Vortrag statt Drama: Debussys
,Pelléas et Mélisande” beil
den ,, Tagen Alter Musik” 1in
Herne

geschrieben von Werner Haullner | 17. November 2019
Opern-Urauffiihrungen haben mitunter eine lange Vorgeschichte:
Komponisten besprechen die ersten Entwiirfe mit Freunden,
fiihren Teile im privaten Kreis auf, stellen Ausziige der
Offentlichkeit vor. Manche Werke, wie etwa die ,Tage“ von
Karlheinz Stockhausens ,Licht“-Zyklus, wurden iiberhaupt
abschnittweise uraufgefiihrt.

aipas de courage !

.J.

Roger Padullés (Pelléas), Lore Binon (Mélisande) und
Pierre-Yves Pruvot (Golaud) bei der Auffuhrung von
Claude Debussys Oper in der Fassung von Marius Constant
in Herne. Foto: WDR/Thomas Kost

Bei Claude Debussys ,Pelléas et Mélisande” wissen wir, dass in
den beinahe zehn Jahren, in denen der Komponist um die
musikalische Form des Stoffes von Maurice Maeterlinck rang,
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immer wieder Teile im privaten Kreis erklangen. Die ,Tage
Alter Musik” in Herne versuchten, diese intime Form fur das
Heute einzuholen: Das Festival o6ffnete mit den 1992
entstandenen ,Pelléas-Impressionen” des Debussy-Kenners Marius
Constant einen experimentellen Blick auf die Musik, die gerade
durch den Eindruck des ,Unfertigen” — statt des Orchesters
tragen nur zweli Klaviere die Auffiuhrung — in die Tiefe der
Absichten Debussys hineinreichen modchte.

Denn entgegen landlaufiger Meinungen war der Klang des
Orchesters fur Debussy nicht der entscheidende Parameter,
sondern die Form: eine bestimmte rhythmische Figur (Golaud),
eine Tonfolge (Mélisande) oder eine zunachst unauffallige
Wendung (Pelléas). Die festgelegten Formen der klassischen
Durchfuhrungstechnik, aber auch Wagners dramaturgisch
gebundene Musik interessierten ihn nicht; er war auf der Suche
nach etwas, was er in einer Notiz fir die Opéra-comique, der
Statte der Urauffuhrung, beschrieb als eine Freiheit, ,welche
auf den geheimnisvollen Entsprechungen zwischen Natur und
Phantasie“ beruhen sollte. Die Instrumentierung, die uns heute
gerne als entscheidend fiur die suggestive Wirkung der
symbolistischen Handlung erscheint, wurde dagegen vor der
Urauffuihrung 1902 in ziemlicher Hast erstellt. Selbst wahrend
die erste Serie der Vorstellungen schon lief, veranderte
Debussy noch die Instrumentierung und die Zwischenspiele.
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Die auf 95 Minuten konzentrierte Version Constants reduziert
die Musik auf ihr tragendes Skelett. Ein Experiment, das zum
Vorschein bringt, dass die Raffinesse von Debussys Musik nicht
im Klang zu suchen 1ist. Aber auch mit einer gewissen
Gnadenlosigkeit offenbart, dass sich Debussy trotz allen
Straubens nicht aus dem Bann Wagners 16sen konnte. Vom
Orchester entbloBt, erscheinen ganze Strecken in der Musik
anamisch ausgetrocknet, beschrankt sich der Reiz des
Harmonischen immer wieder auf punktuelle Impulse, muss sich
auch die Deklamation der Sanger ohne den Schmelz des
klanglichen Flusses behaupten.

Eindruck des Unvollendeten

Obwohl sich das Klavierduo Yin-Yang (Jan Michiels, Inge
Spinette) an zwei historischen Bluthner-Fligeln mit aller
Intensitat darum bemuht, Anschlag, Phrasierung, Metrum,
Akzentuierung so belebt und subtil wie moglich zu gestalten —
und es gelingen berlickende Momente bis zu den unendlich



geheimnisvollen Glockenschlagen am Ende —, bleibt doch der
Eindruck des Unvollendeten: Eine Salon-Auffihrung ist eben
vorlaufig, die volle Gestalt des Werkes enthullt sich erst auf
der Buhne.

Von den Personen Debussys ist Golaud am wenigsten in die
psychische Alltagserfahrung transzendierende Sphare des
Symbolischen enthoben. Er ist ein Mann der Tat, der klaren
Vorstellungen, der definierten Gefuhle, aber auch eine
tragische Figur des Nichtverstehens, der mit den uneindeutigen
seelischen Schlieren einer Mélisande nichts anfangen kann: Die
,Wahrheit” will er bis zum Schluss erfahren, ohne zu erfassen,
dass diese nicht eindeutig, vielleicht nicht einmal
aussprechbar sein kann. Pierre-Yves Pruvot singt die inneren
ZerreiBproben, die brennende Eifersucht und die verzweifelte
Aggressivitat mit seinem substanzvollen, dramatisch
auffahrenden, manchmal gezwungen groben Bariton, ohne Bluhen
der BOogen und innere Freiheit des Tones, aber mit dem Druck
einer in sich ratlos gefangenen Seele.

Nur zufallig in diese Welt verirrt

Lore Binon singt eine fragile, aber auch entschieden sich
selbst treue Mélisande. In ihrem Ton entdauBert sich eine
Seele, die wie ein verwehendes Gespinst ungreifbar ist, als
habe sie sich nur zufallig in eine materiell-koOrperliche
Manifestation in dieser Welt verirrt. Sie ist, wie die anderen
Sanger auch, gendotigt, noch genauer als mit einem stitzenden
Orchester zu phrasieren und den Ton zu bilden, was ihr in
sanfter Expression gelingt. Roger Padullés als Pelléas wirkt
eher wie Mélisandes entrickter Bruder; sein manchmal leicht
gaumig gefarbter Tenor kennt kaum jugendlich-energische Tone,
sein Klang entspricht eher der morbiden Blasse eines Lichtes
im Nebel. Einspringer Thomas Dear als Arkel ist zu sehr mit
dem Vortrag seiner Noten beschaftigt; die ausgedinnte Stlutze
vor allem in der Hohe verhindert, dass sein Ton Farbe und
Ausdruck gewinnt.



Camille Bauer erfasst als Yniold das anfangs unberuhrte
Zutrauen des Kindes, aber die wachsende Panik, die
verstandnislose Verzweiflung Uber die Ausbriche und Attacken
des eifersltchtigen Golaud bleiben zu verhalten. Die Rolle der
Genevieve ist auf zwei Briefszenen eingedampft; Julie Bailly
erfullt sie mit wohltonender Wirde. Bei allen Gesangssolisten
ist das Fehlen der Aktion auf der Buhne zu spuren. Ohne die
Magie des Raumes, ohne die szenische Annaherung an das Nicht-
Sagbare rutscht die Auffuhrung immer wieder zum musikalischen
Vortrag ab, gehalten vor teilnahmslosen Notenpulten. Da helfen
auch die Texte, in ,kinetischer Typographie” (Klaas Verpoest)
an die schwarzen Wande geworfen, nicht weiter.

Die Auffiihrung wurde vom WDR live iibertragen und ist 30 Tage
lang im WDR Konzertplayer nachzuhoren:
https://konzertplayer.wdr3.de/klassische-musik/

Verstehen und Verwirren: Die
Tage Alter Musik 1n Herne
erschliefen musikalische
Kommunikation

geschrieben von Werner HauBner | 17. November 2019
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Das Ensemble La Reverdie. © Fabio Fuser

Was sagt uns Musik? Sind die Tone tatsachlich, wie E.T.A.
Hoffmann behauptet, das Reich des Ahnungsvollen, Unsagbaren?
Ist Musik ein prazises Zeichensystem, eine quasi mathematische
Sprache? Hat sie eine Botschaft, die sich wie eine
Verlautbarung wiedergeben 1lasst? Oder entzieht ihr
Kunstcharakter sie nicht von vorneherein jeder Festlegung?

Was das ,Wesen” der Musik sei, daruber lasst sich nicht nur
trefflich streiten. Dieser Frage nahern sich auch alle Epochen
auf jeweils andere Weise.

Fir ein so hochkomplexes Thema haben die diesjahrigen ,Tage
Alter Musik®” in Herne einen wunderbar erschlieBenden Zugang
gefunden: Vom 14. bis 17. November dreht sich das
konzentrierte, feine Festival um musikalische Kommunikation
zwischen ,Verstehen” und ,Verwirren”, also um bewusste
Klarheit, absichtsvolle Verunklarung, offene Stellen in einem
scheinbar ausreichend definierten System von erklarbaren
Zeichen.

Die blass scheinende Theorie treibt dabei ihre Bluten am
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grunen Baum musikalischer Praxis: Ensembles aus ganz Europa —
darunter eine Reihe von Festival-Debutanten — richten den
Blick in zehn durchweg originellen Programmen auf Musik vom
Spatmittelalter bis in die Zeit Claude Debussys. WDR 3
Kulturradio wird in vier Live-Ubertragungen und einer Reihe
von spateren Ausstrahlungen uUber die Region hinaus ein
internationales Publikum ansprechen.

The Tallis Scholars
kommen nach Herne. Das
angesehene englische
Ensemble tritt am 15.

November in der
Kreuzkirche auf. © Nick
Rutter

Vokalmusik steht im Zentrum der vier Tage: Zu Beginn erklingen
am Donnerstag, 14. November, 20 Uhr, in der Kreuzkirche in
Herne Gesange des blinden Florentiner Komponisten Francesco
Landini. Die Mittelalter-Formation ,La Reverdie” stellt
Ballate und Madrigale vor, von denen mehr als 150 erhalten
sind. Landini war ein universal gebildeter Intellektueller an
der Schwelle zur Renaissance, der dank einer zeitgenossischen
Biografie auch als Person greifbar ist. Seine Musik spricht
von einer reichen inneren Gefluhlswelt.



Gefuhle nach aullen kehren und nachvollziehbar machen: Davon
lebt die Oper. Zum Abschluss der ,Tage Alter Musik® findet
eine respektable Trouvaille den Weg auf die Buhne des
Kulturzentrums Herne: Joseph Bodin de Boismortier schrieb 1736
eine Oper uUber die Wege der Liebe (,Les Voyages de 1’Amour”),
eine unterhaltsame Buhnenstudie Uber die Kraft dieses Urtriebs
menschlicher Existenz. In Zusammenarbeit mit dem Centre de
Musique Baroque de Versailles erlebt dieses Juwel des
Musiktheaters am Sonntag, 17. November, 19 Uhr, nach 283
Jahren seine erste Wiederauffuhrung. Zuvor um 16 Uhr gibt es
in der Kreuzkirche reprasentative geistliche Musik: Das
Requiem Es-Dur schrieb der Stuttgarter Hofkapellmeister
Niccolo Jomelli 1756 aus Anlass des Todes von Maria Augusta,
der Mutter Herzog Carl Eugens von Wirttemberg. Das Werk
verbreitete sich damals in ganz Europa.

Die Oper ist es auch, die den ,Tagen Alter Musik” einen
Ausflug in die Moderne ermoglicht: Am Freitag, 15. November,
20 Uhr, dist im Kulturzentrum Claude Debussys ,Pelléas et
Mélisande” in einer ungewdhnlichen Form zu erleben: Der auch
von Debussy gepflegten Gewohnheit, Werke — oder Teile davon -
in Auffuhrungen 1in Salons zu prasentieren, folgt eine
Bearbeitung der Oper fur Singstimmen und zwei Klaviere des
Neue-Musik-Reprasentanten Marius Constant. Gespielt von Jan
Michiels und Inge Spinette an zwei Bluthner-Fligeln fuhrt die
Fassung zuruck zu den intimen Konzerten, in denen Debussy
seinen Freunden seine neuen Kompositionen vorstellte.

Kaum mehr bekannte



Blasermusik spielt das
Schwanthaler
Trompetenconsort. © Reinhard
Winkler

All diese Musik folgt bestimmten Vorgaben oder reagiert auf
Anlasse. Am deutlichsten ihrem Zweck verhaftet ist die Musik,
die am 17. November, 11 Uhr, im Kulturzentrum vorgestellt
wird: Das Osterreichische Schwanthaler Trompetenconsort spielt
vergessene Musik von nicht immer zweifelsfreienm
Kunstcharakter: Kriegssignale und virtuos-reprasentative
Fanfaren kombinieren die Spezialisten fur diverse
Blasinstrumente mit unterhaltsam konzertanter Musik, wie sie
etwa von Militarkapellen bei Platzkonzerten, im Tanzsaal oder
bei offiziellen Feiern gespielt wurde. Komponisten wie der
Wirzburger Militarmusiker und Arrangeur Joseph Kuffner waren
zu ihrer Zeit sehr popular, sind aber heute vollig unbekannt.

Am anderen Pol musikalischen Schaffens angesiedelt ist die
Musik, die das Ensemble Vintage Kéln am Samstag, 16. November,
20 Uhr, im Kulturzentrum vorstellt: Von der ,Kunst der Fuge“
Johann Sebastian Bachs Uber Kontrapunkt-Studien etwa von Henry
Purcell oder William Byrd bis hin zu aktuellen Kompositionen
des Bratschers des Ensembles, Sebastian Gottschick, bringt es
die Kombinationskunst zum Klingen, in der die Musik
unbeeinflusst von Wort oder Gefuhl, Anlass oder Zweck ganz bei
sich bleibt. — Erganzt wird das Programm von der Ausstellung
im Foyer des Kulturzentrums, die sich Blas- und
Saiteninstrumenten widmet und einen Uberblick uber den
technischen und kinstlerischen Stand des Nachbaus historischer
Musikinstrumente geben will.

Infos auf den Webseiten der Stadt Herne und des Westdeutschen
Rundfunks. Dort gibt es auch Hinweise zum Kartenvorverkauf bei
ProTicket Vorverkaufsstellen, online oder telefonisch unter
(6231) 917 22 90.
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Paris zum Ersten, Zweiten und
Dritten: Kent Nagano
dirigiert das Orchestre
Symphonique de Montréal 1in
Essen

geschrieben von Anke Demirsoy | 17. November 2019

Kent Nagano, seit 13 Jahren
Chef des Orchestre
Symphonique de Montréal,
bleibt den Kanadiern noch
bis 2020 verbunden. (Foto:
Wilfried HoOsl)

Bis heute scheint das Orchesterstiick ,, Jeux” von Claude Debussy
iiberschattet von dem beispiellosen Skandal, den Igor
Strawinskys ,Le Sacre du Printemps‘ ausloste. Nur zwei Wochen
lagen zwischen den beiden Urauffiihrungen im Mai 1913 im
Pariser Théatre des Champs-Elysées. Beide Stiicke entstanden
fiir das beriihmte Tanzensemble ,Ballet Russes’, beide wurden
von Pierre Monteux dirigiert, beide gelten auf ihre Weise als
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Schliisselwerke der Moderne. Gleichwohl hat Debussys einaktiges
Tanzpoem bislang nicht ins gangige Konzertrepertoire
hineingefunden.

Ob dies allein am unglucklichen Zeitpunkt der Premiere liegt
oder auch am Ballettlibretto von Vaslav Nijinsky, dessen
asthetische Vorlieben weit entfernt waren von den Ansichten
und dem Geschmack Debussys, sei dahingestellt. Doch bildeten
,Jeux” und ,Sacre” jetzt die Klammer flr ein Konzert in der
Philharmonie Essen, das trotz starker Konkurrenz als Hohepunkt
der Saison durchgehen kann. Erhellend, ja in hodchstem Male
aufschlussreich war die Programmfolge, die das Orchestre
Symphonique de Montréal unter seinem langjahrigen
Chefdirigenten Kent Nagano im Gepack hatte.

Debussys Partitur, von Komponisten wie Karlheinz Stockhausen
und Pierre Boulez ob ihrer Fortschrittlichkeit hoch geschatzt,
erfahrt dabei eine spate, aber wunderbare Wirdigung. Bereits
die ersten Takte von ,Jeux” lassen aufhorchen. Es kann kein
Zufall sein, dass hier eine archaische Atmosphare anklingt,
die Strawinskys ,Sacre” ungeheuer verwandt wirkt. Die
frihlingshaft 1lichten Holzblasersoli, die ratselhaft-
raffinierten Klange und Harmonien erscheinen wie eine
Vorwegnahme dessen, was zwei Wochen spater in die Welt hinaus
drohnen sollte.

Gewiss, es fehlen die schockierenden Schlagzeug-Eruptionen,
die dem ,Sacre” rasch zur Unsterblichkeit verhalfen. Aber Kent
Nagano und die Musiker aus Montréal machen Debussys Partitur
zu einem ungeheuer vielschichtigen Ereignis, das harmonisch
und auch seiner Form nach kaum weniger mutig erscheint als das
Skandalstlick des Exil-Russen.



