
Bereichernder  Abend:  Werke
der  Komponistin  Lili
Boulanger  bei  der
Ruhrtriennale in Gladbeck
geschrieben von Werner Häußner | 7. September 2022

Die Bochumer Symphoniker mit Florian Helgath (Mitte) am
Pult nach dem Konzert in der Maschinenhalle Zweckel.
(Foto: Werner Häußner)

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.
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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.

Mett-Igel statt Haifisch: In
Bochum bringen Schauspiel und
Symphoniker  zum  100.
Geburtstag  wenig  auf  die
Beine
geschrieben von Anke Demirsoy | 7. September 2022
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Figuren aus der Vergangenheit: Jonathan Peachum (Martin Horn), Hauer-Hendrik (Dominik Dos-Reis), Jenny (Friederike Becht), Celia Peachum (Veronika Nickl), Polly
(Romy Vreden) und der Kommissar a.D. Braun (Michael Lippold, v.l. Foto: Jörg Brüggemann)

Kinder, wie die Zeit vergeht. Der Haifisch trägt keine Zähne
mehr im Gesicht, Mack the Knife ist nur mehr ein Mackie ohne
Messer  und  verlebt  sein  Altenteil  mit  Frau  Polly  im
Ruhrgebiet. Gemeinsam mit den Schwiegereltern Peachum hängen
sie in Bochum in der Kneipe „Zur Ewigkeit“ ab. Sie warten auf
den  Beginn  eines  großen  Festes,  denn  angeblich  wird  die
Schenke 100 Jahre alt. Die Ewigkeit ist eben auch nicht mehr
das, was sie mal war.

Mit  dieser  Kneipen-Kantate  für  Bettler,  Bergleute  und
Betrunkene, die jetzt im Anneliese Brost Musikforum Premiere
hatte, feiern das Bochumer Schauspielhaus und die Bochumer
Symphoniker  gemeinsam  ihren  100.  Geburtstag.  Diesen
bedeutenden  Anlass  hat  es  gebraucht,  um  nach  vielen
vergeblichen Anläufen endlich zu einer Koproduktion zusammen
zu finden. Statt nun mit vereinten Kräften ein künstlerisches
Großprojekt zu stemmen und beispielsweise Ibsens „Peer Gynt“
samt der Schauspielmusik von Edvard Grieg aufzuführen, gab man
beim Komponisten Moritz Eggert ein neues Stück in Auftrag, das
sich als inszenierte Ereignislosigkeit entpuppte.

Als  Geschäftsführerin  der
Firma  „Bergmanns  Freund“
muss  Polly  (Romy  Vreden)
viel  telefonieren  (Foto:
Jörg  Brüggemann)
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So wird „Ein Fest für Mackie“ zwar unentwegt angekündigt,
kommt aber mangels Geld und Personal nicht in die Gänge. Der
einst gefürchtete Gangster (Guy Clemens) will nicht von seinem
Turm aus Kohle steigen, auf dem er in Bademantel und weißen
Socken  sitzt,  als  sei  er  ein  Bruder  der  TV-Comedyfigur
Dittsche. Da keift und wettert Romy Vreden als Polly Peachum
ganz vergeblich.

Das  Geld  ist  futsch,  die  Kneipe  pleite  und  Pollys  Firma
„Bergmanns  Freund“  findet  keine  Mitarbeiter  mehr.  Es  ist
Schicht im Schacht. Trotz virtuoser Betrunkenheits-Akrobatik,
die  Michael  Lippold  als  Tiger  Brown  und  Martin  Horn  als
Jonathan Peachum auf ihren Barhockern vorführen, ist das von
Schauspiel-Chef  Johan  Simons  persönlich  inszenierte  Stück
ungefähr so attraktiv wie der Mett-Igel, den Celia Peachum
(Veronika Nickl) an der Bar zubereitet, die Simons und Oliver
Kroll vor das Orchester gestellt haben.

Jonathan  Peachum  (Martin
Horn,l.) und Kommissar Braun
(Michael  Lippold,  r.)  sind
virtuos  versoffen  (Foto:
Jörg  Brüggemann)

Schmerzlich wenig reicht diese Anhäufung von Klischees an den
Geist und das Genie von Brecht/Weill heran. Immerhin färbt die
Vorlage ein wenig auf die Musik ab. Wo Moritz Eggert sich
hörbar an berühmte Nummern wie den „Anstatt dass“-Song oder
das  Dreigroschen-Finale  anlehnt,  entwickeln  die  Bochumer
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Symphoniker  unter  der  Leitung  von  Steven  Sloane  einigen
Schmiss. Gekonnt auch die böse Ironie, mit der Eggert manche
Musical-Süßlichkeit  zentimeterdick  aufträgt.  Die  Texte  von
Martin  Becker  passen  sich  hingegen  ganz  dem  Niveau  einer
Ruhrgebiets-Spelunke  an.  „Wat  is  denn  dat  jetz  für  ne
Scheiße?“, brüllen die Figuren gegen Ende zunehmend entnervt.
Das wüssten wir in der Tat auch ganz gerne.

Aber mögen diese versoffenen Gestalten auch trostlos in das
Jahr 5000 stieren: Der laue Beifall des Publikums brandet
herzlich  auf,  sobald  der  Ruhrkohle-Chor  das  Steigerlied
anstimmt. Die Frage, ob ein derart mageres Produktiönchen dem
Ruf und der Bedeutung zweier kultureller Flaggschiffe wie dem
Bochumer Schauspielhaus und den Bochumer Symphonikern gerecht
wird, muss freilich gestellt werden dürfen.

Zwei weitere Aufführungen am 13. Oktober 2019. Karten/Infos:

https://www.schauspielhausbochum.de/de/stuecke/3114/ein-fest-f
ur-mackie

(Der Bericht ist in ähnlicher Form zuerst im Westfälischen
Anzeiger erschienen.)

Was  soll  uns  der  Saurier?
Christoph Marthaler wagt sich
bei der Ruhrtriennale an das
Universum von Charles Ives
geschrieben von Martin Schrahn | 7. September 2022
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Berührende Momente und Rätselhaftes: Plötzlich schwebt
ein Dino ein. Foto: Walter Mair/Ruhrtriennale

Am  Beginn  steht  die  Erschaffung  der  Welt.  Es  klingt  ein
Klopfen,  Zischeln  und  Hämmern  im  vielfach  geteilten,
polyrhythmisch arbeitenden Schlagzeug, als befänden wir uns in
einem Maschinenraum. Das an- und abschwellende Werkeln stammt
aus Charles Ives’ unvollendeter „Universe Symphony“, die nicht
weniger als die Schöpfungsgeschichte, des Menschen Erdendasein
und sein Streben nach Erlösung und Erleuchtung umfasst.

Für Christoph Marthaler, den Regisseur der Langsamkeit und
Verstörung,  sowie  für  die  Ausstatterin  Anna  Viebrock,  die
Schöpferin muffiger, verblichener, seelische Leere spiegelnder
Interieurs,  war  Ives’  monumentaler  Ansatz  reichlich
Inspiration,  das  musikalische  Fragment  zu  einem
Gesamtkunstwerk  auszuweiten.  Entstanden  ist  eine  in  ihrer
riesenhaften Dimension teils faszinierende, verrätselte, teils
langatmige,  dramaturgisch  äußerst  gespreizte  Triennale-
„Kreation“.
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Marthalers  Personal  rennt
und  tänzelt,  schreit  oder
schaut  stumm.  Foto:  Walter
Mair/Ruhrtriennale

Sie ist in Bochums Jahrhunderthalle zu erleben, gewissermaßen
in  einem  Maschinenraum  vergangener  Zeiten.  Dort  kommt  das
perkussive Tüfteln langsam zum Ende, aus der Ferne zeichnet
ein Orchester feine Ornamente, bis plötzlich eine lärmende
Marschkappelle  alle  Kontemplation  ruppig  zerstört.  Und  das
elfköpfige Marthaler-Personal, das von einem Zollbeamten nach
und  nach  in  die  Arena  eingelassen  wird,  quittiert  die
Klangüberwältigung  mit  einem  säuerlichen  „Naja“.

Marthalers Menschen, die diese Welt bevölkern, die musikalisch
angereichert ist mit Ives’ Kosmos aus Märschen, Songs, Hymnen
und geschichteten polytonalen Orchestereruptionen, wirken wie
verlorene Gestalten. Die Utopie des amerikanischen Komponisten
von einer seligmachenden Transzendenz wird hier zur Dystopie,
in der die Erdenbewohner rennen und kriechen, schreien und
flüstern, sich balgen.

Dieses Bewegungsvokabular ist hinreichend bekannt, auch die
Langsamkeit und Wiederholungszwänge oder die teils rührenden
Versuche, etwas Schönes zu bewerkstelligen. Wenn sich etwa
Tanzpaare zu trostvollen Streichquartettklängen finden, aber
außer Verrenkungen und Erstarrung nichts zustande bringen.

https://www.revierpassagen.de/52021/was-soll-uns-der-saurier-christoph-marthaler-wagt-sich-bei-der-ruhrtriennale-an-das-universum-von-charles-ives/20180821_1819/universe-incomplete-2


Einzug  der  Marsch-Kapelle.
Foto:  Walter
Mair/Ruhrtriennale

Allenthalben Verstörung, aber auch Faszination: Erstmals wird
die Jahrhunderthalle in ihrer vollen Länge und gehörigen Tiefe
genutzt und scheint so geradezu prädestiniert für Ives’ (teils
verborgene)  Klanginseln.  Die  Akustik  jedenfalls  wirkt
ausgezeichnet,  entfaltet  sehr  präsent  die  Schichtungen  der
Musik oder wunderbar knallig die Wucht der Märsche.

Schwieriger wird’s bei der Ausstattung. Die Halle selbst, mit
ihren wuchtigen Verstrebungen und der industriellen Patina,
ist ja Bühne genug. Da erscheinen Anna Viebrocks riesenlange
Festtafel, die ollen Kirchenbänke oder eine kitschverdächtige
Brücke  doch  arg  verloren.  Besser  wirken  die  Kostüme  des
Ensembles  (auch  von  Viebrock),  irgendwie  auf  amerikanisch
getrimmt,  teils  wie  aus  dem  Second-Hand-Laden,  garantiert
völlig unmodern.
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Christoph
Marthaler,
Regisseur  der
Langsamkeit und der
Verstörung.  Foto:
Edi Szekely

Hier das Offensichtliche, dort manches Rätsel. Was soll uns
bloß der Dinosaurier mitten im Spiel? Oder der Mann mit der
Tuba, der immer zu spät kommt und nicht mal weiß, zu welchem
Orchester er gehört? Dazu viel Gebrabbel und manche Agitation.
Das angestrebte Gesamtkunstwerk entpuppt sich als Pasticcio,
zerfällt in zähe Inseln.

Am Ende sanfte Streicherharmonie, ein fragendes Fünftonmotiv
der  Trompete  und  schnatternde  Antwortversuche  einiger
Holzbläser. Zu Ives’ „The Unanswered Question“ legt Marthalers
Personal, das sich zuvor die Seele aus dem Leib gespielt hat,
den Kopf auf die Schulter und blickt – ins Nichts.

Der Applaus für die famosen Bochumer Symphoniker unter Titus
Engel,  für  die  trefflichen  Schlagwerkformationen  aus  NRW-
Musikhochschulen, für Mimen und das Regieteam ist herzlich.
Enthusiasmus aber hört sich anders an.

https://www.ruhrtriennale.de
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(Der  Artikel  ist  in  ähnlicher  Form  zuerst  in  der  WAZ
erschienen).

 

 

Ein  großer  Tag  dämmert  den
BoSys: Gustav Mahlers Neunte
in  Bochum  lässt  tief
betroffen zurück
geschrieben von Werner Häußner | 7. September 2022
Abschied  durchweht  das  Vierte  Sinfoniekonzert  der  Bochumer
Symphoniker  (BoSys):  Letzte  Werke  sind  angesetzt.  Richard
Strauss‘  „Vier  letzte  Lieder“  eröffnen  den  Abend,  Gustav
Mahlers letzte vollendete Sinfonie krönt ihn. Zwei Werke, die
unterschiedlicher kaum sein könnten: Bei Strauss ein üppig
glühender,  langsam  in  zarten  Farben  erblassender
Sonnenuntergang, harmonisch schwelgerisch, melodisch intensiv.
Bei Mahler zerrissenes, drohendes Wetterleuchten und groteske
Licht-und-Schatten-Tänze, dann ein fahles Ersterben, in dessen
Erlöschen ein Hoffen auf Transzendenz aufscheint.
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Orchesterchef  Steven  Sloane
profiliert sich als Mahler-
Dirigent.  (Foto:  Bochumer
Symphoniker)

Die Bochumer Symphoniker stellen dieses Konzert in den Verlauf
ihres Mahler-Projekts, das in den nächsten Jahren „mit neuen
Ansätzen auf die Reise durch den Mahler-Kosmos“ gehen soll.
Marlis Petersen, gefeiert in Bellinis „La Straniera“ in Essen
und als Alban Bergs „Lulu“ in München und New York, gehört zu
den  schlankstimmigen  Strauss-Interpretinnen.  Sie  hat  im
„Frühling“  wie  viele  ihrer  hochkarätigen  Kolleginnen  ein
Problem mit der geradezu unverschämten Tiefe, aus der sie dann
in blühende Höhen aufbrechen soll. Das geht nicht ohne steifen
Glanz ab. Aber in „September“ fühlt sich Marlis Petersen viel
wohler, führt die Stimme leicht und leuchtend. Und sie lässt
in Hermann Hesses „Beim Schlafengehen“ die „Seele unbewacht“
in wundervollem Bogen „in freien Flügen schweben“. Die BoSys
verschmelzen  in  weichem  Streicherschimmer  mit  der  Stimme,
tragen  sie  in  freiem  Piano  und  umkleiden  sie  mit  der
herbstlichen  Farbenpracht  von  Strauss‘  Instrumentation.

