
Eindrücke aus der Budapester
Musikszene zum 60. Jahrestag
des Ungarn-Aufstands
geschrieben von Werner Häußner | 23. Oktober 2016

Das  Müpa-
Kulturzentrum  in
Budapest.  Foto:
Werner  Häußner

Vor 60 Jahren gingen in Budapest Studentinnen und Studenten
der  Technischen  Universität  auf  die  Straße.  Sie  forderten
demokratische Veränderungen. Der Studentenprotest weitete sich
in Windeseile aus: Am 23. Oktober 1956 versammelten sich rund
200.000  Ungarn  vor  dem  Parlament.  Die  Menschen  forderten
Meinungs- und Pressefreiheit, freie Wahlen und Unabhängigkeit
vom stalinistisch geprägten Sowjetsystem.

Die  Regierung  ließ  in  die  Menge  der  versammelten  Bürger
schießen. Noch in der Nacht weitet sich die Demonstration zum
Volksaufstand auf. Zehn Tage später bereitet die Sowjetarmee
dem ungarischen Volksaufstand ein blutiges und brutales Ende.
2600 Ungarn kommen ums Leben, 200.000 verlassen das Land,
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allein  gut  15.000  gehen  nach  Deutschland,  8000  nach
Österreich.  Seit  1989  ist  der  23.  Oktober  ungarischer
Nationalfeiertag.

Das ist der Hintergrund für ein musikalisches Gedenken an die
Erhebung und ihre Opfer. Vor zehn Jahren, zum 50. Gedenktag,
wurde  die  Kantate  uraufgeführt.  Jetzt,  zum  60.  Jahrestag,
erklang sie wieder im Rahmen des Contemporary Arts Festivals –
abgekürzt CAFe – im beeindruckenden, akustisch ausgezeichneten
Großen  Saal  des  Müpa  Budapest,  des  2005  eröffneten
Kulturzentrums  an  der  Donau,  gegenüber  des  neuen
Nationaltheaters.  Zwei  Konzert-  und  Theatersäle,  ein
Konferenzzentrum  und  das  Museum  Ludwig  für  zeitgenössische
Kunst sind in dem imposanten Komplex vereint.

„Istenkép“  (Gottesbild)  nennt  sich  die  Kantate  für  großes
Orchester,  Chor  und  zwei  Solisten,  komponiert  von  Levente
Gyöngyösi. Der 1975 in Cluj in Rumänien geborene Komponist kam
1989  nach  Ungarn,  studierte  am  Bartók-Konservatorium
Komposition und Klavier, und hatte seinen ersten großen Erfolg
mit der 2000 uraufgeführten Oper „Kalif Storch“, die seit 2005
im  Repertoire  der  Ungarischen  Nationaloper  geführt  wird.
Gyöngyösi  schrieb  außerdem  zwei  Sinfonien,  eine  Sinfonia
concertante, das Oratorium „Missa Vanitas Vanitatum“ und eine
große Anzahl geistlicher Werke für Chöre. Zur Zeit, so ist auf
seiner Homepage zu lesen, arbeitet Gyöngyösi an einem Musical
nach Bulgakows „Der Meister und Margarita“.

Die  fünfteilige  Kantate,  beginnend  mit  einem  unbegleiteten
Flötensolo,  zeigt  sich  als  ein  Werk  voll  Pathos  und
Melancholie,  abwechslungsreich  gegliedert,  gekonnt
instrumentiert und in einer die Möglichkeiten und Grenzen der
Tonalität  ausschreitenden  Schreibweise.  Zu  hören  sind
hektisch-dramatische  Repetitionen  im  Orchester,
Bläserattacken,  komplexe  Akkorde,  die  an  Mussorgsky  und
Schostakowitsch erinnern. Aber auch ein bassloser, verklärter
Frauenchor  nach  dem  von  Polina  Pasztircsák  mit  klarer,
unangestrengter  Stimme  vorgetragenen  „Gebet  für  die



Gefallenen“, dem Mittelteil des Werks. Im spröden, expressiven
Solo des Bassbaritons Géza Gábor geht es um János Kádár, den
Chef der prosowjetischen Regierung nach der Niederschlagung
der Freiheitsbewegung.