Der Franzose Jean-Yves
Thibaudet spielte das
~Agyptische Konzert“ von
Camille Saint-Saéns. (Foto:
Decca/Kasskara)

Es folgt eine Sternstunde des Pianisten Jean-Yves Thibaudet,
der als einer der profiliertesten Saint-Saéns-Interpreten
gilt. Diese Kompetenz kommt dem funften Klavierkonzert des
Franzosen (,das Agyptische") in hochstem Male zugute.
Thibaudet trumpft mit Fingerfertigkeit wund brillanter
Virtuositat auf, ohne jemals in den Verdacht zu geraten, sich
in bloRem Tongeklingel zu gefallen. Mit groBBem Feingefihl
spurt er dem poetischen Tiefgang dieses farbenreichen
Klavierkonzerts nach: seinen schillernden Exotismen, gipfelnd
in arabischen Tonleitern und einem nubischen Liebeslied, das
Saint-Saéns in Kairo den Schiffern auf dem Nil ablauschte.

Unter Thibaudets Zugriff halt zusammen, was weniger kundigen
Interpreten 1leicht zu zerfallen droht: Passagen von
Schubertgleicher Schlichtheit, kraftvolle Ausbriche a 1la
Rachmaninow, Liszt’sche Campanella-Glockchen im Diskant. Der
Franzose, seit langem eine feste GroBe in der internationalen
Pianistenszene, stellt sich mit dieser exzellenten
Interpretation ein blitzsauberes Zeugnis aus.

Strawinskys Fruhlingsopfer (,Le Sacre du Printemps®), das im
Untertitel ,Bilder aus dem heidnischen Russland“ beschwort,
lasst mindestens ebenso aufhorchen wie der Beginn dieses
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erstaunlichen Abends. Denn zunachst hammert uns keineswegs der
harte Sound des anbrechenden Maschinenzeitalters um die Ohren.
Die Ostinati klingen vergleichsweise weich, die Klangflachen
sind gepragt von franzésischer Clarté. Das mag zunachst
verbluffen, halt den Fokus dieses Abends aber mit auBerster
Konsequenz auf Paris. Die Wahlheimat des Exil-Russen drickt
dieser Interpretation ihren Stempel auf.

Da Nagano auf erhdohte Podeste fur die Blaser verzichtet,
mithin alle Musiker auf der gleichen Ebene sitzen, entsteht
zwischen den Gruppen eine erstaunliche Balance. Die gestopften
Trompeten bringen im zweiten Teil Fernklange mit purem
Gansehaut-Effekt. Manches Instrument scheint sich beinahe zu
verstecken, und doch knupfen Englischhorn und Bassflote
plotzlich an das agyptische Kolorit des zuvor gehodrten
Klavierkonzerts an.

Hartes und Barbarisches muss der ,Sacre“-Freund Uubrigens
keineswegs ganz vermissen: Wenn die Pauken simultan
losdrohnen, fahrt es dem Horer regelrecht in die Magengrube.
Den Tanz des Opfers steigert Nagano bei vollkommener Kontrolle
zu einem Hexenkessel, aus dem die Piccoloflote heraus
schrillt. So endet ein grandioser Abend mit einem zutiefst
russischen Stuck aus dem Geiste franzosischer Tonkunst.

(Die Reihe ,Sinfonische Hbohepunkte” endet am 6. April 2019 mit
dem Russian National Orchestra unter Dirigent Alain Altinoglu.
Auf dem Programm stehen die , Chowantschina“-QOuvertire von
Modest Mussorgsky und Dmitri Schostakowitschs 5. Sinfonie. Der
Pianist Mikhail Pletnev spielt Sergej Rachmaninows 2.
Klavierkonzert. Informationen:
https://www. theater-essen.de/spielplan/mikhail-pletnevrussian-
national-orchestrarac-81418/2531/)



Dustere Schwermut,
strahlender Siegq: Anja
Harteros und der Dirigent
Gustavo Gimeno in der
Philharmonie Essen

geschrieben von Werner HauBner | 17. November 2019

Anja Harteros. Foto: Marco
Borggreve

Richard Wagner und Claude Debussy in einem Konzert zu
kombinieren, ist eine passende Idee. Der Franzose, der vor 100
Jahren starb, war der dominierenden musikalischen GroBe aus
Deutschland zeitlebens mit merkwiirdiger Hassliebe zugetan. Es
ware noch passender gewesen, hatte das Orchestre
Philharmonique de Luxembourg zu Beginn seines Konzerts in der
Philharmonie Essen Ausschnitte aus ,Parsifal” gespielt:
Wagners mystisches Spatwerk hat Debussy iiber alles geliebt.

So also ,Tannhauser”, in einer Hochglanz-Version des Spaniers
Gustavo Gimeno. Ein eleganter, nicht zu dekorativ-
gestenreicher Dirigent. Ein edel schimmernder, 1lyrisch
gepragter, fast mochte man sagen nazarenischer Wagner, ohne
untergrundige Erregung, ohne das prickelnde Fieber des
Venusbergs, das am besten mit dem altmodischen Wort ,Inbrunst”
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beschrieben ware. Eine gedampfte Impulswelt also, die
erotische Hochspannung von einer gewissen Contenance beruhigt.
Das Orchester gefallt, kein raues Geschirfe stort den
leuchtenden Glanz.

Zwischen Verschmelzung und eigenstandiger Kontur

Das technische Niveau des Orchesters aus Luxemburg lasst keine
Zweifel aufkommen, nur die Lautstarke konnte hin und wieder
dem Saal angemessener dosiert sein. Aber die kleinteiligen
rhythmischen Geflechte in den beiden Orchesterwerken Claude
Debussys, ,La mer” und ,Ibéria“, der zweiten Suite aus den
»Images”, ereignen sich klar artikuliert; die Balance und die
Staffelung der Klange stimmen: Sie finden das richtige Mals
zwischen Verschmelzung und eigenstandiger Kontur. Dieser
Debussy zerfallt nicht in lauter Mikro-Ereignisse, er
verschwimmt aber auch nicht zu dem ungreifbaren Geflirr, das
wir auf den Gemalden der Impressionisten so zauberhaft finden.

Chefdirigent Gustavo Gimeno malt mit kraftigeren, kantigeren
Farben, lasst die Solisten Details ausmodellieren. In ,Ibéria“
wehen die ,Dufte der Nacht”, vom unwirklichen Ton der Celesta
getragen, in verflieBenden Formen und schattenhaften Klangen
durch den Raum. Das wirkt nicht nur nachtlich-geheimnisvoll,
sondern hat in den gedampften Fragmenten von Melodien, in den
fahlen Fetzen ferner Tanze, im VerflielRen der Formen etwas
Unheimliches an sich. Nicht umsonst beschaftigte sich Debussy
mit Edgar Allan Poe — in Frankreich durch Charles Baudelaire
und Stéphane Mallarmé bekannt gemacht — und seinem ,Fall of
the House of Usher”.

Offenbar kein ,Mathematiker der Musik”

Diese gestalterischen Finessen, mehr noch aber das Spiel der
Farben und Schatten in ,La mer“ haben Debussy den Ruf eines
~Impressionisten” eingebracht, gegen den er sich wehrte, indem
er sich zum ,Mathematiker” der Musik stilisierte. Doch die
subtilen, schillernd-spruhenden Klange in den drel



»Symphonische Skizzen“ wollen das Bonmot standig Lugen
strafen. Vom Flageolett-Nebel der Violinen Uber die bebenden
Repetitionen des gedampften Blechs bis hin zur variativen
Koloristik, die Debussy an die Stelle einer Form-Entwicklung
setzt, lassen sich die Luxemburger von keiner spieltechnischen
Herausforderung schrecken.

Kritiker atzten damals, das Stuck enthalte nur ,Gerdausch”.
Recht hatten sie — in gewisser Weise —, denn Debussy fangt das
UnregelmaRige, Spontane, auch das Gewaltige und Gewalttatige
der Naturprozesse ein, ohne ein musikalisches Imitat zu
gestalten. Er mimt das Meer nicht musikalisch — wie es etwa
Arnold Bax meisterhaft geglickt ist —, sondern er stellt uns
die Idee des Meeres vor das innere Ohr.

Anja Harteros beglaubigt mit Wagners ,Wesendonck-Liedern”
ihren Spitzenplatz unter den Sopranen unserer Tage. Sie setzt
nicht bloB auf den leuchtenden Ton, sie braucht nie
technischen Tricks, wenn sie die Stimme zurucknimmt und farbt.
Vor allem in den weiten Entwicklungen, in den Bdégen und im
Aufleuchten einer groBB gedachten Phrase gefallt ihre Stimme:
frei gebildet der Ton, muhelos gesteigert der Klang,
wundervoll abgetont die Farben. Die Instrumentierung Felix
Mottls unterstreicht noch die Nahe zu ,Tristan und Isolde”.
Aber auch Anja Harteros betont Tristan-Schwermut und Sieges-
Strahlen: Da verstummt tatsachlich die Lippe in staunendem
Schweigen.

Hochglanz am Klavier: Die
gestylten Gebruder Jussen
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Inszenierter
Glamour: Lucas und
Arthur Jussen. Foto:
Carli Hermes

Arthur und Lucas Jussen werden zur Zeit machtig gehypt. Ein
wenig freundlich-verspielt, dann wieder lassig cool und mit
gewagt dosiertem Sex-Appeal prasentieren sich die Briider
hochglanzumschimmert, um sich in der groBen Schar der
»Ausnahme-Pianisten zu profilieren. Auch kiinstlerisch werden
sie mit Marketing-Lorbeeren umkranzt und es werden ihnen
Hymnen gesungen, bei denen man nie so genau weiB, welche Satze
aus einer PR-Abteilung kommen.

Die beiden stylishen Jungs scheinen gut in die Gesetze des
Musikbetriebs zu passen: Ihr Auftritt in der Essener
Philharmonie beim Sechsten Symphoniekonzert der Philharmoniker
hatte eben jenen Touch jugendlicher Unbekummertheit, mit dem
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man die beiden als dynamische Boys zwischen Teenie- und
Erwachsenenalter vermarkten kann.

Sie brachten das d-Moll-Konzert fur zwei Klaviere von Francis
Poulenc mit, das sie auch auf einer vielgelobten Aufnahme bei
ihrem marktmachtigen Plattenlabel eingespielt haben. Nicht
gerade eine Wahl, die den Mainstream bedient, und von daher
schon neugierig machend. Aber das Publikum wurde ja auch mit
dem ,Boléro” zum Ende hin ohrwurmaffin getrdéstet.

Die Ravel’sche Apotheose des Rhythmus pragt auch den ersten
Satz des Poulenc-Konzerts: Das UuUppig besetzte Schlagwerk
trumpft erst einmal auf; seine heftigen Attacken und sein Puls
dominieren auch die Exposition der Klaviere. Poulenc fuhrt das
melodische Element kaum uber Floskeln und Episoden hinaus zu
einer geschlosseneren, fassbaren Form.

Die Klaviere machen das Spiel zunachst mit, in der zweiten
Satzhalfte aber wirkt es, als seien sie des rhythmischen
Impulses mude. Se erheben sich Uber Pizzicati wund
Kastagnetten-Echos mit traumerisch in sich versunkenen,
manchmal spieluhrenartigen, dann wieder quasi improvisierenden
Abschnitten. Arthur und Lucas Jussen nehmen diese Momente
kihl-versonnen, mit perlendem Spiel.

Dass ihre Koordination, 1ihr Einverstandnis, 1ihre 1innere
Verbundenheit makellos 1ist, zeigen sie spatestens im
ausdrucklich mit Mozart verbundenen — sogar das d-Moll Konzert
KV 466 zitierenden — Mittelsatz. Sie prasentieren die Melodie
ohne romantischen Anflug, genauso distanziert wie Poulenc sie
aufgefasst hat. Das Orchester sprengt bald das ,klassische”
MaB und macht klar, dass wir uns nicht mehr am Ende des 18.
Jahrhunderts befinden.

Im dritten Satz mit seinem Allegro molto und seinen
rhythmischen Verspieltheiten zeigen die Bruder an den Fligeln
endgultig, was sie konnen: Tempo, Agogik, Dynamik,
Anschlagsfarbe wirken, als wurde ein Geist und ein Gefuhl in
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zwel Korpern agieren. Man wird sich auf die nachsten Auftritte
der beiden Niederlander freuen durfen: am 17. April in
Minster, am 12. Juni in Hagen, am 17. Juni in der Philharmonie
Essen und am 30. Juni in Koln.

Unter dem Dirigat von Jun Markl eroffneten die Essener

Philharmoniker das Debussy-Jahr — zum 100. Todestag des
bahnbrechenden Komponisten der Moderne am 25. Marz — mit ,En
blanc et noir”, einem frihen Klavierstick, das von dem

englischen Komponisten Robin Holloway 2002 fir Orchester
bearbeitet wurde. In gewisser Weise ein Missverstandnis, denn
der Neoromantiker Holloway instrumentiert zwar im Sinne
friuherer Orchesterwerke Debussys, lasst aber den schon im
Titel angedeuteten Willen auBer Acht, die Farben zu
reduzieren.

Im Bezug auf die barocke franzosische Musik Rameaus und
Couperins und mit Verweis auf die ,Grisaillemalereien von
Velasquez” ging es Debussy bei dem 1915 im Krieg entstandenen
Werk um Transparenz, Klarheit und eine gewissen Harte, wie sie
im Schwarz-Weill-Gegensatz ausgedrickt wird.

Ungeachtet aller raffinierten instrumentalen Details, von den
Philharmonikern (Bassklarinette, Harfe, Horn, Trompete)
liebevoll nachgezeichnet, ist es fraglich, ob das Stuck so
wirklich den ,spirit of Debussy” trifft, wie Holloway meint.
Zu horen sind delikate und herbe Momente, von Markl sorgsam
herausgearbeitet, die aber dann doch eher an die wagnerischen
und ,impressionistischen” Seiten Debussys erinnern.

Ja, die ,Images”, die klangliche Malerei und Koloristik, die
Debussy anstrebte, ohne sich die Parallelen zur bildenden
Kunst allzu sehr anzueignen oder gar dem ,Impressionismus” als
Stil zu huldigen — sie sind ein wunderbares Beispiel dafur,
wie sich Kunst-Debatten fuhren lassen, um zum Kern der
Begriffe vorzustoBen. ,Ibéria“ stammt aus den ,Bildern” fir
Orchester und greift — darin Ravels ,Boléro“ verwandt -
spanische Instrumente und Elemente der Folklore der iberischen
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Halbinsel auf, uUbertragt sie aber in ein kunstvolles Idiom,
das jeden Gedanken an ein Imitat verbietet.

Die Essener Philharmoniker geben den ,Images” eine plastische
Leuchtkraft, in der die Instrumente vom rhythmischen Tamburin
bis zur atherischen Fraktion von Harfe und Celesta brillieren
konnen. Zum Schluss der ,Boléro“: vorhersehbare Begeisterung
im Publikum.

Das nahezu Unmogliche wagen
mit Girl Crazy und Lulu -
Barbara Hannigan dirigiert in
Dortmund und singt dazu

geschrieben von Martin Schrahn | 17. November 2019

Barbara Hannigan dirigiert
stets ohne Taktstock. Foto:
Pascal Amos Rest

Sie dirigiert ohne Taktstock, ihre Arme reichen weit in den
Raum hinein, in standiger, oft rotierender Bewegung, als drehe
sie an einem groBen, imaginaren Klangrad. Ein wenig
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hemdsarmelig wirkt das bisweilen, doch iiberwiegt der Eindruck
des steten FliefRens im Fortgang der Musik, gespeist aus
tanzerischer Korpersprache.

Wenn Barbara Hannigan, exzellente Sopranistin und seit 2010
auch Dirigentin, sich der tonenden Emotionalitat hingibt, wird
ihre Zeichengebung entsprechend ausladender. Gezielte Einsatze
fur bestimmte Instrumentengruppen mussen dann der Wirkmacht
des Ganzen weichen. Der Sinn fur Details ist gleichwohl
ausgepragt, wie auch Hannigan bei stark rhythmisierten
Passagen verbindlicher fuhrt, mit kleinteiligerer Gestik.

Im Konzerthaus Dortmund hat nun die kanadische Kunstlerin mit
der Wunderstimme furs moderne Fach, mit Sinn fdrs Wagnis, ohne
klassische Dirigierausbildung fur sich das Pult zu erobern,
das grofBe Staunen entfacht. Weil Barbara Hannigan den Takt
vorgibt und gleichzeitig singt, und dies mit einer kessen
Selbstverstandlichkeit, die an Chuzpe grenzt. Und weil sie, im
Falle von George Gershwins ,Girl Crazy“-Suite, reichlich
Showtalent beweist, um das Publikum von den Stuhlen zu holen.
Wobei dringend hinzugefligt werden muss, dass das
niederlandische Orchester namens Ludwig, ein Klangkorper von
gehoriger Qualitat, daran beherzt mitwirkt.

yLudwig”, erst 2012 gegrindet, hat in seinem Bestreben, mit
aullergewohnlichen Programmen, ja ausgefeilten Konzepten den
konzertanten Routinebetrieb aufzubrechen, in Hannigan eine
risikofreudige Mitstreiterin gefunden. Und so erklingt in
Dortmund zunachst ,Syrinx"“ fur Flote solo von Claude Debussy,
Arnold Schdonbergs ~Verklarte Nacht“ in der
Streichorchesterfassung sowie die ,Lulu“-Suite Alban Bergs,
ehe Gershwins vertraute Songs aufblitzen. Freilich: Alle Werke
blicken auf Frauengestalten und deren Geschichten 1in
verschiedenster Couleur, wobei es nicht um Nacherzahlung,
sondern um die Darstellung emotionaler Befindlichkeiten geht.
Und am Ende wissen wir, ,Girl Crazy” ist eines von Hannigans
markanten Markenzeichen. Ja, ein wenig verruckt wirkt dieser
Abend.