Von  dieser  güld’nen,  melancholisch  durchtränkten
Stimmungsmalerei ist bei Gustav Mahler nichts zu hören: Steven
Sloane  macht  in  der  Eröffnung  des  ersten  Satzes  radikal
deutlich, wie sich diese Musik in fragmentierten Elementen zu
sich selbst vortastet, auch in der scheinbaren D-Dur-Klarheit
der Episode, die gerne als „Hauptthema“ tituliert worden ist,
obwohl  Mahlers  Neunte  mit  den  Kriterien  der  an  Beethoven

http://www.bochumer-symphoniker.de


geschulten Analyse überhaupt nicht mehr zu fassen ist.

Das  Anneliese  Brost
Musikforum  Ruhr  in  Bochum.
(Foto: Werner Häußner)

Sloane tut also folgerichtig nicht so, als sei im Geflecht der
symphonischen Entwicklung irgendein Motiv „wichtiger“ als ein
anderes. Er versöhnt nicht, sondern reißt auf. Dass er die
Dynamik zügelt, macht die Geröllhalde auf diesem fernen Stern
noch fremdartiger. Das Paukensolo, die harschen Harfenakkorde,
versprengte, gedämpfte Horn- und Trompetensignale, der dumpfe
Zusammenbruch von Celli, Kontrabässen und Fagott, das Seufzen
der  Bassklarinette:  Die  Symphoniker  lassen  in  dieser
zerrissenen  Welt  die  Schönheit  und  die  Hinfälligkeit,  den
Balsam und den Schmerz der Töne aufleuchten.

Andererseits wählt Sloane nicht den Weg einer Schärfung um
jeden Preis. Die Violinen könnten ihre Linien schmerzhafter
ziehen,  das  Blech  könnte  anti-brucknerisch  grell  und
aufgepeitscht  klingen,  auch  in  den  Holzbläsern  hält  sich
schrille Exaltation die Waage mit samtiger Resignation. Mahler
wird nicht geschunden und bloß vorgeführt, sondern in den
Goldrand einer sanften Distanz gekleidet – wie ein Jugendstil-
Gemälde, das Schreckliches in dekorativer Façon zeigt. Ein
Weg, der manchen Mahler-Exegeten vielleicht zu wenig radikal
erscheint,  der  aber  seinen  Sinn  hat.  Hoffen,  Bangen  und
Verzweifeln werden so noch schmerzvoller.



Groß  in  Form  sind  Orchester  und  Dirigent  auch  in  den
Mittelsätzen.  Michael  Gielen,  einer  der  profiliertesten
Mahler-Deuter  der  letzten  Jahrzehnte,  hat  sie  als  einen
„Rückblick auf Gesellschaftliches, auf Volkstümlichkeit, auf
Vulgarität  der  andern“  beschrieben.  Diesen  Blick  schärft
Sloane:  Harmlose  Ländler-Rhythmen  werden  zu  skurrilen
Veranstaltungen, die schroffen Wechsel von Takt und Haltung
sind  deutlich  markiert,  die  Ironie,  mit  der  Mahler
musikalische Floskeln zitiert und zerlegt, entfaltet sich in
ätzender Schärfe.

Der Sog zum hexerischen Finale der Rondo-Burleske steigert
sich ins Groteske; die BoSys lassen derbe Töne knallen und
scharren.  Der  weite  Tonraum  zwischen  Violin-Flageolett  und
Kontrabass-Abgrund reißt seinen Schlund auf. Das abschließende
riesige Adagio kennt dann noch einmal melancholisch weiche
Phrasierungen,  wundervolle  Abstimmungen  zwischen  Horn  und
Blech  und  –  trotz  einsetzender  Konzentrationsprobleme  –
idyllisch versöhnten Streicherklang. Im äußersten Pianissimo
verfliegt der Ton in die quasi hinzukomponierte Stille. Ein
großer Tag für Steven Sloane und sein Orchester.

Nächstes Sinfoniekonzert im Anneliese Brost Musikforum Ruhr in
Bochum am 26./27./28. April mit Richard Wagners „Siegfried-
Idyll“ und dem ersten Akt der „Walküre“.

Wuchtige Bilder statt Zauber
und  Geheimnis  –  Krzysztof
Warlikowski  deutet  „Pelléas
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et  Mélisande“  bei  der
Triennale
geschrieben von Martin Schrahn | 7. September 2022

Pelléas  (Phillip
Addis)  und
Mélisande  (Barbara
Hannigan)  an  der
Bar,  in  Tristesse
vereint. Foto: Ben
van Duin

Draußen das gewohnte Bild des Bretterbudendorfes – einfache
Bauten für Kneipe und Kunst. Hier ein Raum voller Schrott, die
Hinterlassenschaften unserer Lebensart. Dort eine vergitterte
Werkstatt, alle Elemente akribisch angeordnet. Doch Obacht:
Das  Neue,  das  hier  geschaffen  wird,  sind  Waffen,  also
Werkzeuge  der  Zerstörung.

„The Good, the Bad and the Ugly“ heißt diese Ansiedlung vor
der Bochumer Jahrhunderthalle, wieder errichtet vom Atelier
Joep  van  Lieshout  zu  Johan  Simons‘  drittem  und  letztem
Ruhrtriennale-Jahr.  Auf  Zerfall  und  Gewalt  trifft  der
Betrachter, van Lieshout proklamierte zum Festivalbeginn das
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Ende von allem. Um allerdings aus dieser Art Apokalypse einen
kreativen  Neubeginn  abzuleiten.  Doch  ist  dem  zu  trauen?
Drinnen jedenfalls ist es mit dem Optimismus nicht weit her.
Zum Finale von Claude Debussys Oper „Pelléas et Mélisande“
beherrschen Tod und Agonie die Szene.

König Arkels Versuch der Aufmunterung, sein Verweis auf die
Zukunft, Mélisandes gerade geborene Tochter im Blick, geht ins
Leere. Wie überhaupt diese Aufführung in der Jahrhunderthalle
geprägt ist von tiefer Tristesse, vom Zerfall einer Familie,
von Eifersucht und Wahn. Was fehlt, sind Zauber und Geheimnis,
da muss die Regie passen. Nur die Musik spricht davon, mit
ätherisch  anmutenden  Klanggespinsten,  prächtig  kolorierten
Passagen  oder  durch  den  bisweilen  entrückten  Gesang  der
Mélisande.

Golaud  (Leigh
Melrose),
zerfressen  von
Eifersucht.  Foto:
Ben van Duin

Regisseur Krzysztof Warlikowski hingegen setzt auf Spannung,
jede Menge Filmbildmacht und teils rohe Gewalt. Ausstatterin
Małgorzata  Szczęśniak  hat  ihm  dazu  eine  zweiteilige  Bühne
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konstruiert,  die  ebenfalls  ein  Draußen  und  Drinnen  kennt,
einhergehend  mit  verschiedenen  Zeitbezügen.  Hier  ein
großbürgerlicher  Raum  mit  Holzvertäfelungen  und  einer
riesigen,  im  Halbrund  geschwungenen  Treppe,  dort  eine
neonhelle Bar, mit Hockern, Tischen, Stühlen, dahinter lauter
Waschbecken.  Am  Tresen  und  im  Waschraum  trifft  sich  das
Prekariat  der  Gegenwart,  im  vornehmen  Haus  die  königliche
Familie  nebst  Dienerschaft.  Lauter  einsame  Menschen  in
zerrütteten Verhältnissen, trotz Standesunterschied. Wer mag
da an eine schöne Zukunft denken.

Golaud  jedenfalls,  Enkel  des  Königs  Arkel,  hat  es
hinausgetrieben aus der Schweigsamkeit und Enge des Schlosses,
hin zu jener bunten Bar, an der bereits Mélisande hockt. Sie,
vom Leben gezeichnet, Kette rauchend, mit langsamen Bewegungen
wie von einer Süchtigen. Mag sein, dass sie als Prostituierte
arbeitet.  Er,  zunächst  still,  ein  kraftvoller  Typ,  mit
schwarzem Bart und Haar, alles unter Kontrolle. Sein Jähzorn
entlädt sich erst später. Da sitzen sie, wie die verlorenen
Gestalten in Edward Hoppers Gemälde „Nighthawks“. Dann nimmt
die Geschichte ihren Lauf, und hauchte Mélisande gerade noch
ihr waidwundes „Fass mich nicht an!“ in den Raum, verlustiert
sie sich auch schon mit Golaud an den Waschtischen.

Das  birgt  natürlich  auch  Geheimnis,  wirkt  aber  wie  ein
schlechter Film. Regisseur Warlikowski setzt noch eins drauf,
zeigt  Horror-Szenen  von  Schafen,  die  geschlachtet  werden
(Andrzej Wajda: Pilatus und andere) sowie eine Sequenz aus
Hitchcocks „Die Vögel“. Die Stoßrichtung ist klar: Mélisande,
das Opferlamm, Mélisande, das verängstigte junge Mädchen, vom
großen  schwarzen  Vogel  attackiert.  Das  ist  eben  niemand
anderes als der aufbrausende, bald von Eifersucht zerfressene
Golaud.

Er nämlich heiratet seine Eroberung, bringt sie zum Schloss,
wo sie auf den scheuen Pelléas trifft. Schnell entwickelt sich
eine Seelenverwandtschaft zwischen diesen beiden Wunderlichen.
Die Liebe, die daraus erwächst, ist eine keusche zwar, doch



der wilde Golaud wittert Ehebruch, demütigt und schlägt seine
Frau, ersticht schließlich seinen Halbbruder Pelléas. Am Ende
gar stirbt Mélisande an der Geburt ihrer Tochter. Was bleibt,
ist Erstarrung.

Mélisande  ganz  mondän,  wie
eine Filmdiva. Foto: Ben van
Duin

Die Regie findet dazu teils starke, teils blasse Bilder. Als
Brunnen, an dem sich Pelléas und Mélisande treffen, muss der
Waschraum  der  Bar  herhalten.  Die  mächtige  Treppe  wiederum
dient als Gewölbe, davor ein schwindelerregender Abgrund sich
auftun  soll.  Beides  konstruierte  Szenarien  ohne  große
Wirkmacht.

Weit spannender aber wird es, wenn Warlikowski den Blick auf
seine Hauptpersonen fokussiert. Allen voran Leigh Melrose als
Golaud und Barbara Hannigan als Mélisande. Dann nämlich, wenn
dieses ungleiche Paar sich mit Stimmkraft und Spielfreude aufs
Äußerste  einbringt,  entwickelt  die  Inszenierung  ungeheure
Sogkraft, wirkt Debussys Musik wie ein schweres Opiat.

Der Bariton von Melrose kann sich so bedrohlich schwarz färben
wie  seine  Gestalt  finster  ist.  Phillip  Addis  (Pelléas)
hingegen geht als Sanftmut in Person durchs Leben, ebenfalls
ein  Bariton,  aber  heller  timbriert,  in  den  Höhen  etwas
überreizt. Er ist Opfer wie auch Mélisande, der Hannigan teils
leuchtende  Farben  verleiht,  teils  sanft  dahinschmelzende
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Leidenstöne.  Sie  gibt  sich  mondän  im  hochherrschaftlichen
Ambiente,  steht  herausfordernd  da  wie  eine  stilisierte
Freiheitsstatue (in Glitzerkleid, mit Feuerzeug), und bleibt
doch zerbrechlich bis zum letzten Atemzug. Und ob all dieses
Elends flüchtet sich selbst der gute König Arkel, dem Franz-
Josef  Selig  teils  strenge,  teils  wehmütige  Basssolidität
verleiht, an die Bar.

Dass aber Debussys Oper in ihrem sanften Fluss, durchsetzt mit
mancher Raserei, uns wie ein Narkotikum umringt, in großer
Transparenz aufklingend, so schmerzvoll wie schön, ist zuerst
den Bochumer Symphonikern zu danken. Sie spielen unter Leitung
von Sylvain Cambreling in Bestform, bieten wundersame Farben,
eine fein abgestufte Dynamik vom ätherisch Zarten bis hin zum
überwältigenden Rausch. Das Ensemble, durch Mikroports leicht
verstärkt, fügt sich akustisch prima ein, nur selten kommt es
zur Übersteuerung.

