Zwel Jahre nach dem Ende der
Rundschau - beangstigende
Zeiten fir den Journalismus

geschrieben von Bernd Berke | 15. Januar 2015

Jetzt ist es auf den Tag genau zwei Jahre her: Am 15. Januar
2013 wurde die Entscheidung der WAZ-Gruppe (heute Funke-
Gruppe) verkiindet, die Redaktion der Westfalischen Rundschau
komplett zu entlassen.

Damit war die Geschichte der Zeitung faktisch beendet, obwohl
sie phantomhaft mit Fremdinhalten weiter erscheint. Bis heute
ist dies ein singularer Vorgang in der bundesdeutschen
Pressegeschichte. An manchen Ecken und Enden der Republik
haben Verleger, Investoren und Profiteure seither Redaktionen
und/oder Etats verkleinert. Aber so unvergesslich rabiat wie
vor zwei Jahren 1in Dortmund ist man noch nirgendwo
vorgegangen; wenn wir mal nur von Personalpolitik sprechen.

E
ca
Leerer Newsdesk der
Westfalischen Rundschau in
Dortmund im November 2008.
(Foto: Bernd Berke)

Seit jenen Tagen hat sich allerdings das Umfeld 1in
beangstigender Weise verandert.
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Den zwischenzeitlich immer lauter gewordenen Schreihalsen, die
in Bausch und Bogen eine angebliche ,Lugenpresse” (bekanntlich
das Unwort des Jahres 2014) verunglimpfen, sind Entlassungen
in Redaktionen gewiss egal — oder sie jubeln noch daruber.
Aber wehe, wenn eine Mehrheit ihrer dumpfen Auffassung folgen
wurde.. Dann gabe es irgendwann nur noch die eine Meinung zu
lesen. Wie in Diktaturen mancher Couleur ublich. Auch in
diesem Sinne bedeutet nahezu jede Zeitung, die vom Markt
verschwindet, einen Verlust.

Von der existenziellen Bedrohung, bei der es an Leib und Leben
geht, gar nicht zu reden. Wir haben jlngst so furchtbar viel
davon horen mussen.

Journalismus war einmal ein Beruf mit traumhaften Seiten, den
man — frei nach Kurt Tucholsky — lassig mit der Zigarette im
Mundwinkel ausuben konnte und musste. Damals folgte der
finsterste Alptraum. Und heute wiurde man auch wahrlich nicht
nur vor dem begleitenden Tabakgenuss warnen wollen.

nCabaret” in Essen: Das Ende
der SpaRgesellschaft

geschrieben von Katrin Pinetzki | 15. Januar 2015
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Jan Prohl
(Conférencier) und
die Kit-Kat-Boys
and -Girls. Foto:
Birgit Hupfeld

Schon nach wenigen Minuten schaut man erstaunt ins
Programmheft: Hier steht wirklich das Schauspiel-Ensemble des
Grillo-Theaters auf der Biihne? Keine ausgebildeten Musical-
Darsteller? In Essen hat Reinhardt Friese ,Cabaret”
einstudiert - und damit einen veritablen Hit gelandet. Der
temporeiche Abend ist ein Genuss fiir Auge und Ohr: beste
Unterhaltung, schone Stimmen, gekonnte Choreografien, klug
inszeniert.

Berlin in den 1920er Jahren: Am Vorabend des
Nationalsozialismus werden die Nachte durchgefeiert. Es 1ist
eine Zeit, fur die der Begriff ,Dekadenz“ gepragt wurde:
Mitten in der Wirtschaftskrise wird gegen den Niedergang
einfach angefeiert. Fett tont die Tuba im Kit-Kat-Club,
schmierig klingt dessen beleibter Conférencier (Jan Prohl),
der mit kaum verhohlener Geilheit die Tanz-Nummern seiner ,Kit
Kat-Girls and Boys“ ansagt. Was dieser Jan Prohl mit seinem
maskenhaft geschminkten Gesicht, dem angeklatschten
Seitenscheitel und in seinem schlecht sitzenden Frack da beim
Sprechen mit seiner llusternen Zunge macht — das ist widerlich
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und groBartig zugleich. Zur Live-Musik der achtkopfigen Kit-
Kat-Band lasst er seine Cabaret-Puppen tanzen — allesamt
Studierende an der Folkwang Hochschule der Kinste.

Der Star des Clubs ist Sally Bowles (festes Ensemble-Mitglied
Janina Sachau, ein singendes und tanzendes Multitalent). Sie
verliebt sich in den erfolglosen amerikanischen Schriftsteller
Clifford (Thomas Meczele) und treibt alsbald sein Kind ab.
Auch sonst fallen Schatten auf das leichte Leben: Cliffords
Zimmer-Wirtin, das sprode Fraulein Schneider (Ingrid Domann)
findet 1ihr Gluck mit Obsthandler Schultz (Rezo
Tschchikwischwili) und lasst es wieder los, als ihr klar wird,
dass ein judischer Gatte das Vermietungsgeschaft gefahrdet.

Eine Ananas sagt
mehr als rote
Rosen: Herr Schultz
(Rezo
Tschchikwischwili)
und das Fraulein
Schneider (Ingrid
Domann) . Foto:
Birgit Hupfeld

Regisseur Friese und Buhnenbildner Gunter Hellweg verzichten
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wohltuend auf jegliche ausstatterische Opulenz. Eine
Showtreppe aus Glasbausteinen und hunderte Gluhlampen am Boden
bilden die Buhne, uUber den Orchestergraben fuhrt ein Steg. Die
Spielflache fur das immerhin 15-kopfige Ensemble wird dadurch
arg reduziert — trotzdem gelingt es den Darstellern virtuos,
die groBe Show ebenso in Szene zu setzen wie kammerspielartige
Szenen.

Wie filmische Uberblendungen gehen die Szenen (ibergangslos
ineinander uUber — Umbauten braucht es nicht, nur ein riesiger
Zylinder fahrt dann und wann herunter, verdeckt die Showtreppe
und wird zur Pension des Fraulein Schneider. Diese fast leere
Buhne, dazu die fast komplett in schwarz, weil und grau
gehaltenen Kostume von Annette Mahlendorf und die Musiker
unter Leitung von Hajo Wiesemann lassen das begeisterte
Publikum von der ersten Sekunde an atmospharisch eintauchen.

Janina Sachau als Sally
Bowles. Foto: Birgit Hupfeld

Stephan Brauer ist fur die Choreografien verantwortlich. Mit
sicherem Blick hat er charakteristische und durchaus
anspruchsvolle Elemente aus den Tanz-Nummern aufgegriffen, die
vor allem aus dem Musical-Film mit Liza Minelli bekannt
wurden, ohne das Ensemble zu uberfordern.

Die Stimmung ist auf dem Hohepunkt, bevor kurz vor der Pause
das wirkliche Leben in Gestalt von Nazis in die Blase dringt.
Am Umgang mit dem Erstarken der Nazis scheiden sich Geister
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und Paare. ,Berlin ist vorbei”, resumiert Clifford und reist
zuruck nach Amerika. ,Wenn die Nazis kommen, was habe ich dann
fir eine Wahl?“, fragt Fraulein Schneider rhetorisch. ,Das ist
gar nichts, das ist ein Lausbubenstreich”, sagt der judische
Obsthandler.

Sally will ihre Karriere jedenfalls nicht opfern und kehrt
nach der Abtreibung auf die Buhne zurick. ,Life is a cabaret”
singt sie inbrinstig und mit soulig-warmer Stimme, dreht sich
dann erstaunt um — alles ist leer, alle sind weg. ,Gute
Nacht“, sagt der Conférencier, inzwischen ein Mephisto mit
Hitler-Bartchen. Trommelwirbel. Das Ende der Spaligesellschaft.

Termine: 19., 26., 31. Dezember. Karten: 0201 / 81 22-200

Erstickende Firsorge: ,The
Turn of the Screw” an der
Folkwang Musikhochschule
Essen

geschrieben von Werner Haullner | 15. Januar 2015
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Unschuldige Opfer
oder sundige Engel?
Die Kinder Miles
(Dan Tian) und
Flora (Sina Jacka)
in der glanzend
gelungenen

Hochschulproduktion
von Brittens ,The
Turn of the Screw”
an der Folkwang
Hochschule Essen.
Foto: Seda Karaoglu

Schraubenkopfe sind gewohnlich in der Mitte geschlitzt. Hier
setzt der Dreher an, der die Kraft iibertragt, mit der sie ins
Material getrieben werden. So lange, bis sie fest sitzen.
Wirde man diesen Schlitz ins Monstrose vergroBern, kame in
etwa der langgestreckte Kasten heraus, mit dem Alexandra Tivig
die Bithne in der Aula der Folkwang Hochschule fiir Musik
kreuzt.

Fir Benjamin Brittens Kammeroper ,The Turn of the Screw" ist
dieser karge, auf wenige Grundlinien reduzierte Raum der
Schauplatz, in dem und um den herum sich das Geschehen
konzentriert. Und der Kasten wird bewegt, von den Geistern,



den Kindern und den Frauen, die in den zwel dichten Stunden
dieses Thrillers des Undeutbaren die ,Drehung der Schraube”
vorantreiben, bis sie sich tief in die Seelengruinde gebohrt
hat, aus denen Britten die Ahnung unaussprechlichen Entsetzens
aufsteigen lasst.

Wie die Vorlage der Oper, die Novelle von Henry James (1898),
schafft Brittens Oper (1954) eine Atmosphare des Unheimlichen,
Ungreifbaren. Nichts ist eindeutig, der nachvollziehbare
Zusammenhang von Ursache und Wirkung schalt sich kaum aus
nebelhaft Angedeutetem heraus. Selbst scheinbar
unbezweifelbare Fakten und Beobachtungen verlieren 1ihre
Evidenz, werden zu Schleiern in einem Bild, die sich nicht zu
eindeutigen Konturen zusammenzwingen lassen wollen.

In diesem Gespinst aus Ahnung, Angedeutetem und
Ausgesprochenem fangt sich die junge Gouvernante, die zweil
Waisen auf einem abgelegenen Landsitz erziehen soll. Anfangs
wirkt das harmonische Zusammenleben ungetrubt, aber dann
schleichen sich seltsame Schatten in die Idylle. Die
Haushalterin Mrs. Grose identifiziert sie als Peter Quint und
Miss Jessel, Hausdiener und fruhere Gouvernante, die beiden
unter mysteridsen Umstanden zu Tode gekommen sind. Auch die
Kinder zeigen immer auffalligeres Verhalten. Entschlossen, den
Geheimnissen auf die Spur zu kommen und Uberzeugt vom
verderblichen Einfluss der Geister der Toten, will die junge
Governess ihre Schutzlinge retten — mit schlimmen Folgen ..

In ihrer reflektierten, in jedem Detail folgerichtig
ausgearbeiteten Inszenierung fuhrt Helen Malkowsky nicht nur
die Studierenden dreier Gesangsklassen der Essener Hochschule
darstellerisch uber sich selbst hinaus. Sie verdichtet die
Indizien des Stlckes auch zu einer Geschichte von Missbrauch
und einer sich 1ins Pathologische steigernden FlUrsorge, ohne
die Deutungen allzu sehr festzulegen.

Die Kinder Miles und Flora — 1in Essen mit bewundernswertem
Einfuhlungsvermégen von zwei jungen Sangerinnen gegeben — sind



Mitwisser im bosen Spiel. Nichts verraten!, signalisiert Flora
der Haushalterin mit dem Finger auf dem Mund, als die ersten
Ungereimtheiten die unbeschwerte Atmosphare truben.

