
Nachlese  zu  den  Salzburger
Festspielen:  Gefangen  im
Mechanismus  der  Macht  –
Aribert Reimanns Oper „Lear“
geschrieben von Werner Häußner | 9. September 2017

Auf dem Weg in den Wahnsinn:
Gerald Finley als König Lear
in  Salzburg.  Foto:
Salzburger Festspiele/Thomas
Aurin

Ein sorgsam geschichteter Cluster aus Tönen wird zu einem
unbestimmt lauernden Klang. Pianissimo hält ihn Dirigent Franz
Welser-Möst in der Schwebe, während ein jovialer Politiker im
Dinner-Jacket etwas verspätet hereinstrebt und in die Menge
grüßt. Festlich gekleidete Menschen, vor der Bühne, rund um
die Bühne. Der Mann im crèmefarbenen Dress bekundet, der Macht
müde zu sein, das Reich teilen zu wollen.

Drei Töchter, zwei davon in Pastell-Rosa und Lindgrün wie eine
Mischung aus Queen Elizabeth und Margaret Thatcher, stehen
schon bereit auf der breit gezogenen, bunt und wild blühenden
Wiese, die Simon Stone in der Felsenreitschule in Salzburg als
Spielfläche  frei  gelassen  hat.  Wir  sehen  „Lear“,  Aribert
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Reimanns 1978 in München uraufgeführtes Hauptwerk, inzwischen
ein Klassiker des zeitgenössischen Musiktheaters.

Wäre die Besetzung nicht so riesig – selbst in Salzburg muss
das vielfältig besetzte Schlagwerk auf den Balkon rechts vom
Orchestergraben  ausweichen  –,  hätte  diese  Shakespeare-Oper
sicher  schon  mehr  als  die  bisher  weltweit  rund  30
Neuinszenierungen erlebt, darunter auch am Aalto-Theater in
Essen. Reimann musste erst 81 Jahre alt werden, bis sich die
Salzburger Bühne für ihn öffnete – und das trotz großartiger
Werke von „Melusine“ bis „Medea“.

Markus Hinterhäuser
ist  seit  Herbst
2016  mit  einem
Fünf-Jahres-Vertrag
Intendant  der
Salzburger
Festspiele und hat
eine  erste
erfolgreiche Saison
hinter sich. Foto:
Salzburger
Festspiele/Julia
Stix



Reimanns bis an die Schmerzgrenze expressive und exzessive
Musik wird unter den Händen von Franz Welser-Möst und in der
klanglichen  Vollendung  der  Wiener  Philharmoniker  zum
bestimmenden Ereignis dieser letzten Premiere der Salzburger
Festspiele. Welser-Möst verlässt sich nicht auf die immer noch
schockierende Härte und Brutalität der schlagzeuggepanzerten
Akkordtürme  und  Tonschichtungen  Reimanns,  sondern  zeigt,
wieviel Resignation und wahnsinnsverwehter Zärtlichkeit in den
Klängen steckt.

Er  hütet  sich,  die  präzise  Kontrolle  der  Dynamik  jemals
aufzugeben  und  lässt  so  die  Zuschnürung  des  dramatischen
Knotens musikalisch erleben, bis er in der Heideszene des
ersten Aktes reißt und das kontrolliert kontrapunktische Chaos
entfesselt  losbricht:  Im  Dröhnen  der  Perkussion  und  im
Aufschreien  des  Orchesters  entlädt  sich  der  Sturm  der
Elemente,  der  zum  inneren  Wüten  in  der  Seele  Lears  wird.
„Haltlosigkeit,  Ziellosigkeit“  schreibt  Reimann  selbst  in
seinen  Notizen  zum  Kompositionsprozess.  Und  danach,  in
erschöpfter  Ruhe,  die  enthobenen  Girlanden  der  Melismen
Edgars, des von seinem Vater Gloster verstoßenen Sohnes.

Der ausgewogene, abgerundete Klang der Wiener Streicher, die
disziplinierten Bläser – auch wenn sie böse gellen und schrill
kreischen –, die schmerzvoll-süßen Unisoni und das gedämpfte
Brodeln  der  kunstvoll  gebauten  Flächen  aus  Viertel-  bis
Eineinvierteltönen nehmen der Musik nichts von ihrer Schärfe,
schleifen ihre schmerzhaften Krallen nicht, verhindern aber,
dass sie durch permanente Überreizung abstumpft. Die kluge
Dramaturgie  der  Dynamik,  verbunden  mit  einer  fabelhaften
Transparenz  und  einem  wie  selten  sinnhaft-sinnlich
durchgestalteten Klang, bestätigt eindrucksvoll die formalen
wie expressiven Qualitäten von Reimanns Musik.