Solche Musik des Gedenkens wird es schwer haben, nationale
Grenzen zu überwinden, weil sie (zu) stark an ein konkretes
historisches Ereignis gebunden ist. Aber die Musik spricht für
den Komponisten Gyöngyösi – und vielleicht gelingt es, auf
sein  Schaffen  aufmerksam  zu  machen:  In  einem  hoffentlich
weiter zusammenwachsenden Europa sollte die Musik der Nachbarn
nicht unbeachtet bleiben. Das Budapester Festival ist dafür
ein  Anlass.  Der  Besucher,  der  nicht  vertraut  ist  mit  dem
ungarischen  Kulturleben,  wünscht  sich  allerdings  mehr
Information, als dem knappen Programm-Faltblatt zu entnehmen
ist:  Will  das  Festival  internationales  Publikum  anziehen,
bräuchte es – gerade bei dieser Kantate – einen Text mit einer
Übersetzung.

Das Konzert, das die Kantate „Istenkép“ abgeschlossen hat,
stand unter dem Titel „Zeitgenössische Romantiker“. Die Ungarn
haben offenbar keine Probleme mit einer Stilrichtung, die so
vielfältig wie rückwärtsgewandt, so ungenau zu definieren wie
unter  Umständen  ideologisch  belastet  ist.  Im  Programm  des
Festivals  stehen  die  „Romantiker“  von  heute  neben
Uraufführungen  junger  Komponisten  und  den  inzwischen  zu
„Klassikern“  der  (Post-)Moderne  gewordenen  Tonschöpfern
Krzysztof Penderecki und Steve Reich – letzterer gewürdigt in
einem Konzert zum 80. Geburtstag in der Liszt-Akademie.

Was  diese  neuen  „Romantiker“  ausmacht,  ist  kaum  zu
beschreiben. Der Begriff ist wohl weder an der literarischen
Romantik  des  frühen  19.  Jahrhunderts  festzumachen,  noch
bezieht er sich auf „romantische“ philosophische Begriffe. Der
Rückgriff auf spätromantische musikalische Elemente oder der
neue  Stellenwert  der  Melodie  sind  ebenfalls  keine
verlässlichen  Kriterien:  Solches  findet  sich  bei  modernen
amerikanischen  Komponisten  ebenso  wie  bei  einem



traditionsbewussten Zeitgenossen und Klangsucher wie Wolfgang
Rihm.

Am  einfachsten  noch  lässt  sich  klären,  was  „Romantiker“
bedeuten soll, wenn man László Dubrovay zu Wort kommen lässt.
Der  1943  geborene  Komponist  hat  sich  früher  mit
experimenteller und elektronischer Musik beschäftigt und war
von  1972  bis  1975  als  Austauschstudent  des  Deutschen
Akademischen  Auslandsdienstes  bei  Karlheinz  Stockhausen  und
Hans-Ulrich  Rumpert.  Von  1976  bis  2008  lehrte  er  an  der
Musikakademie Budapest Musiktheorie. Seit den 1990er Jahren
wandte sich Dubrovay der Tonalität und der Melodie zu. Mit
einem neuen harmonischen System will er nach eigenen Worten
melodisches Denken und Singen wieder ermöglichen. Nach den
„Abweichungen“ der zweiten Hälfte des 20. Jahrhunderts, so
seine  Überzeugung,  könne  die  Musik  nun  wieder  zum
vollständigen  Reichtum  menschlichen  Denkens  und  Fühlens
zurückkehren.

Hört  man  sein  Zweites  Klavierkonzert,  betitelt  „Concerto
romantico“, identifiziert sich diese musikalische „Romantik“
als  historistisch  und  rückwärtgewandt.  Drei  Sätze  in  der
üblichen  Folge  Schnell-Langsam-Schnell,  überkommene
Formschablonen. Das Konzert ist eine nostalgische Beschwörung:
Fortschrittsgedanke,  hebe  dich  hinweg!  Materialidee,
entfleuche! Stattdessen wird dem Solisten gehuldigt, als hätte
es Johannes Brahms nie gegeben: János Balázs spielt wie ein
auferstandener  Liszt  Ferenc.  Hier  perlende  Läufe,  dort
rauschende  Arpeggien  und  donnernde  Parallelen,  ein
„träumerisches“  Seitenthema  im  ersten,  grummelnde  Bass-
Bedeutung  im  zweiten  Satz.  Alles  ist  wie  früher  –  nur
Dubrovays melodische Erfindung kann leider weder mit Schubert
noch  mit  Grieg  mithalten.  Der  zweite  Satz  mag  die
Aufmerksamkeit länger fesseln: Da hat Dubrovay mit Bläsersoli
und  Streicherglissandi  das  „romantische“  Klangklischee  ein
bisschen verfremdet. Und das Eingangsthema des dritten Satzes
ist so gestrickt, dass ein Komponist des 19. Jahrhunderts