Malkowsky hat sich offenbar mit der Psyche von
Missbrauchsopfern beschaftigt: dem ,Nachspielen” des
Schrecklichen, dem Gefuhl des Schuldigseins, dem fars
seelische Uberleben notwendigen Zwang zum Verdrangen. Wenn die
Kinder am Ende des ersten Aktes in zweifellos sexuell
konnotierter Umarmung auf dem Bett knien, ist zu ahnen, was
mit ihnen geschehen sein konnte. Und ihr Umgang mit den
Geistern erinnert an das Einverstandnis, das Opfer mit ihren
Peinigern entwickeln konnen. Sina Jacka (Flora) und Dan Tian
(Miles) meistern die Kkonzentrierten Spielszenen mit
professioneller Bravour.

Zwielichtiges Verhaltnis:
Die Gouvernante (Christina
Heuel) mit ihrem Schitzling
Miles (Dan Tian). Foto: Seda
Karaoglu

Wahrend die Figur der Mrs. Grose (Sandra Schares gibt ihr die
Zuge einer alteren, sehr wohl wissenden, aber verdrangenden
Frau) in Malkowskys Konzept eher zurucktritt, scharft die
Regie den Blick auf die psychische Entwicklung der
Gouvernante: Christina Heuel zeichnet mit gut entwickelter
Stimme und Uberzeugendem Einsatz ihren Verfall nach. Aus der
zuversichtlichen, hoffnungsfroh die Selbstzweifel



uberwindenden, attraktiven jungen Frau wird ein zerruttetes
Gespenst, das wie eine der rothaarigen Furien von Johann
Heinrich Fussli erschopft im grellweillen Licht der
Geistersphare liegt.

Am Ende fallt Miles ihrer im wahrsten Sinne des Wortes
erstickenden Fursorge zum Opfer. Der untote Diener Quint
(Uberzeugend und nicht nur damonisch: Benjamin Hoffmann) zieht
den toten Jungen an den Beinen hinuber in sein Totenreich. Von
Miss Jessel, dem zweiten Geist, konnen wir dank einer
differenzierten Darstellung durch Yeri Park ahnen, welches
Martyrium diese Frau in ihrer irdischen Existenz durchgemacht
hat.

So virtuos Helen Malkowksy die Balance zwischen psychischer
Zerruttung, transzendentaler Ahnung des Unfassbaren und
sexualpathologischer Studie gelingt, so konsequent geht Xaver
Poncette mit der Partitur Brittens um. Sein Zugang ist strikt
analytisch; er zeigt, wie sich das Motiv der ,Drehung” der
Schraube durch die Musik windet, wie das Echo der
schwermiutigen ,Malo“-Rufe Miles’ durch die verhaltene Faktur
geistert, wie Britten mit der Verzerrung und Verfremdung von
Kinderlied-Melodien Atmosphare schafft wund Vertrautes
unheimlich bricht.

Die Studierenden im Orchestergraben folgen dem Dirigenten
aufmerksam und meist mit charakteristisch gestaltetem Ton -
von Klavier, Celesta und Harfe bis hin zum diskret
eingesetzten, exzellent abgestimmten Schlagzeug-Apparat
(Shiau-Shiuan Hung). An der Folkwang Hochschule ist so mit
relativ einfachen Mitteln eine Produktion gelungen, die mit
den letzten Inszenierungen in der Rhein-Ruhr-Region (Ko6ln und
Dlisseldorf-Duisburg) den Vergleich nicht zu scheuen braucht.

Noch eine Vorstellung am Freitag, 12, Dezember, 19.30 Uhr, in
der Neuen Aula der Folkwang Hochschule fiir Musik in Essen-
Werden



Tanzte man sur oder sous le
Pont d’Avignon? - Was aus
Horfehlern entstehen kann

geschrieben von Hans Hermann Popsel | 15. Januar 2015

Zumindest in Europa kennt fast jede und jeder das Lied von der
Briicke in Avignon, und sei es nur aus dem Vortrag der kleinen
Mireille Mathieu. Dort auf der halben Briicke iiber die Rhone -
in Frankreich ist dieser Fluss mannlichen Geschlechts (Le
Rhone) - wurde angeblich so gern getanzt, namlich ,sur le
Pont“. In Wahrheit handelte es sich aber wohl um einen
Horfehler, der sich irgendwann eingeschlichen hat.

Die halbe Brucke von
Avignon. (Foto: Hans H.
Popsel)

Getanzt wurde namlich urspringlich unter den Bdgen der Bricke,
also nicht ,sur”, sondern ,sous le Pont d’Avignon®. Fur die
touristische Vermarktung ist das aber gleichgultig — und das
Eintrittsgeld zum Betreten der Tanzflache (auf der Bricke)
kann sich sehen lassen. Solche veranderten Schreibweisen durch
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Horfehler sind gar nicht so selten. Nehmen wir das Beispiel
Japan: Die Japaner nennen ihr eigenes Land in lateinischer

Schrift ,Nippon“. Die Englander aber als die ersten
europaischen ,Entdecker” verstanden nicht ,Nippon®, sondern
(in Lautschrift) ,Jeppen”, sie schrieben dementsprechend

,Japan®, und die Franzosen machten daraus ,Japon®“.

Ahnlich erging es dem asiatischen Lande Mianmar. Weil der Name
von den Einheimischen schnell gesprochen wurde, verstanden die
Englander nicht Mianmar, sondern Burma, aus dem spater Birma
wurde. Heute ist aus der britischen Schreibweise wieder in
lateinischer Schrift die korrekte Bezeichnung Mianmar
geworden.

Auch in Westfalen gibt es zahlreiche solcher Umdeutungen. Im
Namen meiner munsterlandischen Heimatgemeinde ,Herzebrock® zum
Beispiel vermutete ich als Kind ganz selbstverstandlich die
romantische Geschichte von einem gebrochenen Herzen.
Tatsachlich aber geht das Wort auf das althochdeutsche
shorsabroich” zuridck, und Englischkundige sehen sofort, dass
hier etwas vom Pferd erzahlt wird, dem ,Horse” — eine sumpfige
Pferdeweide war namlich gemeint. Entsprechend entstand der
Stadtname Essen naturlich nicht aus der Nahrungsaufnahme,
ebenso wie Dortmund nicht der Ort war, in dem das Essen
verschwand, obwohl sich die Restaurantszene heute sehen lassen
kann.

Unwiderstehliche Reize des
Siildens - die Halbinsel von
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Saint-Tropez

geschrieben von Hans Hermann Popsel | 15. Januar 2015

Der Siiden zieht die Deutschen spatestens seit Goethes
Italienreise immer wieder magisch an, und zu diesen
Sehnsuchtsorten gehort fiir Mitteleuropaer auch die Cote d’Azur
und dort besonders die Halbinsel von Saint-Tropez.

Nicht nur ,Normalos” wie wir machen dort gelegentlich Urlaub -
seit seinen diversen Prozessauftritten weill man auch von der
Millionenvilla des ehemaligen Chefs des Essener Karstadt-
Konzerns, Thomas Middelhoff, dort unten in Sddfrankreich.
Inzwischen hat er seinen Wohnsitz von Bielefeld ganz dorthin
verlegt.

Ram&tuelle

Das Dorf Ramatuelle uber der

Bucht von St. Tropez. (Foto:
Popsel)

Zu den Orten auf der Halbinsel gehort jedoch nicht nur Saint-
Tropez selbst, sondern auch die Orte Ramatuelle mit seinem
schonen Strand Pampelonne und das Bergdorf Gassin zahlen dazu.
Ramatuelle hat fur Franzosen und Deutsche zusatzlich einen
besonderen Reiz, denn zum einen hat da der in Frankreich sehr
bekannte Filmschauspieler Gérard Philipe gelebt. Er ist auch
dort gestorben und auf dem Friedhof begraben, und sogar die
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kleine Grundschule des Ortes wurde vom Stadtrat nach ihm
benannt.

Auch die Schauspielerin Romy Schneider wohnte zeitweise 1in
ihrem Haus in Ramatuelle. Sie lebte zwar uberwiegend in Paris,
doch auch sie konnte sich dem Reiz des Sudens nicht entziehen.
Interessant ist, dass vor allem dort urlaubende Hollander sich
gern an Romy als Sissi-Darstellerin erinnern.
Herzensangelegenheiten sind wohl doch international gleich.
Und Brigitte Bardot? Die wurde kurzlich 80 Jahre alt und lebt
noch immer mit Katzen und anderen Tieren in ihrem kleinen
Strandhaus am Rande von Saint-Tropez.

Als Japan den Westen betorte
— elne schwelgerische Schau
im Museum Folkwang

geschrieben von Bernd Berke | 15. Januar 2015

Es ist mal wieder eine dieser Prunk- und Prachtausstellungen
des Essener Folkwang-Museums. Seit das Haus Projekt-
Partnerschaften mit dem potenten Sponsor e.on (vormals
Ruhrgas) pflegt, gibt es solche Schauen mit schéner
RegelmaRigkeit. Praktisch immer sind die iiblichen Heroen der
Klassischen Moderne mit dabei, deren namentliche Signalwirkung
weithin ausstrahlende Events garantiert. Diesmal lautet der
Titel: ,,Monet, Gauguin, van Gogh.. Inspiration Japan“.
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Kitagawa Utamaro:

,Die Kurtisane
Kisegawa aus dem
Matsubaya”.
Mehrfarbiger
Holzschnitt, (©

Staatliche Museen zu
Berlin, Museum fur
Asiatische Kunst)

Es geht um Japonismen, also japanische Einfllisse in der
franzosischen Kunst, die damals mit der globalen
Kunsthauptstadt Paris den Ton angab. Der Betrachtungszeitraum
reicht im Wesentlichen von 1860 bis 1910. Das Thema wird mit
400 Werken (davon 65 Gemalde) in zwolf Kapiteln entfaltet,
denen zwolf Raume entsprechen. So weit das dirre Zahlenwerk.

Doch so nuchtern bleibt es wahrlich nicht. Irgendwann erreicht
man den Gipfel des Schdénheitsempfindens: Grandioser,
schwelgerischer HoOhepunkt ist jener Raum mit den prachtig in
Szene gesetzten Seerosenbildern von Claude Monet, dessen
Garten in Giverny (Normandie) nach japanischen Vorbildern und
mit japanischen Pflanzen angelegt worden war. Kein Wunder
also, dass auch die kinstlerische Gestaltung japanisierende
Zuge tragt, nicht zuletzt die serielle Arbeitsweise ruhrt von
daher.
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T s .
Claude Monat ,Der
Seerosenteich” (01 auf
Leinwand, 1899). The
Metropolitan Museum of
Art, H. 0. Havemeyer
Collection, Bequest of
Mtrs. H. 0. Havemeyer,
1929 (© Foto: bpk; The
Metropolitan Museum of
Art)

Japonismen waren damals ein Hauptstrang der Kunstentwicklung.
Alle Fluchtlinien des Rundgangs laufen gleichsam auf die
Apotheose in Monets Garten zu. Ringsum wird anhand von
allerlei japanischen und franzdsischen Kunstwerken erwogen,
wie die Einflisse verlaufen sein konnten. Da begegnet man
einigen Bildern wie etwa Vincent van Goghs ,Samann“ oder
Gauguins ,Frauen aus Arles”, die in Kunstlexika ihren festen
Platz haben und auch Besucher aus der Ferne anlocken werden.