Reduziert auf elementare kreatürliche Bedürfnisse

Was geschieht mit einem Herrscher, der die Macht hinter sich
lässt? Das Libretto von Claus H. Henneberg spitzt Shakespeares



Drama unbarmherzig zu: Lear bleibt ein Gefangener der Macht,
zuerst ihre Mechanismen wunderlich verkennend, dann an ihrer
nackten  Brutalität  zerbrechend,  reduziert  auf  die
elementarsten kreatürlichen Bedürfnisse, die ihm nur noch der
barmherzige Gloster gewährt.

Simon Stone, der von Preisen verwöhnte australische Regisseur,
lenkt  seine  zweite  Arbeit  für  das  Musiktheater  weg  vom
Erzählenden,  hin  zu  bildmächtigem  Darstellungs-  und
postdramatischem Episodentheater. Schon bei der Verteilung des
Reiches stehen die Töchter Lears in einer Reihe in weitem
Abstand.  Auf  sich  selbst  konzentriert  schleudert  Evelyn
Herlitzius ihre stählernen Tonfolgen heraus, zeichnet Gun-Brit
Barkmin  –  2013  in  Essen  die  Lady  Macbeth  Verdis  –  die
hysterischen  Intervallsprünge  Regans  nach.

Lear  (Gerald  Finley)  teilt
das  Reich;  Seine  Tochter
Cordelia (Anna Prohaska, im
Vordergrund), die ihre Liebe
nicht in Worten beschreiben
kann  und  will,  geht  leer
aus. Im Hintergrund Gun-Brit
Barkmin  als  Regan.  Foto:
Salzburger Festspiele/Thomas
Aurin

Das wüste Gelage von Lears Gefolge verwandelt die Blumenwiese
in einen grünlichen Matsch, in dem sich später der nackte Lear
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im Regen und in der Qual seiner Ohnmacht wälzt. Auf der breit
gezogenen  Spielfläche  von  Bob  Cousins  legt  Stone  offenbar
keinen Wert darauf, die Personen zueinander in Verhältnisse zu
setzen, auch die Begegnungen Lears mit dem anrührend singenden
Edgar Kai Wessels und dem von Anfang an kraftlos gezeichneten
Gloster Lauri Vasars bleiben seltsam distanziert.

Für den hereinbrechenden Wahnsinn Lears scheint sich Stone auf
das  darstellerische  Potenzial  Gerald  Finleys  verlassen  zu
haben, der den erbarmungswürdig ohnmächtigen König in seiner
Flucht in weltlosen Wahn grandios zeichnet, dessen Fallhöhe
aber nicht deutlich wird – dazu ist der Herr im Sakko zu
Beginn einfach zu durchschnittlich.

Aber der Abstand von psychologischem Realismus ist Absicht,
auch wenn er den Figuren komplexe Facetten nimmt. Im zweiten
Teil  des  Abends  wird  deutlicher,  wohin  Stone  zielt,  wenn
Gloster zunächst hyperrealistisch in einem blutigen Schaustück
seine Augen ausgedrückt werden, wenn das Blut aus der Kehle
des gemeuchelten Cornwall (zupackend singend: Michael Colvin)
stürzt, dann in einer riesigen Blutlache auf weißer, leerer
Fläche ein Schlachten beginnt, das wie ein symbolhaftes Ritual
wirkt: Security-Leute, von Mel Page in die blauen Uniformen
einschlägiger  Typen  gesteckt,  wie  wir  sie  aus
Nachrichtensendungen oder amerikanischen Filmen kennen, reißen
willkürlich einzelne Menschen aus den Zuschauerreihen auf der
Bühne heraus, stoßen sie in den roten Teich, wo sie mit Blut
besudelt werden und ins Irgendwo seitlich der Bühne schreiten,
als gehörten sie zu einer stummen Totenprozession.

Das mag ein eindrückliches Bild dafür sein, dass die inhärente
Grausamkeit des Stücks eine beklemmende Gegenwarts-Dimension
hat.  Aber  für  diese  Erkenntnis  opfert  Stone  die  viel
grundsätzlichere Einsicht in das verhängnisvolle Gefüge der
Macht, dem alle scheinbar Mächtigen zum Opfer fallen. Stone
verweigert den letzten Szenen die theatrale Konkretion, lässt
an der Rampe singen: Edgars Zweikampf gegen den mit souveränem
Kern die Töne bildenden Charles Workman als Edmund, Regans



trotz  Gun-Brit  Barkmins  leicht  gastritischen  Zuckungen
beiläufiger  Gifttod,  Gonerils  vermeintlicher  Triumph  und
Selbstmord.