etwas daraus hätte machen können.

Die postmoderne Egalität, die Gleichstellung aller Ästhetiken,
die  Unfähigkeit,  Kriterien  zu  benennen,  kommt  solchen
Entwicklungen  durchaus  entgegen.  Vielfalt  wird  ermöglicht,
Qualitätsurteile geraten ins Zwielicht. In der Bildenden Kunst
ist dieser Prozess schon lange im Gang; was Scharlatanerie ist
und  was  Genie,  entscheiden  meist  Museumsdirektoren,
renommierte  Galerien  und  ein  kaufkräftig-exquisites
Sammlerpublikum. In der Musik ist das Ziel der Reise noch
nicht absehbar. Es gibt ja sogar Stimmen, die vom Ende der
(klassischen) Musik sprechen. Ein Mann wie László Dubrovay
dürfte  trotzdem  –  auch  wenn  etwa  in  der  Malerei  das
„Altmeisterliche“ eine gewisse Nische besetzt – mit seiner
Imitation der Vergangenheit keine Chance haben. Vorbei ist
eben  vorbei,  die  Zeit  lässt  sich  weder  ignorieren  noch
zurückdrehen.

Dann  geht  man  schon  eher  mit  György  Orbán  mit:  1947  in
Siebenbürgen  geboren  und  als  Kompositionsprofessor  an  der
Liszt-Akademie  eine  der  einflussreichen  Personen  in  der
ungarischen Musikszene, hat in seiner „Serenade Nr. 4“ eine
üppig  instrumentiertes  Capriccio  geschaffen,  melodisch
attraktiv, rhythmisch zupackend, mit Elementen aus Ragtime und
Jazz, äußerst virtuosen Hornstellen und neckisch gestopfter
Trompete. Das fähige Dohnányi Orchester Budafok unter Gábor
Hollerung hat in diesem – wie in der anderen Werken des Abends
–  dankbare  Aufgaben  und  sorgt  für  den  glatten,
widerstandslosen  Klang.  Béla  Bartók  jedenfalls,  wie
nachdrücklich  er  auch  beschworen  werden  mag,  ist  weit
entfernt.

Hinweis:  Die  Deutsch-Ungarische  Gesellschaft  in  der
Auslandsgesellschaft NRW e. V. in Dortmund lädt aus Anlass des
Gedenkens an den 60. Jahrestag der Revolution von 1956 zu
einem Filmabend ein: Am Dienstag, 25. Oktober, 19 Uhr, wird in
der Steinstraße 48, (44147 Dortmund) der Film „Liebe“ von
Károly Makk gezeigt. Eintritt frei.



Sehnsucht  nach  der
Sinnlichkeit  des  Südens  –
Barocke Schätze aus Budapest
in Wuppertal
geschrieben von Bernd Berke | 23. Oktober 2016
Von Bernd Berke

Wuppertal. Gute Beziehungen zu Osteuropa tragen Früchte, auch
kulturelle. Vor Jahresfrist konnte das Wuppertaler Von der
Heydt-Museum  Bilderschätze  aus  Bukarest  („Von  Cranach  bis
Monet“) zeigen, jetzt prunkt man mit Barock-Gemälden aus dem
Budapester Museum der Bildenden Künste.

Wiederum locken ganz große Namen: Rembrandt, Rubens, Van Dyck,
Frans Hals. Doch auch von weniger bekannten Künstlern sieht
man Erstaunliches.