Es begann wohl mit der Offnung und Modernisierung Japans sowie
der nachfolgenden Japan-Mode, die ganz Westeuropa erfasste.
Schon bald tauchten in franzdsischen Gemalden japanische
Kunstgegenstande auf — als betdrende Zeichen eines luxuridsen
zeitgenodssischen Lebensstils, der sich alsbald nicht nur in
den Alltag der ,besseren Kreise”, sondern auch in die Kunst
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des Westens einfugte.

Paul Gauguin: ,Frauen aus
Arles” (01 auf Jute, 1888).
Mr. and Mrs. Lewis Larnes
Coburn Memorial Collection,
1934.39, The Art Institute
of Chicago (© Foto: The Art
Institute of Chicago)

Die charakteristischen japanischen Rollbilder, Holzschnitte,
Masken, Facher wund Gebrauchsgegenstande (Teebehalter,
Lackdosen usw.) zeichnen sich durch eine ganz eigentumliche
Asthetik aus, die durch Fremdheit fasziniert haben muss. Mal
galt sie als rein und unverdorben oder auch roh, mal als
raffiniert und sublim. Ihre zunachst irritierenden Weltbilder
weichen jedenfalls deutlich von der europaischen
Zentralperspektive ab. Ein und dasselbe Kunstwerk kann viele
Blickpunkte nebeneinander haben. Solche Bilder sind nicht auf
dreidimensionale Wirkung aus, sondern bleiben flachenhaft,
wobei auch leere Flachen bedeutsam sind. Formen entstehen
vielfach durch dekorative Arabesken und Ornamente.
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Katsushika Hokusai: ,Die
grolBe Welle vor der Kiste
bei Kanagawa"“ (Mehrfarbiger
Holzschnitt, um 1831).
Privatsammlung. (© Foto:
Museum Folkwang)

Hinzu kommen radikale Bildausschnitte, steile Draufsichten,
extreme Bildformate, hohe Horizontlinien, kraftige Umrisse und
eine besondere (,unnatirliche”) Farbgebung. Das alles ist
damals sicherlich den Tendenzen entgegen gekommen, die sich in
der Moderne ohnehin abzeichneten und auf den Abschied von
realistischer Abbildhaftigkeit hinausliefen. Die Impulse aus
Japan durfte den Prozess beschleunigt und intensiviert haben.
Ubrigens haben offenbar just jene Kiinstler die Anregungen am
feinsinnigsten aufgegriffen, die niemals in Japan gewesen
sind. Die wenigen Beispiele von Reisebildern aus Japan wirken
demgegeniber geradezu uninspiriert. Es ging eben um Phantasie,
nicht um Sightseeing.

Die Kuratorin Sandra Gianfreda hat sich vielfach auf Bestande
des Folkwang-Museums stitzen konnen. Schon Karl Ernst Osthaus,
Begrunder der anfanglich in Hagen beheimateten Sammlung, hatte
erlesene Kunst mit japanischem Einschlag gekauft. Auch die von
japanischen Kunstlern (darunter z. B. die popularen Meister
Hokusai und Hiroshige) stammenden Exponate hat man jetzt nicht
etwa aus japanischen Museen geliehen, sondern es sind
uberwiegend Stucke, die sich im Besitz franzosischer Kunstler
befanden. Das ist ja auch schon eine wichtige Frage: Wer
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konnte welche japanischen Arbeiten kennen? Wenn man weils, wer
was gesammelt oder sonstwie rezipiert hat, lassen sich auch
die Einflisse besser dingfest machen.

Edgar Degas:
»0rchestermusiker®
(0L auf Leinwand,
1872 — Uberarbeitet
1874-76). Stadtische
Galerie, Stadel
Museum,
Frankfurt/Main (©
Foto: U. Edlemann /
Stadel Museum /
Artothek)

Ansonsten besteht Frau Gianfreda darauf, dass es hier nicht
etwa um einen kolonialistischen Blick der Europaer gehe
(,Japan war nie eine Kolonie”), sondern um (wertneutrale?)
transkulturelle Vermittlungen. Uberhaupt handle die
Ausstellung ,nicht von Politik, sondern nur von Asthetik“. Ob
man da auf eine Dimension verzichtet, die so manches noch ganz
anders erhellen konnte?

Eine etwas schmale These der Schau lautet, dass sich
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franzosische Kunstler nach und nach Motive und Duktus der
japanischen Kunst anverwandelt hatten, bis dies sozusagen in
Fleisch und Blut Ubergegangen war. Hier beginnt freilich auch
schon eine Schwierigkeit. Japanische Anregungen wurden, so
scheint es, zuweilen dermallen verinnerlicht und
eigenschopferisch fortgefuhrt, dass man sie kaum noch als
solche ausmachen kann. Da droht das Thema der Ausstellung
beinahe zu verschwimmen. Folglich verzichtet man auch auf
direkte Gegenluberstellungen, sondern lasst das Thema teils im
Ungefahren durch die Raumfolgen wabern.

Paul Cézanne: ,Montagne
Sainte-Victoire” (um 1890).
Musée d'Orsay, Paris (©
Foto: bpk / RMN - Grand
Palais / Hervé Lewandowski)

Ob und inwiefern sich etwa die luftig-duftigen Balletteusen
eines Edgar Degas noch der japanischen Inspiration verdanken,
ist wohl nicht ganz leicht zu belegen. Auch leuchtet nicht
ohne weiteres ein, dass die Wellenbilder von Gustave Courbet
auf Hokusais ,GroRe Welle” zurickgefuhrt werden konnen. Nun
gut. In solcher Mehrdeutigkeit mag denn auch ein flirrendes
Element der Spannung liegen.

Allerdings gibt es auch etliche entschiedene, sehr frappante
Japonismen, seien es eine ,Japonaiserie” von van Gogh, ein
zartes Blumenbild von 0dilon Redon, Cézannes Ansichten der
,Montagne Sainte-Victoire”, hinreillende Plakate von Pierre
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Bonnard und Toulouse-Lautrec oder die Holzschnitte von Félix
Vallotton.

Einen erotischen Nachklang hat die Ausstellung auch noch.
Reihenweise hat Pablo Picasso 1968 Erotika im quasi-
japanischen Stil hervorgebracht. Da geht es freizugig ,zur
Sache”. Passende Kapiteliberschrift: ,Die Kunst ist niemals
keusch®.

»Monet, Gauguin, van Gogh.. Inspiration Japan”. 27. September
2014 bis 18. Januar 2015. Geoffnet Di-Do 10-20, Fr 10-22,
Sa/So 10-18 Uhr. Eintritt 13 Euro (ermaBigt 8 Euro). Fiihrungen
Tel.: 0201/201 8845 444. Katalog 39 Euro. Internet:
www.inspiration-japan.de

Warum das Zigeunerleben gar
nicht 1lustig 1ist - elne

moralische ,,0dyssee” in Essen

geschrieben von Rolf Pfeiffer | 15. Januar 2015
Vorn auf der Biihne sitzt eine Gruppe ibermitiger, weil

gekleideter Manner und Frauen um den Tisch herum, isst, trinkt
und schwadroniert - stets im Chor - iiber ihre Reise, die
andauert, weil sie sich ziemlich verpeilt haben. Die Gruppe
ist in ihrer Gesamtheit offenbar Odysseus, namlicher Held der
Odyssee, der auf seiner zehn Jahre wahrenden Riickreise von
Troja nach Ithaka einer Menge verstorender Wesen und
Gesellschaften begegnete.
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Von 1links: Axel
Holst, Ines Krug,

Jan Jaroszek,
Thomas Meczele,
Stephanie
Schonfeld, David
Simon (Foto:
Theater Essen/Thilo
Beu)

Weiter hinten auf der Buhne finden im Verlauf des Sticks die
Begegnungen mit den Fremden statt. Hier kommen die Zigeuner
ins Spiel, die der Titel ankindigte. ,Die 0Odyssee oder: Lustig
ist das Zigeunerleben” heiRt die Produktion, die jetzt im
Essener Grillo-Theater ihre Urauffihrung erlebte und fur die
Regisseur Volker Losch (,nach Homer mit Texten von Roma, Sinti
und Gadsche”) auch die Textfassung erstellte.

Man sieht: Dem Projekt liegt ein konzeptioneller Gedanke
zugrunde, namlich der, dass Homers Begegnungen mit dem Fremden
in unseren Begegnungen mit den ,Zigeunern“ eine Analogie
haben. Lustig ist das Zigeunerleben bei den Lotophagen,
gefahrlich aber sind diese Leute, wenn sie als
menschenfressende Zyklopen daherkommen. Und ihr skandaloéser
Umgang mit Frauen — aber auch das skandaldse Verhalten der
Frauen selbst — findet Entsprechungen in den Episoden mit
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Circe, Calypso oder den Sirenen.

Die exotischen Volker und Figuren spielt eine sechskopfige
Roma-und-Sinti-Gruppe, die ihre Rollen in jeder Episode jedoch
zugig verlasst, um mit trotziger Attitude vorzutragen, wo und
wie sie benachteiligt werden — in der Schule, bei der Arbeit,
bei der Wohnungssuche und so fort. Insbesondere die Behandlung
der Sinti und Roma 1in sudosteurodaischen Landern wird
gegeifelt, und die just am Tag der Urauffuhrung beschlossene
Anderung des Asylrechts, die Serbien, Mazedonien und Bosnien-
Herzegowina per Gesetz zu ,sicheren Herkunftsstaaten®” macht,
wird als Ungeheuerlichkeit geschmaht.

Die politischen MiBstande sollen nicht bestritten werden, doch
das macht die Inszenierung nicht besser. Leider gilt wie oft
auch hier, daB gut gemeint nicht immer gut gemacht ist. Die
Verknupfung von 0Odyssee und Roma-und-Sinti-Problematik wirkt
weit hergeholt, Aha-Erlebnisse bleiben aus; der Duktus der
Auffuhrung ist trotz der munteren weiBen Partytruppe holzern,
der ermidende Textvortrag ausschlieBlich im Chor hat daran
erheblichen Anteil. Zudem monologisieren die jungen Roma und
Sinti fast ausnahmslos von der Rampe in das Publikum hinein.
Auch wenn sich ,Schwarz” und ,WeiR“ auf der Buhne manchmal
ziemlich nahe kommen, Rollen und Kostume zum immer besseren
Verstandnis in einer Szene gar getauscht sind, finden Dialoge
praktisch nicht statt.

Von 1links: Faton Mistele,
David Simon, Axel Holst,
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Sandra Selimovié¢, Slavisa
Markovi¢, Melanie Joschla
Weill, Thomas Meczele, Ines
Krug, NebojsSa Markovic,
Stephanie Schonfeld (Foto:
Thilo Beu/Schauspiel Essen)

Die zornige Selbststilisierung der jungen Roma-und-Sinti-
Darsteller als Opfer von Ausgrenzung, Ausbeutung, Rassismus
und so weiter 1in Vergangenheit und Gegenwart wirkt
selbstgefallig und wenig produktiv. Dem Regisseur sollte zu
denken geben, dass die Jugend mit ihrem manchmal recht feinen
Gespur fur Richtig und Falsch das Wort ,Opfer“ vor Jahren
schon zu einem Schimpfwort gemacht hat, wahrscheinlich nicht
zuletzt wegen seines 1inflationaren Gebrauchs. Eine
stanzenhafte Aufteilung der Gesellschaft in Opfer und Tater,
wie Losch sie unterschwellig vornimmt, ist auch aus diesem
Grund geradezu kontraproduktiv. Uberdies bestadtigte sie
ubelwollenden Teilen des Publikums (falls vorhanden) auf
perfide Weise, dass Zigeuner eben anders sind.

