martin Fröst als Klarinettensolist.

Erstmals gestaltet ein ganzes Orchester die Künstler-Residenz
der Essener Philharmonie. 1888 gegründet, gehört es zu den
Top-Orchestern  der  Welt.  Im  Proramm  stehen  zwei  weitere
Orchesterkonzerte:  am  27.  Januar  2023  mit  Sir  John  Eliot
Gardiner am Pult und am 15. April 2023 mit dem Komponisten
Matthias Pintscher, der neben eigene Werke den „Wunderbaren
Mandarin“ Béla Bartóks stellt. Außerdem treten Musiker des
Orchesters in kleineren Formationen auf, so am 1. Oktober die
Blechbläser als RCO Brass. Tickets unter (0201) 81 22 200,
Info: www.philharmonie-essen.de

Feinsinn  und  verhaltene
Erotik: Ein Garten der Liebe
im Globe-Theater Neuss
geschrieben von Werner Häußner | 30. September 2022
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Xavier Sabata (links, Venus) und Roberta Mameli (Adonis)
im Globe in Neuss. (Foto: Johannes Ritter)

Shakespeare  hätte  das  wohl  gefallen:  Im  rheinischen  Neuss
steht das „Globe“ am Rand der Galopprennbahn, eingekeilt von
Bauzäunen,  Parkplätzen,  Funktionsgebäuden  und  einer  schwer
definierbaren  Außengastronomie.  Mitten  unter  dem  Volk
sozusagen, ein unauffälliger Holzbau, dem berühmten Londoner
Theaterbau nachempfunden.

Innen schrauben sich 500 Plätze, nicht von englischer Eiche,
sondern von feuersicherem Stahl getragen, in engen Kreisen in
die Höhe. Meist von oben herab verfolgt der Zuschauer, was auf
der Bühne geschieht. Nahe ist man den Darstellern – nirgends
weiter entfernt als zehn Meter, heißt es auf der Homepage des
Shakespeare-Festivals,  das  seit  1991  in  dem  nach  Neuss
geholten  Bau  Stücke  von  und  um  den  elisabethanischen
Dramatiker  spielt.

Diesmal  ging  es  weder  um  nachtschwarze  Tragödien  noch  um
deftige Komödiantik. Das „Globe“ wurde zum Schauplatz erkoren

https://www.shakespeare-festival.de/de/


für  feinsinnig  höfische  Kunst,  eher  geeignet  für
Plüschfauteuils als für Holzbänke (auf denen man erstaunlich
gut sitzt!). Das Kulturamt Neuss hat sich für diesen „Neustart
Kultur“  –  gefördert  aus  dem  gleichnamigen  Programm  des
Bundesregierung – mit dem Festival Alte Musik in Knechtsteden
zusammengetan, das im Herbst sein 30jähriges Bestehen feiern
kann. Die Blockflötistin und rührige Organisatorin Dorothee
Oberlinger steht mit ihrem Ensemble 1700 für ein mehr als
gehobenes Level. Keine nette, barock kaschierte Unterhaltung
also, sondern ein ernsthaftes Projekt.

Den Feinsinn hat man aus Italien importiert: Dort schrieb
einer  der  führenden  Komponisten  des  beginnenden  18.
Jahrhunderts, Alessandro Scarlatti, irgendwann nach 1700 eine
Reihe szenischer Kantaten, einer Kammeroper nicht unähnlich,
gedacht  für  Aufführungen  in  privatem  Rahmen  in  Palästen,
Sommergärten oder Festsälen. Das für Neuss ausgesuchte Werk
ist  nicht  unbekannt:  Es  wurde  schon  1964  mit  Brigitte
Fassbaender unter Hans Stadlmaier aufgenommen. Man könnte es
sich unschwer im Park einer römischen Villa vorstellen: „Il
Giardino d’Amore“ bezieht die Natur ein in die züchtige Erotik
zwischen Venus und Adonis. Bäume, Bäche, Vögel, Winde werden
in  Arien  als  Sinnbilder  der  verzehrenden  Liebe  und  der
martervollen Sehnsucht beschworen, bis sich für die beiden
Liebenden Schmerz und Pein in Freude und Vergnügen verwandeln:
ein heiteres, mit zarter Melancholie durchwebtes Drama, in dem
Scarlatti sanft betrübte Tonarten und die Wehmut der Melodik
sprechen lässt.