Der Beifall ist groß, wenn auch nicht enthusiastisch. Die
Regie will nichts weniger als das ganz große Kino, darin die
Welt am Abgrund steht. Lust auf kreativen Neubeginn macht das
eher nicht.

 

 

 

 

Ein warmer, tragender Klang:
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Der  Kammermusiksaal  des
Musikforums  Bochum  ist  ein
Glücksfall
geschrieben von Martin Schrahn | 7. September 2022

Das „Viktoria Quartett“ mit
Philipp  Willerding-Bach,
Jiwon  Kim,  Aliaksandr
Senazhenski  und  Esiona
Stefani  (v.l.n.r.).  (Foto:
Christoph Fein)

Streichquartett-Abende sind immer einen Besuch wert. Darf sich
das geneigte Publikum doch gewissermaßen auf einem Olymp der
Kunst wähnen. Hier wird die reine Vierstimmigkeit zelebriert,
geht es mithin um nicht weniger als die Königsgattung der
Kammermusik.

Kein Komponist, der was auf sich hielt oder hält, der nicht
für  Streichquartett  schrieb  oder  schreibt.  Von  Haydn  und
Vorläufern bis hin zu Wolfgang Rihm und Jüngeren – kaum ein
Kanon kommt ohne Werke für die Kombination von zwei Geigen,
Bratsche und Cello aus.

Was Wunder: Der große Goethe hat dazu, ganz im Geiste der
Aufklärung, seinen Segen gegeben. „Man hört vier vernünftige
Leute sich untereinander unterhalten, glaubt ihren Diskursen
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etwas abzugewinnen und die Eigentümlichkeiten der Instrumente
kennen zu lernen.“ Da ist es zudem wenig verwunderlich, dass
bis heute immer wieder neue Streichquartett-Ensembles sich der
Herausforderung des rationalen musikalischen Gesprächs stellen
wollen.

Bei den Bochumer Symphonikern haben sich im Laufe der Zeit
zwei entsprechende Formationen gebildet. Zunächst „Bermuda4“
und später, genauer gesagt vor etwa drei Jahren, das „Viktoria
Quartett“. Beide haben für diese Saison eine eigene Reihe
eingerichtet.  Allein,  aktuell  gestaltet  ausschließlich  das
„Viktoria Quartett“ die Konzerte, „Bermuda4“ befindet sich in
einer Phase der Neuorientierung. Selbstreflexionen dieser Art
sind beileibe nichts Ungewöhnliches, auch berühmte Ensembles
sind  davor  nicht  gefeit.  Über  Binnenspannungen  im
Quartettbetrieb  wurden  schon  Bücher  geschrieben  –  und  es
bleibt nur der Wunsch, dass sich am Ende alles wieder aufs
Beste einrenkt.

Nun also: Das „Viktoria Quartett“ hat den dritten Abend der
Reihe  übernommen,  das  wohl  kurzfristig  zusammengestellte
Programm  weist  Prokofjews  1.  (op.  50)  und  Beethovens  4.
Quartett (aus op. 18) aus. Für uns ist es im übrigen die erste
Gelegenheit,  den  Kammermusiksaal  des  neuen  Bochumer
Musikforums zu testen. Und es sei gesagt: Das Hörerlebnis ist
außerordentlich.

Der Klang umfängt das Publikum mit angenehmer Wärme, wer die
Augen schließt, mag kaum glauben, dass alle Töne doch von vorn
kommen.  Dazu  verhelfen  die  reflektierenden  Flächen  der
Seitenwände, wie andererseits zwei raumhohe schwere Vorhänge
die prinzipiell trockene Akustik abmildern. Gleichwohl wird
jede noch so filigrane Klangnuance bis in die hinterste Reihe
getragen.  Selbst  das  leiseste  Pianissimo  findet  in
kristalliner  Klarheit  jedes  Ohr.  Andererseits:  Dissonante
Schärfen, wie sie Prokofjew oft genug vorschreibt, versagen
sich in hoher Lage jedes Klirren. Diese kleine Schuhschachtel,
maximal auf 325 Plätze ausgerichtet, ist für Kammermusiker ein



Glücksfall.

Gleichzeitig jedoch eine Herausforderung. Wo nichts ungehört
bleibt, ist Präzision gefragt. Das fängt bei der Intonation
an, ist in Sachen Tongebung von Bedeutung, betrifft nicht
zuletzt die Kunst des Zusammenspiels. Der rationale Diskurs
ist das eine, das konzentrierte Hören aufeinander die andere
Seite der musikalischen Medaille. Wie schön, dass sich das
„Viktoria  Quartett“  als  Organismus  präsentiert,  dessen
Solisten  nie  in  den  Vordergrund  drängen.  Interessant  ist
vielmehr, dass kaum eine Führungsrolle auszumachen ist. Esiona
Stefani  (1.  Violine),  Jiwon  Kim  (2.  Violine),  Aliaksandr
Senazhenski (Viola) und Philipp Willerding-Bach (Violoncello)
verstehen einander ziemlich gut, intonieren äußerst sauber,
nur hier und da fehlt es an präziser Tonfokussierung.

Bei  Prokofjew  gelingt  die  Balance  zwischen  akzentuierter
Motorik und stimmungsvollem Legato-Ton überzeugend. Das Spiel
des Quartetts ist energiegeladen, zielt aber vor allem auf die
expressive  Ausgestaltung  des  Finales,  einem  Lamento  von
erheblicher Dramatik. Beethovens Werk wiederum hätte insgesamt
mehr  Biss  verdient,  andererseits  wird  die  Modernität  des
Stückes  (frühe  Anklänge  an  die  Romantik)  fein
herausgearbeitet.  Ja,  der  Besuch  dieses  Konzerts  hat  sich
gelohnt.

 

Das neue Zuhause der Bochumer
Symphoniker  ist  ein
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spektakuläres Bau-Ensemble
geschrieben von Martin Schrahn | 7. September 2022

Blick auf die Außenseite des
Musikforums.  In  dem
länglichen  Gebäude  findet
sich der große Saal. Foto: -
n

Das Erstaunen ist groß, schon der erste Eindruck nimmt uns
gefangen. Denn dieses dreiteilige Bauensemble, wie es sich
aneinanderschmiegt im Herzen der Bochumer Innenstadt, ganz nah
am Bermuda3Eck, ist so außergewöhnlich wie wohl einzigartig.
Weil hier das geneigte Publikum den großen Konzertsaal links
oder den multifunktionalen Kammermusiksaal rechts durch eine
mittig  gelegene  Kirche  erreicht.  Willkommen  also  im
nigelnagelneuen Anneliese Brost Musikforum Ruhr, der ersten
eigenen Spielstätte der Bochumer Symphoniker.

Die Kombination mit der Kirche, St. Marien, ist ein Coup.
Bereits 2002 wurde sie profaniert, sie dämmerte vor sich hin,
verkam, es drohte der Abriss. Doch die nun realisierte Lösung,
durchgesetzt nach zähem Ringen, entpuppt sich als der pure
Glücksfall. Die Bauten strahlen Harmonie aus, in ihrer Länge
bilden sie, parallel zur Viktoriastraße, eine Linie, denn die
neuen  Gebäude  reichen  nicht  höher  als  die  Traufe  des
einstmaligen Gotteshauses. Nur der Kirchturm überragt alles.
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In seinem Innern hängt noch eine der alten Gussstahlglocken,
auf b gestimmt. Ein herrlich warm klingender Pausengong – die
Blicke wandern anerkennend nach oben.

Die  Kirchenglocke
als  Pausengong.
Foto:  -n

Dabei gibt sich der Kirchenraum selbst in strahlendem Weiß,
und mancher mag damit im ersten Moment Kälte assoziieren. Doch
weit gefehlt: Das helle Licht blendet an keiner Stelle, die
kirschbaumfarbenen  Möbel  von  Garderobe,  Bar  und
Kartenverkaufsstand fangen das Weiß geschickt auf. Große Türen
links und rechts führen schließlich über ein Zwischenfoyer zur
jeweiligen Spielstätte. Und auch hier: ein Gefühl von Wärme
und Behaglichkeit macht sich breit.

Der  große  Saal:  Prinzip  Schuhschachtel,  aber  durch  einige
Rundungen ist die Kastenform geschickt aufgelockert. Exakt 964
Menschen  finden  hier  Platz,  auf  cremefarbenen  Sitzen  im
Parkett  und  Hochparkett,  auf  zwei  Emporen  sowie  auf  zwei
Galerien, die sich links und rechts längs des Raumes befinden.
Wieder  dominiert  das  Holz  der  amerikanischen  Kirsche  den
Blick,  oben  fallen  fünf  helle,  geschwungene  Akustiksegel
ebenso auf wie eine luftig konstruierte Mikadodecke, über der
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sich indes noch allerlei Technik verbirgt. Nett wirken einige
„Gardinen“  an  den  Saalwänden,  sie  dienen  allerdings  der
Akustik und versagen sich damit jeder ästhetischen Debatte.

Zum kleinen Saal sei gesagt, dass er maximal 324 Plätze fasst,
aber auch in mehrere kompakte Raummodule umgewandelt werden
kann.  Hier  soll  vor  allem  die  Bochumer  Musikschule  eine
weitere  Wirkungsstätte  finden,  die  mit  mehr  als  10.000
Studierenden eine der größten Deutschlands ist. Die Bochumer
Symphoniker wiederum geben hier Kammermusikabende oder Kinder-
,  Jugend-  und  Familienkonzerte.  Nicht  zuletzt  ist  der
Kirchenraum selbst Spielstätte, etwa für kleine Jazzkonzerte
oder Lesungen.

Steven  Sloane,  seit  1994
Chef  der  Bochumer
Symphoniker.  Auch  sein
beharrlicher  Einsatz  war
Garant für die Realisierung
der neuen Spielstätte. Foto:
Christopher Fein

So ist es also geschafft. Die Bochumer Symphoniker, die 2019
ihren 100. Geburtstag feiern können, haben endlich ein eigenes
Zuhause. Und es ist nur gut, dass sich dieses Heim mitten in
der  Stadt  befindet.  Die  zeitweilig  ernsthaft  diskutierte
Alternative,  ein  Neubau  nahe  der  Jahrhunderthalle,  wirkt
rückblickend geradezu bizarr. Hier ins Zentrum gehört dieses
„Musikforum“, das den Namen der einstigen Verlegerin Anneliese
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Brost trägt, deren Stiftung das Haus mitfinanziert hat. Wozu
zu sagen ist: Ohne die unermüdliche Kärrnerarbeit von Steven
Sloane – Chef des Orchesters seit 1994 und bis mindestens 2020
– und ohne das breite finanzielle Engagement von mehr als 20
000 Spendern, zumeist Bochumer Bürgern, wäre das Projekt wohl
kaum geglückt.

Das Haus mit Leben zu füllen, über den euphorischen Beginn der
Eröffnungswoche hinaus, ist nun die nächste Herausforderung.
Immerhin: Der Run auf die Abos dieser Saison ist groß. Und
nach  17  Jahren  einer  teils  hitzigen,  teils  sich  im  Kreis
drehenden Debatte über Pläne, Standorte, Kosten und Nutzen
scheint alles Kommende eine Kleinigkeit. Nun gilt’s der Kunst.

Entdeckung  in  Bochum:  Die
Symphoniker  präsentieren
Mahlers Inspirator Hans Rott
geschrieben von Werner Häußner | 7. September 2022
Der junge Mann hat eine tragische Geschichte, seine Symphonie
auch:  Hans  Rott  starb  1884  mit  25  Jahren  in  der
Niederösterreichischen  Landes-Irrenanstalt  in  Wien  an
Tuberkulose. Seine erste und einzige vollendete Symphonie lag
über 100 Jahre unbeachtet in einem Nachlass, bis sie 1989
uraufgeführt  und  sogleich  als  ein  wegweisendes  Werk  der
anbrechenden Moderne erkannt wurde.

Seither sind Enthusiasten für Hans Rott entflammt – von dem
Gustav Mahler gesagt hat, er sei der „Begründer der neuen
Symphonie“. Andere gestehen zwar zu, Rott könne das „missing
link“  zu  Mahler  sein,  halten  aber  sein  unausgegorenes
Jugendwerk für überschätzt. In Bochum kann man sich nun selbst
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ein Bild vom Geniestreich des Zwanzigjährigen machen.

Im  Dritten  Symphoniekonzert  präsentieren  die  Bochumer
Symphoniker im Audimax der Ruhr-Universität ein ausgeklügeltes
Programm: Rotts E-Dur-Symphonie, vollendet 1884, flankiert von
Hugo Wolfs 1887 entstandener „Italienischer Serenade“ und im
Zentrum ein Werk des Antipoden: Johannes Brahms‘ „Variationen
über ein Thema von Haydn“, ein Werk von 1873.

Alle  drei  Komponisten  sind  schicksalhaft  miteinander
verstrickt:  Wolf  und  Rott  studierten  zur  gleichen  Zeit  –
zusammen mit Gustav Mahler – in Wien, beide waren hochbegabt
und bettelarm, beide einte die Verehrung für Richard Wagner.
Rott hatte sogar den ersten Bayreuther „Ring“ 1876 besucht.