In spateren Szenen erzahlen die sechs Sinti-und-Roma-
Schauspieler von sich personlich, ihrer Selbstwahrnehmung und
ihrem Selbstverstandnis in einer Welt der ,WeiRen“ (Nicht-
Sinti-und-Roma), von 1ihren Berufswunschen (Filmemacher,
Musiker, Schauspieler..), vom Stress untereinander und 1in
archaischen Familienstrukturen. Unubersehbar besteht hier die
inszenatorische Absicht, Vorstellungen von grundlegender
Andersartigkeit ad absurdum zu fudhren. Nur war die
Andersartigkeit bis dahin lediglich eine Behauptung, der man
folge konnte oder auch nicht. Und mit der 0Odyssee hat das
alles gar nichts zu tun, eher mit dem brachialen
Welterklarungsdrang dieser Inszenierung.



Von 1links: David Simon,
Thomas Meczele, Axel Holst,
Ines Krug, Jan Jaroszek,
Stephanie Schonfeld (Foto:
Thilo Beu/Schauspiel Essen)

Ein Lob verdient die Ausstattung von Carola Reuther (Bluhne,
Kostume, Projektionen), die ein halb offenes, auf einer
Drehbihne installiertes weiBes Haus in hubscher dialektischer
Manier zur Spielstatte der Fremden wie auch zur
Projektionsflache spieBbiurgerlicher Sehnslichte wie auch
Uberfremdungsadngste macht. Erst ganz am Schluss werden hier
statt bunter Hintergrundbeleuchtungen richtige Farben auf die
Wand geworfen. Wenn 0dysseus und seine Mannen sich anschicken,
Penelope von ihren ,Freiern” zu befreien und ein gnadenloses
Blutbad anrichten, zerplatzen blutrote Farbbeutel auf der
weillen Wand. Eine feinsinnige Klimax, immerhin.

Die nachsten Termine: 26. Sept., 10. und 19. Okt.

Telefon: 02 01 / 81 22-200

Info-Hotline: 02 01 / 81 22-600

E-Mail: tickets@theater-essen.de

Infos: http://www.schauspiel-essen.de/stuecke/die-odyssee.htm
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Aluminium 1in Duisburg, Videos
in Essen — die Installationen
der Ruhrtriennale

geschrieben von Rolf Pfeiffer | 15. Januar 2015

Die Kunst kann jetzt besichtigt werden. Man darf sogar auf ihr
gehen, rennen, hiipfen und - bei hinreichender
Korperbeherrschung - tanzen. Der Grund ist schwankend,
genauer: federnd: ,Melt”, so heift die Arbeit, besteht aus 50
Aluminiumplatten, die auf einer durablen Federung lagern und
aneinander verlegt einen 70 Meter langen Weg ergeben.

Der Weg befindet sich zum groBten Teil unterhalb der
stillgelegten Hochofen auf dem Huttengelande im
Landschaftspark Duisburg Nord, weshalb er etwas dunkel ist und
auch tagsuber von Scheinwerfern bestrahlt wird. Hier splrt man
in den Worten des Kiunstlerduos Rejane Cantoni und Leonardo
Crescenti, das gern auch etwas griffiger als ,cantoni
crescenti” zeichnet, die ,vibes”, die ,communication”, den
»sound”, und natilrlich ist das alles ,very social”.

,Melt” (Foto: Leonardo
Crescenti/Ruhrtriennale)

Tja.

Eindrucksvoll ist diese Arbeit ganz ohne Frage. Das verbaute
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Material durfte einen betrachtlichen Wert haben (Achtung!
Metalldiebe!), und ob es die Laufzeit (!) der Triennale bis
28. September ohne Blessuren ubersteht, muB sich noch zeigen.
Das ware jedenfalls der Beweis fur eine hervorragende
technische Qualitat dieser Konstruktion.

Der arglose Flaneur indes konnte die Installation unter dem
gigantischen Stahlkorsett der rostigen Hochdfen glatt
ubersehen, wiurden nicht Schilder und Menschenmassen von ihrer
Existenz kunden. Wenn er sie dann doch betritt und sein
Gleichgewicht suchen mufl, 1aBt ihn das langgestreckte
Aluminiumgebilde spontan an eine Hupfburg denken, an eine
aufgeblasene Bereicherung sommerlicher Kinderfeste. Nur sind
die dank der Materialien Luft und Plastik deutlich leiser.

Fraglos jedoch gehdren Scheppern und Donnern des Aluminiums
mit zum kinstlerischen Konzept der federnden Laufbahn, und
grundsatzliche Gedanken uber einen gultigen Kunstbegriff und
die zeitgenOossischen Weitungen desselben wollen wir uns
verkneifen. Wenn wir aber standhaft akzeptieren, dal dies ohne
Wenn und Aber ein Kunstwerk ist, bleibt doch eine gewisse
Beklommenheit angesichts des Aufwands, der hier getrieben
wurde.

Einwenden konnte man jetzt naturlich, daB andere soziale
Kunstwerke viel teurer kommen, man denke nur an das Denkmal
fiur die deutsche Einheit, das in Berlin (unter anderem unter
Mitwirkung der Choreographin Sascha Waltz) entstehen sollte
und aus einer Art Wippe besteht, die das Publikum durch
Gewichtsverlagerung bewegen kann. Auch so ein beglickendes
soziales Erlebnis; allerdings ist mittlerweile fraglich, ob
das Berliner Millionenprojekt noch realisiert wird.

Doch den federnden Alusteg mit Namen ,Melt” gibt’s in Duisburg
wirklich. Ein Jeder und eine Jede mogen selber urteilen, der
Eintritt ist frei.



Nicht eine - viele
Filmeinstellungen versammelt
Harun Farockis Arbeit ,LEine
Einstellung zur Arbeit® im
Folkwang-Museunm. (Foto:
Achim
Kukulies/Ruhrtriennale)

Zu sehen ist jetzt auch die Videoarbeit ,Eine Einstellung zur
Arbeit” des jungst verstorbenen Film- und Videoklnstlers Harun
Farocki und seiner Frau Antje Ehmann, und der Titel ist von
feinem Doppelsinn. Filmemacher aus der ganzen Welt filmten
Manner und Frauen in Stahl-, Bau- oder Textilindustrie,
Wachpersonal, Museumswarter und so fort. Sie lieferten kurze
Filme (maximal zwei Minuten Lange) ab, 450 an der Zahl. Die
Filme durften nicht geschnitten sein, sind somit in der
Sprache der Filmleute jeweils ,eine Einstellung”.

Nun sieht die deutsche Sprache fur das Wort Einstellung aber
auch die Bedeutung von Haltung, Wertschatzung vor, was dem
Projekt seine qualitativen Valeurs verleiht. Wenn im
abgedunkelten Ausstellungsraum des Essener Folkwang-Museums
auf zehn Leinwanden die Zweiminutenfilmchen in bunter
Reihenfolge laufen, stellen sich beim Betrachter gegenlaufige
Empfindungen ein. Der serielle Charakter des Gezeigten
verstarkt den Eindruck der Gleichformigkeit, die
Gleichzeitigkeit des Gezeigten hebt dessen Vielfalt hervor.
Die Botschaft des ganzen allerdings bleibt verhalten. Und
ahnliches hat man haufig schon gesehen, dUbrigens auch von
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Farocki.

[ 4 1

T a

Die Choreographle "Levee
von Boris Charmatz lauft im
Folkwang-Museum als

Videofilm von César Vayssié.
(Foto: Ruhrtriennale)

,Levée” schlieBfBlich ist ein Videofilm, der bei der
Ruhrtriennale 2013 entstand. Auf der Halde Haniel in Bottrop
fihrte das Musée de la danse die Performance ,Levée des
confits” des Choreographen Boris Charmatz auf, der Filmemacher
César Vayssié filmte. Es entstand ein Video aus Luft- und
Bodenaufnahmen, das nun in einem separaten Saal des Folkwang-
Museums gezeigt wird und hibsch anzusehen ist. Tanzerinnen und
Tanzer sind in ununterbrochener Bewegung und vollfuhren Posen
und Gebarden, wie man sie aus dem Tanztheater kennt,
gestikulieren, werfen sich in den Staub, fegen Sand und so
weiter. In den Luftaufnahmen scheint sich die Gruppe gegen den
Uhrzeigersinn zu bewegen, ,Entwicklung® im dramatischen Sinn
indes ist nicht auszumachen — anders als beim geradezu schon
klassisch zu nennenden Tanzstluck ,Le sacre du printemps”
(Friuhlingsopfer) von Igor Strawinsky, das das namliche Opfer
nicht uUberlebt. Das inszeniert, wie berichtet, Romeo
Castellucci unter Verzicht auf menschliche Darsteller mit
Knochenmehl.

www.ruhrtriennale.de
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Emsige Proben wund guter
Vorverkauf — 1n wenigen Tagen
startet die Ruhrtriennale
2014

geschrieben von Rolf Pfeiffer | 15. Januar 2015

Geblasehalle im

Landschaftspark Duisburg-
Nord, zentraler
Auffuhrungsort der

diesjahrigen Ruhrtriennale.
Hier realisiert Heimer
Goebbels ,De Materie”. Foto:
Matthias Baus/Ruhrtriennale

Intendant Heiner Goebbels probt schon seit Wochen ,De Materie“
in der Geblasehalle im Landschaftspark Duisburg-Nord, der
Italiener Romeo Castellucci justiert rund 40 Maschinen, die
fiir seine Inszenierung des Balletts ,Le Sacre du Printemps*“


https://www.revierpassagen.de/26151/emsige-proben-und-guter-vorverkauf-in-wenigen-tagen-startet-die-ruhrtriennale-2014/20140807_1545
https://www.revierpassagen.de/26151/emsige-proben-und-guter-vorverkauf-in-wenigen-tagen-startet-die-ruhrtriennale-2014/20140807_1545
https://www.revierpassagen.de/26151/emsige-proben-und-guter-vorverkauf-in-wenigen-tagen-startet-die-ruhrtriennale-2014/20140807_1545
https://www.revierpassagen.de/26151/emsige-proben-und-guter-vorverkauf-in-wenigen-tagen-startet-die-ruhrtriennale-2014/20140807_1545
http://www.revierpassagen.de/26151/emsige-proben-und-guter-vorverkauf-in-wenigen-tagen-startet-die-ruhrtriennale-2014/20140807_1545/geblaesehalle_b635ddd8300a03edf8c8d86149ab9764

»Knochenstaub zum Tanzen bringen” sollen.

Der Schweizer Boris Nikitin hat in der Halle der Zeche Zwickel
in Gladbeck eine Art Raum im Raum installiert, in dem seine
sehr eigenwillige Musikproduktion , Sanger ohne Schatten” nun
zur Vorfuhrungsreife gebracht werden soll. Und Katja ABmann
von den Urbanen Kinsten Ruhr kann verkunden, daB die rund 50
polierten Aluminiumplatten, aus denen das interaktive
Kunstwerk ,Melt”“ von Rejane Cantoni und Leonardo Crescenti
besteht, auf dem Weg nach Duisburg seien. Kurz: Das
vielgestaltige Kulturspektakel Ruhrtriennale schickt sich
wieder an, ganz unubersehbar Wirklichkeit zu werden. Am 15.
August geht es los.