Dabei beginnt alles sehr sanft, geschmeidig, wohltuend ruhig.
Ingrid Geerlings gestaltet wunderschon, mit langem Atem und in
feiner Differenzierung Debussys Flotenstiuck um die Nymphe
Syrinx, die vor den Nachstellungen Pans flieht, sich in ein
Schilfrohr verwandeln lasst, das Pan wiederum zur Flote formt.
Die Musik flieBt frei, gewinnt an Dringlichkeit, um sich
allmahlich zu verlieren. Ganz dunkel ist der Saal, um die
mythische Wirkung des Klangs zu verstarken. Magisch, bei
aufkeimender Helligkeit, gelingt sodann der nahtlose Ubergang
zu Schonbergs ,Verklarter Nacht”.

Singen und dirigieren
zugleich: Barbara Hannigan
gibt alles. Foto: Pascal
Amos Rest

Auch hier sanfter Beginn, mit einer absteigenden Figur, die
indes ziemlich finster wirkt. Abrupte dynamische Wechsel,
zunehmendes Tempo, bisweilen aggressiv flirrende Tremoli und
harsche Klange geben dem Stlck enorme Dramatik. Dann plotzlich
lichtet sich die Szenerie, feine Silberfaden ertdnen, eine
zunehmend (ungebremste) emphatische Stimmung gewinnt die
Oberhand.

Schonberg komponierte pure Emotion, noch weit entfernt von
seinen 12-Ton-Konstrukten, im Sinne des Dichters Richard
Dehmel. Dessen Versvorlage schildert die Beichte einer Frau,
die ihrem Geliebten gesteht, von einem Fremden schwanger zu
sein. Ihre Angst schwindet indes, als der Geliebte versichert,
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das Kind wie sein eigenes aufziehen zu wollen. Das Orchester
wiederum kann diesen Schwebezustand zwischen Bangen und Hoffen
stark umsetzen, wenn auch mit kleinen rhythmischen Schwachen.
»Ludwig” schwelgt in satten und fahlen Streicherfarben, der
letzte Zauber der Verklarung aber bleibt uns das Ensemble
schuldig.

Umso wuchtiger, von elementarer Kraft, tritt es uns, erweitert
um Blaser, Harfe und Schlagwerk, mit Bergs ,Lulu“-Suite
entgegen. Das funfteilige Extrakt aus der gleichnamigen Oper
atmet sowohl hymnische, dekadente Sinnlichkeit als auch die
Disternis des katastrophischen Finales (Lulu wird von Jack the
Ripper erstochen). Inmitten das Lied der Lulu, von Barbara
Hannigan mit elastischer, hohensicherer Stimme gesungen.

Doch sogleich wird evident, dass singen und dirigieren eine
nahezu unmogliche Kombination ist. Die Bewegungen der Frau am
Pult wirken unschlissig in ihrer Mischung aus Orchesterleitung
und Rollencharakterisierung. Mit zumindest einer gravierenden
Folge: ,Ludwig” ist zu laut, die dynamische Balance stimmt
nicht. Das gilt auch fur die Gershwins-Songs, obwohl Hannigan
sich inzwischen mit Mikroport verstarkt hat. Das Ensemble ist
einfach zu pomp0s besetzt. Bergs Suite kommt im Ubrigen etwas
pauschal daher, manche motivische Facette bleibt
unterbelichtet, die Eruptionen Uuberwaltigen nicht, sind
vielmehr demonstrativ wuchtig.

Aber letzthin 1lauft sowieso alles auf die Gershwin-Show
hinaus, mit dem finalen Hit ,I got rhythm“. Dann stilisiert
sich die singende Dirigentin zur triumphierenden Hollywood-
Ikone, die Hand zum Himmel gestreckt. Fixe Rhythmik,
Lautstarke und Pose — das hat noch immer gereicht, das
Publikum aus der Reserve zu locken.

Ungeachtet dessen ist Barbara Hannigan eine nicht unbedeutende
Symbolfigur fur die starker als zuvor ins Bewusstsein ruckende
Tatsache, dass viele Frauen entschlossen und mit Erfolg Kurs
nehmen auf das Pult vor dem Orchester. In Wuppertal ist Julia



Jones Chefin, Joana Mallwitz wird Generalmusikdirektorin am
Staatstheater Nirnberg, Mirga Grazinyté-Tyla hat jingst im
Konzerthaus Dortmund mit dem City of Birmingham Symphony
Orchestra eine aullergewOhnliche ,Pastorale” dirigiert. Um nur
eine klitzekleine Auswahl zu nennen.

Wuchtige Bilder statt Zauber
und Geheimnis - Krzysztof
Warlikowski deutet ,Pelléas
et Mélisande” beil der
Triennale

geschrieben von Martin Schrahn | 17. November 2019

Hl!

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

DrauBen das gewohnte Bild des Bretterbudendorfes — einfache
Bauten fiir 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 Zerstorung.

»The Good, the Bad and the Ugly“ heillt 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
Ende von allem. Um allerdings aus dieser Art Apokalypse einen
kreativen Neubeginn abzuleiten. Doch 1ist 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.

Kénig Arkels Versuch der Aufmunterung, sein Verweis auf die
Zukunft, Mélisandes gerade geborene Tochter im Blick, geht ins
Leere. Wie uberhaupt diese Auffuhrung in der Jahrhunderthalle
gepragt 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
atherisch anmutenden Klanggespinsten, prachtig kolorierten
Passagen oder durch den bisweilen entruckten Gesang der
Mélisande.



N

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
Matgorzata Szczesniak hat ihm dazu eine zweiteilige Bihne
konstruiert, die ebenfalls ein Draufen und Drinnen kennt,
einhergehend mit verschiedenen Zeitbezligen. Hier ein
grolBbirgerlicher Raum mit Holzvertafelungen und einer
riesigen, im Halbrund geschwungenen Treppe, dort eine
neonhelle Bar, mit Hockern, Tischen, Stuhlen, dahinter lauter
Waschbecken. Am Tresen und im Waschraum trifft sich das
Prekariat der Gegenwart, im vornehmen Haus die konigliche
Familie nebst Dienerschaft. Lauter einsame Menschen 1in
zerrutteten Verhaltnissen, trotz Standesunterschied. Wer mag
da an eine schone Zukunft denken.

Golaud jedenfalls, Enkel des Konigs 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 Suchtigen. Mag sein, dass sie als Prostituierte
arbeitet. Er, zunachst still, ein kraftvoller Typ, mit
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schwarzem Bart und Haar, alles unter Kontrolle. Sein Jahzorn
entladt sich erst spater. Da sitzen sie, wie die verlorenen
Gestalten in Edward Hoppers Gemalde ,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 natudrlich 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 Vogel”. Die StoBrichtung ist klar: Mélisande,
das Opferlamm, Mélisande, das verangstigte junge Madchen, vom
groBen schwarzen Vogel attackiert. Das ist eben niemand
anderes als der aufbrausende, bald von Eifersucht zerfressene
Golaud.

Er namlich 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 erwachst, ist eine keusche zwar, doch
der wilde Golaud wittert Ehebruch, demutigt und schlagt seine
Frau, ersticht schlieflich seinen Halbbruder Pelléas. Am Ende
gar stirbt Mélisande an der Geburt ihrer Tochter. Was bleibt,
ist Erstarrung.

Mélisande ganz mondan, wie
eine Filmdiva. Foto: Ben van
Duin
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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 machtige Treppe wiederum
dient als GewOlbe, davor ein schwindelerregender Abgrund sich
auftun soll. Beides konstruierte Szenarien ohne groBe
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 namlich, wenn
dieses ungleiche Paar sich mit Stimmkraft und Spielfreude aufs
AuBerste einbringt, entwickelt die Inszenierung ungeheure
Sogkraft, wirkt Debussys Musik wie ein schweres Opiat.

Der Bariton von Melrose kann sich so bedrohlich schwarz farben
wie seine Gestalt finster ist. Phillip Addis (Pelléas)
hingegen geht als Sanftmut in Person durchs Leben, ebenfalls
ein Bariton, aber heller timbriert, in den HOhen etwas
Uberreizt. Er ist Opfer wie auch Mélisande, der Hannigan teils
leuchtende Farben verleiht, teils sanft dahinschmelzende
Leidenstone. Sie gibt sich mondan 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 flichtet sich selbst der gute Konig Arkel, dem Franz-
Josef Selig teils strenge, teils wehmitige Basssoliditat
verleiht, an die Bar.

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



Der Beifall ist grol8, wenn auch nicht enthusiastisch. Die
Regie will nichts weniger als das ganz groBe Kino, darin die

Welt am Abgrund steht. Lust auf kreativen Neubeginn macht das
eher nicht.

Ohne Zauberhand: Gabriel
Feltz und die Dortmunder
Philharmoniker eroffnen die
Reihe der Sinfoniekonzerte

geschrieben von Werner Haulner | 17. November 2019

Gabriel Feltz.
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Foto: Thomas
Jauk/Stage Pictures

Claude Debussy war sein Leben lang verliebt in Spanien.
Betreten hat er das Land allerdings nur ein einziges Mal.
Seine Musik spiegelt also eher eine Vorstellung wieder, einen
Traum des idealen Spanien. Zu horen schon in seinen friihen
Liedern, vor allem aber in ,Ibéria“ aus den , Images” fiir
Orchester. Debussy verwendet fiir die drei Impressionen keine
Folklore, sondern er erfindet das Charakteristische neu - und
so gut, dass kein Geringerer als Manuel de Falla das spanische
Idiom geradezu beispielhaft getroffen sah.

In Dortmund heillt das erste der Philharmonischen Konzerte der
neuen Spielzeit — anbiedernd an modisches Neuschreib -
»zauber bilder”. Dem ,Zaubrischen“ nahern sich die
Philharmoniker und ihr Chef Gabriel Feltz auf drei
unterschiedlichen Wegen. Debussy steht in der Mitte, flankiert
von Paul Dukas‘ ,Zauberlehrling”, der wortlichsten Konkretion
des Themas, und Peter Tschaikowskys Funfter Symphonie, in der
Verzauberung in Verzweiflung miandet, wenn man denn ein
verborgenes, moéglicherweise sogar biografisches Programm
annehmen will.

Der Zauber Spaniens, seiner Straflen und Wege, des Parfums
seiner Nacht und der Stimmung des Morgens eines Festtages
erforderte fur Debussy, eine neue Musik zu entwickeln, die
weder Volkstumliches kopiert noch den Merkmalen des damals in
Frankreich beliebten Exotismus huldigt. Naturlich kannte er
die melodischen Muster der spanischen Musik, ihr rhythmisches
Profil, ihre harmonischen Entwicklungen und ihre typischen
Instrumente. Aber er giellt dieses Wissen in einem langen,
muhevollen Kompositionsprozess in etwas Neues. Pierre Boulez
nannte ,Les parfums de la nuit” eines der einfallsreichsten
Stucke Debussys, nicht so sehr wegen seines thematischen
Gehalts, sondern wegen der innovativen Art, wie er
Entwicklungen aufbaut, wie er den Orchesterklang ausbildet und



Ubergénge subtil gestaltet.

Von dieser Raffinesse ist bei den Dortmunder Philharmonikern
nicht viel zu hdren. Feltz legt Debussys drei Bilder unter das
harte Licht einer muhevollen Analyse, als liege die Landschaft
Spaniens stets nur unter gleiBend unbarmherziger Sonne. Der
milde Mond der Nacht, der Konturen verschwimmen lasst, Formen
ins Ungefahre aufldost, Farben sanft verzeichnet, die
materiellen Grenzen zwischen den Dingen weich verloschen
lasst, ist Feltz’ Lichtquelle nicht. An spieltechnischen
Grenzen der Musiker hat es nicht gelegen. Die Holzblaser
lassen sich nicht unterkriegen, auch von langsamen Tempi
nicht; die Streicher, vor allem die Bratschen und Celli, haben
immer wieder magische Pianissimo-Momente.

Das Dortmunder
Konzerthaus: Hier
spielen die
Philharmoniker.
Foto: HauBner

Aber wenn Feltz Oboe oder Klarinette herausfordert, kommt der
Ton zu direkt. Wenn Tamburin oder Celesta sich einmischen, ein
Xylophon fern verwehende Tone spielt, ein Rhythmus aufkeimt
und wieder verwischt, zeigt Feltz all diese Vorgange in so



deutlichen Konturen, dass die Mischung kaum mehr gelingt.
Farben reiben sich, Klange prallen aufeinander, Harmonien -
zumal, wenn die Prazision der Todne nicht minutids getroffen
wird — wirken eher wie Streulicht als wie magische
Reflektionen. So macht man, um die Malerei zu bemudhen, aus
einem Claude Monet einen Karl Schmidt-Rottluff.

Paul Dukas‘ malend erzahlende Musik gelingt an diesem Abend am
besten: Vom filigranen Beginn an bis hin zum quarzend
ersterbenden Fagott am Ende schwelgt das Orchester in Farben
und Gesten, und Gabriel Feltz sorgt fur die Dynamik, die dem
Zauberlehrling erst unheimlich Spafl, bald aber absolut keine
spallige Panik bereitet. Das hat Schwung und lebt vom sinnigen
Aufbau der Dynamik.

Umn Tempo- und Lautstarke-Dramaturgie geht es auch 1in
Tschaikowskys Funfter. Das vergebliche Anrennen der
symphonischen Motive gegen die wuchtigen Abbruchkanten der
Form, die depressiven Irrlaufe, die lastende Schwere wollen
vor allem dynamisch gestaltet werden, brauchen auch eine
uberlegte Disposition der Tempo-Entwicklungen.

Bei Feltz hat man eher den Eindruck von expressiven Inseln,
deren innerer Zusammenhang nicht deutlich wird. Der Andante-
Beginn ist verhalten und ausdrucksstark, die Innenspannung
lasst ahnen, was sich zusammenbraut. Auch das ,con anima“ hat
in der belebten Bewegung des Allegro seinen Platz. Aber der
erste Hohepunkt in Blech und Pauke bereitet sich nicht vor.
Feltz gestaltet das Wechselspiel von Ladung und Entladung, von
sich Anspannen und sich Lo6sen nicht. Und immer wieder
schleudern die Philharmoniker eruptive Entladungen als
brachialen Larm von sich. Da ware die dampfende, nicht die
fordernde Hand des Dirigenten gefragt.

Es gibt also noch Luft nach oben in dieser Spielzeit, fir die
noch zwei Mal Debussy im Konzert angekundigt ist: am 8. und 9.



November im Dritten Philharmonischen Konzert ,Prélude a
l’aprés-midi d’un faune”, am 4. und 5. April 2017 im Siebten
Konzert ,La Mer“ — in Kombination mit Antonin Dvoréaks
Sinfonischer Dichtung ,Der Wassermann® und dem nicht eben
haufig gespielten Cellokonzert des vor 100 Jahren geborenen
Henri Dutilleux. Im Achten Philharmonischen Konzert am 9. und
10. Mai 2017 spielt Mirijam Contzen das Violinkonzert
Tschaikowskys; dazu gibt es Sergej Rachmaninows Dritte
Sinfonie.

Im nachsten Konzert am 18. und 19. Oktober eroffnet Wagners
,sHollander“-0uvertire den Abend, gefolgt von finf
orchestrierten Liedern Franz Schuberts mit Bo Skovhus als
Solist und Dvoraks Siebter.

Zwischen Talkshow und
Happening — die Triennale auf
musikhistorischer Lesereise

geschrieben von Martin Schrahn | 17. November 2019
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Blick auf die
skandaltrachtige
Urauffihrungschoreo
graphie des

.~Sacre”“. Foto:
Christoph Sebastian

Ach Du 1lieber Gott! Da hopsen und tanzen seltsame
Hutzelmannchen, mit Vollbart verziert und Barenfell behangen,
wie Indianer auf dem Kriegspfad umeinander, und das zu Igor
Strawinskys archaischer, brutaler, rhythmusgesattigter
»Sacre”-Musik.