Wolf sollte später Johannes Brahms als „Mörder“ von Hans Rott
bezeichnen.  Denn  fünf  Tage  vor  dem  Ausbruch  seiner
Geisteskrankheit  hatte  der  hypersensible  junge  Mann  Brahms
besucht, ihm seine Symphonie vorgelegt und eine herbe Abfuhr
erlitten. Der etablierte Großmeister riet ihm, das Komponieren
aufzugeben;  Rotts  Lehrer  Anton  Bruckner  dagegen  hatte
prophezeit, von dem Manne werde man noch Großes hören. So tief
waren damals die Gräben im musikalischen Wien, ausgehoben im
Namen Wagners.

Er fühlte sich von Brahms verfolgt

Auf der Zugfahrt nach Mühlhausen im Elsass, wo er eine Stelle
antreten sollte, bedrohte Rott einen Fahrgast, der sich eine
Zigarre anzünden wollte, mit einer Schusswaffe: Brahms habe
den  Waggon  mit  Dynamit  präpariert,  da  könne  man  nicht  so
unvorsichtig mit offenem Feuer hantieren. „Verfolgungswahn mit
Halluzinationen“ diagnostizierten die Ärzte.

Und Gustav Mahler? Der hat Rott sehr geschätzt und das Werk
seines  Freundes  mehrfach  studiert,  aber  nie  aufgeführt.
Stattdessen verarbeitete er die Anregungen daraus in seinen
eigenen Symphonien: Unschwer ist – bei allen Unterschieden
zwischen den beiden – Rotts Einfluss in Mahlers Idiom bis



hinein in die Fünfte zu entdecken. So ganz unberechtigt ist
die Rede vom „missing link“ also nicht.

Am Pult der Bochumer ließ Antony Hermus, von 2007 bis 2009 GMD
in  Hagen  und  danach  bis  2014  in  Dessau,  die  Mahler-
Vorwegnahmen deutlich ausspielen – unmittelbar zu hören vor
allem  im  dritten  Satz.  Dieses  Scherzo  mit  seinem  erst
harmlosen, dann grimmigen Ländler, seinen fast schon grotesken
metrisch-rhythmischen Akzenten, seinem Dorf- und Kirmesmusik-
Tonfall  erinnert  an  die  verzerrten  Pseudo-Volksmusik-Zitate
bei Mahler, weist voraus bis auf die bizarr verrenkten Walzer
in Alban Bergs „Wozzeck“. In diesen Momenten zeigt sich, dass
Rott am Beginn einer Traditionslinie steht, die sich über
Mahler in die Moderne weiterspinnt.

Klänge einer zerrissenen Welt

Die Bochumer Symphoniker holen diese zerrissene Welt klanglich
ein,  zwischen  sonorem  Pianissimo  und  Posaunen-Aggression,
zwischen  erregter  Pauke  und  Geigen-Flimmerlyrik,  zwischen
vulgären  Schlägen  und  einem  pfiffigen  Tänzchen  des
Konzertmeisters. In den anderen Sätzen hört man, dass Rott der
Lieblingsschüler  Anton  Bruckners  war:  Er  kannte  dessen
erhabenes  Blech,  die  geschichteten  Klangblöcke  und  die
gelösten Natur-Idyllen. Auch Wagner tritt uns entgegen, wenn
im Finale noch einmal der Zauberglanz von „Lohengrin“ oder der
„Walküre“ aufscheint. In solchen Momenten kämpfen die Bochumer
mit der herben, trockenen Akustik des Raumes. Da wirkt das
Blech nicht rund und die Klänge reiben sich eher als sich zu
mischen.

Aber man hört auch, warum Brahms jenseits ablehnenden Gefühls
die Symphonie des Anfängers nicht goutiert haben dürfte: Gegen
die formale Souveränität und Perfektion der Haydn-Variationen
–  von  den  Bochumern  genüsslich  ausgespielt  –  wirkt  der
wichtige Kopfsatz von Rotts Symphonie unentschieden. Zwar sind
die  Themen  ansprechend  exponiert,  aber  die  weitere
Verarbeitung wirkt zuweilen, als trete sie auf der Stelle.



Auch der vierte Satz kommt weitschweifig daher – wiewohl die
Reprise  des  Materials  des  ersten  und  die  Zitate  aus  dem
zweiten  und  dritten  Satz  eine  ehrgeizige  symphonische
Konzeption  verraten.

Die souverän ordnende Hand, wie sie in Bruckners monumentalen
Anlagen waltet, war Rott – verständlicherweise – noch nicht
gegeben. Die Besucher im leider nur schütter besetzten Audimax
zeigten sich Hermus und dem Orchester im Beifall herzlich
zugetan: Es gibt eben auch Konzertgänger, die nicht nur die
ewigen Zugstücke beklatschen, sondern auch aufschlussreichen
Entdeckungen viel abgewinnen können – zumal, wenn sie in einem
schlüssigen Kontext präsentiert werden.

Das 3. Symphoniekonzert mit Hans Rotts E-Dur-Symphonie wird am
Samstag, 28. November, 20 Uhr, im Audimax der Ruhr-Universität
Bochum  wiederholt.  Info  und  Karten:
http://www.bochumer-symphoniker.de

Es  gibt  mehrere  Aufnahmen  der  Rott-Symphonie;  zuletzt  hat
Paavo Järvi das Werk mit dem Frankfurter hr-Sinfonieorchester
eingespielt,  zusammen  mit  der  Erstaufnahme  von  Rotts
Orchestersuite B-Dur. Die Compact Disc ist bei RCA erschienen:
Sony RCA 88691963192.

Zwischen  Talkshow  und
Happening – die Triennale auf
musikhistorischer Lesereise
geschrieben von Martin Schrahn | 7. September 2022
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Blick  auf  die
skandalträchtige
Uraufführungschoreo
graphie  des
 „Sacre“.  Foto:
Christoph Sebastian

Ach  Du  lieber  Gott!  Da  hopsen  und  tanzen  seltsame
Hutzelmännchen, mit Vollbart verziert und Bärenfell behangen,
wie Indianer auf dem Kriegspfad umeinander, und das zu Igor
Strawinskys  archaischer,  brutaler,  rhythmusgesättigter
„Sacre“-Musik.

Es sei gestattet, ein wenig zu lachen, auch wenn hier, als
filmisches  Dokument,  die  Rekonstruktion  der
Uraufführungschoreographie gezeigt wird (1913 in Paris, von
Waslaw  Nijinsky),  die  immerhin  einen  der  größten
Theaterskandale  des  beginnenden  20.  Jahrhunderts  ausgelöst
hat.  Sodass  die  Musik  im  tumultuösen  Lärm  des  erhitzten
Publikums beinahe unterging.

Nicht zuletzt auf Eklats dieser Art hat der amerikanische
Musikkritiker Alex Ross wohl bei der Titelgebung seines Buches
geblickt: „The Rest is Noise“ erzählt eine Geschichte von der
tönenden  Moderne,  die  nicht  wenige  Zeitgenossen  als  Lärm
abtaten, von einer Moderne, die andererseits den Lärm der Welt
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durchaus  spiegelte.  Der  Autor  entwirft  dabei  ein
großformatiges Gemälde, das die musikalische Entwicklung des
vergangenen  Jahrhunderts  in  Beziehung  setzen  will  zu
politischen, philosophischen, soziologischen Strömungen jener
Epoche. Ein überquellendes Kompendium, nicht frei indes von
steilen  Thesen,  „Vielleicht“-  und  Konjunktivsätzen,
Halbwahrheiten.

Sei’s drum: Triennale-Intendant Johan Simons hat das Buch ins
Herz geschlossen und schon als Chef der Münchner Kammerspiele
szenische  Lesungen  erarbeitet.  Die  finden  nun  ihre
sechsteilige Fortsetzung in Schauspielhäusern des Ruhrgebiets.
Diese Kooperation mit Theatern des Reviers, anfangs vollmundig
beschworen, vereinzelt realisiert, dann aber schmählich fallen
gelassen, erfährt also nun eine gewisse Renaissance. Das ist
nur  recht  und  billig:  dass  die  Triennale  sich  bei  allen
europäischen Leuchtturmprojekten noch der Leistungsfähigkeit
der traditionsreichen städtischen Bühnen und ihrer Ensembles
bewusst wird.

Stephanie Schönfeld
in  der  Rolle  des
Buchautors  Alex
Ross.  Foto:
Christoph Sebastian
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Johan Simons’ Musikvermittlung der besonderen Art startet im
Essener  Grillo-Theater  und  verhandelt  zunächst  die  letzte
Jahrhundertwende, das Fin de Siècle, mithin die Komponisten
Mahler und Strauss, um sich dann im 2. Teil hauptsächlich eben
des „Sacre“ anzunehmen.

Der  eingangs  erwähnte  Videoschnipsel  bleibt  alleiniger
Filmbeitrag,  ansonsten  wird  fleißig  rezitiert.  Doch  längst
nicht alles, was wir in der Lesefassung von Julia Lochte und
Tobias Staab zu hören bekommen, entstammt direkt dem Buch.
Manche Zitate gehen weit darüber hinaus. Ross’ Werk wird zum
Steinbruch, andere Quellen (zu erschließen aus den Anmerkungen
des Buches?!) kommen hinzu. Das Schöne ist: Wenn in Simons’
Inszenierung  die  Figuren  selbst  sprechen,  wenn  also  die
Zeitzeugen  etwa  über  den  „Sacre“-Skandal  in  Form  einer
aufregenden  Collage  berichten,  gewinnt  die  Geschichte  weit
mehr Authentizität als durch die Einlassungen von Alex Ross.

Da  gibt  Axel  Holst  einen  fein  formulierenden  Harry  Graf
Kessler, Stefan Diekmann einen spitzzüngigen Jean Cocteau, und
die resolute Ingrid Domann zitiert im Agitpropstil harsche
Kritiken aus der zeitgenössischen Weltpresse. Der wunde Punkt
von Strawinskys Musik ist schnell benannt: die Dissonanz. Sie
ist im übrigen in Ross’ Buch das Element, das die Entwicklung
der tönenden Moderne geprägt hat. Sie emanzipiert sich indes
nicht erst, das sei nur am Rande angemerkt, seit den späten
Stücken eines Franz Liszt. Es gibt Werke der Renaissance, die
würde der arglose Hörer im 20. Jahrhundert verorten.
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Gestatten:  Richard  Strauss,
Alma  und  Gustav  Mahler
(Thomas  Büchel,  Janina
Sachau,  Jens  Winterstein,
v.l.n.r.).  Foto:  Christoph
Sebastian

Vieles  von  Ross’  Text,  der,  wie  erwähnt,  mit  Strauss  und
Mahler  beginnt,  wird  von  Stephanie  Schönfeld  gelesen.  Sie
sitzt auf der T-förmigen Bühne auf einem Drehstuhl, fungiert
als  Wegbereiterin  für  den  Einsatz  der  jeweiligen
„Zeitgenossen“. Thomas Büchel (Strauss) und Jens Winterstein
(Mahler) wirken dabei eher verhalten, lümmeln sich auf ihren
Plätzen, wollen hintersinnig witzig sein, verleihen dem Abend
aber leichte Zähigkeit. In der hinteren Reihe weitere Akteure:
etwa Axel Holst als nöliger Kaiser Wilhelm oder Jan Pröhl als
teils bärbeißiger, teils gesetzter Debussy.

Das  Ganze  wirkt  wie  eine  Mischung  aus  Talkshow  und
studentischem Happening. Es ist ein unterhaltsamer Abend mit
Stärken  und  Schwächen.  Musiker  der  Bochumer  Symphoniker
streuen hier und da klingende Beispiele ein, etwa zwei Sätze
aus Debussys Streichquartett.

Über allem schwebt die Frage zur Rolle des Publikums, das
einst  etwa  Strauss’  modernistische  „Salome“  bejubelte,  das
„Sacre“ aber erst allmählich goutierte. Debussy und Schönberg
wiederum  hatten  für  ihre  Zuhörer  mitunter  nur  Verachtung
übrig.  Die  Vorstellung  im  „Grillo“  indes  wird  einhellig
beklatscht.  Dennoch  bleiben  Zweifel  inhaltlicher  Art.  Die
amerikanische  Sicht  auf  einen  Teil  der  europäischen
Musikgeschichte  mutet  nicht  zuletzt  etwas  salopp  an.

Die  weiteren  Stationen  der  Lesereise  finden  sich  unter
www.ruhrtriennale.de

http://www.ruhrtriennale.de


Siegfried  Wagners  Märchen-
Oper  „An  allem  ist  Hütchen
schuld“  kommt  ins  Audimax
Bochum
geschrieben von Werner Häußner | 7. September 2022

Der  zehnjährige
Siegfried mit seinem
Vater  Richard
Wagner. Die Aufnahme
entstand  1880  in
Neapel.