Die Zahlen, die man jetzt schon hat, geben wie stets Anlall zur
Zuversicht. Von den rund 40 000 Eintrittskarten sind 75
Prozent bereits verkauft. Ausverkauft jedoch, so Goebbels, sei
noch nichts, mit Ausnahme der Filmoper ,River of Fundament”,
die nur ein einziges Mal im Essener Kino Lichtburg gezeigt
wird (31. August).

Die begehbare und wohl auch ein wenig bedrohliche Grofskulptur
~Totlast” von Gregor Schneider wird, wie berichtet, nicht im
Duisburger Lehmbruck-Museum zu sehen sein. Die Schau wurde,
grantelt Goebbels, ,gecancelt oder zensiert, wie immer man das
nennt“.

Man kann sicherlich auch nicht ganz ausschlieBen, dall das
Duisburger Loveparade-Trauma bei dieser vermeintlich
uberangstlichen Entscheidung eine Rolle gespielt haben konnte.
Bekanntlich springt kurzfristig Bochum ein und zeigt die
sTotlast” im Kunstmuseum. Start ist wegen des verspateten
Aufbaus allerdings nicht zu Beginn der Triennale, sondern erst
am 29. August. Dafur lauft die Ausstellung langer, bis Mitte
Oktober. Wird das unselige Hin und Her um Gregor Schneiders
begehbare Skulptur ein juristisches Nachspiel haben? ,Ich
hatte noch keine Zeit, daruber nachzudenken®, sagt Goebbels.



Ungefahr SO soll es
aussehen: Das interaktive
Kunstwerk »Melt” aus
begehbaren Aluminiumplatten
von cantoni crescenti. Bild:
Leonardo
Crescenti/Ruhrtriennale

Als die Videoinstallation ,Eine Einstellung zur Arbeit“ fir
das Essener Folkwang-Museum geplant wurde, ahnte noch niemand,
daB diese Schau zur postumen Wirdigung des Ende Juli plotzlich
verstorbenen Filmemachers und Videokinstlers Harun Farocki
werden wurde. Am 24. August sollten er und seine Frau Antje
Ehmann in der Gesprachsreihe ,tumbletalks” zu Gast sein. Nun
ist offen, wer an diesem Tag diskutieren wird.

Der Intendant wirkt ungeduldig, die Proben zu ,De Materie“
warten. Geradezu beseelt ist er vom Stiuck des niederlandischen
Komponisten Louis Andriessen, das er als grandiosen Opener der
Triennale auf die Buhne stellen wird. Nichts weniger als ,eine
kopernikanische Wende in der Oper” sei dieses Werk, ,in dem
sich Verlust und Erfolg auf fast unertragliche Weise
begegnen”. Wegen der Probenarbeit schlafe er derzeit schlecht,
fahrt Goebbels fort, er sei auch letzte Nacht um drei Uhr wach
gewesen und habe seine Mails gecheckt. Und da habe ihm Gregor
Schneider rund 40 Fotos zu seinem ,Totlast“-Projekt geschickt,
offenbar schlafe auch der derzeit nicht gut. Man sieht an
dieser Episode: In den letzten Tagen vor Festivalstart hat der
Strell die abgebruhten Kulturprofis fest im Griff.


http://www.revierpassagen.de/26151/emsige-proben-und-guter-vorverkauf-in-wenigen-tagen-startet-die-ruhrtriennale-2014/20140807_1545/melt_edf266f3a3cfebcedae92f4396ef580b

Szene aus ,manger”

von Boris
Charmatz. Foto:
Ursula
Kaufmann/Ruhrtrien
nale

So startet die Ruhrtriennale 2014 am Wochenende 15./16./17.
August:

Freitag (15.8.) ist ab 15 Uhr der interaktive Aluminiumsteg
,Melt” auf der Stralle unter den Hochdéfen im Landschaftspark

Duisburg-Nord begehbar. Nur wenn hier Menschen unterwegs
sind, ,lebt” die Installation. Auch Radfahren soll auf der
Alu-Piste moglich sein. Der Eintritt ist frei.

Um 17 Uhr rieselt zum ersten Mal ,Le Sacre du Printemps” in
Duisburg uber die Bihne (Musik: Igor Strawinsky, Inszenierung:
Romeo Castellucci). Dauer 1. Stunde, Tickets 20 bis 30 €.

Um 19.30 Uhr hat in Duisburg das Mammutwerk ,De Materie” des
Niederlanders Louis Andriessen in der Regie von Festivalchef
Heiner Goebbels Premiere. 1. Stunde 50 Minuten, Tickets 20 bis
80 Euro.
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Am Samstag (16.8.) sind aullerdem im Angebot:

Ab 12 Uhr die Videoinstallation ,Eine Einstellung zur Arbeit”
des jungst verstorbenen Harun Farocki und seiner Frau Antje
Ehmann im Essener Folkwang-Museum.

Ab 10 Uhr die Filminstallation , Levée“ von Boris Charmatz und
César Vayssié, ebenfalls im Essener Folkwang-Museum (Eintritt
frei).

Die ,freitagskuche”, die immer samstags stattfindet und in der
im Anschluff an die gewichtigsten Auffuhrungen gegessen und
getrunken, geschwarmt und diskutiert werden kann. Die erste
,freitagskuche” ladt am 16.8. nach ,Le Sacre du Printemps” im
Landschaftspark Duisburg-Nord ein. Ticket 15 € (exkl.
Getranke).

Als ,Pas de deux mit der Musik von Arnold Schdnberg” ist Anna
Teresa De Keersmakers Tanzproduktion ,Verklarte Nacht”
ausgeflaggt. Ab 21 Uhr in der Jahrhunderthalle Bochum, 40
Minuten, Tickets zwischen 15 und 25 Euro.

SchlieRBlich ist fur 20 Uhr in der Zeche Carl in Essen das
erste ,Nachtkonzert” angesetzt. 2 Stunden, eine Pause.

Am Sonntag (17.8.) geht das Spektakel weiter, um 12 Uhr ist im
Essener Folkwang-Museum zudem die erste Diskussion der Reihe
»tumbletalk” angesetzt. Auf dem Podium sitzen dann Louis
Andriessen und Heiner Goebbels.

So, das soll mal reichen. Das weitere Programm laBt sich in
den mustergultigen Programmheften der Ruhrtriennale, die an
allen Spielorten kostenlos erhaltlich sind, oder im Netz
nachlesen.

www.ruhrtriennale.de

Tel. 0209 / 60 507 100


http://www.ruhrtriennale.de/

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

geschrieben von Martin Schrahn | 15. Januar 2015

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,
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staunend, anerkennend und mitdenkend, bedeutet Genuss und
Herausforderung zugleich. Und am Ende eines solchen
Konzeptkonzertes applaudiert das Publikum sowohl fir 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 franzodosische 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 Bartodks, 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 anhoért. 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
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Amerikaners Conlon Nancarrow genommen. Nur dass der Ungar
einen lebendigen Pianisten als Interpreten vorsah, und nicht
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-Etude 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 ist: 1in 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.

Auf Zeche Zollverein - als
Touristin 1m eigenen Revier
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unterwegs

geschrieben von Britta Langhoff | 15. Januar 2015

Es hatte mich schon lange geargert. Man besucht Paris, London,
Barcelona — latscht durch halb Europa von Sehenswiirdigkeit zu
Sehenswiirdigkeit, aber das Weltkulturerbe vor der Haustiir? Das
kannte ich gerade mal vom Besuch eines Weihnachts-Oratoriums
und und als Aufdruck auf meinem ,Ruhrpott-Madchen” Shirt. Geht
eigentlich gar nicht.

Die uns in diesem Jahr begleitende Ruhrtop-Card gab den
Ausschlag, wir buchten eine Fihrung auffe Zeche Zollverein.
Oder besser gesagt: inne ehemalige Kokerei vonne Zeche. Das
ist der Teil des Areals, den man durch die Bilder der
winterlichen Eisbahn auf der gefluteten alten Kohlenstrasse
vor Industriekulisse kennt.

Naturlich kann man auch sich auch so auf Zollverein umsehen,
aber wenn man es gerne etwas detaillierter hatte und noch dazu
sich Bereiche anschauen und erlaufen mochte, die ansonsten
nicht zu den offentlich zuganglichen gehdren, muss man schon
einen Platz in einer der angebotenen Fuhrungen buchen.

Zuerst geht es auf das Dach der Kokerei, von dem man einen
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guten Uberblick nicht nur ilber das Areal Zollverein hat,
sondern auch uUber weite Teile des Ruhrgebiets. Die Arena auf
Schalke kann man sehen, den Gasometer Oberhausen und sogar den
Chemiepark Marl. Die Halden, den Tetraeder naturlich und nicht
zuletzt die sich noch in Betrieb befindliche Bottroper Zeche
Prosper Haniel samt Kokerei.

Es ist ein eigenartiges Gefuhl. Auf dem Dach der einst groRen
Kokerei stehend kann man schon gut sehen, wo die Natur sich
ihr Recht zuruckerobert, man fuhlt sich wie auf den Spuren
einer verlorenen Vergangenheit. Doch nur wenige Kilometer
weiter qualmt eine grolle weille Wolke, wie sie auch die Kokerei
auf Zollverein lange Jahre ausgestoBen hat. Dort druben ist
die Vergangenheit noch Gegenwart. Leider aber auch dort wohl
ohne Zukunft. Sozusagen ein Uberblick iber das Dilemma des
Ruhrgebiets.

Treppauf, treppab neben Kohlestrassen, uber
Trassen geht es weiter mit der
FiUhrung. Zunachst auf der schwarzen Seite —
dort, wo die Kohle gebacken und durch diesen
(mir bisher en detail nicht bekannten
Prozess) zu Koks verarbeitet wird.

Wir wurden begleitet von einer ausgesprochen sachkundigen
jungen Frau, der deutlich anzumerken war, dass sie sich fur
die Thematik weit Uber die eigentliche Fuhrung hinaus
interessierte und die dadurch auch auf keine Frage eine
Antwort schuldig blieb. Der Ruckweg fuhrt uUber die weiRe
Seite, dort wo das als ,Abfallprodukt” aus der
Kohleverarbeitung gewonnene Gas gefiuhrt wund zur
Stromversorgung auf das eigentliche Zechenareal geleitet
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wurde. Spannend auch der Raum, in dem man lernt, welche
Produkte und Guter auf Koks in der einen oder anderen Form
angewiesen sind.

Doch naturlich — so einfach ist das mit dem Tourismus im
eigenen Land nicht. Klar, es sind tolle Motive, die sich dem
Auge bieten, doch so einfach begeistert man sich nicht fur
das, was heute als Industriekultur schon geredet wird. Es
beschleicht einen das gleiche Gefuhl, das hochkommt, wenn man
um das Areal des Centro Oberhausen herum fahrt und unvermutet
das Bild vor Augen hat, wie es noch in den 80ern zu Zeiten der
Gute-Hoffnungs-Hutte dort aussah. Das gleiche Gefuhl, wenn man
das Bergbaumuseum Bochum besichtigt. Eine beklemmende Mischung
aus Trauer um das Vergangene und Angst um die Zukunft im
Revier. Man kann die Route der Industriekultur noch so
lobenswert finden, letzten Endes zeugt sie von Vergangenem.