Eine Wolke entzieht sie unseren Blicken

Anna Prohaska (Cordelia) und
Gerald  Finley  (Lear)  beim
Schlussapplaus.  Foto:
Salzburger  Festspiele/Franz
Neumayr

Das Bild dahinter allerdings prägt sich ein: Lear und Cordelia
– Anna Prohaskas lyrischer Sopran unterscheidet sich im Timbre
zu  wenig  von  ihren  bösen  Schwestern  –  sind  in  einem
Gazeschleier gefangen. Ganz in Weiß erstarrt hat die tote
Cordelia nur mehr behauptete Präsenz, Lear erhebt sich aus dem
Krankenhausbett, streift mit seinen Händen den bleichen Staub
von ihren Haaren ab und färbt sich selbst todessehnsüchtig
damit ein. Eine Vision, von einer weißen Wolke langsam den
Blicken  von  Edgar  und  Albany  (der  ebenfalls  vorzüglich
singende  Derek  Welton)  entzogen.  Dunst  für  die  sinnlose,
vergebliche Existenz, in die wir Menschen geworfen sind? Oder
verbergende Hülle einer Hoffnung, die ahnungsvoll Lears und
Cordelias  geschundene  Menschlichkeit  birgt?  Im  blitzartigen
Dunkel des Endes bleibt jeder Zuschauer mit dieser Frage sich
selbst überlassen.



Kunst  statt  Krieg  –
großartiger  Auftritt  der
Sopranistin Anna Prohaska in
Dortmund
geschrieben von Martin Schrahn | 9. September 2017

Im Trailer der „Junge Wilde“-Reihe
des  Dortmunder  Konzerthauses  reißt
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 Füße werfen. Eine Episode,
die  voller  Symbolkraft  steckt:  Da
ist  eine  Sängerin  der
unkonventionellen Art, jung und wild
eben,  die  sich  in  musikalischen

Gefilden  auch  auf  abseitigen  Pfaden  bewegt.

„Das Ende der klassischen Klassik“ propagiert das Konzerthaus
damit, und nichts scheint dem besser zu entsprechen, als Anna
Prohaskas  jüngster  Auftritt,  ein  Liederabend.  Denn  die
Sängerin bricht mit manchen Gesetzen der Aufführungspraxis,
findet den Weg heraus aus kammermusikalischer Intimität oder
nach innen gerichteter Emotionalität. Sie und ihr großartiger
Klavierpartner  Eric  Schneider  beherrschen  das  Podium
gewissermaßen mit offenem Visier und fechten einen Kampf wider
den Wahnsinn des Krieges, mit den Mitteln der Kunst.

„Behind  the  Lines“  ist  dieses  Konzeptkonzert  zum
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Jahresgedenken  an  den  Ersten  Weltkrieg  überschrieben,  mit
ausgewählten Liedern des Barock, der Klassik, Romantik und
Moderne.  Dabei  wird  indes  nicht  nur  das  Leben  und  Fühlen
abseits  der  Front  (Hinter  den  Linien)  beleuchtet,  besser
gesagt messerscharf analysiert, vielmehr fällt 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 überall.

Der Pianist Eric Schneider,
Anna  Prohaskas  fulminanter
Mitstreiter.  Foto:  Peter
Adamik

Und  Anna  Prohaska,  deren  Stimme  stets  als  Koloratursopran
geführt  wird,  schafft  es,  jede  Nuance  wirkungsvoll  zu
artikulieren,  seien  es  fahle  Töne  in  tiefer  Lage,  sei  es
leuchtend  hohes  Jubeln.  Und  wenn  sie  in  Hanns  Eislers
bitterbösem  Spottlied  „Meine  Mutter  wird  Soldat“  ins
glasklirrende Spitzentonregister wechselt, dürfte sich mancher
Gänsehauteffekt unmittelbar einstellen. Auf der anderen Seite
der Ausdrucksskala steht etwa Gustav Mahlers „Wo die schönen
Trompeten blasen“: komponierte Leere, ein sanfter Balladenton,
der in weltverlorene Lyrik mündet. Prohaska singt mit weitem
Atem  und  wirkt  in  diesem  Moment  wie  die  personifizierte
Einsamkeit.
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Wie sich bei dieser Sängerin sowieso alle Emotion in ihrem
Gesicht und Habitus wiederfindet. Die Haare hochgesteckt, in
eine  Art  Uniformjacke  gekleidet,  setzt  sie  gleichsam  das
optische Signal, wie sehr ihr diese Dinge am Herzen liegen. Es
geht nicht nur um schönen Gesang, sondern um eine Botschaft.
Dass  sie  dabei  eine  gewisse  Androgynität  ausstrahlt,
changierend  etwa  zwischen  Soldat  und  daheim  gebliebener
Geliebter, ist eine weitere, wohl bewusst gesetzte Note. Das
hat, nicht zuletzt, auch etwas mit Authentizität zu tun.