Wer  kennt  sie  nicht,  die  Charaktere  aus  den  Märchen  der
Gebrüder  Grimm?  Den  Frieder  und  das  Katherlieschen,  das
singende springende Löweneckerchen, das Tischlein-deck-dich.
Und  dazu  Königssohn  und  Müller,  Tod  und  Teufel,  Hexe  und
Menschenfresser.
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Sie alle – und noch viele mehr – spielen mit in Siegfried
Wagners  Märchenoper  „An  allem  ist  Hütchen  schuld“.  Das
burleske Werk, das komische und tragische Züge mit einer Fülle
symbolischer  und  psychologischer  Bezüge  zu  den  Grimm’schen
Märchen verbindet, ist am Sonntag, 18. Oktober, 18 Uhr, im
Auditorium Maximum der Ruhr-Universität in Bochum in einer
szenischen Aufführung zu sehen.

Siegfried Wagner (1869-1930), der Sohn Richard Wagners, gehört
zu  den  vergessenen  Komponisten  der  ersten  Hälfte  des  20.
Jahrhunderts.  Der  Schüler  Engelbert  Humperdincks  hatte  es
schwer, sich gegen den übermächtigen Schatten des Bayreuther
„Meisters“ durchzusetzen. Dennoch waren unter seinen siebzehn
Opern eine Reihe von Erfolgen, allen voran der 1899 in München
uraufgeführte Erstling, „Der Bärenhäuter“. Nach dem Zweiten
Weltkrieg  zeigten  weder  die  Familie  Wagner  noch  die
Opernhäuser  Interesse  am  Werk  Siegfrieds.

Erst  Mitte  der  siebziger  Jahre  begann  eine  zaghafte
Wiederentdeckung,  die  vor  allem  von  der  Internationalen
Siegfried Wagner Gesellschaft und dem Musikwissenschaftler und
Regisseur Peter P. Pachl – Autor einer Biografie des Wagner-
Sohnes – getragen wird. Ergebnisse waren unter anderem die
sehr  erfolgreiche  szenische  Aufführung  von  „An  allem  ist
Hütchen  schuld“  1997  am  Theater  Hagen  und  konzertante
Präsentationen von „Die Heilige Linde“ in Köln 2002 und „Der
Heidenkönig“ in Solingen 2004.

Die geringe Beachtung soll sich jetzt ändern: Die Bochumer
Aufführung ist Teil eines Projekts, das in internationaler
Zusammenarbeit die Opern Siegfried Wagner szenisch realisieren
soll.  In  Sommer  2017  soll  in  Bayreuth  das  erste,  das
Festspielprogramm  der  Richard  Wagner-Festspiele  ergänzende
Festival mit Opern von Siegfried Wagner stattfinden. Hierfür
sollen  bis  dahin  sechs  Opern  Siegfried  Wagners  –  in
internationaler  Kooperation  –  erarbeitet  werden.

Auf  „An  allem  ist  Hütchen  schuld“  folgt  als  nächste



Inszenierung in Shanghai/China „Schwarzschwanenreich“. Diese
Produktion  soll  dann  auch  in  Deutschland  an  verschiedenen
Häusern  gastieren.  Schirmherrin  des  Projekts  ist  Theophana
Prinzessin von Sachsen.

Der Regisseur der
Bochumer
Neuproduktion:
Peter  P.  Pachl.
Foto:  Werner
Häußner

Das  im  Titel  des  1917  in  Stuttgart  uraufgeführten  Werks
genannte „Hütchen“ ist ein Kobold, der als Drahtzieher im
Hintergrund  fungiert.  Die  „Helden“  des  Stücks  sind  das
Liebespaar  Frieder  und  Katherlieschen,  die  eine  Reihe  von
Prüfungen und Versuchungen zu überstehen haben, bevor sie sich
am Ende des Märchenspiels glücklich in die Arme schließen
dürfen.

Siegfried Wagner, der sein eigener Librettist war, verarbeitet
Motive  aus  mehr  als  drei  Dutzend  Grimm-Märchen  in  die
Geschichte, in der die Menschenfreundlichkeit und moralische
Integrität der jungen Liebenden siegt. Das opulente Stück hat
alleine sechzehn Solopartien, die zum Teil von Absolventen der
Kölner  Hochschule  für  Musik  gesungen  werden.  In  den



Hauptrollen  zu  erleben  sind  der  Tenor  Hans  Georg  Priese
(Frieder),  der  in  Berlin,  Köln,  Meiningen  und  Saarbrücken
unter  anderem  Max,  Florestan  und  Tannhäuser  gesungen  hat,
sowie Rebecca Broberg (Katherlieschen), die bereits zahlreiche
Siegfried-Wagner-Partien erarbeitet hat.

Die  Bochumer  Symphoniker  unter  Leitung  von  Lionel  Friend
produzieren die Oper in Kooperation mit dem pianopianissimo-
musiktheater München in einer Inszenierung von Peter P. Pachl
im  Bühnenbild  von  Robert  Pflanz.  Mit  dabei  ist  auch  der
Sonderchor der Ruhr-Universität.

Das Gemeinschaftsprojekt geht auf die Initiative des Bochumer
Universitätsmusikdirektors  Hans  Jaskulsky  zurück,  es  wird
unterstützt  von  der  Internationalen  Siegfried  Wagner
Gesellschaft  e.  V.,  Bayreuth.  Deutschlandradio  Kultur
beabsichtigt  die  spätere  Ausstrahlung  der  Aufzeichnung  in
Bochum.

Karten  für  die  Aufführung  am  18.  Oktober,  18  Uhr,  im
Auditorium Maximum der Ruhr-Universität Bochum an der Kasse
des Schauspielhauses Bochum, Tel.: (0234) 3333 5555, Mail:
tickets@schauspielhausbochum.de 

Information,  Inhaltsangabe  und  Hintergründe:
http://www.siegfried-wagner.org/html/termine2015.html#

 

Mozarts Requiem inmitten von
Klangräumen – ein Triennale-
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Konzert  der  experimentellen
Art
geschrieben von Martin Schrahn | 7. September 2022

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

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

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

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

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

Erwähnt  sei  nur  das  „Lacrimosa“  (Tag  der  Tränen,  Tag  der
Wehen), von dem Mozart acht Takte nur geschrieben hat, dem der
Klangraum V, „Atmung“ folgt: Erst die stockende Musik, dann
ein eher unregelmäßiges Atmen, verbunden lediglich mit ein
paar  Geräuschen.  Haas  lässt  des  Menschen  Ende  auf  der
Intensivstation  suggerieren,  so  eindringlich  beklemmend  wie
des Klassikers Tonfolgen.

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



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

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

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

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

 

 

Fieberfrei  in  Dortmund:
Skrjabin mit Joseph Moog und
den Bochumer Symphonikern
geschrieben von Werner Häußner | 7. September 2022
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Der Pianist Joseph Moog.
Foto: Paul Marc Mitchell

Vor zehn Jahren, da war er gerade mal 17 Jahre alt, spielte
Joseph Moog in einem Konzert Franz Liszts „Totentanz“ – und
seine  Zurückhaltung  bekam  Liszts  abundanten  Klangfantasien
außerordentlich gut. Vor zwei Jahren debütierte er in Moers
beim  Klavier-Festival  Ruhr  –  und  überzeugte  mit  klug
ausbalancierten  Klavier-Versionen  von  Opernschlagern  Verdis
und Wagners. Nun kehrt Moog zum Tastenfeste zurück, stürzt
sich im Konzerthaus Dortmund in Alexander Skrjabins mystisch-
fantastisch-rauschhafte Musikwelten. Und lässt diesmal spüren,
dass  er  an  Grenzen  stößt.  Nicht  an  pianistische,  aber  an
musikalische.

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

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

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

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

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

Das Farbenspiel, die züngelnden Nuancen einer Flamme liefern
die Bochumer Symphoniker. Sloane exhibitioniert Skrjabins frei
dem Rausch und dem erotisch geladenen Klang huldigende Werk
von 1908 nicht; er lässt die Musik nicht schwitzen, den Klang
nicht dampfen. Sondern er betont die Nähe zu den französischen
Impressionisten und zu Claude Debussy. Der Duft der flirrenden
Streicher, das feine Parfüm der Harfen, die sehnsuchtsvoll
verklingenden Flöten: das ist eher die Ahnung „ekstatischer“
Ausbrüche als ihre klangprächtige Vergegenwärtigung. So hält
Sloane die allzu direkte und schnell banal wirkende Effekt-
Dramaturgie zurück. Und die Finesse ist bei den präsent und
farbenfroh agierenden Philharmonikern in guten Händen. Nur in
den  finalen  Entladungen  trägt  das  Konzept  nicht  ganz:
Lautstärke ist nicht Intensität, die entsteht durch Hingabe
und Risiko – und da waren die Bochumer noch zu fest auf der
Erde verankert.

Dass Sloanes zurückhaltender, ins Lyrische neigender Ansatz



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

Melancholie  eines
umstrittenen  Komponisten:
Pfitzners  „Von  deutscher
Seele“ in Bochum
geschrieben von Werner Häußner | 7. September 2022

https://www.revierpassagen.de/28964/melancholie-eines-umstrittenen-komponisten-pfitzners-von-deutscher-seele-in-bochum/20150126_1130
https://www.revierpassagen.de/28964/melancholie-eines-umstrittenen-komponisten-pfitzners-von-deutscher-seele-in-bochum/20150126_1130
https://www.revierpassagen.de/28964/melancholie-eines-umstrittenen-komponisten-pfitzners-von-deutscher-seele-in-bochum/20150126_1130
https://www.revierpassagen.de/28964/melancholie-eines-umstrittenen-komponisten-pfitzners-von-deutscher-seele-in-bochum/20150126_1130


Pfitzner  auf  einem
Foto  von  Wanda  von
Debschitz-Kunowski,
entstanden um 1910.

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

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

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

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


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

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

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

Der  skeptischen  Melancholie  der  Eichendorff-Gedichte  war
Pfitzner wohl aus eigenem seelischem Erleben sehr zugetan. In
den  Zeilen  aus  „Wandersprüchen“,  „Sängerleben“  oder  den
„Geistlichen Gedichten“ geht es um trügerisches Weltenglück,
Weltüberwindung  und  Welteinsamkeit,  um  die  Chiffren  von
„Nacht“ und „Meer“, um „falschen Fleiß und Eitelkeit“ und das
Wunderbare der Sterne und der nächtlichen Stille. Romantische
Bilder  also,  weltfern  und  unpolitisch,  durchtränkt  von
Schwermut und vom Leiden an der geschäftigen und fröhlichen
Oberfläche des Daseins – dem der Postillon das Lassenmüssen
verkündet.

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

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



er selbst zugeben wollte.

Das gelingt trotz der problematischen Akustik des Audi-Max.
Die  Streicher  haben  es  schwer,  den  filigranen  Linien  zu
folgen, die ihnen Pfitzner gewährt. Die Blechbläser können
erfolgreicher  demonstrieren,  wie  sie  vor  allem  die
choralartigen Stellen klangvoll samtig auskosten können. Das
Aufspannen des Klangraums zwischen Piccoloflöte und Posaune
funktioniert.  Tutti  wirken  allerdings  oft  verquollen  und
uneinheitlich – zweifellos ein akustischer Effekt. Wenn Harfe,
Flöte, Horn, Klarinette oder Orgel solistisch zu hören sind,
machen  sie  durchweg  glücklich.  Es  ist  zu  hoffen,  dass
Jaskulsky seinen Pfitzner bald im neuen Konzerthaus vorstellen
kann. Auch Pfitzners „Das dunkle Reich“ wäre eine Aufführung
wert!

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



Markus  Becker  beim  Klavier-
Festival in Essen: Für links
geht nicht „mit links“
geschrieben von Werner Häußner | 7. September 2022

Der  Pianist  Markus  Becker.
Foto: KFR/Roland Schmidt

Verlässt das Klavier-Festival Ruhr die breite Straße, um sich
auf  verschlungenen  Wegen  in  abgelegene  Regionen  der
Klaviermusik  zu  begeben,  eröffnen  sich  oft  reizvolle
Ausblicke. So im Konzert mit Markus Becker und den Bochumer
Symphonikern unter Steven Sloane. Becker spielte zwei kaum
gehörte Werke für die linke Hand.

Das eine hat Alexandre Tansman für den berühmten einarmigen
Pianisten  Paul  Wittgenstein  1943  skizziert,  aber  nicht
vollendet. In Polen geboren, im Paris der Zwischenkriegszeit
sozialisiert, als Emigrant in den USA geschätzt, nach dem
Krieg bis ins hohe Alter in Paris aktiv, gehört Tansman zu den
erfolgreichen,  heute  weitgehend  vergessenen  Komponisten  des
wechselvollen 20. Jahrhunderts. Die „Pièce concertante“ für
die linke Hand und Orchester hat – wie in vielen anderen
Fällen – der einarmige Pianist Paul Wittgenstein bestellt.
Ausgeführt wurde das einsätzige Werk jedoch nicht. Es lag
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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  farbenprächtigen  Instrumentation
von  Moss:  Strawinsky-Anklänge  und  Tanzrhythmen,  üppige
Filmmusik  und  virtuose  Einwürfe  fordern  ihren  Klangsinn;
Schellen,  Glöckchen  und  allerlei  anderes  unterhaltsames
Schlagwerk zünden Mini-Eruptionen.