Vergangene Arbeitsplatze vor allem. Man steht auf dem Dach von
Zollverein und sieht die weiBRe Wolke aus Bottrop. Sie scheint
zu sagen: ,Seht her, das ist alles, was geblieben ist und viel
mehr kommt da auch nicht nach.” Und egal, ob man in Bochum
durch alte Schachte kriecht oder auf Zollverein rumklettert,
eine Frage kommt immer: Wie kommt es, dass soviel Kohle
benotigt wird, soviel Kohle bei uns liegt und nichts mehr
gefordert wird? Die Antworten darauf sind mannigfach, die eine
— womoglich entscheidende mag die sein, dass unsere Kohle so
tief liegt und so schwer zu fordern ist. Andernorts auf der
Erde braucht man sie quasi nur zu pflicken.

Dennoch, es kommt immer auch die Antwort: Wir in Deutschland,
wir produzieren zu teuer. Wegen der Lohne, der Sozialabgaben,
man kennt das. Der Weltmarkt verlange Kohle zu niedrigen
Preisen und andernorts kann man dieses Verlangen bedienen.
Besonders zu teuer eben auch immer: die hohen
Sicherheitsstandards hierzulande. Man hort sich das alles also
an auf Zollverein, nimmt es bedruckt mit nach Hause und wenige
Tage spater hort man bestlirzt von dem verheerenden
Grubenunglick in der Turkei und sieht verzweifelte



Demonstranten, die mit Gewalt daran gehindert werden sollen,
fur bessere Sicherheit zu demonstrieren.

Ich lasse das jetzt einfach mal so stehen. Denn das mulmige
Gefuhl, es bleibt mir. Was ware, wenn es global akzeptierte
Sicherheitsstandards gabe? Waren dann die turkischen
Bergarbeiter nicht heute arbeitend im Schacht und gabe es dann
vielleicht noch andere Arbeitsplatze auf Zollverein als die
der Touristenfuhrer?

Einen Uberblick lber die Angebote des Weltkulturerbes Zeche
Zollverein gibt die Homepage http://www.zollverein.de/ Auch
die Fihrungen kann man dort unkompliziert buchen.

Die Nabelschau des Karl
Lagerfeld im Essener Museum
Folkwang

geschrieben von Hans Hermann Popsel | 15. Januar 2015

Gerade konnte man die Erfolgsmeldung lesen: Der 50000.
Besucher in der Karl-Lagerfeld-Ausstellung im Essener Museum
Folkwang wurde gezahlt, und das Museum freut sich besonders,
dass so viele junge Zuschauer kommen. Im doppelten Sinne kann
man sagen: Lagerfeld zieht die Menschen an.

Dabei macht das Thema Anziehen nur einen kleinen Teil der
Schau aus. Mit Fotografie fangt es an — grofSformatig und bunt,
und nicht immer hat KL selbst auf den Ausloser gedruckt. Wie
es sich fur seine Egonummer gehort, sieht man den Meister
nicht selten selbst im Bild.

Buchkunst ist das zweite Thema, und da hat Lagerfeld aus den
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letzten funf Jahrzehnten so einiges vorzuweisen. Gerade in der
Inszenierung literarischer Vorlagen wie Goethes Faust oder
Shakespeares Romeo und Julia, umgedeutet als Mode-Erzahlung,
zeigt sich die Kreativitat des deutsch-franzosischen
Selbstdarstellers.

Natlirlich muss Mode den dritten Teil der Ausstellung
ausmachen, und dazu gehdéren nicht nur seine Modelle und Fotos
fur die groBBen Schauen von Chanel und Fendi in Paris und
anderswo, sondern auch die dazu gehdrenden Kleider im
Original.

Das Museum Folkwang ist ja schon um seiner selbst willen einen
Besuch wert. Ob allerdings einem eher zweitrangigen ,Kiunstler”
wie Lagerfeld eine derart umfangreiche Nabelschau gewidmet
werden sollte, bezweifle ich personlich. Manche weibliche
Besucherin mag das ja anders sehen.

Fast peinlich wird es am Ende des Rundgangs, wenn KL zusammen
mit dem Museum einen Raum 1inszeniert, 1in dem die Bulcher
ausgestellt werden, die er gerade liest, fruher einmal gelesen
oder in seiner privaten Bibliothek stehen hat.

Fehlt nur noch ein kleiner Altar mit Kerzen und
Heiligenbildchen.

Karl Lagerfeld — Parallele Gegensatze. Museum Folkwang Essen,
bis 11. Mai, Di-So 10-18 Uhr, Fr 10-22 Uhr. Navi-Adresse:
BismarckstraBe 60.

Weitere Infos:
http://www.museum-folkwang.de/de/ausstellungen/aktuell/karl-1la
gerfeld.html



Kein Wunsch bleibt offen:
Essener Philharmoniker
erkunden die ,russische
Seele”

geschrieben von Werner HauBner | 15. Januar 2015

Der Dirigent Kirill
Karabits. Foto:
Sussie Ahlburg

Eines muss man dem neuen Essener Generalmusikdirektor Tomas
Netopil lassen: Die Programme der Sinfoniekonzerte sind
abwechslungsreich geworden und verlassen sich nicht
vornehmlich auf den - durch haufige Auffiithrung eher
abgewetzten als aufpolierten — Glanz gangiger ,Meisterwerke*.
Statt beim Stichwort ,Russische Seelenklange” wieder einmal
bei Tschaikowsky herumzuschwelgen, bot das siebte
Sinfoniekonzert der Philharmoniker mit Mussorgsky (in der
Uberformung durch Nikolai Rimski-Korsakow), Skrjabin und
Rachmaninow wahrhafte Seelen-Musik aus der
geistesgeschichtlich spannenden Epoche vor dem Ersten
Weltkrieg.
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,Seele” also nicht gleichgesetzt mit Sentiment, sondern 1in
ihren ratselvollen Tiefen erforscht durch Kompositionen, die
dem Symbolismus der Literatur und Bildenden Kunst und der
radikalen philosophischen Selbstbespiegelung eines Friedrich
Nietzsche anverwandt sind. So geht Programm!

Insofern ist es auch konsequent, von Modest Mussorgskys ,Eine
Nacht auf dem kahlen Berge“ nicht die kihne, schroffe
Urfassung zu spielen, sondern Rimski-Korsakows luxuridse, aber
auch glattende Version. Dennoch: Es bleiben genug exzessive
Orchesterfarben, rhythmische Grotesken, grelle Entladungen, um
die Essener Orchestermusiker ihr Konnen vorfuhren zu lassen.
Der Dirigent des Abends, Kirill Karabits, gehort unter den
vielen neuen Kapellmeistern, die in Essen fur Abwechslung und
Qualitatssicherung sorgen sollen, zu den erfreulicheren
Gasten: Er bringt offenbar das Gesplur und die Technik mit,
Scharfe und Konturen, Farben und dynamische Steigerungen
detailliert und dennoch im Uberblick zu entfalten. Vom
lauernden Pianissimo bis zur Eruption glutheiBer Klang-Lava
hat Karabits den opulenten Apparat im Griff.

Korperlich-erotische Musik

Das gilt auch fir Alexander Skrjabins , Poeme de 1'’extase”. Der
kihne Eigenbrotler unter den russischen Komponisten wollte
seine eher symbolistisch als programmatisch gedachte Vierte
Symphonie nicht nur schongeistig aufgefasst wissen. Anspannen,
aufheizen, explosives Entladen: Skrjabin fasste das in eine
vor hundert Jahren als extrem, verruckt und manchmal auch zu
offensichtlich korperlich-erotisch eingeschatzte Musik. Noch
heute reillt das musikalisch frei dem Klang und dem Rausch
huldigende Werk von 1908 in den Strudel seiner Exaltation mit.

Karabits hat den Uberblick Uber ein noch einmal gewachsenes
Orchester-Rund zu wahren und macht schon mit den einleitenden
heiklen Pianissimo-Strukturen klar, wie umsichtig er den
Philharmoniker helfen wurde, aufeinander zu horen und die
Balance des fragilen Klangs zu finden. Und im Gegensatz zu



Mikhail Pletnev, der Skrjabins berauschend-ekstatischen Sabbat
im November 2012 in Essen dirigiert hat, findet Karabits die
drangende dynamische Energie, um der Steigerungsdramaturgie
des Werks gerecht zu werden. Dass sich die wirbelnde Unruhe
und die fiebrige Poesie zwischendurch erschopfen, die
klangfarblichen Effekte verblassen, hat wohl weniger mit der
konzentrierten Ausfihrung durch die Philharmoniker als mit dem
Werk selbst zu tun: uUbersteigerte Reize stumpfen schnell ab.

Und um die Philharmoniker in der Schwelgerei des Klangs und
das Konzert in der Kulmination des ideellen Konzepts zum
Hohepunkt zu fuhren, steht am Ende Sergej Rachmaninows Chor-
Sinfonie ,Die Glocken” (op. 35) — ein wegen seines gewaltigen
Aufwands nicht eben haufig aufgefuhrtes Werk. Verpflichtet dem
morbid-uppigen Luxus eines Zeitalters, das selbstbewusst allen
musikalischen Moglichkeiten gebietet; affiziert von einem
Symbolismus, der sich wohlig in die Schauer untergrundiger
Ahnungen kuschelt; aber auch verstort vom existenziellen
Grauen eines Edgar Allan Poe, dessen gleichnamiges Gedicht die
programmatische Basis der entfesselten Musik bildet. Die
Glocken sind ja nicht nur Trager von Klang: Sie stehen fur die
Lebensstationen des Menschen und sie sind Mahner an
verborgene, abgrindige, jenseitige Spharen — man mag sie
tiefenpsychologisch zu fassen versuchen oder religids zu
ergrunden.

Muster an Prasenz und Prazision

Karabits sucht und findet die klanglichen Entsprechungen
dieses geistigen Programms in impressionistischer Lyrik und in
imperialem Auftrumpfen. Anders als Simon Rattle, der auf CD
eine intellektuell durchdrungene, aber klanglich zur Durre
neigende Version vorgelegt hat, scheut der in Kiew
ausgebildete Dirigent der Essener Auffuhrung den Klang als
Trager des Ausdrucks nicht. Das ist kein Gegensatz zu
Prazision im Detail: die gespenstischen Spiccati des Beginns
gelingen ebenso wie ein unheimlich starrer Spieluhren-
Rhythmus; instrumentale Details sind expressiv eingearbeitet
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wie etwa die gestopften Trompeten des zweiten Teils, die den
Klangteppich der Streicher pianissimo mit dem Rauch des
Unheimlichen verschleiern. Dass Rachmaninow eminent
theatralische und atmospharische Musik geschaffen hat, wird
nicht geleugnet.

Und wieder einmal muss Alexander Eberle bescheinigt werden, zu
einem grolBen Moment beigetragen zu haben: Seine Chore, der
Opernchor des Aalto-Theaters und der Philharmonische Chor
Essen, sind ein Muster an Prasenz und Prazision: Erst in dem
Summchor, der sich ortlos schwebend in den Klang mischt, dann
im dynamischen Aufwachsen, das den Klang der Stimmen wie einen
Riesenschatten uber das Orchester legt.