Es sei gestattet, ein wenig zu lachen, auch wenn hier, als
filmisches Dokument, die Rekonstruktion der
Urauffuhrungschoreographie gezeigt wird (1913 in Paris, von
Waslaw Nijinsky), die immerhin einen der grofBten
Theaterskandale des beginnenden 20. Jahrhunderts ausgelodst
hat. Sodass die Musik im tumultudsen Larm 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” erzahlt eine Geschichte von der
tonenden Moderne, die nicht wenige Zeitgenossen als Larm
abtaten, von einer Moderne, die andererseits den Larm der Welt
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durchaus spiegelte. Der Autor entwirft dabei ein
groBformatiges Gemalde, das die musikalische Entwicklung des
vergangenen Jahrhunderts in Beziehung setzen will zu
politischen, philosophischen, soziologischen Stromungen jener
Epoche. Ein Uberquellendes Kompendium, nicht frei indes von
steilen Thesen, ,Vielleicht“- und Konjunktivsatzen,
Halbwahrheiten.

Sei’s drum: Triennale-Intendant Johan Simons hat das Buch ins
Herz geschlossen und schon als Chef der Minchner Kammerspiele
szenische Lesungen erarbeitet. Die finden nun 1ihre
sechsteilige Fortsetzung in Schauspielhausern des Ruhrgebiets.
Diese Kooperation mit Theatern des Reviers, anfangs vollmundig
beschworen, vereinzelt realisiert, dann aber schmahlich fallen
gelassen, erfahrt also nun eine gewisse Renaissance. Das 1ist
nur recht und billig: dass die Triennale sich bei allen
europaischen Leuchtturmprojekten noch der Leistungsfahigkeit
der traditionsreichen stadtischen Buhnen und ihrer Ensembles
bewusst wird.

Stephanie Schonfeld
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 zunachst die letzte
Jahrhundertwende, das Fin de Siecle, mithin die Komponisten
Mahler und Strauss, um sich dann im 2. Teil hauptsachlich eben
des ,Sacre” anzunehmen.

Der eingangs erwahnte Videoschnipsel bleibt alleiniger
Filmbeitrag, ansonsten wird fleiig rezitiert. Doch 1langst
nicht alles, was wir in der Lesefassung von Julia Lochte und
Tobias Staab zu horen bekommen, entstammt direkt dem Buch.
Manche Zitate gehen weit daruber hinaus. Ross’ Werk wird zum
Steinbruch, andere Quellen (zu erschliellen aus den Anmerkungen
des Buches?!) kommen hinzu. Das Schone ist: Wenn in Simons’
Inszenierung die Figuren selbst sprechen, wenn also die
Zeitzeugen etwa Uuber den ,Sacre”“-Skandal in Form einer
aufregenden Collage berichten, gewinnt die Geschichte weit
mehr Authentizitat als durch die Einlassungen von Alex Ross.

Da gibt Axel Holst einen fein formulierenden Harry Graf
Kessler, Stefan Diekmann einen spitzzungigen Jean Cocteau, und
die resolute Ingrid Domann zitiert im Agitpropstil harsche
Kritiken aus der zeitgendssischen Weltpresse. Der wunde Punkt
von Strawinskys Musik ist schnell benannt: die Dissonanz. Sie
ist im ubrigen in Ross’' Buch das Element, das die Entwicklung
der tonenden Moderne gepragt hat. Sie emanzipiert sich indes
nicht erst, das sei nur am Rande angemerkt, seit den spaten
Stucken eines Franz Liszt. Es gibt Werke der Renaissance, die
wirde der arglose HOrer im 20. Jahrhundert verorten.



http://www.revierpassagen.de/33159/zwischen-talkshow-und-happening-die-triennale-auf-musikhistorischer-lesereise/20151109_1946/the-rest-is-noise-etappe-1-schauspiel-essen-thomas-buechel-janina-sachau-jens-winterstein-foto-christoph-sebastian-21

Gestatten: Richard Strauss,
Alma wund Gustav Mahler
(Thomas Buchel, Janina
Sachau, Jens Winterstein,
v.l.n.r.). Foto: Christoph
Sebastian

Vieles von Ross’ Text, der, wie erwahnt, mit Strauss und
Mahler beginnt, wird von Stephanie Schonfeld gelesen. Sie
sitzt auf der T-formigen Buhne auf einem Drehstuhl, fungiert
als Wegbereiterin fur den Einsatz der jeweiligen
»Zeitgenossen”. Thomas Bilchel (Strauss) und Jens Winterstein
(Mahler) wirken dabei eher verhalten, lummeln sich auf ihren
Platzen, wollen hintersinnig witzig sein, verleihen dem Abend
aber leichte Zahigkeit. In der hinteren Reihe weitere Akteure:
etwa Axel Holst als noliger Kaiser Wilhelm oder Jan Prohl als
teils barbeilliger, teils gesetzter Debussy.

Das Ganze wirkt wie eine Mischung aus Talkshow und
studentischem Happening. Es ist ein unterhaltsamer Abend mit
Starken und Schwachen. Musiker der Bochumer Symphoniker
streuen hier und da klingende Beispiele ein, etwa zwel Satze
aus Debussys Streichquartett.

Uber allem schwebt die Frage zur Rolle des Publikums, das
einst etwa Strauss’ modernistische ,Salome” bejubelte, das
,Sacre” aber erst allmahlich goutierte. Debussy und Schonberg
wiederum hatten fur ihre ZuhoOorer mitunter nur Verachtung
ubrig. Die Vorstellung im ,Grillo“ indes wird einhellig
beklatscht. Dennoch bleiben Zweifel inhaltlicher Art. Die
amerikanische Sicht auf einen Teil der europaischen
Musikgeschichte mutet nicht zuletzt etwas salopp an.

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



http://www.ruhrtriennale.de

Super-Virtuoses, ironisch
gebrochen: Marc-André Hamelin
brilliert in Milheim

geschrieben von Werner HauBner | 17. November 2019

Marc-André Hamelin bei
seinem Mulheimer Konzert.
Foto: Peter Wieler/KFR

Seit 1997 tritt Marc-André Hamelin immer wieder beim Klavier-
Festival Ruhr auf; 2013 war er dessen Preistrager. Jetzt kam
der kanadische Virtuose zuriick und spielte in Miilheim ein
atemberaubendes Programm ohne jeden Show-Effekt. Bei ihm steht
die Musik im Zentrum, nichts anderes. Und wer kame einem
genuinen Musiker mehr entgegen als Mozart?

Die D-Dur-Sonate KV 576, fur andere vielleicht ein
»Einspielstiuck”, wird von Anfang an in seridsem Ernst gefasst:
Keine Koketterie im ,Jagdthema” des Beginns, klare Sicht auf
die Struktur, abwechslungsreicher Anschlag zwischen dem
trocken aufbegehrenden Staccato des aufwarts weisenden
triolischen Motivs und der weichen Triller-Antwort, zwischen
den leichtfullig schweifenden gebundenen Sechzehnteln und den


https://www.revierpassagen.de/31271/super-virtuoses-ironisch-gebrochen-marc-andre-hamelin-brilliert-in-muelheim/20150702_0024
https://www.revierpassagen.de/31271/super-virtuoses-ironisch-gebrochen-marc-andre-hamelin-brilliert-in-muelheim/20150702_0024
https://www.revierpassagen.de/31271/super-virtuoses-ironisch-gebrochen-marc-andre-hamelin-brilliert-in-muelheim/20150702_0024
http://www.klavierfestival.de
http://www.klavierfestival.de
http://www.revierpassagen.de/18730/entdecker-ohne-alluren-marc-andre-hamelin-erhielt-den-preis-des-klavier-festivals-ruhr/20130703_2153

aus den Anfangsnoten gebildeten Verarbeitungen. Ein Forte-
Piano-Echo als Ubergang zur Reprise, klare Gliederung in den
Verlaufen statt suffiger Legato-Kulinarik, dabei ein genau
ausgehortes Spektrum kuhler Klangfarben: Mit so viel
Raffinesse adelt Hamelin diese Sonate, lasst erleben, was fur
ein Meisterwerk der ausgewogenen Form Mozart mit ihr
geschaffen hat. NachzuhOoren ist das uUbrigens auf seiner 2013
entstandenen Aufnahme, die Hamelin beim Label Hyperion
vorgelegt hat.

MOZAR]

MARC-ANDRE

HAMELIN

von Mozart-Sonaten,
erschienen bei Hyperion.
Cover: Hyperion Records

Im langsamen Satz meint man, Schuberts Romantik am Horizont zu
ahnen: Ganz in sich gekehrt formt Hamelin dieses Adagio aus,
gliedert es durch sanfte Agogik, romantisiert es aber nicht
mit dunklen Klangen oder bedeutungsschwangeren Akzenten.
Mozart bleibt bei aller Entrucktheit 1licht: heitere
Melancholie, elegische Geldostheit — man versteht, warum Mozart
fruher gern mit dem Etikett des ,apollinischen” Genius
versehen wurde. Ganz anders der Finalsatz. Da entdeckt Hamelin
den Humor Mozarts: kecker Rhythmus, dialogischer Witz, aber
stets klar durchformte Polyphonie. Uber den trocken perlenden
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Anschlag hinaus, mit dem er die Noten genau definiert, gonnt
er allenfalls dem Bass etwas Warme.

Und wozu bekennt sich Hamelin bei Schubert? Hier 1ist die
Romantik nicht mehr ein fernes Aufdammern, sondern die Sphare,
in der sich die Musik ereignen will. Freilich nicht im Sinne
der gefuhlvollen Werbespot- und Wohlfuhl-Romantik, in die der
Begriff inzwischen abgesunken ist. Sondern als das Nachspuren
des Einbruchs des ,ganz anderen” Unbekannten, Jenseitigen und
Eigentlichen. Als die Sphare, die alles Vorlaufige zu sich
kommen lasst, die aber so auch das Unheimliche und Unbehauste
gebiert. Hamelin kommt dem Romantiker Schubert auf die Spur,
ohne ihn zu romantisieren: Selten gibt es, selbst bei diesem
Treffen der GroBen der Klavierwelt, einen solchen HOohepunkt.

Schubert im Zeichen des Belcanto

Hamelin bedient sich der Stilmittel, die manch anderem als
verpont galten. Er kleidet den beruhmten und viel diskutierten
Beginn der B-Dur-Sonate (D 960) in die sprechende Rhetorik des
Belcanto: Eine bewegte Linie, ein zartes Rubato, wenn das d
und das es erreicht werden, ein sorgsam gehaltenes Pianissimo
und ein exquisites Legato. Also weder die fliellende Eleganz
Horowitz‘, noch die tastende Suche Svjatoslav Richters, auch
nicht die einfach darstellende Exposition von Andras Schiff.

Das romantische Beben klingt nach in der folgenden, weit
geschwungenen, von Sechzehntelgruppen unterlegten
Melodiebildung, in den crescendierenden Repetitionen, im
ersten Haltepunkt, in der ersten nachhaltigen harmonischen
Irritation, in der zum ersten Mal Fortissimo erreicht wird.
Hamelin exponiert hier eine innere Unruhe, eine Bewegtheit,
die er folgerichtig auf die bruchstuckhafte Poesie des
Schubert’schen Ringens um die angemessene Form nach Beethoven
anwendet. Das ist, immer in klare, prasente, unverdickte Tone
gefasste wirklich grofRe Kunst.

Der zweite Satz bezieht sich in seiner weltverlorenen



Versunkenheit, aber auch in seiner klassischen Phrasierung
zuruck auf Mozart und weist gleichzeitig nach vorne mit seinen
harmonischen Ruckungen und seinen atmospharischen Bezugen zu
dem geheimnisvollen Basstriller des Kopfsatzes. Der dritte
Satz lasst studieren, wie Hamelin zu einer vollig anderen
Haltung ,umschaltet”, wie er trocken geschlagene Basse und
perlenden Diskant miteinander verbindet und innerhalb der
Phrasen unterschiedlich farbt. Der vierte Satz, nicht
ubertrieben extrovertiert, zeigt die irritierend heftigen
Ausbriuche der Forte-Akzente, die Wucht der punktierten
Akkorde, auch die Reminiszenzen an die kantable Leichtigkeit
des ersten Satzes. Mit der Zugabe, dem Impromptus As-Dur (D
935), bestatigt Hamelin: Hier ist ein Schubert-Interpret am
Werk, der es mit den grolBBen Deutungen der Vergangenheit
aufnehmen kann und der so leicht niemanden flrchten muss.

Milheim: Die
Stadthalle im Zeichen
des Klavier-Festivals
Ruhr. Foto: HauBner

Weit weg von ,sachlicher”“ Darstellung und dennoch mit
auBerster Prazision — so nahert sich Marc-André Hamelin Claude
Debussys ,Images II“ (Auch davon gibt es eine CD). Zogernd
stellt er im ersten Stick die eroffnende Achtelfigur vor, als



hore er ihrem sanften Pianissimo nach, diskret und zart tritt
das triolische Auf und Ab der Sechzehntel ein; =zart
verflieBende Mini-Arpeggien, mit der Leichtigkeit eines feinen
Gespinstes ausgebreitet, aufquellend wie der Erguss klaren
Wassers in einer heimlichen Waldquelle.

Mit dem Titel ,Glocken, durch das Laub hallend” provoziert
Debussy ja geradezu die Synasthesie von Licht und Ton, von
Horen und Schauen — und Hamelin setzt sie mit einer
ihresgleichen suchenden Delikatesse um. Auch das Bild des
Mondes, das sich ,uber die Tempel von einst“ senkt, schildert
Hamelin mit einem fein nuancierten Spiel luftiger Akkorde und
zaubrischer Arpeggien. Man meint, die Finger beruhrten in den
zart-glasernen Tonen kaum die Tasten. In ,Poissons d’'or" lasst
er die ,Goldfische” in grazilem Forte glitzern — auch die
Fille des Klangs bleibt licht, fast zerbrechlich. Und man
fragt sich, was das fiur ein Publikum ist, das in den letzten,
verhaltenen, verhallenden Ton ungeniert hineinklatscht.

Hamelin hat wieder — nach der Urauffuhrung seiner ,Barcarolle”
2013 beim Klavier-Festival — zwei eigene Werke mitgebracht:
Die ,Pavane variée” von 2014 fuBt auf dem Thema von ,Belle qui
tiens ma vie” des franzosischen Priesters und Tanzmeisters
Thoinot Arbeau (1519 - 1595) und zerlegt die eingangige
Melodie in einer altertumlich wirkenden Kirchentonart in
atemberaubende Skalen, Arpeggien und Arabesken, in jazzig
leichte Rhythmen und eine dichte Polyphonie, wobei am Ende ein
repetierter disterer Glockenschlag im Bass an das Ende des
Vergnugens mahnt.

Hamelins Paganini-Variationen von 2011 reizen das Element des
Virtuosen dann vorbehaltlos aus, zerfetzen rhythmische und
akkordische Trummer, als reiBe ein wildgewordenes Raubtier
alles 1in Stucke, wund 1ironisieren die Bestandteile
traditionell-trivialer Finalakkorde so rasant, dass spontaner
Beifall aufkommt. Irgendwann konkretisiert sich das bekannte
Thema, bleibt ein paar hektische Takte stabil und zerstiebt in
irrsinnigen Akkorden und rasenden Passagen. Mit diesem subtil



gearbeiteten Blendwerk hebelt der Virtuose Hamelin die
Virtuositat als seriose Haltung durch noch mehr Virtuositat
aus: Ein Super-Virtuose, der sich selbst ironisch gebrochen
vorfuhren kann.

Dosierte Energie: Benjamin
Moser beim Klavier-Festival
Ruhr in Essen-Werden

geschrieben von Werner HauBner | 17. November 2019

v

Der Pianist Benjamin Moser.
Foto KFR

Haus Fuhr in Essen-Werden ist mit seinem intimen Saal ein
idealer Veranstaltungsort fiir das Klavier-Festival Ruhr.
Allerdings hat der Raum seine Tiicken; er bildet das Spiel des
Solisten sehr genau ab, verstarkt aber die Lautstarke
iiberproportional, sobald sie iiber ein verhaltenes Mezzoforte
hinausgeht. Dazu steht auf der Biihne ein Steinway, erfreulich
prasent im Klang, aber fiir diesen Raum wiinschte man sich
manchmal einen weicher intonierenden Fliigel.

Benjamin Moser, nun schon zum vierten Mal beim Klavier-
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Festival zu Gast, hatte seine 1liebe Muhe gehabt, die
ausufernden Klangfluten zu dammen — wenn er es denn versucht
hatte. Aber er konnte die Schleusen nicht geschlossen halten;
nicht bei Alexandre Skrjabins Fantasie op. 28, nicht 1in
Maurice Ravels ,Gaspard de la nuit“. Wie auch: Skrjabin blaut
dem Pianisten standig ,crescendo” ein, um ihn dann beinahe
unvermittelt auf ,piano“ einzuschwOren, sogleich aber wieder
das Aufwachsen der Lautstarke einzufordern, Wer die Fantasie
so steigern will, wie es in den Noten steht, landet eben beim
Fortissimo ,appassionato“. So geschehen auch unter den
sorgfaltig formulierenden Handen des Minchner Pianisten, der
mit seinen 34 Jahren schon auf eine schone Karriere blicken
kann.