Der  Rhythmus  klingt  manchmal  nach  Jazzband,  manchmal  nach
gezähmtem Schostakowitsch. Becker nimmt Skalen, Figuren und
Sprünge  als  sportliche  Herausforderung  für  seine
Treffsicherheit. Eine schräge 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 für links lässt sich nicht „mit links“
nehmen: Franz Schmidt – im Klassik-Betrieb ebenso ungerecht
wie Tansman an den Rand gedrängt – hat mehr als den glühenden
Zwischenspiel-Hit aus seiner Oper „Notre Dame“ geschrieben.
Seine Variationen über ein Thema von Beethoven verorten sich
in  bester  Spätromantik:  süffige  Harmonik,  Bruckner’sches
Leuchten und die Eleganz Korngold’scher Klanglust.

Für  Becker  sind  die  wasserfallartigen  Kaskaden,  groß
bemessenen Arpeggien und die gestochene Präzision der Finger
ebenso  wenig  ein  Problem  wie  die  apart  rhythmisierten
Tanzmusik-Variationen. Wenn ihm da die Holzbläser der Bochumer
folgen, zeigen sie die nötige Präzision und den Sinn für die
Balance im Klang, die das Orchester an anderen Stellen recht
burschikos rüberkommen lässt.

Schmidts süße Harmonien und der leuchtende, an Antonín Dvořák
erinnernde Klangschmelz bleiben streckenweise unerfüllt. Vor
allem die Hörner 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
reißen und je zwei Sätze an den Beginn und das Ende des
Konzerts zu stellen, weiß wohl niemand außer ihm. Der Sinn
erschließt sich nicht; eher wirkt Beethovens Musik nach der
Präsentation spätromantischer Üppigkeit karg. Wenn dann noch
die  Konzentrationslücken  der  Symphoniker  dazukommen,  wirkt
Beethovens Dritte umso deutlicher fehlplatziert. Zumal sich
Steven  Sloane  im  gestaltenden  Zugriff  zurückhält,
unentschlossen wirkt und im letzten Satz das Tempo schleppt.
Zeit wird’s, dass die Ferien kommen …

Antikriegslyrik  und
Totenmesse  –  Bochums
Symphoniker  deuten  Brittens
„War Requiem“
geschrieben von Martin Schrahn | 7. September 2022
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Der  Lyriker  Wilfred
Owen  schuf
sprachmächtige
Gedichte,  um  vom
Elend des Krieges zu
zeugen.  Britten
fügte manche in sein
War Requiem ein.

1914 – der Kulturbetrieb läuft auf Hochtouren. Zum Zwecke des
Erinnerns  und  Gedenkens,  des  Forschens,  Debattierens  und
Mahnens.  Gewichtige  Bücher  sind  erschienen,  um  die
„Urkatastrophe“ zu schildern und zu erklären. Ausstellungen
illustrieren oder dokumentieren die Gräuel jener Zeit, richten
den Fokus auf Künstlerschicksale. 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  übliche  Wald-und-Wiesen-Programmatik
pflegen. Anders die Bochumer Symphoniker: Sie haben für die
nun bald endende Saison eigens eine Reihe erkoren, die Musik
der ersten Hälfte 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
wirkmächtigen  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 überzeugter Pazifist, schrieb das Werk für die
Einweihung der neu erbauten Cathedral Church of Saint Michael



in  Coventry.  Die  westenglische  Industriestadt  steht  als
trauriges  Symbol  für  die  totale  Zerstörung  durch  deutsche
Kampfflieger im 2. Weltkrieg (1940). Auch die Kathedrale ging
in Flammen auf – die Trümmer sind noch heute zu sehen. Die
Uraufführung des Requiems war indes Mahnung und Geste der
Versöhnung zugleich.

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

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 Schießen und Sterben. Mit Sätzen wie
„Nur der Gewehre hastig rasches Knattern, Sie stoßen aus ihr
flüchtig  Requiem“.  Oder:  „Ich  bin  der  Feind,  den  Du
erschlugst,  mein  Freund  …  Lasst  uns  schlafen  nun“.

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

Und selbst die Instrumentation des Messtextes geht über den
Umfang  eines  großen  romantischen  Symphonieorchesters  nicht
hinaus.  Sogar  im  „Dies  irae“  versagt  sich  Britten  eines
knalligen,  mehrchörigen  Blechbläserapparats.  Und  wenn  die
Staccato-Stöße  von  vier  Trompeten  eben  wie  Gewehrknattern
ertönen,  die  dumpfen  Markierungen  der  großen  Trommel  wie
Kanonenschläge,  dann  reicht  das  zur  Illustration  des
Zornestages völlig aus. Hinzu kommt das gehetzte, abgehackte
Sprechsingen der beiden Chöre – wirkend wie pures Erschrecken.
Rhythmisch orientiert sich Britten bisweilen an Orff, getragen
ist alles von großer Expressivität.

Luba Orgonásová liefert dazu so aufgewühlte wie anrührende
Sopranspitzentöne.  Bewegend  die  Einwürfe  der  vorzüglich
singenden  Knaben  der  Chorakademie  Dortmund.  Auch  die
Philharmonischen Chöre 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 künden präzis und pointiert von Schrecken,
Verzweiflung – und spenden ein wenig Trost.

 

 



„Menschheitsdämmerung“  –  die
Bochumer Symphoniker erinnern
vielfältig an 1914
geschrieben von Martin Schrahn | 7. September 2022

Georg Heym gilt als
Begründer der frühen
expressionistischen
Lyrik.  1911
verfasste  er  die
wichtigen
Gedichtsammlungen
„Die Stadt“ und „Der
Krieg“.

1914  –  Das  Gedenken  an  einen  der  markantesten  Punkte  der
deutschen/europäischen  Geschichte,  von  manchen  als  Ur-
Katastrophe  des  Kontinents  bezeichnet,  ist  vielfältig.  Das
Jahr,  in  dem  der  1.  Weltkrieg  ausbrach,  und  heuer  ein
Zentenarium  zurückliegt,  haben  Historiker  und  andere
Geisteswissenschaftler  zum  Anlass  genommen,  um  in  Buchform
erneut auf die Ereignisse zu blicken – sei es in Form einer
Gesamtschau  oder  in  der  Fokussierung  auf  Einzelaspekte.
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Zahlreiche Museen, auch und besonders in Nordrhein-Westfalen,
wollen  das  Interesse  ebenfalls  wecken  –  mit  zahlreichen
Dokumenten oder Zeugnissen der Kunst jener Zeit.

Vom Allgemeinen zum Besonderen: Die Bochumer Symphoniker haben
einen  Reigen  namens  „Endspiel“  aufgelegt  –  Konzerte,
Musiktheatralisches,  Lesungen  und  ausgewählte
Bildbetrachtungen  (in  Kooperation  mit  dem  Museum  Bochum)
sollen nicht zuletzt auf die Verflechtung der Künste in der
Vorkriegszeit  hinweisen.  Das  Schlüsselwort  ist  der
Expressionismus,  der  in  der  Literatur  die  Einsamkeit  des
Menschen  im  Moloch  Großstadt  anprangert,  dann  wieder
jubilierend vom Aufbruch in bessere Zeiten schwärmt, oder in
aller Düsternis die Schrecken des „großen Krieges“ vorausahnt.
In der Musik wiederum entsteht eine Gegenbewegung zu Romantik
und Impressionismus – Arnold Schönberg und die „2. Wiener
Schule“ lösten sich von alten tonalen Strukturen, beschworen
den Ausdruck als wirkmächtigstes Merkmal einer Komposition.

Exemplarisch  blicken  die  Bochumer  Symphoniker  in  einer
gesonderten, vierteiligen Reihe auf dieses Wechselspiel von
Dichtung (Textauswahl: Werner Streletz) und Musik . Der Titel
„Menschheitsdämmerung“ verweist auf das Endzeitdenken vieler
Autoren  jener  Jahre,  und  der  erste  Abend,  „Verfall  und
Aufbruch“  überschrieben,  zeugt  von  Ambivalenz:  hier  die
Hoffnung  auf  neue  Ufer,  dort  Resignation  bis  hin  zur
Todessehnsucht. Veronika Nickl und Martin Bretschneider vom
Bochumer Schauspiel lesen die Lyrik von Georg Trakl, August
Stramm, Ernst Wilhelm Lotz oder Georg Heym eindringlich, ohne
ins  falsche  Pathos  zu  verfallen.  Und  wenn  Lotz’  Gedicht
„Aufbruch der Jugend“ in flammenden Worten vom Wegfegen der
Alten,  von  leuchtenden  neuen  Welten  spricht,  und  Martin
Bretschneider dann fast nüchtern feststellt, Lotz sei im Alter
von  24  Jahren  in  den  Schützengräben  des  1.  Weltkriegs
umgekommen,  dann  wird  die  grausige  Tragik  jener  Zeit
beklemmend  greifbar.

Gelesen  und  musiziert  –  es  spielt  das  heimische



Streichquartett „Bermuda4“ – wird im Bochumer Wassersaal. Gut
160 Menschen hören zu. Der Raum, mit seinen halbrunden Bögen
wie  ein  Gewölbe  wirkend,  weist  erstaunliche  akustische
Qualität auf. Das Quartett – mit Raphael Christ und Katrin
Spodzieja  (1./2.  Violine),  Marko  Genero  (Bratsche)  und
Wolfgang  Sellner  (Cello)  –  klingt  noch  in  den  zartesten
Strukturen von Anton Weberns Bagatellen op. 9 sehr präsent.
Die aphoristische, spieltechnisch komplexe, fragile Musik des
Schönberg-Schülers ist in ihrem Wechsel zwischen Aufbäumen und
Ersterben sinnfällige Ergänzung zur expressionistischen Lyrik.

Frühe Werke Weberns wiederum – „Langsamer Satz“ (1905) und
Rondo (1906) – verweist in ihrem dunklen, elegischen Tonfall
sogar  noch  auf  Johannes  Brahms.  Es  ist  deshalb  nur
folgerichtig, dass „Bermuda4“ zum Ausklang dessen 2. Quartett
spielt.  Mit  eindringlicher,  teils  großer  Geste  wird  die
bisweilen fiebrige Musik interpretiert, so ernst und kernig
wie  strahlend,  wenn  auch  mit  wenigen  Problemen  in  der
Tongebung.

Die weiteren Termine der Reihe „Menschheitsdämmerung“ sind der
11. und 25. Mai sowie der 22. Juni (Beginn jeweils 19 Uhr).

Ruhrtriennale  konzertant:
Musikalische  Endlosschleife
zum Untergang der Titanic
geschrieben von Martin Schrahn | 7. September 2022
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Anu  Tali  und  die  Bochumer
Symphoniker  ließen  die
Titanic  sinken.  Foto:
Michael  Kneffel/Triennale

Nach fortwährender Erkundung neuer Formen des Theatralischen,
begibt  sich  das  Experimentallabor  namens  Ruhrtriennale
tatsächlich  einmal  in  die  „Niederungen“  des  traditionellen
Konzertbetriebs. Um aber gleich wieder eine Art Avantgarde zu
präsentieren.  Mit  zwei  Frühwerken  des  1943  geborenen
englischen  Komponisten  Gavin  Bryars,  die  Luciano  Berios
„Requies“  umrahmen.  Das  Fazit  des  Abends  ist  schnell
umschrieben  –  spektakulärer  Titel,  überwiegend  langatmige
Musik.

Denn  wenn  Bryars  nichts  weniger  als  den  „Untergang  der
Titanic“  klanglich  verarbeiten  will,  dürfte  mancher  in
Duisburgs  Gebläsehalle  wohl  ein  großorchestrales  Spektakel
erwarten.  Um  sich  damit  die  Katastrophenbilder  im  Kopf
zurechtzimmern zu können. Und wenn die präzise musizierenden
Bochumer Symphoniker unter Leitung der estnischen Dirigentin
Anu  Tali  am  Beginn  ein  differenziertes  Schlagwerkinferno
entfachen, dass es klingt, als schramme im Sturm der Dampfer
am Eisberg entlang, scheint die Tragödie greifbar.

Doch Bryars steht nicht der Sinn nach Effekt. Das Heftige
weicht einem sanften Streicherhymnus, ungemein harmonisch, als
wär´s ein Stück von Haydn. Ständige Wiederholung inbegriffen,
mit minimalen Abweichungen, getragen vom tiefen Register der
Bläser,  die  Schwärze  des  Meeres  illustrierend.  Inmitten
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Einspielungen von Interviewfetzen zum Unglück. So will uns
Brayrs hinabziehen, lullt uns aber bloß ein.

Seine Nähe zum Minimalisten Michael Nyman ist offenkundig.
Dafür steht noch mehr „Jesus’ Blood Never Failed Me Yet“. Der
simple Gesang eines Stadtstreichers, aus dem Nichts kommend,
lauter werdend, schließlich ersterbend, ist die (vom Tonband
zugespielte), laufend wiederholte Grundlage des Stücks. Die
Endlosschleife wird harmonisch aufs Angenehmste unterfüttert,
mehr und mehr Orchesterstimmen verstärken die Grundierung, bis
auch hier alles verblasst. Bryars’ große Meditation will uns
einfangen, ist aber bloß Klang gewordene Vorhersehbarkeit.