Dass unter den Solisten die Tenorpartie zu leichtgewichtig
besetzt wird, scheint sich zu einer Tradition zu versteifen:
Alexey Sayapin kampft gegen den — vom Dirigenten keineswegs zu
kraftig entfalteten — Orchesterklang. Sandra JanuSaité hat
dieses Problem nicht, weil sie einen metallisch leuchtenden,
kraftvoll vibrierenden Sopran einsetzt. Alexander Vassiliev
muss seinen eher baritonal als ,schwarz” gefarbten Bass in die
Hohe treiben — und schafft das ohne Anspannung. Klug
konzipiert und kinstlerisch gelungen — bei so einem Konzert
bleibt kein Wunsch offen!

Das Theater, das Trauma und
der Tod: Das Aalto-Theater
entdeckt Bellinis ,La
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Straniera”

geschrieben von Werner HauBner | 15. Januar 2015

Fremd und unnahbar:
Marlis Petersen ist
,die Fremde” am
Aalto-Theater
Essen. Foto: Thilo
Beu

Richard Wagner ist als Zwanzigjahriger ,La Straniera“
begegnet. Das war 1833 am Stadttheater Wiirzburg, Bellinis Oper
war knapp vier Jahre vorher uraufgefiihrt worden, also eine
aufregende Novitat. Wagner erinnerte sich viel spater noch an
diese Oper, 1878, als sie langst aus den Spielplanen
verschwunden war: ,Wirkliche Passion und Gefiihl“ bescheinigt
er Bellinis Werk, und bemerkt siiffisant, dass die ,Herren
Brahms & Cie.” nicht gelernt hatten, was er, Wagner, davon in
seine Melodie aufgenommen habe.

Leider hat Wagners Wohlwollen fur die wohl komplexeste
romantische Oper Bellinis das Werk nicht retten konnen: ,La
Straniera“ bleibt bis heute, was ihr Titel bedeutet: ,Die
Fremde“. Hier und da in Italien oder beim Wexford Opera
Festival in Irland hat man sich ihrer erbarmt. Doch Folgen fur
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das Repertoire blieben aus. Und die Neuinszenierung im Juni
2013 in Zurich, angeregt und gesungen von Edita Gruberova, die
jetzt ins Aalto-Theater in Essen uUbernommen wurde und 2015 ans
Theater an der Wien weiterzieht, stand von Anfang an unter dem
Generalverdacht, hier werde einer alternden Primadonna ein
weiteres Belcanto-Vehikel zugestanden.

In Essen stand nicht die PrelBBburger Diva im Fokus. Das tut der
Wahrnehmung des Werks gut: ,La Straniera” ist namlich nicht
anders auf seine Protagonistin zugeschnitten als etwa ,Norma“
oder ein beliebiges anderes Werk der Epoche. Bellinis Oper ist
sparsam, zuweilen asketisch orchestriert; aber was zu horen
ist, atmet Finesse, bezaubert durch subtile Farben, schafft
nervose Spannung und verstromt das Fluidum poetischer
Resignation, aber auch kampferischen Aufbegehrens. Bellinis
Raffinesse im Einsatz der schweifenden Tonarten, gepaart mit
einer hochst bewusst eingesetzten Dramaturgie, verbindet sich
mit seiner unkonventionellen Melodik. Sie hat schon die
zeitgendssische Kritik begeistert oder verstort - und
Nachfolger wie Hector Berlioz und Richard Wagner zu hochstem
Lob animiert.

Bellinis Aufbrechen der geschlossenen Formen entspricht
musikalisch der radikalen Romantik des Librettos. Felice
Romani schafft im Einverstandnis mit dem Komponisten die
gewlinschten ,neuen und grofartigen” Szenen, geeignet zum
,Weinen, Schaudern und Sterben”. Doch diese Romantik hat — und
das 1interessiert uns heute — eine moderne Seite: ,La
Straniera“ spricht davon, wie unmoglich es sei, ein Leben
linear und folgerichtig zu erzahlen. Und vermittelt das Geflhl
der Fremdheit in einer Welt, in der die eigene Passion, der
eigene Lebensentwurf an unbezwingbaren Barrieren zerschellt.
Eine Welt zum Tode: Bellini und Wagner sind sich so fremd
nicht. Wovon anders spricht denn der ,Tristan“?



Sehnsucht uber den Tod

hinaus: Alaide, die
,Staniera” (Marlis
Petersen), und Arturo

(Alexey Sayapin) kommen
nicht voneinander los. Foto:
Thilo Beu

Christof Loy, geblrtiger Essener, der zum ersten Mal in seiner
Heimatstadt eine Regie ubernommen hat, entdeckt noch andere
Aspekte: Zum Beispiel, dass die Handlung Elemente einer Krimi-
Story in sich tragt. Die Fremde, Alaide, muss ihre Identitat
unter allen Umstanden geheim halten: Sie ist die franzosische
Kénigin, die wegen Bigamie aus der Offentlichkeit verschwinden
musste. Romani hat uberraschende ,coups” geschickt platziert:
ein vermeintlicher heimlicher Liebhaber entpuppt sich als der
Bruder Alaides. Zwei vermeintlich Tote kehren zuruck.

Am Ende wird die Identitat der ,Straniera“ effektvoll
enthillt. Das lost das die Verwicklung nicht, sondern spitzt
sie unentrinnbar zu: Fir Arturo, der auf die geheimnisvolle
Frau aus dem Wald eine existenziell unbedingte, alternativlose
Liebe projiziert, ist die Geliebte kunftig unerreichbar: Damit
ist sein Tod durch eigene Hand erschutternd konsequent.

Einen so tragisch 1in seiner uberhitzten Geflihlswelt
verbrennenden Helden kennt die italienische Oper selten.
Dieser Arturo ist im Rahmen des Geschehens ein glaubwirdiger
Charakter: ein Werther des romantischen Melodramma zwischen
egozentrierter Radikalitat und Realitdtsverlust. Alexey



Sayapin gibt der Figur unter der kundig-einfuhlsamen Hand
Christof Loys darstellerische Kontur. Selbst seine monochrome,
selten ganz frei schwingende Stimme passt zu diesem von einem
einzigen inneren Gefuhlsbrand verzehrten Menschen.

Ein Geschehen zwischen Realitat und theatraler Imagination: So
nahert sich Loy der Handlung, deren Kolportage-Bruchstucke und
verweigerte Logik meist mit Begriffen wie ,krude” abgetan
wird. Doch ein Alptraum, der sich monstrds ins reale Leben
walzt, folgt keiner sauber ausgezirkelten Klassiker-
Szenenfolge.

Das Buhnenbild von Annette Kurz macht Elemente des Theaters
sichtbar: holzerne Aufbauten, Hanger, Seilzlige. Die
,romantischen” Landschaften des Librettos sind als Bild-Zitate
prasent; die Waldhodohle der ,Fremden” auf transparenten
Schleiern ist zitierter romantischer Topos und Mittel der
Verschleierung zugleich. Die Kostume von Ursula Renzenbrink
verharren in der Entstehungszeit der Oper, zitieren Figuren
wie Braut und Brigant, machen nicht den Versuch, aus ihnen
Menschen einer anderen Epoche zu machen: der Abstand des
»Melodramma®“ von unserer Gegenwart bleibt unangetastet.

Das Volk als bedrohliches
kollektives Wesen: Wer fremd
ist, wird ausgegrenzt und
verfolgt. Foto: Thilo Beu

Loy zeigt aber noch einen anderen, bedrohlichen Aspekt



jenseits der romantisch exaltierten Personen des Stucks: Der
Chor — von Alexander Eberle wieder vorziuglich einstudiert -
agiert als bedrohliches kollektives Wesen: die Fremde im Wald
wird beargwohnt, ausgegrenzt, verdachtigt, verfolgt. Da wird
die ,Hexe” auch schon mal als Puppe aufgeknupft. Die Meute des
Dorfes hat auch ihren Fihrer, den — mit leuchtender Klarheit
singenden — 0Osburgo (Benjamin Bernheim), ein Aufhetzer, von
dem eine direkte Linie zu Brittens ,Peter Grimes” zu ziehen
ware. Die ,Fremde” ist in der Konzeption Loys auch die
»Andere”, die sich dem Anpassungs- und Erwartungsdruck der
Gesellschaft nicht beugen will — und kann.

Wahrend Christof Loy also — wieder einmal — eine durchdachte
szenische Auseinandersetzung mit der romantischen
italienischen Oper bietet, bleibt die musikalische Seite im
Graben hinter diesem Niveau zurick. Josep Caballé Domenech,
neuer GMD der Oper Halle, bringt die Essener Philharmoniker
ungeachtet vieler solistischer Glanzpunkte nicht auf das
Niveau, das Stefan Soltesz mit seiner sensationellen Deutung
von Bellinis ,, I Puritani® vor zehn Jahren erreicht hat. Das
ist keine Frage des versierten Handwerks, sondern zum Beispiel
eine der zu schematischen Agogik. Aber auch eine der Mischung
von Farben, die bei der aquarellnahen Transparenz der Musik im
Detail stimmen muss.




Ein groBer Abend
fur Marlis Petersen
als ,La Straniera“.
Foto: Thilo Beu

Die ,Straniera”“-Premiere war ein groBer Abend fur Marlis
Petersen. Ihr Sopran hat die fein melancholische Farbung, die
der jugendlichen Frische einen resignativen Schleier
uberwirft: Im Gesang auBern sich Trauer und Qual einer
gefangenen Seele. Aber die Sangerin kann auch voll Glanz und
Energie den Abstand etwa zum zerbrechlichen Wahnsinn von
Donizettis Frauen wie ,Linda di Chamounix“ oder ,Lucia di
Lammermoor®“ markieren. Petersen stehen erfillte
Phrasierungskunst und eine seelenvolle Gelaufigkeit zu Gebot;
nur die Hohe bildet sie mit Druck am Gaumen und verfarbt damit
den Ton. Dennoch demonstriert die Sangerin, die unter anderem
in Wien als Traviata und Medea und in New York als Ophélie in
Thomas‘ ,Hamlet” brillierte, dass die Krise des Belcanto nicht
durchgangig ist und es keiner ,Diva“ bedarf, um eine Oper wie
,La Straniera“ Uberzeugend zu besetzen.

Mehr Gluck als Gram bereiten auch die anderen Sanger. Sie sind
weit mehr als Stichworte gebende Comprimari: Luca Grassi als
Valdeburgo versucht, seine Schwester zu schutzen - auch vor
der wahnwitzigen Leidenschaft seines Freundes Arturo — und
wird so zu dessen Feind. Der Bariton singt mit kraftvollem,
klar fokussiertem Ton, die geschmeidige Linie gehdrt nicht zu
seinen Starken. Ieva Prudnikovaite ist Isoletta - die Frau,
mit der Arturo ein geregeltes Leben im gesellschaftlich
anerkannten Rahmen fihren soll, und die er mit seiner in sich
selbst verkrummten Liebesraserei briskiert und tief verletzt.
Ihr fest gefligter Mezzo kontrastiert stimmlich treffend mit
der atherischen Kantilenen-Deklamation ihrer unbezwingbaren
Rivalin. Mit ,La Straniera” ist dem Aalto-Theater eine der
wichtigsten Premieren dieser Spielzeit nicht nur in der
Rhein/Ruhr-Region gelungen; es ware dringen zu wiunschen, dass
dieses komplexe, uberraschende und fur eine ganze Epoche



exemplarische Werk nicht wieder achtlos beiseite gelegt wird.

www.aalto-musiktheater. de

Das Volk bei Laune halten -
Filme mit Rithmann

geschrieben von Bernd Berke | 15. Januar 2015

Die Kinofilme mit Heinz Rithmann (1902-1994) zahlen auch zum
eisernen Bestand des Fernsehens. Immer mal wieder werden die
Klassiker wiederholt — vor allem mit Blick auf ein gereiftes
Publikum.