Ein intimer
Veranstaltungsort:
Haus Fuhr in Essen-
Werden. Foto: Werner
HauBner

Der Anfang des Konzerts war explizit , lyrisch”: Sieben von
Edvard Griegs Klavierminiaturen, beginnend mit dem
differenzierten Arpeggienspiel und der schwarmerischen Agogik
von ,An den Fruhling“, Uber den drollig anhebenden, sich ins
Damonische auswachsenden ,Zug der Zwerge® bis zu den Fanfaren



und majestatischen Umspielungen des ,Hochzeitstags auf
Troldhaugen”. Dazwischen macht Moser in ,Heimweh” deutlich,
wie subtil er Innenspannung aufbauen und halten kann, auch
wenn die Noten ,einfach” scheinen.

Skrjabins cis-Moll-Etude op.2/1 schlieBt mit ihrem versonnenen
Auf und Ab einer charakteristischen Achtelfigur an Griegs
elegische Lyrismen an. In dem kurzen Stluck bewegt sich
Skrjabin kaum Uber die Region des Mezzoforte hinaus; Moser
versucht sich in Delikatesse und verhaltenem Gestus, aber der
Steinway zeigt ihm, wo'’s langgeht: Direkter Klang, stahlerne
Resonanz, spater, in der Fantasie, dann auch (zu) vollmundiges
Pedal.

Moser hat die Abfolge klug gewahlt, denn in der Etude lasst er
die Energie ahnen, die sich in den machtvollen Arpeggien und
Repetitionen der Fantasie Bahn bricht. Und der Pianist macht
deutlich, dass er es versteht, den Feuerbrand der Tone
allmahlich, klug dosierend zu entfachen.

Nach der Hommage an den vor 100 Jahren aus nichtigem Anlass
verstorbenen Komponisten (ein Pickel verursachte eine
Blutvergiftung) folgte Musik der franzdsischen Zeitgenossen
Skrjabins, Claude Debussy und Maurice Ravel.

Debussys , Childrens Corner” hat Licht und Schatten — und das
nicht nur im durchaus gekonnten claire-obscure der licht
wirbelnden Schneeflocken des vierten und der bassdusteren
Lesart des zweiten Stucks (,Jimbo‘s Lullaby®). Sondern auch in
Mosers Lesart, der in der Puppenserenade den Klang zu fullig,
den Rhythmus zu geschmeidig gestaltet und im abschliellenden
Cakewalk einen Schuss Spontaneitat vermissen lasst.



Rl

Entsprechungen zwischen
Musik und Malerei: Hippolyte
Petitjean hat die Prinzipien
des Pointillismus in ,,Femmes

au bain” exemplarisch
verwirklicht. Foto:
Wikimedia Commons/public
domain

Maurice Ravels ,Gaspard de la nuit” spielt Moser weit weniger
entschieden als etwa Khatia Buniatishvili bei ihrem Milheimer
Klavier-Festival-Auftritt. Er achtet mehr auf Atmospharisches,
rickt die Musik vor allem in ,0Ondine” in die Nahe eines
Pointillismus, wie ihn Georges Seurat oder Hippolyte Petitjean
in der Malerei etablierten.

Die flirrende Atmosphare, die sich auf genau definierte Punkte
zuruckfuhren lasst, entspricht Mosers musikalische Auffassung:
Flachen und Linien aus definiert gespielten Noten, die als
Ganzes eine hundertfach in sich gebrochene Klangsphare bilden.
.Le Gibet” fasst er eher als melancholisches Stimmungsbild auf
als im Sinne einer Studie des Unheimlichen.

Aber 1in ,Scarbo”“ kommt das Abrupt-Spukhafte in scharf
geschnittenen Akkorden, in der Grandezza des Zugriffs und 1in
zugespitzter rhythmischer Energie zum Ausdruck. Wie Rauch



durch das Schlusselloch verschwindet der Nachtmahr, um
herzlichem Beifall und zwei Zugaben — Debussys ,clair de lune“
und einer weiteren Skrjabin-Etlide — Platz zu machen.

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

geschrieben von Martin Schrahn | 17. November 2019

TomasS Netopil ist seit einem
Jahr Chefdirigent der
Essener Philharmoniker.
Foto: Hamza Saad/TUP

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

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

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

Nun aber, nach einem Jahr im Amt, vermag Netopil zunehmend,
die Philharmoniker auch auf dem Konzertparkett mitzuziehen.
Unter Soltesz namlich gab es manches Raunen, dass das
Orchester in erster Linie im Operngraben glanze. Doch
inzwischen, das zeigt eben das erste Sinfoniekonzert der neuen
Spielzeit, erobern sich die Musiker mehr und mehr das Terrain
auf dem Podium. Und der doch sturmische Applaus der
Abonnentenschar zum Ende der ,Eroica“ macht deutlich, wie sehr
dieser qualitative Zugewinn vom Publikum geschatzt wird.



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

Nicht alles mag glanzen an diesem Abend in Essens
Philharmonie, aber vieles strahlt, verzaubert, entwickelt
Suggestivkraft. Debussys ,Faun“, ein Fabelwesen, halb Mensch,
halb Tier, traumt von der Verfuhrung zweier Nymphen. Flirrende
Hitze will die Musik ausstrahlen, erotisch aufgeladen ist sie,
zugleich 1lasziv-schillernd. Auf- und abschwellende Klange
maandern durch den Raum. Nur kleine rhythmische Episoden
durchbrechen das stete Flielen, gewinnen aber kaum eigene
Kontur. Dies alles dirigiert Netopil, musizieren die Essener
Philharmoniker in grofBter Sorgfalt. Delikat klingen die
Holzblaser (mit der Soloflote als Leitinstrument), sinnlich
die Streicher. Schone Stellen en masse gelangen ans Ohr, und
wenn es an etwas fehlt, dann an der einen groflen Linie.
Dirigent und Orchester scheinen hier zu sehr den Strukturen
verhaftet.

In Martinls Doppelkonzert 1liegen die Dinge anders.
Bekenntnismusik statt Traumgespinst, treibendes Pulsieren
statt Transzendenz. Das Werk fesselt mit seinen auf- und
absteigenden Erregungskurven, der Schichtung wvon
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Streicherstimmen, nicht zuletzt mit der formalen Strenge, die
dem barocken Concerto-grosso-Prinzip entlehnt ist. Bartdks
Divertimento fur Streicher diente hier offenbar als Vorbild.
Gleichwohl ist das Stuck kein Konzert im klassischen Sinne —
hier Solo, dort Tutti. Vielmehr ist das Klavier als
Saiteninstrument lediglich eine Klangfarbe inmitten der
Streicherflut, die Pauken wiederum geben Akzente. Und der
Pianist Ivo Kahanek darf erst im langsamen Satz, der dister
und traurig wirkt, sein gestalterisches Konnen unter Beweis
stellen.

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

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

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



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

geschrieben von Martin Schrahn | 17. November 2019

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

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

Von Pierre-Laurent Aimard 1ist hier die Rede, dessen
analytischer Zugriff — als Interpret und indirekt ja auch als
des Publikums Lehrer — uns Anregungen, zudem asthetische
Sinneserweiterung schenkt. Das hat er nun beim Klavier-
Festival Ruhr erneut aufs Schonste bewiesen. Ihm zu folgen,
staunend, anerkennend und mitdenkend, bedeutet Genuss und
Herausforderung zugleich. Und am Ende eines solchen
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Konzeptkonzertes applaudiert das Publikum sowohl fudr Aimards
nie zur Schau gestellte Virtuositat als auch, diesen Abend im
Essener Haus Fuhr, fur die Erkenntnis, dass Neue Musik
mitreiBend und sinnlich sein kann.

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

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

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

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

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

Zum Klang wird hier die Zeit
— die Pianistin Elisabeth
Leonskaja mag’s philosophisch

geschrieben von Martin Schrahn | 17. November 2019
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Die Pianistin
Elisabeth Leonskaja
spielt konzentriert
und hoch sensibel.
Foto: Wohlrab/KFR

Sie gilt als die ,,Grande Dame” der russischen Klavierschule
und wird damit in eine Reihe grofler Pianisten wie Heinrich
Neuhaus, Emil Gilels oder Svjatoslav Richter gestellt.
Entsprechend ehrfiirchtig sprechen Kenner und Fans iiber
Elisabeth Leonskaja, die am Moskauer Konservatorium studierte
und alsbald groBe internationale Wettbewerbe gewann. Ihre
Weltkarriere begann 1979 bei den Salzburger Festspielen, und
bis heute fasziniert ihre Art, der Musik so ruhig wie
kraftvoll zu begegnen. Dabei erweist sie sich vor allem als
Meisterin der Klangnuancen.

Das hat sie jlungst wieder einmal, im Dortmunder Konzerthaus,
unter Bewelis gestellt. Mit einem Programm, das teils packenden
Zugriff sowie gestalterische Klarheit und Sinn fur diffizile
Farbgebung verlangt. Leonskaja geht energisch ans Werk, jedoch
ohne zu Uberspitzen. Divenhaftes Gehabe und daraus abgeleitete
musikalische Effekthascherei ist mit ihr nicht zu haben. Sie
geniellt das Zusammenwirken von Tonen und beschert uns Genuss.

Doch die Kunstlerin stellt das Publikum auch auf die Probe.
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Denn sie lasst sich Zeit und fordert Geduld — besonders bei
Ravels ,Valses nobles et sentimentales” oder drei ausgewahlten
Préludes von Debussy. Sie dehnt das Material, gibt den Walzern
so eine grublerische Note, bisweilen um den Preis des
Zerbroselns von Struktur. Andererseits balanciert Leonskaja
wunderbar zwischen Noblesse und Sentiment — hier wirkt nichts
weinerlich, dort nichts Uberkandidelt.

Debussys Bildhaftigkeit wiederum begegnet sie mit wirbelnder
Motorik (,Der Wind in der Ebene”), lieblicher Gestaltung (,Das
Madchen mit den flachsblonden Haaren”) sowie mit schillernder,
perlender, hauchzarter wie sturmischer Virtuositat
(,Feuerwerk®). Leonskaja also hat keine Scheu vor der grolen
Geste, doch wirkt das nie aufgesetzt korperlich exzessiv. Im
ubrigen scheint ihr die Reflexion der Musik weit wichtiger zu
sein als oberflachliche Kunstfertigkeit.

In das Auskosten impressionistischer Valeurs — zum Klang wird
hier die Zeit — hat die Kinstlerin die erste Sonate des
rumanischen Komponisten George Enescu eingebettet. Gerade der
zerkluftete Kopfsatz mit seinen traumerisch-narrativen
Episoden, mundend in ein wildes Lamento, gibt der Solistin
erneut Gelegenheit, sich als Philosophin am Klavier zu
prasentieren. Die Ziellosigkeit dieses Stucks wird
entsprechend reflektierend gestaltet, nicht aber mit Macht in
ein Formkorsett gepresst. In schonem Kontrast dazu steht die
augenzwinkernde Ironie des zweiten Satzes und die schwebende
Anmutung des Finales — als Verweis eben auf Debussy und Ravel.

Am Ende des auBergewdohnlichen Abends erklingt Schuberts
,Gasteiner Sonate”. Gerade hier allerdings, wo des Komponisten
vielbeschworene ,himmlische Langen” allen Gestaltungsraum
geben, ringt Leonskaja mit groBen Linien, scheint sich in
verwaschene Strukturen zu fliuchten. Manches wirkt zergliedert,
der Volkston der Musik spricht allzu sachlich zu uns.
Immerhin: Die Variationen des zweiten Satzes gewinnen mehr und
mehr an Eindringlichkeit, das Scherzo klingt stimmungsvoll,
mit delikater Note, das Finale fasziniert durch seine



Ausdrucksambivalenz — hier Schumanns ,Kinderszenen“-Ambiente,
dort Beethovens ,Waldstein“-Virtuositat. Da beweist die
Pianistin mit kantigem Ingrimm, dass sie den Titel ,Grand
Dame“ der russischen Schule mit Recht tragt.

(Der Text ist in ahnlicher Form bereits in der WR erschienen.)

Das Spektrum der Romantik:
Michaela Selinger singt
Lieder 1m Aalto-Foyer

geschrieben von Werner HauBner | 17. November 2019

i

Michaela Selinger.
Foto: Ruth Ehrmann

Wien, Paris, Glyndebourne, Hamburg: Die Sangerin Michaela
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Selinger hat sich in den letzten Jahren einen internationalen
Ruf erarbeitet. Und kehrt dennoch immer wieder gerne nach
Essen zuriick, so zuletzt mit einer Liedmatinee ins Foyer des
Aalto-Theaters.

Sie beginnt mit einem raffinierten Bogenschlag: Sie nimmt mit
Hanns Eislers ,Erinnerung an Eichendorff und Schumann“ direkt
Bezug zum zweiten Teil ihres Konzerts, dem ,Liederkreis” op.
39 Robert Schumanns auf Texte von Joseph von Eichendorff.
Dazwischen fachert sie Aspekte der Liedkunst des 20.
Jahrhunderts auf: Romantik in der Sprache Claude Debussys,
Franz Schrekers, Gustav Mahlers. Und Neu-Romantik eines
Wieners, der unter dem Namen Albin Fries feine Miniaturen
komponiert, die in ihrer melodischen und harmonischen Sprache
sich gerade noch im Kontext der Moderne von Schreker und
Mahler behaupten.

Dem klug komponierten Programm entspricht eine klug gefuhrte
Stimme. In Essen am Aalto, seit 2010 ihr Stammhaus, hat sich
Michaela Selinger groBe Rollen ihres Fachs als lyrischer
Mezzosopran erarbeitet. In der nachsten Spielzeit kommen zweil
dazu: die Charlotte in Jules Massenets ,Werther” und eine neue
Handel-Partie in , Ariodante”. Seit sie Fotos vom Aalto-Theater
gesehen hatte, war es ihr Wunsch, an diesem Haus zu arbeiten,
bekennt die Osterreicherin im Gesprach. Erstklassiges
Orchester, gute Arbeitsbedingungen, schone Rollen: diese
Vorzluge schatzt Michaela Selinger am Aalto. Vor allem auf die
Partie der Charlotte freut sie sich, nachdem sie sich bereits
als Mélisande in Claude Debussys Oper im franzdsischen Fach
,ausprobiert” hatte.



Das Aalto-Theater,
Stammhaus von
Michaela Selinger, an
das sie immer gerne
zuruckkehrt. Foto:
Werner HauBner

Das Lied steht fur die Sangerin ganz oben in der Wunschliste:
»Ich habe im Studium das Lied fur mich entdeckt. Das war lange
vor der Oper, denn ich komme vom Oratorium her. Fur mich ist
es ein Mittel des personlichen Ausdrucks. Eine intime Form, in
der ich Freiheit des Gestaltens bis ins Kleinste habe.” Auf
der Buhne sei das nicht moéglich; der Zuschauer wirde solche
Nuancen gar nicht wahrnehmen. ,Beim Singen eines Liedes kommt
es darauf an, ob ich schnell oder langsam atme, gerauschlos
oder laut. Alles kann dem Ausdruck dienen.” Diese Moglichkeit,
genau zu modellieren, fordert Michaela Selinger heraus. Und
sie sieht den Liedgesang als ,Stimmhygiene®: ,Wenn ich viel
Oper gesungen habe, merke ich, wie gut das Lied meiner Stimme
tut.”

Die beiden Eisler-Lieder — Selinger sang noch ,Die Heimat“ auf
einen Holderlin-Text — kdnnte man psychologisch als regressiv
bezeichnen: Trauer uber das Verlorene herrscht vor, das ,Ich“
traumt sich weg, will sich im Kinderland ausruhen, sehnt sich
danach, zum zweiten Mal ein Kind zu sein: Die deutsche



Romantik als Sehnsuchtsort in einer Zeit, in der die Blaue
Blume im Exil und auf hartem, blutgetranktem Boden vergeblich
zu blihen versuchte.

Exemplarisch zeigte sich schon in dieser Exposition, was die
Matinee kennzeichnen sollte: Der Wiener Pianist Clemens
Zeilinger erwies sich als Uberlegt-luberlegen gestaltender
Poet, die Sangerin als ein aufmerksamer, fur die Nuancen sich
aufhellender oder eintribender Emotionen hellwacher Kopf. Aber
deutlich wurde auch, dass Michaela Selinger technische Grenzen
hat, die das Spiel mit den Ausdruckswerten des Singens
limitieren.