Der führende Opernkomponist seiner Zeit lässt auch in dieser
Kantate seine Kunst ohne Nachlässigkeit im Niveau spielen. In
der gut tragenden Akustik des intimen Raums können die Musiker
des Ensembles 1700 Dynamik und Phrasierung, Modellierung des
Tons und detaillierten Rhythmus so vielgestaltig ausformen,
wie  es  Scarlattis  Vorlage  erfordert.  Auch  die  Blockflöte
Dorothee Oberlingers hat im Verein mit dem farbig besetzen
Orchester (Laute, Harfe, Perkussion, sogar Trompete) und als



Soloinstrument keine Probleme, sich durchzusetzen. So kann sie
sich  leisten,  in  einem  der  Kantate  vorangestelltem
Blockflötenkonzert  Töne  im  Piano  auszuhauchen  und  die
Melodieführung Scarlattis, die in ihrer reizenden Elegie schon
an das nächste Jahrhundert mit seinem „Melodramma“ pocht, in
feinem Pastell aufzutragen. Damit sich Venus und Adonis nicht
zu enthoben anschmachten, finden die Musiker jedoch auch den
Ton des Dramas, etwa Konzertmeister Jonas Zschenderlein in
einem  entschieden  artikulierten  Violinsolo  oder  das
Streicherensemble  in  zupackender  Rhythmik.

Der  dem  Shakespeare-Theater  „Globe“  in  London
nachempfundene Raum rückt Darsteller und Zuschauer ganz
nah zusammen. Foto: Nicola Oberlinger

Auch den beiden Sängern kommt die Akustik entgegen. So zart
wie im Globe könnte Xavier Sabata als Venus sonst wohl nicht
die „geliebten Wälder“ fragen, wo ihr Schatz zu finden sei.
Der  tritt  mit  einem  Speer  auf,  um  den  ihn  mancher  Wotan
beneiden würde, und verkündet im antikisierenden Kostüm von



Johannes Ritter, dass er keine Lust mehr hat, wilden Tieren
mit Pfeil und Bogen nachzustellen und die Jagd künftig nur
noch  der  Geliebten  Venus  gelten  werde.  Roberta  Mameli
verkündet  das  mit  energischem  Sopran  der  aus  der  Höhe
zwitschernden  Nachtigall  und  dem  verzierungssüchtig
begleitenden  Sopranino.

Bei beiden Solisten fällt auf, dass ihr Vibrato oft nicht
natürlich  locker  gebildet  wird  und  damit  eine  ebenmäßige
Tonbildung  –  eine  essentielle  Forderung  des  Belcanto  –
behindert.  Auch  die  Intensivierung  des  Vibratos  aus
Ausdrucksmittel sollte nicht erzwungen wirken. Roberta Mameli
verfügt über eine stupende Palette expressiver Mittel, die sie
–  eher  einer  modernen  Richtung  italienischer  Stimmbildung
folgend – oft druckvoll statt frei und geschmeidig einsetzt,
was vor allem im Piano zu spitzen und engen Tönen führen kann.
Dass  Sabata  wie  Mameli  fundierte  Erfahrung  in  der
Interpretation von Opernpartien des 17. und 18. Jahrhunderts
mitbringen, lassen sie die vorzügliche Artikulation und die
bewusste Ausgestaltung des Textes zum Vergnügen werden.

Die  Regie  von  Nils  Niemann  orientiert  sich  an  szenischen
Vorgaben der historischen Schauspielkunst – gerade bei diesem
rund 70minütigen, auf die Aktionen der Solisten konzentrierten
Werk  eine  reizvolle  Methode  der  Vergegenwärtigung.  Torge
Møller sorgt mit pastellfeinen Videoprojektionen dafür, dass
dem  hölzernen  Bühnenambiente  des  Shakespeare-Theaters  ein
Hauch  barocker  Bildsinnlichkeit  übergeworfen  wird.  Ein  gut
besuchter,  künstlerisch  hochwertiger  Anfang,  auf  dessen
Fortsetzung 2023 zu hoffen ist.