Prohaska hütet sich vor Überzeichnung und findet instinktiv in
die jeweils geforderte Stilistik. Von sanfter Schönheit ist
etwa das Lamento „Ich irre umher wie in der Wildnis“ von
Michael Cavendish, im Tonfall eines Madrigals gehalten. Franz
Schuberts „Ellens Gesang I“  interpretiert die Sopranistin mit
feinem  Legato,  in  höchster  Sensibilität,  mit  aufbrausender
Kraft  und  zuletzt  mit  fahler  Stimme,  langsamer  werdend,
ersterbend.  Wolfgang  Rihms  „Untergang“  wiederum  macht
deutlich,  über  welche  Vielfalt  betörender  Farben  die
Künstlerin  verfügt.

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 Verbündeter Anna Prohaskas gelten kann.
So wird dieses Konzert zu einem der spannendsten Beiträge des
Weltkriegsgedenkens,  weil  hier  in  uns  Kunstempfinden  und
Intellekt geweckt werden. „Das Ende der klassischen Klassik“
heißt  im  übrigen  auch:  keine  Zugabe.  Weil  mit  diesem
Liederabend  in  dieser  Form  alles  gesagt  ist.



Künstlerisches  Muskelspiel
zum Abschied
geschrieben von Martin Schrahn | 9. September 2017

Die  Sopranistin  Anna
Prohaska gastiert in Essen.
Foto: Patrick Walter/DG

„Nirgends … wird Welt sein, als innen“: Das Zitat aus Rainer
Maria Rilkes siebenter Duineser Elegie könnte gemünzt sein auf
den Dirigenten und Pianisten Christoph Eschenbach, der sich
zur  kommenden  Spielzeit  als  Residenz-Künstler  der  Essener
Philharmonie präsentiert. Doch wir wagen es nun, diese Sentenz
dem analytisch präzise, in steter Zurückhaltung arbeitenden
Intendanten  Johannes  Bultmann  zuzueignen.  Weil  er
wahrscheinlich, nach jener für ihn letzten Saison (2012/13),
seine Wirkungsstätte ohne große Geste verlassen wird. Weil er
sich  vorstellen  kann,  soviel  gab  er  preis,  während  eines
Sabbatjahres jenseits aller künstlerischen Betriebsamkeit zu
leben. 

Noch aber, gewissermaßen zur finalen Essener Saison, lässt
Bultmann  die  Muskeln  spielen.  In  Form  jener  hochkarätigen
Dirigenten, Sängerinnen oder Orchester, die für Qualität und
grenzübergreifenden Ruhm stehen. Da spielen zum Auftakt im
September 2012 die Münchner Philharmoniker unter Altmeister
Lorin Maazel, da will die junge Sopranistin Anna Prohaska mit
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barocken  Arien  bezaubern,  der  hochgelobte  israelische
Dirigentenfeuerkopf  Omer  Meir  Wellber  romantische  Glut
entfachen, oder eben Christoph Eschenbach in fünf Konzerten
und  bei  einem  Lyrik-Talk  seine  künstlerische  Visitenkarte
abgeben.

Dirigent Omer Meir Wellber.
Foto: Philharmonie Essen

Die Reihen Lied, Alte Musik bei Kerzenschein, Stimmen, Jazz
und  Jugendstil  werden  fortgeführt  wie  eben  auch  die  für
Bultmann ungemein wichtige Konzertfolge namens „Now!“. Essens
Philharmonie-Intendant,  seit  jeher  engagierter  Anwalt  der
Neuen Musik, fragt in elf Veranstaltungen nach dem Fortschritt
im  avantgardistischen  Komponieren.  Dem  voraus  geht  der
Programmschwerpunkt „Tristan-Akkord“, jenes tönende Gebilde,
das als Schlüssel gilt zur Überwindung der Tonalitätsgrenzen.

Damit verbunden ist natürlich die Würdigung Richard Wagners
zum 200. Geburtstag. Höhepunkt soll die konzertante Aufführung
des „Parsifal“ werden, mit Balthasar-Neumann-Chor und Ensemble
unter Thomas Hengelbrock. Spannend dabei ist die Verwendung
historischen  Instrumentariums.  Wiederum  neu  daran  ist  die
Kooperation mit dem Dortmunder Konzerthaus.

Insgesamt bietet die nächste Philharmonie-Saison um die 100
Eigenveranstaltungen. Eine Zahl, auf die sich das konzertante
Geschehen  inzwischen  eingependelt  hat.  Bultmann  ist  indes
wichtiger, dass man hinsichtlich der Qualität in der oberen
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Liga mitspielen kann. Und dass stets neue Ideen ihr Recht auf
Verwirklichung bekommen, all dies verbunden mit finanzieller
Planungssicherheit.

Zum Herbst 2013 aber wird Hein Mulders seine Doppelintendanz
für Philharmonie und Oper antreten. Es dürfte spannend werden,
wie neu die Karten dann gemischt werden.

 

 