~Pelléas et
Mélisande” in
Essen: Michaela
Selinger als
Mélisande und

Jacques Imbrailo
als Pelléas. Foto:
Hermann und
Clarchen Baus

Im Einzelnen: Schon bei Eisler fallen Perioden auf, die
verschwommen artikuliert sind, in denen die Konsonanten nicht



ausreichend gebildet werden. Geht es um erfullte Bogen, fehlt
dem Mezzosopran der sicher fundierte Kern und ein weitraumiger
Klang. Wenn Selinger uns einen 0den Strand vors innere Auge
fuhrt, wenn sie Tranen und fahle Resignation besingt, ist ihr
ganz leicht rauchiges, feingliedriges Timbre genau richtig.
Auch fir Claude Debussys ,Trois Chansons de Bilitis“ bringt
sie lyrische Clarté im Zentrum mit. ,Le Tombeau de Naiades”
kleidet sie zu den charakteristischen, hell-unwirklichen
Klangen des Klaviers in einen zuruckhaltend bleichen, tonarmen
Schimmer. Aber Schrekers und Mahlers grof8 angelegte, bluhende
Entwicklungen — mit herrlichen Pointen Zeilingers auf dem
Fligel — kann sie klanglich nicht entfalten; da bleibt
Selingers Mezzo begrenzt. Manchmal klingt auch die HoOhe
erzwungen, der Ton mit einer Spur zu viel gaumigem Klang.

So kann Michaela Selinger in Schumanns Zyklus vor allem in den
verhaltenen, traurigen, ironischen, auch spukhaften Momenten
uberzeugen, wahrend Visionares oder sehnsuchtsvoll Kantables
unerfidllt bleibt. Nochmals sei Clemens Zeilinger
hervorgehoben: Er durchlebt Schumanns Gefuhlskosmos mit einer
Vielfalt von Farben und Nuancen, mit einer gestalterischen
Souveranitat, die den Zuhorer staunend und ergriffen
zurucklasst. Freudiger Beifall im Foyer, in dem noch Stuhle
zugestellt werden mussten: So schlecht scheint es um das
Liedpublikum nicht bestellt zu sein. Und man zeigte, dass man
die Gattung und ihre jugendlich-sympathische Interpretin ins
Herz geschlossen hat.

Eklat in der Philharmonie:


https://www.revierpassagen.de/18107/eklat-in-der-philharmonie-krystian-zimerman-unterbricht-konzert/20130604_1536

Krystian Zimerman unterbricht
Konzert wegen eines Handy-
Filmers

geschrieben von Werner Haulner | 17. November 2019
Der Humor war abhandengekommen: Karol Szymanowskis Schlussfuge

in seinen ,Variationen h-Moll iiber ein polnisches Thema” op.10
will nicht hymnisch-ernst, sondern mit Augenzwinkern gespielt
werden. Aber Krystian Zimerman beschloss sein Konzert beim
Klavier-Festival Ruhr mit verargertem Furor.

Krystian Zimerman 1in der
Essener Philharmonie. Foto:
KFR/Wieler

Nach traumhaft gespielten Debussy-Préludes und der geistig
einzigartig durchdrungenen fis-Moll-Sonate des jungen Johannes
Brahms war es zum Eklat gekommen: Zu Beginn der Szymanowski-
Variationen hatte Zimerman offenbar aus den Augenwinkeln
registriert, dass ein ZuhoOorer auf der Empore mit einem
Smartphone filmte. Er richtete den Blick lange und
durchdringend nach oben und forderte dann: ,Wurden Sie bitte
aufhoren damit“. Der als sensibel und anspruchsvoll bekannte
Weltklasse-Pianist spielte noch einige Takte, brach aber dann
ab und verliell den Saal.

Im Publikum: Ratlosigkeit und Betroffenheit. Kaum jemand hatte
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den Handy-Filmer bemerkt. Nach etwa zwei Minuten kam Zimerman
zuruck und wandte sich direkt an das Publikum: Er
entschuldigte sich fur seine Nervositat und erklarte, keines
der Videos auf YouTube mit 1ihm sei 1legal. Viele
Plattenprojekte seien gescheitert, weil ihm die Produzenten
sagten: ,Entschuldigung, das ist schon auf YouTube“. Die
Vernichtung von Musik durch den Clip-Kanal sei enorm, fugte er
hinzu.

Zimerman spielte dann zwar weiter, aber Konzentration und
Atmosphare waren dahin. Szymanowskis Variationen Uber ein
Thema aus der Musik der Géralen, die in der Hohen Tatra in
Sudpolen um den Wintersport- und Kunstlerort Zakopane leben,
modellierte Zimerman tadellos aus: von der entschiedenen
Grandeur der Agitato-Bewegung Uber ein hinreiflend fliellendes
,dolcissimo” bis zu dem an Mussorgskys ,Bydlo“ erinnernden
riesigen Crescendo-Decrescendo-Bogen der ,Marcia funebre®.
Demonstrativ brandete der Beifall auf, doch Zimerman zogerte,
sich noch einmal sehen zu lassen, kam dann zwar noch drei Mal
auf das Podium, gab aber keine Zugabe mehr und sagte auch den
Empfang nach dem Konzert ab.

Der Zwischenfall hat ein Konzert gestort, das in seinem ersten
Teil zu den HOhepunkten des diesjahrigen Klavier-Festivals
gezahlt werden kann: Mit Debussy zeigte Zimerman seine
hochsensible Kunst der Balance, der Nuancen, des klaren,
lockeren, wie von selbst perlenden Spiels. Der Zauber seiner
leisen Tone ist unubertroffen: ,Pagodes” beginnt wie ein aus
dem Nichts aufkeimendes Naturgerausch; ,La Soirée dans
Grenade” versetzt den Zuhdrer im Geiste in einen spanischen
Abend, in dem wie von ferne Rhythmen und Melodien
heriberwehen.

Zimerman bindet in Brahms‘ fis-Moll-Sonate op. 2 die
disparaten Satze zusammen, 1in dem er die motivischen
Verbindungen enthullt. Er kennt die schwarmerischen Arpeggien
des Beginns dieser Clara Schumann gewidmeten Sonate; er
balanciert den noblen Ausdruck des zweiten Satzes mit feinsten



Anschlagsnuancen aus. Und wenn Zimerman im Scherzo im Bass das
bestimmende Motiv aus dem ersten Satz wiederentdeckt, nimmt er
den Zuhorer mit auf seinem Weg ins Innere dieser Musik.

In sechs Nummern aus dem ersten Heft von Claude Debussys
,Préludes” lasst er dann héren, was die Kritik beim Erscheinen
seiner legendaren Referenz-Aufnahme (1994) zu
Begeisterungssturmen hingerissen hat: ein naturlich, fast
spontan wirkender locker-heller Ton, bewusst betonter
Rhythmus, geistesgegenwartige Phrasierung, die sich nicht im
verliebten Verharren im klanglichen Impressionismus gefallt.
Die transzendenten Piano-Schattierungen in ,Des pas sur la
neige” und die dunkel glihenden Akkorde in ,La Cathédrale
engloutie” beweisen wieder einmal: Zimerman gehdrt zu den
fuhrenden Pianisten der heutigen Zeit; seiner Anschlagskunst
konnen nur wenige Andere auf Augenhohe begegnen.

Dass der Abend nun auf andere Weise als durch das glanzvolle
Finale der Szymanowski-Variationen unvergesslich bleibt, macht
traurig. Ob gedankenlos oder aus dreistem Vorsatz: Wer auch
immer da illegal mitgeschnitten hat, hatte besser daran getan,
das Kunst-Ereignis auf sich wirken zu lassen als krampfhaft zu
versuchen, den schonen Augenblick medial zu bannen — und damit
zu zerstoren.

Dem ,Meister” entkommt man
nicht: Klavierduo
Tal/Groethuysen wirdigt
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Wagner

geschrieben von Werner Haullner | 17. November 2019
Sympathie-Bonus fiir das Klavierduo! Yaara Tal und Andreas
Groethuysen kamen zum Klavier-Festival mit einem Programm, das
genau auf das Thema dieses Jubilaumsjahres abgestimmt war.

Yaara Tal und Andreas
Groethuysen. Foto: Uwe Arens

In der Philharmonie Essen kombinierten sie Wagner, ubertragen
auf zwei Klaviere, mit Debussy, durchleuchteten damit berihmte
Ausschnitte aus Opern des ,Meisters”, stellten ihm die ganz
andere Musik Claude Debussys zur Seite. Der Franzose ist einer
der Vielen, die sich vom Sog der Wagner’schen Musik
freischwimmen mussten und doch dem Strudel nicht ganz
entkamen.

Die Transkriptionen fur zwei Klaviere sind mehrfach erhellend:
Da uberrascht eine Bearbeitung von ,Siegfrieds Tod“ und vom
Finale der ,Gotterdammerung”“ von Alfred Pringsheim, einem
Minchner Mathematikprofessor und flammendem Wagnerianer, mit
einer Professionalitat, die sich durchaus messen kann mit der
Fassung des ,Bacchanale” aus dem ,Tannhauser” aus der Hand des
renommierten franzdésischen Komponisten Paul Dukas.
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A A (e [
Die Philharmonie Essen: Das
Klavier-Festival Ruhr ist
haufiger Gast. Foto: Werner
Haullner

Die Faden, die sich zwischen Wagner und Debussy spinnen,
werden nicht so sehr in dessen Arrangement der ,Hollander“-
OQuverture deutlich, sondern eher, wenn Tal und Groethuysen
,Siegfrieds Tod”“ mit ,,En blanc et noir“ konfrontieren. Dann
ist zu horen, dass Debussy 1915 — mitten im Ersten Weltkrieg —
den Luther-Choral von Gott als der festen Burg zitiert und das
rhythmische Todespochen zu Beginn von Siegfrieds Trauermarsch
wortlich Ubernimmt. Schwarz und WeiS — Freund und Feind? Man
darf spekulieren. Yaara Tal hat sich nicht damit begnugt,
sondern das nicht eben haufig zu hdérende Klavierstick in einer
klugen Analyse als Reaktion auf den Krieg gedeutet: ,Schwarz”
und ,WeiR* sind hier tatsachlich nicht nur die Klaviertasten,
sondern die Gegner im Kampf.

Das ,Prélude a 1l’apres-midi d’'un faune” schlieBt sich der
musikalisch-erotischen Gischt des ,Tannhauser” reibungslos an:
Die lastend-laszive Atmosphare wirkt wie eine Antwort auf die
erschopfte Beruhigung am Ende von Wagners Bacchanale. Tal und
Groethuysen lassen spuren, wie selbstverstandlich sie sich
nach mehr als 25 Jahren gemeinsamen Spiels in minimalsten
Nuancen verstandigen konnen. Sie zeigen aber auch, wie
skelettiert Wagners Kompositionen wirken, nimmt man ihnen die
Magie des Orchesterklangs. Im suBen Pianissimo von Isoldes
Liebestod aus der bearbeitenden Feder Max Regers erstirbt ein



Konzert, das Freude gemacht hat: ein intelligentes Programm,
zwel uUberzeugende Solisten.

(Der Bericht erschien in ahnlicher Form in der WAZ Essen)

Zum Nachhoren: (CDs mit Yaara Tal und Andreas Groethuysen:

Richard Wagner, Piano Transcriptions for four hands, Sony
(1997)

Gotterdammerung, Transkriptionen von Wagners berihmtesten
Opern fur zwel Pianisten, Sony (2013), Preis der deutschen
Schallplattenkritik

Treffsichere Musikalitat:
Joseph Moog debiitiert beim
Klavier-Festival Ruhr 1in
Moers

geschrieben von Werner Haullner | 17. November 2019

Als ich Joseph Moog zum ersten Mal horte - er spielte als
l17jahriger Franz Liszts ,Totentanz“ - fiel mir die
treffsichere Musikalitat auf, die sich mit ausgereifter
Technik verband. Das war 2005 in Wiirzburg. Inzwischen ist Moog
25 Jahre alt, konzertiert auf wichtigen Podien, hat einige von
der Presse geriihmte CDs aufgenommen - und jetzt sein falliges
Debiit beim Klavier-Festival Ruhr gegeben. Und zwar mit einem
Programm, das dem Verdi-Wagner-Schwerpunkt dieses Jahres
Genuge tut, aber auch von der Lust an Ausgrabungen und
entlegenem Repertoire zeugt.
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Das Martinstift in Moers -
ein intimer Raum. Foto:
Werner Haulner

Wobei die Frage zu stellen ist, ob ausgerechnet der intime
Saal des Martinstifts in Moers ein geeigneter Ort gewesen ist.
Dort steht ein fur den Raum sowieso zu grofS dimensionierter
Steinway D. Bei der gebotenen Klangdramaturgie in den
virtuosen Konzertparaphrasen kommt die Akustik schnell an ihre
Grenzen. Bel aller Liebe zu der von vielen Pianisten
bevorzugten Flugelfabrik: Mir ware an dieser Stelle fur dieses
Programm ein Broadwood oder Erard willkommener gewesen.

Joseph Moog tat sein Bestes, um etwa Carl Tausigs hochvirtuose
Bearbeitung des Walklurenritts so zu zugeln, dass er im
klassizistischen Ambiente vor geschatzt 300 Zuhdrern noch
ertraglich blieb. Das war nur bedingt erfolgreich. Die
,Tristan“-Paraphrase von Moritz Moszkowski fordert die
fiebrigen Steigerungen des Originals, will die Erlosung des
Akkords aus drangendem Vorhalt und harmonischem ,Irrweg” mit
groBer Geste feiern. Aber statt Wagners Rausch spricht der
Raum, bildet den Hall zu direkt ab, lasst nicht zu, dass sich
Moog in die Ekstase freispielt, ohne die dieses Stuck ziemlich
flach gehalten wirkt.

Bei Haydn und Chopin, mit Grenzen auch 1in Debussys ,Images
oubliées” hort man, was in diesem Saal sinnigerweise zu
spielen ware. In Haydns D-Dur-Sonate Nr. 24 lassen sich die
Farbwechsel, mit denen der Pianist gliedert, wunderbar



verfolgen. Haydns stets geistvolles Spiel mit der
musikalischen Idee geht dem Horer klar ins Ohr. Der flotte,
trocken-entschiedene Ton Moogs liegt richtig, meidet papiernes
Stochern wie weichen romantischen Anflug. Nur im naher an ein
Andante gerucktes Adagio erlaubt er sich, empfindungsvoll zu
farben. Warum Moog allerdings Arabesken und Verzierungen
beschleunigt, ist nicht nachvollziehbar.

Auch Mozarts d-Moll-Fantasie KV 397 passt in den
Architekturrahmen. In den Beleuchtungswechseln, in den
Temponuancen spurt man, dass Moog gedankenvoll und konzeptuell
bewusst an das Werk herangeht, das so typisch nach ,einfachem”
Mozart klingt, aber hochst subtile Anforderungen stellt.

Joseph Moog. Foto:
Paul Marc Mitchell

Es offenbart jedoch ein Problem, das der junge Pianist auch in
den Opern-Paraphrasen noch nicht ganz bewaltigt hat: Moog
yatmet” nicht mit dem Metrum, gibt dem Puls der Musik zu wenig
Richtung. Das fuhrt in der ,Rigoletto“-Bearbeitung von Franz
Liszt zu einem seltsamen Hang zum Statischen: Moog schlagt die
kantigen Basse mit Bravour an, zeigt in gleiBenden Passagen
und in Silbervorhangen, gewebt aus schaumender Notengischt,
wie brillant er solche Herausforderungen meistert. Aber er



phrasiert nicht sanglich-gelassen genug: ,Bella figlia dell’
amore”, dieses unvergleichliche Quartett aus dem letzten Akt
des ,Rigoletto”, strebt nach dem vokalen Kulminationspunkt,
den Moog in der raffinierten, genau auf den Effekt berechneten
Liszt-Bearbeitung dynamisch nivelliert. War es der Raum oder
die Tagesform? Die ,Miserere”“-Paraphrase nach dem ,Trovatore”
und diejenige zu Verdis Fruhwerk ,Ernani“ gelingen
Uberzeugender: die eine als Studie uUber die expressiven
Moglichkeiten des Bassregisters, die andere als genialische
pianistische Veredelung von Verdis direkter Emotionalitat.

Noch einmal zeigen die Zugaben — Chopin, Brahms, Rachmaninow
—, was dem Saale besser frommt; vor allem Chopins op. 15/2
nimmt Moog mit eleganter Gelostheit. Man mOochte den jungen
Mann in grofBerem Rahmen wiederhdren. Er hat auf CD spannende
Entdeckungen vorgelegt — zum Beispiel Rubinsteins Viertes
Klavierkonzert -, so dass man gewissen Rundfunk-

Sinfonieorchestern gerne empfehlen wirde, solche Anregungen
mit diesem Pianisten umzusetzen statt Ather und Archiv mit der
nachsten Version von Tschaikowskys Erstem vollzustopfen.

Mehr zu Joseph Moog: http://www.josephmoog.de/

Selbsthewusstes Konzept:
Khatia Buniatishvili beim
Klavier-Festival Ruhr 1in
Duisburg

geschrieben von Werner Haullner | 17. November 2019
Die Unruhe ist von Anfang an da, zieht in ihren Bann. Sie ist
prasent in den hart angeschlagenen Akkorden des Beginns von
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Chopins b-Moll-Sonate, sie wacht iiber dem aufgewiihlten
Agitato-Brausen, sie durchwebt auch die Beruhigung des Tempos,
die sanfte Dolce-Versenkung. Bel Khatia Buniatishvili liegt
diese Unruhe wie ein existenzielles Verhangnis iiber allen vier
Satzen der Sonate, die durch ihren ,Trauermarsch” eine
manchmal traurig-banale Beriihmtheit erlangt hat.