Da  bedarf  es  schon  eines  Luciano  Berio,  der  orchestrale
Bewegung in Statik gekonnt einflechten kann und dabei ein
Füllhorn von Klangfarben über uns ausschüttet. Diese Musik
kreist  nicht  verloren  um  sich  selbst,  sie  schwebt  um  ein
imaginäres Zentrum. Ein kleiner Glücksfall.

(Der Text ist zuerst in der WAZ erschienen.)

Vor  zehn  Jahren  im  Aalto,
jetzt  in  der  ganzen  Welt:
Martina  Serafin  zu  Gast  in
der Philharmonie Essen
geschrieben von Werner Häußner | 7. September 2022
Willkommen  zurück,  Frau  Serafin!  Vor  zehn  Jahren  war  die
Sängerin am Aalto-Theater in großen Rollen zu erleben wie die
Fiordiligi in „Cosi fan tutte“ (1999), die Elsa im „Lohengrin“
(2000) oder die Marschallin im „Rosenkavalier“. Heute singt
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die Dame in London, Mailand und Wien. Gerade erholt sie sich
von der „Tosca“ in der Arena von Verona; bald reist sie weiter
zur nächsten „Tosca“ nach Paris und zu Wagners „Ring“ an die
Met.  In  Essen  glaubt  man  offenbar,  es  brauche  den  Extra-
Hinweis, wer Martina Serafin sei: Eine „weltberühmte“ Sängerin
springe ein für die erkrankte Anja Harteros, war auf Aushängen
im Foyer der Philharmonie zu lesen. Nun gut, jetzt wissen
wir’s.

Martina  Serafin.
Pressefoto:
Philharmonie Essen

Das  Einspringen  ist  ein  undankbarer  Job:  Die  Bochumer
Symphoniker und Dirigent Friedrich Haider mussten kurzfristig
neu  disponieren,  haben  sogar  einer  Extra-Probe  zugestimmt.
Dafür gab`s Lob von Intendant Johannes Bultmann. Heikle Stücke
wie das „Lohengrin“-Vorspiel oder das „Siegfried-Idyll“ lassen
sich unter solchen Bedingungen nicht optimal erarbeiten. Das
war zu hören: körnige Schlacken in den ätherischen Entrückung
des „Lohengrin“-Vorspiels und der resignierten Piano-Schwermut
von „La Traviata“. Die Violinen an den hinteren Pulten mit
eher robustem Ton. Aber auch schön geformte Bläsersoli in der
schwungvollen Einleitung zum dritten „Lohengrin“-Akt.

http://www.revierpassagen.de/12379/vor-zehn-jahren-im-aalto-jetzt-in-der-ganzen-welt-martina-serafin-zu-gast-in-der-philharmonie-essen/20120925_0051/serafin_c01_300dpi


Hätte Haider das Tempo in der Ouvertüre zu Verdis „Nabucco“
nicht so extrem angezogen, wären die Musiker sicher präziser
und  klangschöner  bei  der  Sache  gewesen.  Verdis  „Macbeth“-
Ballettmusik war das spannendste Stück des Abends; man wundert
sich,  warum  man  diesen  Hexensabbat  mit  der  majestätischen
musikalischen Erscheinung der Totendämonin Hekate nicht öfter
hört.

Mit den beiden Arien der Tannhäuser-Elisabeth stieg Martina
Serafin in den Abend ein, noch ein wenig rau im Ton, mit
bebendem Unterkiefer und nicht ganz sitzenden Hochtönen. Die
Stärken der Sängerin liegen zweifellos dort, wo sie stimmlich
wie eine Verismo-Heroine agieren darf. Etwa bei den Arien von
Puccini und Giordano, zum Beispiel „In quelle trine morbide“
aus  Puccinis  „Manon  Lescaut“:  bombiger  Stimmsitz,  klare
Artikulation, der klassische Ton einer dramatischen Sängerin.
Aber auch tiefe Bewegtheit, fulminante Steigerungen. Nur mit
der Höhe muss Martina Serafin vorsichtig sein: Sie scheint
Mühe zu haben, die Stimme weit und entspannt auf der Stütze zu
halten. Emotional aufgeladen: „La mamma morta“ aus „Andrea
Chenier“. Und ein Gruß aus Wien als Zugabe: „Meine Lippen, sie
küssen  so  heiß“  aus  Lehárs  „Giuditta“.  Bei  solchen
Schmeicheltönen  glaubt  man  der  Sängerin  aufs  Wort!

Zuerst  die  Musik,  dann  die
Worte – das neue Programm der
Ruhrtriennale
geschrieben von Martin Schrahn | 7. September 2022
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Heiner  Goebbels,
neuer Intendant der
Ruhrtriennale.
Foto: Triennale

Wenn der Intendant eines internationalen Festivals von Haus
aus Komponist ist, kann es kaum verwundern, dass die Musik
eine Hauptrolle im Programm spielt. Wie bei der Ruhrtriennale,
deren Leitung Heiner Goebbels für die nächsten drei Jahre
übernommen hat. Die Vorstellung seiner ersten Spielzeit hat
nun beredtes Zeugnis davon gegeben. Oper, Konzert und Tanz
stehen  im  Mittelpunkt.  Und  selbst  die  Theaterproduktionen
entbehren kaum des Tönenden.

Goebbels  ist  im  Ruhrgebiet  kein  Unbekannter,  vielmehr  –
indirekt zumindest – ein Pionier all dessen, was sich die
Triennale auf die Fahnen geschrieben hat. Denn seine Musik
wurde  von  den  Bochumer  Symphonikern  schon  in  der
Jahrhunderthalle,  also  einer  einst  industriell  genutzten
Spielstätte, aufgeführt, als noch niemand an ein Festival mit
ungewöhnlichen  Aufführungsorten  und  Programmen  jenseits  des
Mainstreams dachte.

Inzwischen hat sich die Triennale etabliert, wechselt alle
drei  Jahre  der  Intendant,  und  mit  ihm  ändern  sich  die
Schwerpunkte. Goebbels sagt: „Uns geht es um die radikale
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Erneuerung  des  Musiktheaters.  Dem  Publikum  wird  Unerhörtes
geboten,  nicht  das  Repertoire  der  regionalen  Bühnen.  Wir
wollen eine Kultur von allen für alle. Deshalb werden viele
Mitwirkende aus dem Ruhrgebiet kommen.“

Begonnen wird mit einem Revolutionär unter den Komponisten,
John Cage. Dessen „Europeras I/II“ sind in Goebbels Regie zu
sehen.  Ein  musikalisches  Konglomerat  aus  64  Arien  der
europäischen  Operngeschichte,  geordnet  nach  dem
Zufallsprinzip. Die Inszenierung in Bochums Jahrhunderthalle
arbeitet mit 32 verschiedenen Bühnenbildern.

Carl  Orffs  „Prometheus“  folgt,  in  der  Duisburger
Kraftzentrale;  ebenfalls  ein  Werk,  das  man  auf  gängigen
Spielplänen vergeblich sucht. Ein „Sprach-Musik-Drama“ nennt
Goebbels  die  Oper,  deren  Archaik  sich  schon  durch  die
Besetzung mit einem 20köpfigen Schlagwerkensemble erschließt.
Ähnlich perkussiv dürfte es auf der Halde Haniel in Bottrop
zugehen – einer neuen Spielstätte –, wenn dort die japanische
Gruppe  Boredoms,  verstärkt  um  Drummer  aus  der
Region,  Klangekstasen  in  die  Nachtluft  senden.

Der Blick auf den Tanz führt etwa zur Produktion „enfant“ für
drei Maschinen, neun Tänzer und eine Gruppe Kinder in der
Jahrhunderthalle  oder  zur  Uraufführung  der  Performance  „Le
Sacre  du  Printemps“  des  Choreographen  Laurent  Chétouane
(Spielort PACT Zollverein).

Die Veranstaltungen, die unter der Rubrik Theater subsumiert
sind, lassen nur selten die Musik außen vor. So ist „Life and
Times  –  Episode  2“  eigentlich  eine  Musicalperformance  des
„Nature  Theater  of  Oklahoma“  (PACT  Zollverein).  Romeo
Castelluccis „Folk“ wiederum, zwischenmenschliche Formen wie
Gemeinschaft,  Trennung  und  Isolation  diskutierend,  arbeitet
mit Bewegungsritualen und will die Grenzen zwischen Akteuren
und Publikum aushebeln. Doch auch hier geht es nicht ohne
Musik  (von  Scott  Gibbons;  zu  sehen  in  der  Gebläsehalle
Duisburg).



Hinzu kommen klassische (Kammer)-Konzerte, Publikumsgespräche
und Symposien. Das Thema „No education“ bezieht Kinder auf
witzig-verspielte Art ins Programm ein. Sie werden sich alle
Produktionen  ansehen  und  am  Schluss  Preise  vergeben  –  in
selbst gewählten Kategorien. Tatkräftige Hilfe erhalten sie
von  der  kanadischen  Forschungsgruppe  „Mammalian  Diving
Reflex“.

Dem Urteil der Jury dürfen wir ebenso gespannt entgegensehen
wie dem Gesamtprogramm. Intendant Heiner Goebbels hat zwar auf
ein übergeordnetes Thema verzichtet, doch trifft der Titel
eines  Opernlibrettos  des  18.  Jahrhunderts  wohl  den  Kern:
„Prima  la  Musica,  poi  le  parole“.  Zuerst  die  Musik  also.
Goebbels, darauf angesprochen, denkt nach und verweist auf den
russischen Regisseurs Wsewolod Meyerhold.  Dessen Credo war:
„Das Wichtigste … wofür ich kämpfe, ist die Untermauerung des
Schauspiels mit einem musikalischen Fundament“.

 

Alle  Einzelheiten  zum  Programm  finden  sich  unter
http://www.ruhrtriennale.de

Reges Konzertleben in Bochum:
Anton  Bruckner  als  Urvater
des Minimalismus
geschrieben von Anke Demirsoy | 7. September 2022
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Steven Sloane, GMD
der  Bochumer
Symphoniker

Stets sucht das Team um Bochums Generalmusikdirektor Steven
Sloane nach kreativen Ideen, um die Jahreshefte der „BoSys“
auch optisch zu etwas Besonderem zu machen. Auf Überraschungen
müssen  Musikfreunde  dabei  immer  gefasst  sein:  Die
Programmübersicht kam in vergangenen Jahren schon im Gewand
einer  Kochrezept-Sammlung  daher,  in  Einzelheften  wie  die
Unterlagen  zu  einer  Fernreise  oder  auch  als  Buch  mit
ehrwürdigem  Leineneinband.

Die Nachricht vom Bau des Musikzentrums in der Innenstadt, am
9. März 2011 vom Rat der Stadt Bochum beschlossen, gab jetzt
den  Anstoß  für  ein  Jahresprogramm  in  Form  einer  Zeitung.
Zwischen graue Pappdeckel gefasst, informiert die 80-seitige
„Bosy  Times“  im  ersten  Teil  über  die  Konzerte  der  Saison
2011/2012. Der zweite Teil zeichnet in einer „Sonderausgabe“
den  langen  Weg  zum  Musikzentrum  nach.  Was  an  der
Victoriastraße entstehen soll, ist mehr als „nur“ eine längst
verdiente Heimat für das renommierte Bochumer Orchester. In
der Marienkirche wird ein Multifunktionssaal errichtet, der
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eine bauliche Einheit mit dem neuen Konzertsaal (mit rund 1000
Plätzen)  bilden  soll.  Die  Politik  bezeichnet  das  als
„KreativQuartier“, unter dessen Dach die freie Szene ebenso
Platz finden soll wie Musikschul-Aktivitäten und musikalische
Bildungsangebote für Kinder und Erwachsene.

Viele  Musikfreunde,  das  zeigt  diese  Sonderausgabe,  setzten
sich kaum minder unermüdlich ein als Steven Sloane selbst:
darunter  der  Förderkreis  der  Bochumer  Symphoniker,  die
„Stiftung Bochumer Symphonie“ und namhafte Bürger der Stadt.
Handschriftlich  bekunden  NRW-Kulturministerin  Ute  Schäfer,
Bochums Kulturdezernent Michael Townsend und die Konzerthaus-
Intendanten der Nachbarstädte Sympathie und Unterstützung. Im
Umkehrschluss zeugt die Zeitung aber auch davon, dass noch
viel Überzeugungsarbeit zu leisten ist. So ungemein treu das
Publikum der „BoSys“ auch zum Orchester steht, so groß scheint
die Bevölkerungsgruppe jener, die Kunst und Kultur nicht als
Notwendigkeit  begreifen,  sondern  ihr  mit  dem  Verweis  auf
bröckelnden  Straßenbelag  und  verrottende  Schulgebäude  die
verbale Keule übers Haupt ziehen.