Aus einem üppigen Budapester Fundus von rund 3000 Gemälden
(vor langer Zeit von den Dynastien Esterházy und Habsburg
zusammengetragen) hat man 80 kostbare Stücke auf die Reise
geschickt.  Ohne  Konzept  wäre  es  pure  Willkür  gewesen.
Leitlinie der Auswahl: Aus den Bildern soll die brennende
Italien-Sehnsucht „nordischer“ Barockmaler sprechen.

Italien war als Vorbild Pflicht

Tatsächlich  war  es  (nicht  nur)  im  17.  Jahrhundert  für
flämische,  niederländische  und  deutsche  Maler  Pflicht,
entweder in Italien gewesen zu sein oder sich wenigstens an
den  dortigen  Künstlern  zu  orientieren.  Ob  sie  sich  die
Anregungen des Südens kraftvoll anverwandelt haben oder ihnen
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nur aufgesessen sind, daran bemißt sich die Qualität. Die
Schau enthält Porträts, Stilleben, pralle Genrebilder aus dem
täglichen Volksleben und Landschaften. Etliche Szenen wird man
nur  mit  genauen  mythologischen  oder  biblischen  Kenntnissen
aufschlüsseln  können.  Auch  wirkt  diese  oder  jene
Ideallandschaft  für  heutige  Betrachter  vielleicht  gar  zu
idyllisch.

Doch  die  allermeisten  Werke  sind  von  einer  aufblühenden
Sinnlichkeit, die uns unmittelbar angeht. Nicht nur nebenbei:
Antike Mythen und Altes Testament sind aus dem Blickwinkel der
Kunst bis zum Bersten mit Erotik angefüllt. Da erweist gar ein
Mädchen dem ins Gefängnis gesperrten Vater ihre Tochterliebe,
indem sie ihm die entblößte Brust zum Saugen reicht.

Schwarz in vielen Schattierungen

Wer das „Männliche Bildnis“ des Frans Hals sieht, muß sogleich
begreifen, warum gerade dieser Künstler berühmt werden mußte.
Wenn einer es auf diese Weise vermag, nachtschwarze Töne in
verschiedensten  Schattierungen  erstrahlen,  ja  geradezu
diamantenhaft  gleißen  zu  lassen,  gehört  er  eben  zu  den
Allergrößten seiner Zunft.

Überragende  Meisterschaft  verrät  auch  jener  „Männliche
Studienkopf“ von Peter Paul Rubens, eigentlich bloße Vorübung
zu einem größeren Altarbild und doch in sich vollendet. Das
zerklüftete  Gesicht  des  Greises  tritt  in  grandioser
Lebendigkeit hervor. Und man versteht: Rubens war keinesfalls
nur ein Mann der großmächtigen dramatischen Effekte, sondern
einer, der auch das intime Detail leuchten lassen konnte.

Rembrandts  „Traum  des  heiligen  Joseph“  vergegenwärtigt  den
Moment,  in  dem  der  Engel  Joseph  zur  Flucht  nach  Ägypten
überredet.  Das  Bild  ist,  auch  wegen  einer  Anstückelung,
inzwischen so fragil geworden, daß es als einziges unter Glas
gezeigt werden muß. Dennoch kann man lange darin schwelgen: in
den ungeheuer feinen Abstufungen goldbrauner Farbklänge, in



der unmittelbar eingängigen Bildkomposition…

Wollust des Farbwechsels

Die italienischen Vorbilder werden freilich bei den weniger
prominenten Malern wie Salomon Adler, Johann König, Jacob de
Heusch oder Jan Lievens oft deutlicher. Da flammt zum Beispiel
eine  drastische  Genreszene  wollüstig  in  „venezianischen“
Farben  auf.  da  werden  komplette  Bildschemata  von  Raffael
übernommen und mit anderen Figuren gefüllt, oder es legen sich
die harten Schlagschatten nach Art eines Caravaggio auf die
Gestalten.

Ja, wenn der Norden den Süden nicht hätte! Dann wären Bilder
und Gemüter finsterer.

„Rembrandt, Rubens, Van Dyck… – Italiensehnsucht nordischer
Barockmaler“.  Von  der  Heydt-Museum.  Wuppertal-EIberfeld
(Turmhof 8). 30. Juli bis 24. September, Di-So 10-17 Uhr, Do
10-21 Uhr. Eintritt 15 DM, Katalog 38 DM.