,versinken .. ertrinken..”:
Khatia Buniatishvili bei
ihrem Duisburger Konzert.
Foto: Frank Mohn

Bei der 25-jahrigen georgischen Pianistin sitzt man das Stuck
nicht mit dem bestatigenden Eindruck des viele Male Gehorten
ab. Wie Blitze eine bekannte und lieb gewonnene Landschaft
unheimlich neu beleuchten kénnen, durchfetzen ihre Einfalle
das vertraute Gebilde. Etwa wenn sie die Dynamik, nicht aber
die Toncharakteristik andert und damit etwas Unerbittliches in
die Noten legt. Oder wenn sie durch Bassakzente den ach so
lieb gewordenen weit phrasierten melodischen Motiven etwas
Irritierendes mitgibt, ein Gift gegen jede Heimeligkeit.

Sicher: Chopin spielen viele, und viele spielen 1ihn
beeindruckend, beredt, ja beschworend. Umso faszinierender ist
es zu erleben, wie eine junge, selbstbewusst ihrem Konzept
folgende Pianistin ein Stick neu gestaltet, ohne es zu
zerlegen. Buniatishvilis Chopin ist beides: authentisch und
subjektiv, textgetreu und wunderbar frei.



Die Pianistin, die 2009 beim Klavier-Festival als
Einspringerin fir Hélene Grimaud Aufsehen erregte, 1ist
inzwischen vielfach ausgezeichnet worden. Zum Beispiel erhielt
sie 2012 den Echo-Klassik-Preis als Nachwuchsklinstlerin
Klavier. Ihre drei Schubert-Piecen, von Franz Liszt
bearbeitet, zeigen auch, warum: Das ,Standchen” nimmt sie
introvertiert, mit leichten Rubato-Akzenten, meidet aber die
Einfarbung des Anschlags zum sentimentalen Dolce, halt den
Klang gerade und ernst. Keinerlei Attitude, kein Anflug von
virtuosem Narzissmus. ,Gretchen am Spinnrad” ist ein Beispiel
dafur, wie Monotonie ausgedruckt werden kann, ohne monoton zu
werden. Buniatishvili 1leistet sich keine theatralische
Aufladung: Das Drama ist leise, aber bitter. Den ,Erlkonig“
hammert sie rasend Ubersteigert in die Tasten; ein
entfesselter Weltenbrand mit fahl verloschendem Ende.

Die Transkription ,Schafe konnen sicher weiden” des einst
berihmten Pianisten Egon Petri (1881-1962) ist eine jener
romantischen Reflexionen auf Johann Sebastian Bach, wie sie
durch Ferruccio Busoni oder Leopold Stokowski beliebt geworden
sind. Buniatishvili steht zur Romantisierung, verwendet viel
Pedal, gestaltet den Klang substanzvoll.

Den zweiten Teil ihres Konzertes in der Geblasehalle des
Duisburger Landschaftsparks Nord sieht Buniatishvili offenbar
wie eine Meditation am Klavier: Chopins cis-Moll Etude aus
Opus 25, die a-Moll-Mazurka aus Opus 17, der ,Oktober” aus den
,Jahreszeiten” Tschaikowskys, Skrjabins cis-Moll-Etlde,
schlieflich Debussys ,Clair de lune” und Ravels ,Pavane pur
une infante défunte”.

Ohne Pause flieBBen die Stlicke 1ineinander, verlangen
Konzentration, Stille, fast schon Entrickung. Buniatishvili
formt die Linien weltverloren aus: weit, behutsam im Anschlag,
spannungsvoll in der Dramaturgie, in bewusstem Verzicht auf
Kontraste. Wenn ,Magie” Uberhaupt eine taugliche Beschreibung
fur die Qualitat von Klavierspiel ist, dann passt sie hier.



Als dann ,La Valse”, Maurice Ravels raffiniertes Schaustuck,
das offizielle Programm abschlielSt, kehren wir wieder in die
Welt zurick, begleitet von weniger grell verzerrten als pikant
ironischen Rhythmen — eine Welt, die von der ersten der beiden
Zugaben, dem letzten Satz aus Prokofjews wahnwitziger Siebter
Sonate, in furioser Raserei uUbersteigert wird.

Birgerliches Trauerspiel und
symbolistisches Drama:
Debussys ,Pélleas et
Mélisande” 1in Essen und
Frankfurt

geschrieben von Werner HauBner | 17. November 2019

Mit ,Pelléas et Mélisande” bewegen wir uns im Spannungsfeld
zwischen einem biirgerlichen Familiendrama, das an Ibsen
erinnert, und einem symbolistischen Mysterium, das sich in
bildmachtige poetische Seelenlandschaften vertieft. Die beiden
profilierten Neuinszenierungen der vergangenen Wochen in Essen
und in Frankfurt nahern sich Claude Debussys ratselvoller
musikalischer Fassung des Dramas von Maurice Maeterlinck mit
unterschiedlicher Perspektive.
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In den magischen
Licht-Raumen
Raimund Bauers und

Olaf Freeses:
Mélisande (Michaela
Selinger) und
Pelléas (Jacques
Imbrailo). Foto:
Baus, Aalto-Theater
Essen.

Nikolaus Lehnhoff in Essen rickt die traumverwobene Atmosphare
in den Vordergrund. Die Figuren scheinen kaum aus sich heraus
zu agieren, wirken oft statisch und wie gebremst vom lahmenden
Gespinst bedeutungsvoller Zeichen und Zusammenhange. Claus
Guth in Frankfurt dagegen schaut auf die Psychologie der
Personen, gibt ihren Aktionen und Reaktionen etwas Welthaftes,
Eindeutiges mit. Er negiert den symbolistischen Hintergrund
der Oper nicht, aber er zieht sich nicht auf den Topos des
Unerklarbaren zurick, sondern bindet dessen Chiffren ein in
die Entwicklung des Geschehens, das zu Tod und innerem
Zusammenbruch fuhrt.
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Verloschen im Dunkel:
Christiane Karg (Mélisande)
und Christian Gerhaher
(Pelléas) in Frankfurt.
Foto: Monika Rittershaus.

Fir Guth ist Mélisande kein geheimnisvolles Undinen-Wesen aus
dem Irgendwo, sondern eine offenbar traumatisierte junge Frau,
die zitternd versucht, sich eine Zigarette anzustecken, als
sie in den Lichtkegel der Biuhne tritt. Ihre Vorgeschichte
bleibt im Dunkel, ihre psychische Verfassung ist es nicht. In
Zuge des Dramas verdichten sich die psychologischen Motive,
fir die Guth die symbolistischen Zuge des Dramas einsichtig
verengt: Er will nicht das wabernde Ungefahr des Ahnungsvollen
bebildern, sondern die Menschen in den elegant eingerichteten
Raumen des zweistockigen Hauses auf der Buhne Christian
Schmidts stringent entwickeln — allerdings ohne die komplexen
und ratselvollen Seiten ihrer Psyche eilfertig wegzuerklaren.
Warum sich die Lichtkreise Golauds und Mélisandes schon bei
ihrer ersten Begegnung nicht berihren, warum sich Pelléas und
die junge Frau finden und in der undurchdringlichen Schwarze
des Raums in ihren Lichtauren verbinden, bleibt letztlich ein
Geheimnis.
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Wie ein Puppenhaus:
Christian Schmidts elegante
Interieurs in Frankfurt.
Foto: Monika Rittershaus

Auf der anderen Seite entwickelt Guth im Spiel prazise und
faszinierend die Brennpunkte, in denen die Personen des Dramas
interagieren: Der Dialog zwischen dem resignativen Pelléas,
der im Selbstgesprach nur punktuell zum ,Du“ durchdringt, und
dem nahezu perfekt verdrangenden Patriarchen Arkel ist groRes,
reflektiert durchdrungenes Schauspiel. Ebenso die genau
beobachtete Szene, in der Golaud versucht, mit Hilfe des
Kindes Yniold die Beziehung zwischen Pelléas und Mélisande zu
ergrunden.

Guth achtet scharfsichtig auf versteckte Motive, deutet zum
Beispiel die Szene, in der Pelléas vom Haar Mélisandes 1in
Ekstase versetzt wird, als inneren Vorgang des 1in sich
verschlossenen Mannes, dem die Frau tiefere Schichten seines
Begehrens erschlielen hilft. In Christian Gerhaher hat Guth
den idealen Darsteller depressiv-verschlossener Innenwelten,
dessen hoher Bariton zu unendlichen Schattierungen des
Ausdrucks fahig ist. Die Mélisande Christiane Kargs erschopft
sich nicht im zerbrechlich-passiven Opfer, sondern ist eine
Frau, die sehr wohl versucht, im Beziehungsgeflecht von Haus
Allemonde ihre Position zu finden.
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Christian Gerhaher als
Pelléas in Frankfurt. Foto:
Monika Rittershaus.

Die muhsam unterdrickte Aggressivitat, mit der Paul Gay den
Golaud zeichnet, bricht sich in einem ungeschont inszenierten
Ausbruch von Gewalt freie Bahn - einer Brutalitat, die
Mélisande wie Golaud selbst zu Opfern macht. Arkel schaut weg:
Alfred Reiter gelingt trotz eines wabernd-gedeckten Basses
eine beklemmende Studie von Verdrangung und uneingestandener
Einsicht. Zutiefst verunsichert durch Mélisandes
geschichtslose Reinheit, erinnert Golaud an den Major 1in
Strindbergs ,Vater”, gefangen im Wahntrauma der Patriarchen
von der ,verbotenen” Liebe, dem uneinnehmbaren Rest weiblicher
Souveranitat.

Friedemann Layer und das Frankfurter Opernorchester bestatigen
den auch musikalisch fuhrenden Rang der Rhein-Main-Oper unter
den deutschen Musiktheatern. Layer ist ein Sachwalter von
Debussys Modernitat, entdeckt nicht nur die Raffinesse der
Klange, sondern auch ihre Reibungen, ihre herbe Wurze. Doch er
zwingt ihnen Kkeine Spaltklang-Sprodigkeit auf, wie sie
Propagandisten eines neuen Debussy-Bildes vertreten.

Layer stutzt in den wundervoll modellierten Akkordsaulen und
den filigranen Ruckungen 1im Klangverlauf die Statik wvon
Debussys musikalischer Architektur und entdeckt 1ihre
dramatische Funktion, die geschichtslosen Zustande der Bilder
auf der Blhne abzusichern. Dass Guth dazu immer wieder eine
Uhr ticken 1lasst und damit die verflieBende Zeit als
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spannungsreiches, drangendes Element einfuhrt, gehort zu den
aussagestarken Details dieser — aus der Perspektive des
birgerlichen Dramas — modellhaft gelungenen Deutung, an der
Layer mit seinen scharfsinnig beleuchteten Korrespondenzen
zwischen Musik und Buhne erheblich Anteil nimmt.

In Essen sind die Perspektiven anders, aber nicht minder
uberzeugend. Denn Stefan Soltesz im Graben macht mit den
Essener Philharmonikern schon in den einleitenden Akkorden, in
den mysterids eingefarbten Pianissimi der tiefen Streicher und
den ersten, fahlen Holzblaserklangen seine asthetische
Position klar: Das soll ein Debussy der adulersten
Verfeinerung, des raffinierten Details, der subtilen
Klangmischungen werden. Die VerheiBung wird glanzend erfiullt;
der orchestrale Zauber entfaltet sich dank der vorzuglich auf
ihren Dirigenten reagierenden Musiker mit aller Nuancierung in
Farbe und Dynamik.

Magie des Raums: Das Licht
spielt eine entscheidende
Rolle. Foto: Aalto-Theater
Essen

Ahnlich sensibel fiir atmosphdrische Riickungen agiert Lehnhoff
in seiner Inszenierung. Der hohe, kuhl-dunkle Raum von Raimund
Bauer, immer wieder neu ausgedeutet vom Licht Olaf Freeses,
lasst naturalistische Anmutung bald hinter sich: Aus der
hohen, dunklen Vertafelung eines Saals mit der erdruckenden
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Noblesse der Villa Hugel wird ein Seelenraum, ein innerliches
Gefangnis, aus dem Mélisande tastend, aber vergeblich einen
Ausweg sucht, den sich nur das visionare Licht, nicht aber die
schwere Materialitat der Korper o6ffnen kann. Das achte Bild
mit seinen riesigen, nach unten fuhrenden Treppen gemahnt an
die Gefangnisse des Piranesi, tiefenpsychologisch
radikalisiert wund in eine schaurige Raumvision eines
existenziellen Abgrunds verwandelt.

Auch Lehnhoff wirft einen Blick auf das burgerliche Drama,
inszeniert es aber weniger fest umrissen als sein Kollege
Claus Guth in Frankfurt. Seine Annaherung an die
symbolistischen Verdichtungen Maeterlincks bleibt allerdings
oft unbestimmt — oder verliert sich, wie im siebten Bild die
langen Haare Mélisandes, in zu konkret realisierten Bildern.
So bleibt Michaela Selinger in der Hauptrolle ein verlorenes
Wesen zwischen moglichen Konzepten, passiv und konturlos den
Ereignissen ausgeliefert. Mit Vincent le Texier hat Essen
einen kraftvollen, manchmal leider arg vordergrundig bellenden
Golaud, der seine Figur am Ende immer mehr in die Richtung des
Gesellschaftsdramas entwickelt.

Konkretisierte
Symbole: Die Haare
der Mélisande 1in
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der Bildidee der
Essener
Inszenierung. Foto:
Aalto-Theater
Essen.

Auch der schonstimmige Jacques Imbrailo bleibt als Pelléas
eher ein passives Wesen, unheilvoll verstrickt in die lastende
Atmosphare des Hauses. Wolfgang Schone als Arkel und die mit
grandios gereifter Stimme singende Doris Soffel als Genevieve
sind die erstarrten, untoten Bewohner dieses unheilvollen
Raumes; ihre Rolle wird sinnfallig unterstidtzt durch die
Kostume von Andrea Schmidt-Futterer, die sich im
historisierenden und in einem zeitlos eleganten Arsenal von
Ausdruckswerten bedienen. Getragen von wunderbar geatmeten
Linien, von den bis zum Verldoschen gedampften Piano-
Schattierungen der Musik und der gestalterischen Raffinesse
des Dirigenten konnen sich die Sanger drucklos frei entfalten.
Und staunend ob dieses asthetischen Wunders gewinnt der Satz
Arkels noch eine Bedeutung Uber das Drama hinaus: ,Man bedarf
der Schonheit, wenn der Tod neben einem steht.”

Daniil Trifonov: Grandioses
Debut beim Klavier-Festival
Ruhr

geschrieben von Werner Haullner | 17. November 2019
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Daniil Trifonov bei seinem
Deblit beim Klavier-Festival
Ruhr in Dusseldorf, Foto:
KFR/Frank Mohn

Hymnische Kritiken zu bekommen, ist heutzutage nicht schwer.
Die Frage ist immer, von wem. Der 21-jahrige Russe Daniil
Trifonov hat sie nicht aus einer gut geschmierten PR-
Maschinerie, sondern von Kritikern, deren Kompetenz und
Unabhangigkeit erprobt sind.

Der junge Mann scheint sich zum Gluck auch nicht als
kompatibel fur Kampagnen zu geben: Seine noch nicht
inflationdr verbreiteten AuRerungen in Interviews deuten auf
ein maBvolles gezugeltes Selbstbewusstsein hin, das sich vor
allem musikalisch verwurzelt: Auf der einen Seite zitiert ihn
das Programmheft zu seinem Einstand beim Klavier-Festival Ruhr
mit dem Satz, er verstehe das Wort Karriere im musikalischen
Sinne; auf der anderen hatte er sein im letzten Jahr schon
geplantes Debut bei dem renommierten Ruhrgebiets-
Tastenmarathon abgesagt, um nach dem Rubinstein-Wettbewerb in
Tel Aviv noch schnell auch den Tschaikowsky-Wettbewerb in
Moskau zu gewinnen. Dem 16. Chopin-Wettbewerb war er einen
dritten Preis wert. Aber Martha Argerich und Krystian
Zimmerman wurden in Warschau auf den Newcomer aus Nischnij-
Nowgorod aufmerksam. Und wenn Argerich einmal sagt, so etwas
habe sie noch nie gehort, hat das Gewicht.

So haben sich die Portale der Klavierwelt fur Trifonov weit
gedffnet. Er hat schon in Salen gespielt, die fur Andere
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Gipfelpunkt einer langen Karriere sind: Carnegie Hall New
York, Wigmore Hall London, Musikverein Wien, Suntory Hall
Tokyo, Salle Pleyel Paris, Amsterdamer Concertgebouw und
Berliner Philharmonie; dazu kommen jetzt im Sommer Festivals
wie Verbier, Lockenhaus oder das — neben dem Ruhr-Festival —
zwelite wichtige europaische Pianistentreffen 1im
sidfranzosischen La Roque d’Anthéron. Und wer mit den Berliner
und den New Yorker Philharmonikern spielt, mit dem Cleveland
Orchestra und den Wiener Philharmonikern, von dem lasst sich
getrost behaupten, er habe den Durchbruch nicht nur geschafft,
sondern langst hinter sich.