In der „Bosy Times“ aber steht die Kunst an erster Stelle. Die
kommende Konzertsaison der Bochumer Symphoniker stellt Anton
Bruckner  von  einer  überraschenden  Seite  vor,  nämlich  als
„Urvater  des  Minimalismus“.  In  der  Gegenüberstellung  von
Bruckner-Werken mit Kompositionen typischer Minimalisten wie
Steve  Reich,  Philip  Glass  und  John  Tavener  wollen  Steven
Sloane  und  sein  Orchester  verwandte  Kompositionsschemata
aufzeigen. Weil diesen Komponisten zudem ein starkes Interesse
an  Fragen  geistlicher  Natur  gemein  ist,  trägt  der
Themenschwerpunkt der neuen „BoSy“-Saison den Namen „Spiritual
Loops“: ein Begriff, der sich in dieser Kürze und Prägnanz
nicht ins Deutsche übertragen lässt. Stehen „Loops“ in der
Musikwelt doch für kleine, immer wiederkehrende Strukturen,
die obsessiv um sich selbst zu kreisen scheinen. Der Sogkraft,
die von den Wiederholungen ausgeht, spürt das Orchester unter
anderem  in  nächtlichen  Konzerten  in  einer  Synagoge,  einer



Moschee und einer Kirche nach.

Prominentes Zugpferd für einen weiteren Themenschwerpunkt ist
der  Schauspieler  und  Moderator  Harald  Schmidt,  den  Steven
Sloane  für  vier  verschiedene  Projekte  gewinnen  konnte.  So
kommt es im November zunächst zu einer „BosySchmidt Show“, in
der das Orchester zur Big Band wird und der RuhrCongress zum
Studio. Einer szenischen Einrichtung von Mozarts „Le nozze di
Figaro“ im AudiMax der Ruhr Universität folgt im März 2012
eine  Text-Musik-Collage  zum  Thema  „Faust“.  Und  in  einem
Familienkonzert  übernimmt  Harald  Schmidt  Moderation  und
Klavierpart  zu  Benjamin  Brittens  berühmtem  „Young  Person’s
Guide to the Orchestra“.

Bekannte Sänger und Solisten verleihen der Saison weiteren
Glanz. Der Tenor Christoph Prégardien ist mit Orchesterliedern
von Gustav Mahler zu erleben. Die Sopranistin Simone Kermes
singt virtuose Arien von Vivaldi bis Bernstein, und in einem
Gastspiel in der Philharmonie Essen begleiten die „BoSys“ im
Oktober den derzeit stark gefragten Tenor Jonas Kaufmann durch
einen  Arienabend.  Unter  den  Instrumentalisten  ragen  zum
Beispiel die Pianisten Jonathan Gilad, Nikolai Tokarev und
Alexander Lonquich hervor. John Adams’ Konzert „Dharma at Big
Sur“  für  elektrische  Violine  und  Orchester  wird  Tracy
Silverman interpretieren. Solist im Violinkonzert von Erich
Wolfgang  Korngold  ist  der  in  Moskau  und  der  New  Yorker
Juilliard School ausgebildete Wahl-Amerikaner Philippe Quint.
Kammerkonzerte und die an die Jugend gerichteten Angebote des
„Ohrenkneifers“ vervollständigen das Angebot.

Wie  sich  das  Musikzentrum  auf  die  Arbeit  der  Bochumer
Symphoniker  und  die  oft  beklagte  Verödung  der  Bochumer
Innenstadt  auswirkt,  wird  noch  zu  beobachten  sein.  Steven
Sloane, der seinen Wohnsitz in Bochum trotz seines Umzugs nach
Berlin  behalten  hat,  formuliert  selbstbewusst:  „Die  Musik
steht im Zentrum unseres Tuns – und bald auch im Zentrum
unserer Stadt.“



(Informationen  im  Internet:  www.bochumer-symphoniker.de,
Kartenbestellung: 0234/ 33 33 55 55.)

 

Auch  Bochum  will  ein
Konzerthaus  bauen  –
Finanzielle  Vorbehalte  /
„Konkurrenz“  reagiert
gelassen
geschrieben von Bernd Berke | 7. September 2022
Von Bernd Berke

Bochum. Auch Bochum möchte ein Konzerthaus bauen – für 21,4
Mio. Euro. Dies hat gestern der städtische Kulturausschuss im
Grundsatz bekräftigt.

Allerdings  wurde  auf  die  im  November  2006  anstehenden
Haushaltsberatungen verwiesen. Falls das Projekt dann bejaht
wird: Würde eine neue Konkurrenz für die Philharmonien in
Dortmund und Essen drohen?

Die  WR  fragte  nach  und  vernahm  betont  gelassene  Stimmen.
Dortmunds Konzerthaus-Chef Benedikt Stampa findet den Vorgang
undramatisch und sagt sogar: „Das wäre eine Supersache. Die
Bochumer Symphoniker hätten es verdient.“

Bisher muss das Orchester (Leitung: Steven Sloane) zwischen
diversen Bochumer Spielstätten „tingeln“. Mit dem Neubau neben
der Jahrhunderthalle bekäme es endlich eine feste Bleibe. Das
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Bochumer Haus mit rund 1100 Plätzen (Dortmund: fast 1600,
Essen: 1800) würde zudem in einer anderen Liga spielen, meint
Stampa:  „Da  dürfte  es  keine  großen  Publikums-Bewegungen
geben.“

Ähnlich  unaufgeregt  sind  die  Erwartungen  bei  der  Essener
Philharmonie.  Und  Prof.  Franz  Xaver  Ohnesorg,  Chef  des
Klavierfestivals Ruhr, findet: „Die Entscheidung wäre längst
überfällig. Wenn man es intelligent anfängt und eigene Profile
findet, so ergänzen sich die Häuser.“

Bochums Kulturdezernent Hans-Georg Küppers stellt klar: „Wir
wollen  kein  Konzerthaus  im  eigentlichen  Sinne,  sondern  in
erster Linie eine feste Spielstätte für unsere Symphoniker.“
Gewiss könne es auch Fremdveranstaltungen geben, doch eher im
Jazz- oder Kammermusik-Bereich.

Hat  es  im  Vorfeld  Absprachen  zwischen  den  Revier-Kommunen
gegeben,  die  sich  gemeinsam  anschicken,  Europäische
Kulturhauptstadt  2010  zu  werden?  Offenbar  ja.  Mit  seinen
Dezernenten-Kollegen  Jörg  Stüdemann  (Dortmund)  und  Oliver
Scheytt (Essen) ziehe er auch in der Angelegenheit „an einem
Strang – und zwar in dieselbe Richtung“, versichert Bochums
Küppers. Auch mit den Chefs der Philharmonien in Essen und
Dortmund herrsche Einvernehmen.

Das Problem ist Bochums prekäre Haushaltslage. Das Konzerthaus
soll  von  der  Stadt-Tochter  „Entwicklungsgesellschaft  Ruhr“
gebaut  werden.  Ab  2009  würden  jährlich  1,3  Mio.  Euro
Mietkosten zu Lasten der Stadt anfallen. Spätestens bis dahin,
so Küppers, müsse man den Etat so weit konsolidieren, dass
sich  Bochum  diese  Ausgabe  erlauben  kann.  Unter  solchen
Vorbehalten  wurde  denn  auch  gestern  im  Kulturausschuss
beraten. Denn die Bezirksregierung in Arnsberg überwacht die
Bochumer Haushaltsführung genau.

 



Fußball  im  edlen  Frack  –
Experiment der RuhrTriennale:
Oratorium  „Die  Tiefe  des
Raumes“ in Bochum
geschrieben von Bernd Berke | 7. September 2022
Von Bernd Berke

Bochum. Wer wollte bestreiten, dass der Fußball rituelle und
mythische, ja quasi religiöse und liturgische Anteile hat? Da
liegt es vielleicht doch nahe, diesem phänomenalen Sport ein
ehrwürdiges Oratorium zu widmen. Die RuhrTriennale probiert’s
mit  der  in  Bochum  uraufgeführten  Kreation  „Die  Tiefe  des
Raumes“.

Wenn hier die Mannschaftsaufstellung verkündet wird, klingt es
fast,  als  riefen  Posaunen  zum  Jüngsten  Gericht.  Der  mit
blauweißen  bzw.  schwarzgelben  Schals  angetretene,  zuweilen
ausgelassen  tobende  TriennaleChor  (48  Damen  und  Herren
verkörpern 60 000 Fans) antwortet auf die Vorgabe „Oliver“ mit
Donnerhall: „Kaaaaahn“! Dazu lässt Dirigent Steven Sloane die
sturmstarken  Bochumer  Symphoniker  zu  apokalyptischer
Klangmacht  anwachsen.

Das Spiel mit der komischen Fallhöhe

Es  darf  gefeixt  werden.  Derlei  komische  Fallhöhe  zwischen
Thema und Instrumentierung wird sich an diesem Abend häufig
ergeben. Es ist ja ein Heidenspaß. Doch irgendwann fragt man
sich, ob dem Fußball dieser edle Frack überhaupt passt. Soll
das Kicken nachhaltig nobilitiert werden? Oder lässt man sich
gnädig-gönnerhaft  dazu  herab?  Ist  diese  Schöpfung  gar
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blasphemisch,  weil  sie  eine  religiös  geprägte  Form  profan
ausbeutet? Nun, so päpstlich sollte man nicht denken.

Erzählt wird die Geschichte eines 17-jährigen Spielertalents
(Corby Welch, Tenor): Er schwankt zwischen „Tugend“ (Claudia
Barainsky, Sopran) und „Laster“ (Ursula Hesse von den Steinen,
Mezzosopran).  Wird  er  nach  ersten  Erfolgen  nur  noch
hinterhältig nach Geld und Weibern gieren, oder wird er dem
wunderbar zweckfreien Spiel huldigen, wie es dem Menschen seit
Anbeginn der Zeiten gemäß ist? Ein paar Lebensjahre hinzu
gerechnet,  denkt  man  dabei  jetzt  vor  allem  an  Kölns
Nationalstürmer Lukas Podolski. Er soll bei der Genese dieses
Oratoriums  gleichsam  Pate  gestanden  haben:  Tonsetzer  und
Textautor haben angeblich diskutiert, ob es sich bei ihm um
eine „Erlöserfigur“ im biblischen Sinne handele…

Doch ein erzählerischer Kern schält sich nicht so klar heraus
in dieser Aufführung, die fußballgerecht zweimal 45 Minuten
plus 8 Minuten (!) Nachspielzeit dauert und mit dem legendären
Resultat 3:2 endet. Es fehlt ein kräftiger roter Faden. Ohne
Programmheft  (mit  komplettem  Libretto-Text)  haben  Zuschauer
bei  dieser  gestisch  nur  sparsam  akzentuierten  Nummernfolge
kaum eine Chance. Die überfrachtete Story (Autor: Schalke-Fan
Michael Klaus) verirrt sich auf ebenso viele Nebenwege wie die
Musik (Komponist: Bayern-Anhänger Moritz Eggert).

Wenn die Abseitsregel gesungen wird

Der  Text  sammelt  allerlei  Vorfälle  aus  dem  Umkreis  eines
Fußballspiels ein – bis hin zur gesungenen Erläuterung der
Abseitsregel.  Zudem  wollen  drei  prominente  Rezitatoren  als
Trainer,  Radioreporter  und  Alt-Internationaler  mitmischen:
Doch Joachim Król, Christoph Bantzer und Peter Lohmever (Film
„Das  Wunder  von  Bern“)  dringen  mit  ihren  Sprechstimmen
manchmal kaum durch.

Die  Musik  ist  vollends  eklektisch.  Sie  nimmt  –  mit
imponierendem Kunstverstand – ihre Impulse von überall her und



begreift  alles  als  Spielmaterial,  beileibe  nicht  nur
Schlachtgesänge aus der Stadionkurve. Der hehre Duktus eines
barocken Oratoriums (Gipfel ist eine „Hymne an den Ball“) wird
in dieser Collage vielfach (post)modernistisch und ironisch
gebrochen. Es gellen die Schiri-Pfeifen und Siegesfanfaren à
la Verdi dazwischen, oder man wiegt sich auch schon mal in
schlagerseligen Rhythmen undskandiert feinsinnige Weisheiten:
„Nichts ist scheißer als Platz zwei.“

Meist steigert sich das Orchester aus lyrisch leisen Kapitel-
Anfängen in ein anschwellendes Breitwand-Pathos, das freilich
immer wieder in den tonalen Zusammensturz getrieben wird. Man
ist schließlich avanciert.

Innenminister Otto Schily hat’s kürzlich bei der Vorstellung
der WM-Kulturprojekte geahnt: „Die Tiefe des Raumes“ werde
sich  dem  durchschnittlichen  Fußballfan  nicht  leicht
erschließen. Tatsächlich behält dieses interessante Experiment
eine Zwittergestalt. Auf dem grünen Rasen geht’s drauf und
dran.  Auf  kulturellem  Spielfeld  aber  zählen  Zwischentöne.
Insofern  ist  es  ein  exemplarisches  Projekt,  das  solche
Distanzen spürbar werden lässt. Doch damit wird bestimmt keine
neue Gattung begründet.

• Weitere Aufführung in der Bochumer Jahrhunderthalle: 18.
Sept. (20 Uhr). Karten  0700/2002 3456. www.ruhrtriennale.de

 