Solche Leute holt das Klavier-Festival an Rhein und Ruhr!
Ruhris und Rheinis sollten, so sie es denn wahrnehmen, stolz
sein auf ihr noch existierendes Kulturleben. Zumindest die
lesende Offentlichkeit hatte fir diese Wahrnehmung wenig
Chancen: Das Trifonov-Deblut wurde publizistisch weitgehend
ignoriert. Zu wenig lokale Relevanz fur ,Europas neue
Metropole”“? Das stimmt sogar: Trifonov bewegt sich auf
internationalen Parketts. Der einzige Unterschied zu
arrivierten Kinstlern seines Kalibers ist das Fehlen von
Hochglanz-Breitseiten, die ihm mit ihrem Dauer-Salut den Weg
auch in , lokale” Feuilletons freischielien.

Das Publikum in Dusseldorf jubelte. Trifonov erwies sich als
,formidabler Virtuoso”, wie 1ihn die ,New York Times” beil
seinem Deblut im August 2011 beschrieben hat. Das betrifft
nicht nur Wucht und Kraft des Zugriffs, etwa in den bodsen
Glockenschlagen und dem ungezahmten Furor von Skrjabins fis-
Moll-Sonate Nr. 3, einem Paradestiuck Trifonovs. Sondern auch
den Bruitismus und die ungeschonte Raserei in den pianistisch
unglaublich anspruchsvollen Transkriptionen Guido Agustis von
Strawinskys ,Feuervogel”“-Satzen. Und die technischen
Raffinessen von Chopins Etuden op. 25, die Trifonov so
spielend bewdltigt, als habe er ein paar Ubungsstiickchen von
Karl Czerny vor sich.



Daniil Trifonov bei seinem
Deblut beim Klavier-Festival
Ruhr in Dusseldorf, Foto:
KFR/Frank Mohn

Aber all die grandiosen Kaskaden, die Pranke im Bass und die
gleiBende Kraft des Diskants, die durchgerauschten Passagen
und Arpeggien, die Raserei der Hande und der Triumph ihrer
Spannweite Uber die Grenzen der Physis — alles das macht den
jungen Virtuosen noch nicht zu einem Dramatiker, einem Poeten
oder einem Lyriker am Klavier, sondern erst einmal zu einem
Techniker. Wenn da nicht noch etwas ganz Anderes ware: Im
Allegretto der Skrjabin-Sonate zum Beispiel ist es die Farbe
der Basse, ein trocken-drohendes Staccato, das die
Leichtigkeit als trugerisch entlarvt. Es ist die Abtdonung der
Phrasenenden, die zeigt, mit wie viel Delikatesse Trifonov zu
modellieren versteht. Es ist die souverane Geschmeidigkeit,
mit der er sich an das Maestoso im letzten Satz anschleicht:
Wie ein Tiger spannt er die Sehnen an, um dann mit voller
Kraft abzuspringen.

Mehr noch: In Tschaikowskys ,Echo rustique“ aus den 18
Morceaux op.72 bricht sich eine frohlich zupackende Lust am
Spielen ihre Bahn, ein gewitzter Blick auf den ,Effekt”. Und
in der cis-Moll-Hommage an Chopin aus dem gleichen Zyklus
uberzeugt der klare Aufbau des Stiucks, die klug gesetzten
dynamischen Forte-Piano-Kontraste, und wieder die federnden,
gestaltreich durchformten Basse. Bei Strawinsky transzendiert
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Trifonov die knallig-wilde Energie der ,Danse infernale” in
der ,Berceuse” in kiuhler Poesie, in zerbrechlich-glasernen
Klangflachen. Das ungeruhrte, kalte Feuer dieser Tanz-
Explosionen erfasst Trifonov ebenso wie die orchestrale Fiulle
des Finales.

Bediirfte es nach so viel musikalischer Uberzeugungskraft noch
eines letzten Impulses, um Trifonovs Uberragende Begabung zu
bestatigen: mit Claude Debussys ,Images” hatte er ihn gegeben.
Die ,reflets dans 1l’eau” habe ich — weder auf Tontrager noch
live — schon lange nicht mehr so kontrolliert, so klar und
dennoch mit solch poetischer Durchdringung erlebt wie an
diesem Abend im Dusseldorfer Robert-Schumann-Saal. Die grole
Kunst der Balance — hier der innere Drang des Sticks, mit
lyrischen Farben aquarelliert zu werden, dort der Wille
Debussys zu Klarheit und seine Distanz zu schweifend-gluhender
Innerlichkeit — beherrscht Trifonov schlicht dberwaltigend.
Und die Versenkung am Schluss hat in ihrer zartlichen Freude
am lichten Ton nichts vom Hang zum romantischen Kolorit, das
Debussy gerne in die Nahe unscharfer Farbenmalerei des
Impressionismus ruckt.

Dass ein 2l1jahriger noch nicht ,fertig” ist mit dem
ErschlieBen musikalischer Weltenraume, ist eine
Binsenweisheit, die eigentlich keiner Erwahnung bedirfte. Aber
bevor Trifonov zum jungen Abgott aus einer neuen
Pianistengeneration stilisiert wird, sei auch auf Momente
hingewiesen, die sein Potenzial auf kunftige Erfillung hin
offen halten: Es ist, pikanterweise, das Einfache, das ihm
noch nicht so souveran von der Hand geht. Tschaikowskys
Morceaux, ,Salonstucke” im besten Sinne, wiunschen sich im
Falle der Valse aus op.51 das ,Sentimentale”, also die
Verschattung des Tons, den Trifonov zu klar und zu diesseitig
nimmt. Die Basse sind in diesem Fall zu bestimmt gesetzt,
Arpeggien fehlt das biegsame Gleiten mit dem Hauch des
Ungefahren. Das Sentiment will, Uberspitzt gesagt, ein kleines
Spiel mit der Schlamperei — und das fordert das uberlegen-



augenzwinkerte Loslassen eines Virtuosen, der weill, was er
kann, und der sich dennoch ein wenig , gehen” lasst.

Auch 1im Andante der Skrjabin-Sonate steht die jugendliche
Ernsthaftigkeit der Suche nach dem Doppelgesicht der perfekten
Tone noch im Wege. Bei Chopin schafft es Trifonov, poetisches
Raffinement expressiv zu gestalten; da sind es nurmehr
Details, die davon zeugen, wie jung dieser Ausnahme-Pianist
ist: die Basse der f-Moll-Etdde wirken ratlos unter der
silbrigen Oberflache; in der e-Moll-Etude kommt er zu schnell
zum Ziel des Crescendo und fur die melancholische Lahmung des
Stlicks in cis-Moll fehlt ihm noch ein Quentchen Geduld. Doch
das sind nicht mehr als winzige Flecken in einem uUberwaltigend
leuchtenden Bild, das, ware es makellos, seine innere Tiefe
verlore.

Meister der Notenmassen -—
Pianist Igor Levit mit Etiden
von Debussy und Liszt

geschrieben von Martin Schrahn | 17. November 2019

Igor Levit, Tasten und
Finger fest im Blick. Foto:
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Mohn/Klavier-Festival Ruhr

Zehn Tage sind nunmehr beim Klavier-Festival Ruhr 2012 ins
Land gegangen. Es hat sich einen fulminant wuchtigen, wie
elegant pianistischen Auftakt gegonnt — mit den Bochumer
Symphonikern unter Steven Sloane und dem Solisten Jean-Yves
Thibaudet. Als beriihmter Dauergast gab sich Daniel Barenboim
die Ehre, als fingerflinke Sinnsucherin kam Yuja Wang.

So weit, so interessant. Nun aber hat der Russe Igor Levit in
Essen die Buhne betreten. Als ein Zeremonienmeister des
Klavierspiels, der in strenger Selbstdisziplin dafur sorgt,
seine Kraft im Zaum zu halten. Der sich in einen damonischen
Virtuosen verwandeln kann, ohne Gefahr zu Laufen, als
Hexenmeister apostrophiert zu werden. Und der vom Musizieren
offenbar nicht genug bekommt, Werk um Werk, Stick um Stuck
auftuarmt, als wolle er sich einer neuen olympischen Disziplin
des Abarbeitens von Notenmaterial unterwerfen.

Wenn also dieser Mittzwanziger, der vom Feuilleton schon zum
jungen Meister erkoren 1ist, 1in Essen Debussys 12 Etuden
interpretiert, um nach der Pause noch eine Stunde Liszt
draufzulegen, dann ist die Verehrung durchs Publikums schon ob
der Quantitat des Programms riesengrofS. Levit liefert (zu)
viel des Guten, fullt den Raum mit Klang(uber)sattigung. Er
exerziert und attackiert. Der Korper ist gebeugt, das Gesicht
auf Tastenhohe, die Mimik verrat zumeist Ernst, Ingrimm,
bisweilen Verbissenheit. Diesem gewaltigen asthetischen Rausch
ergeben wir uns unmittelbar.

Dennoch: Levit ist kein Zauberer. Er kann viel, aber letzthin
stellt er sich selbst ein Bein. Mag er als Meister der
Notenmassen ungeheuer beeindrucken, stellt sich trotzdem die
Meinung ein: Er hat’'s im Griff, wir horen es wieder und
wieder. Viel Ursache, viel Wirkung und manche Erschopfung. Nun
bitte, es ist genug.

Dabei beginnt alles spielerisch leicht. Debussys zwOolf Etuden,



die ja mehr sind als eine Abfolge raffinierter Triolen-
Sextolen- oder Akkord-Exerzitien, serviert uns Levit als
klangschone Piecen. Der Pianist meidet allen Akademismus,
zeichnet klare Strukturen, verzuckt das Publikum mit
hochdifferenzierter Dynamik. Wir horen kantige Motorik und
entmaterialisiertes Schweben. Der Solist zelebriert, ohne die
Etudenfolge in falscher Schonheit zu ertranken.

Dem Zauber, der dieser Musik gleichwohl inne ist, darf sich
das Publikum wohlig hingeben, darf Gedanken spinnen Uuber
Stimmungen oder eigene Bilder evozieren. Debussy hat, im
Gegensatz zu seinen Préludes, hier keine poetischen Titel
notiert. Und so gibt uns Levits kontrolliertes, Klangraume
offnendes Spiel alle Moglichkeiten der Assoziation.

Bei Franz Liszts ,Douze études d’exécution transcendante”
liegen die Dinge anders. Die meisten Stucke dieses
hochvirtuosen Dutzends +tragen Titel, sind teils
klavieristische Programmmusik. Der Komponist gieRt Helden- und
Befindlichkeitstum Uberwiegend in gleiBende Fingerakrobatik.
FiUr sich genommen ist dieser Zyklus eine Offenbarung. In
Verbindung zu Debussys Etuden wirkt er eher derb, protzend,
ranschmeiflerisch.

So gesehen, 1ist Levits Konzertdramaturgie nicht glucklich zu
nennen. Zudem werden seine pianistischen Grenzen deutlich.
Unfallfrei entkommt er dem virtuosen Wahnwitz mancher Stlcke
jedenfalls nicht. Und alles Zarte scheint nur Atempause, um
sich erneut 1ins Exzessive zu sturzen. Selbst das
»Schneetreiben”, wie Liszt seine letzte Etlude umschreibt, ist
bei Levit eher ein winterliches Unwetter. Wie gesagt: Wir
ergeben uns.

Informationen zum Programm unter www.klavierfestival.de
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Nicht pompods, sondern fir
alle da — bewahrte
Programmvielfalt beim
Klavier-Festival Ruhr

geschrieben von Martin Schrahn | 17. November 2019

Auch Yuja Wang ist Gast des
Klavier-Festivals Ruhr 2012.
Foto: Wohlrab

Das Klavier-Festival Ruhr 2012 beginnt um neun. Friih morgens,
versteht sich — als taufrische Ouvertiire zum gut zwei Monate
dauernden Pianistentreffen (5. Mai bis 14. Juli). Im WDR3-
Klassikforum, moderiert von Hans Winking, sollen Kiinstler,
Sponsoren und Intendant Franz Xaver Ohnesorg zu Wort kommen,
Musik inklusive, direkt aus der Essener Philharmonie.

Ohnesorg durfte sich freuen uber diese o6ffentlichkeitswirksame
Neuerung — wie auch Uber die Tatsache, dass die noch junge
Stiftung Klavier-Festival es erstmals geschafft hat, Rucklagen
zu bilden. Gleichwohl weiB er, dass ein langer Atenm
erforderlich ist: , Es wird mehr als 15 Jahre dauern, um von
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den Zinsen des Stiftungskapitals das Festival hauptsachlich zu
finanzieren”, sagt Ohnesorg.

Bei der Vorstellung des Programms in der Essener Philharmonie
demonstriert er allerdings auch Bescheidenheit. ,Wir sind kein
pompdoses Festival, wir grenzen niemanden aus“, betont der
Intendant. Mit dem Hinweils auf glunstige Tickets fur alle
Konzerte, auf PreisermaBigungen fur Jugendliche wendet er sich
so gegen eine Debatte, die (privat geforderte) Kultur und
Soziales gegeneinander ausspielen will. Mit Nachdruck erwahnt
er zudem das Education-Programm: 600 Kinder wiurden
angesprochen, an verschiedenen Projekten teilzunehmen.

Doch dem Intendanten ist naturlich klar, dass auch die Kunst
nach Brot geht. Und so verbucht es Ohnesorg, der sich im Kreis
der Forderer, Sponsoren und jetzt sieben Partnerstiftungen
»wohl aufgehoben” fuhlt, als Erfolg, dass nunmehr gut 40
Prozent des Festival-Etats Sponsorenmittel sind. ,Dabei
liefert der Initiativkreis Ruhrgebiet immer noch den grofSten
Beitrag.“

Fur Ohnesorg ist das stete Umwerben weiterer Geldgeber auch
Anlass, neue Spielstatten zu erschlieBen. So begibt sich das
Festival im Rahmen von 65 Konzerten (2011 waren es 61)
wiederum teils ins Westfalenland. In Schwelm, im Ibach-Haus,
tritt David Kadouch auf (22.5.), debltiert die junge
franzosische Pianistin Lise de la Salle (11.7.). Das Schloss
Rheda ist Auftrittsort fur Christine Schornsheim (2.6.), das
Wasserschloss Gartrop in Hunxe fur den Essener Folkwang-
Professor Boris Bloch (9.7.). ,Wir wollen dahin gehen, wo
unser Publikum zuhause ist“, lautet des Intendanten Credo.



Die franzosische
Pianistin Lise de
la Salle gibt ihr
Debut beim
Festival. Foto:
Lynn Goldsmith

Insgesamt setzt das Festival auf die bewahrte Mischung aus
vielversprechenden jungen Solisten und Beruhmtheiten des
Fachs. 2012-Jubilare wie John Cage (100. Geburtstag) oder
Claude Debussy (150. Geburtstag) sind Anlass fur einen
franzésisch-amerikanischen Schwerpunkt.

Dessen konzertanten Beginn — nach dem fruhmorgendlichen
Auftakt — bestreiten in Essens Philharmonie die Bochumer
Symphoniker unter Steven Sloane und der Pianist Jean-Yves
Thibaudet mit Werken von Ravel, Gershwin und Bernstein. Fur
den jazzigen Kehraus sorgen wiederum Till Bronner und Freunde
in Duisburgs Mercatorhalle.

Dazwischen 1lotet Steffen Schleiermacher die praparierte
Klavierwelt von John Cage aus (29. 5., Essen), ladt Alfred
Brendel zum pianistischen Meisterkurs (2. — 4. 7., Essen),
begibt sich Andrdas Schiff erstmals am Hammerklavier auf
Schuberts Spuren (13. 7., Mulheim).

Schuberts Musik ist gewissermallen ein heimlicher Schwerpunkt
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des Festivals, der seinen Ausdruck etwa 1im Hertener
Liedwochenende findet (17.-18. Mai). Sechs Konzerte wiederum
wenden sich dem Jazz zu. Dabei soll die Begegnung von Chick
Corea wund Bobby McFerrin besondere kunstlerische
Uberraschungen liefern (25. 6., Essen).

Den Preis des Klavier-Festivals Ruhr bekommt der rumanische
Pianist Radu Lupu wahrend seines Konzerts in Mulheim (21.5.).
Er interpretiert Werke von César Franck, Schubert und Debussy.

Die 1letzte Information, die Ohnesorg bei dieser
Programmvorstellung liefert, 1adt uns ein zu lustvoller
Spekulation. ,Im kommenden Jahr feiern wir 25 Jahre Klavier-
Festival Ruhr. Dann gibt es ein neues Format.“

Karten gibt es unter Tel. 01805 500 80 3 oder im Internet:
www.klavierfestival.de

(Der Text ist in ahnlicher Form in der WAZ erschienen)
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