Wie ich darauf komme? Nun, heute war beim Kulturkanal arte mal
wieder Helmut Kautners ,Der Hauptmann von Kopenick® (1956) zu
sehen. Bei solchen Anlassen schwelgen viele in nostalgischen
Gefuhlen.

An alte Erfolge angekniipft

Damals hatte der Film rund 10 Millionen Kinozuschauer und war
somit der meistgesehene Streifen der Saison. Spatestens damit
knupfte RuUhmann an seine Erfolge aus Vorkriegs- und
Kriegszeiten (,Die drei von der Tankstelle”, ,Die
Feuerzangenbowle” und viele, viele andere) an.
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Alle stehen stramm vor ihm:
Heinz Ruhmann als ,Hauptmann
von Kopenick™. (©
ARD/Degeto)

Man kann es nicht verschweigen: Bis heute streiten sich die
Geister, inwieweit Ruhmann in die NS-Zeit verstrickt gewesen
ist. Goebbels und Goring haben sich jedenfalls hin und wieder
fur ihn eingesetzt. Er hat das Volk in finsteren Zeiten bei
Laune gehalten..

Mit Uniform ein anderer Mensch

Zurick zum ,Hauptmann von Kopenick“. Die allzeit junge
Geschichte vom einfachen, verarmten Schuster Wilhelm Voigt,
der weder Ausweis noch Arbeit hat, sich eine alte Uniform
verschafft und fortan auf lauter unterwlrfige Leute trifft,
kann als Kritik am kaiserzeitlichen Militarismus verstanden
werden. Wie kaum anders zu erwarten, hat Ruhmann das
allerdings nicht scharf ausgespielt, sondern letzten Endes
eher milde und verschmitzt.

Ich gebe gern zu, dass ich diese Spielweise nicht immer
sonderlich gemocht habe. Im samigen Einverstandnis mit seinem
Publikum spielt Ruhmann oft ein allzu versohnliches
Augenzwinkern mit. Doch andererseits tragt und pragt er ganze
Filme wie nur wenige. Und der ,Hauptmann® ist furwahr einer
seiner starksten Auftritte uberhaupt.

0ft den ,kleinen Mann“ verkorpert

In seinen jungen Jahren sollte der geburtige Essener, dessen
Eltern zeitweise die Bahnhofsgaststatte in Wanne (heute Herne)
und dann das Essener Hotel ,Handelshof“ betrieben haben, auf
den Theaterbuhnen zunachst Heldenrollen Ubernehmen. Das konnte
schon wegen seiner geringen KorpergrofBe nichts werden. Und so
hat er spater bevorzugt jungenhafte Typen oder buchstablich
den ,kleinen Mann® verkorpert — am eindrucklichsten vielleicht



im Fernsehfilm ,Der Tod des Handlungsreisenden“ (1968) nach
Arthur Miller. Oder eben auch im ,Hauptmann von Kopenick” nach
Carl Zuckmayer. Da zeigt Ruhmann anfangs den ganzen Jammer und
die Resignation des im Leben Gescheiterten. Doch dann schwingt
er sich auf — und wie!

Der Kopenick-Film Uberzeugt jedenfalls auf ganzer Linie, auch
wegen weiterer Darsteller wie Martin Held, Josef Offenbach
oder Wolfgang Neuss. Vor allem jedoch: Ruhmann mag eine
zwiespaltige GroBe sein, aber er ist ein GroBe. Ursprunglich
sollten Curd Jurgens oder Hans Albers die Rolle spielen, erst
Regisseur Kautner hat Ruhmann gegen Widerstande und Bedenken
durchgesetzt. Die anderen Schauspieler hatten es anders
gemacht, aber bestimmt nicht besser.

Wacht auf, Verdammte dieser
Erde: ,Der fliegende
Hollander“ wieder am Aalto

geschrieben von Eva Schmidt | 15. Januar 2015

Foto: Aalto-
Musiktheater/Thilo Beu
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»Ein Gespenst geht um in Europa, es ist das Gespenst des
Kommunismus*, so beginnt das beriihmte Manifest von Karl Marx
und Friedrich Engels. Diesen Satz hat Regisseur Barrie Kosky
in seiner Inszenierung des ,Fliegenden Hollanders” von 2006,
die jetzt in der Aalto-Oper in Essen wiederaufgenommen wurde,
ganz wortlich genommen.

Er deutet den Hollander als Wiederganger des geschundenen
Arbeiters, des Kommunisten der ersten Stunde, der in der Welt
keine Heimat finden kann — schon gar nicht im real
existierenden Sozialismus der DDR. Hier leben namlich Senta
(Astrid Weber), ihr Vater Daland (Tijl Faveyts) und auch alle
Matrosen dieses ,Staatsschiffes”, das anmutet wie ein
Blirogebdude der Staatssicherheit in Plattenbauweise. Die
SWacht” des Steuermannes (Rainer Maria Rohr) wird dabeil
ubersetzt als Komplettiberwachung der Bevolkerung durch die
Behdrde ,Horch und Guck“. Mit Fernrohren spahen die Seeleute
bzw. Beamten aus dem Fenster, ab und zu blitzt eine Kamera
auf, um einen Vorgang auf der Vorderbuhne zu dokumentieren.

Dieser Zugriff auf eine Wagneroper scheint zunachst ein wenig
ungewohnlich und man braucht als ZuhOrer etwas Zeit, die
Bilder zu entratseln, wahrend die bekannten Klange aus dem
Drama um das Geisterschiff, Liebestreue und Erlosung an die
Ohren drangen.

Doch es funktioniert, denn Barrie Kosky hat seine
Interpretation dem Stoff nicht einfach uUbergestilpt, sondern
seine Ideen aus ihm entwickelt. Was bedeuten Treue und Verrat
fur Menschen in unserem Jahrhundert? Kann man sich auf
Freundschaft in einem sogenannten ,Unrechtsstaat” verlassen?
Kann ich mir sicher sein, dass meine eigene Ehefrau mich nicht
bespitzelt? Auf diese Weise macht Regietheater Spall und Sinn —
vor allem, wenn wie in Essen, der musikalische Genuss noch
dazukommt (Dirigat: Tomds Netopil).



Foto: Aalto-
Musiktheater/Thilo
Beu

Stimmlich beeindrucken vor allem Astrid Weber als Senta und
Tijl Faveyts als Daland. Ebenso zeigt Almas Svilpa als
Hollander Prasenz, wenn er wie einst Manfred Krug im Film
»Spur der Steine“ in Feinripp-Unterhemd und Zimmermannshose
die Buhne beherrscht, von den staunenden Bewohnern des
Arbeiter- und Bauernstaates als ein Gespenst aus langst
vergangenen Zeiten begafft. Die Szene, in der dann der
komplette Opernchor als Senta verkleidet kurz davor ist, das
Geisterschiff zu sturmen, uUberdreht die Sache ein wenig und
kann doch sinnvoll gedeutet werden: Den Traum vom wahren
Sozialismus haben nicht nur Senta, sondern sie alle vielleicht
mal getraumt. Doch was 1ist daraus geworden: Ein Schiff,
bewohnt von Gespenstern. Und die Ideale von damals? Sind in
der hinterh&ltigen SpieRigkeit des Uberwachungsstaates
irgendwann verlorengegangen..

oFurchtest Du ein Lied, ein Bild?“ singt Senta, gerichtet an
Erik (Jeffrey Dowd), ihren Fuhrungsoffizier, und spielt damit
auf das schwierige Verhaltnis der Kulturschaffenden zur
Staatsfdhrung an. Die Szene, in der Erik Senta noch einmal auf
ihre Liebe verpflichten will, ist konzipiert wie ein Verhor.
Senta hatte ,eine Versicherung ihrer Treu“ gegeben respektive
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unterschrieben, bei der Stasi mitzutun. Hat sie? Der
Hollander, der hinter dem Vorhang steht, muss dies glauben:
Senta hat ihn verraten.

Sie nun, setzt das Messer an seinen Hals und erlost ihn. Sich
selbst zu richten, das gelingt ihr bei Barrie Kosky nicht.
Senta blickt stumm ins Leere: Aus der Traum.

Nachste Auffuhrung: 21. Februar 2014
Karten: www.aalto-musiktheater.de

Ruhrgebiets-Flamenco: Rafael
Cortés brilliert 1in der
Lichtburg Essen

geschrieben von Werner HauBner | 15. Januar 2015

Rafael Cortés in der
Lichtburg Essen. Foto:
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Hanns-Peter Huester

Dieses Konzert ist mehr als Tradition, es ist Kult:
Alljahrlich in der Vorweihnachtszeit kommt Rafael Cortés in
die Lichtburg.

Der Gitarrist, der sich nicht entscheiden will, wie weit er
Spanier, oder Essener ist, bringt Freunde mit und spielt einen
Abend in Essens groBtem Kinosaal. Und der ist knallevoll: Im
Foyer wehen die harten Konsonanten des ,Castellano” durch den
Raum. In der Pause diskutieren die Stamm-Besucher, die sich an
jedes Konzert der Jahre zuvor erinnern. Spanier und
Spanienfreunde mischen sich mit Menschen, die einfach Cortés’
spezielle Mischung aus Flamenco, Jazz, Rock und Latin-
Anklangen modgen.

Jugendliche sind wenige darunter: Cortés passt nicht zum
Mainstream, nicht zu Ululligem Wohlfuhl-Pop, nicht zu
maschinell stampfenden Disco-Beats. Er spielt einen
anspruchsvollen Stil. Seine Mischung aus nachdenklichen
Balladen, impulsiven rhythmischen Exzessen und klugen wie
lebensfrohen Jazz-Elementen sperrt sich dem anstrengungslosen
Horen. Aber sie passt auch nicht in die Fesseln klischeehafter
Folklore oder in die Regeln des klassischen Flamencos, der oft
in der Nachahmung vergangener GrolRen erstarrt.

Sein Publikum jedoch fesselt er nach wenigen Akkorden: Er
spielt einige Motive an, erweitert sie zu einer schweifenden
Melodie, spinnt sie meditativ aus, scheint sich im
Improvisieren zu verlieren und kehrt dann mit impulsivem
Akkordschlag zu hartem Rhythmus und grellen Akkorden zurlck.
Da kommen einem Bilder in den Sinn: Ein einsamer Gesang in
einer kargen Bergwelt. Melismen aus der Musik der Mauren und
Gitanos, die Uber eine ausgedorrte Ebene wehen. Liebesraunen
in uppigen Parks, Trauergesange an oden, steinigen Wegen.
Innere Landschaften, die wenig zu tun haben mit den
verkitschten Bildern iberischer Tourismus-Klischees, aber viel
mehr mit der Harte und dem Zauber der Landschaft Andalusiens.



Der Flamenco, den Cortés pflegt — und das ist eine seiner
ursprunglichen Wurzeln — hat zwar mit einer urwichsigen Erotik
zu tun, aber noch viel mehr mit einem harten, kargen Leben,
mit existenziellem Leid, mit dem traurigen Gesang gebrochener
Hoffnungen, aber auch mit dem hochfahrenden Aufbegehren von
Menschen, die sich vom Schicksal nicht brechen lassen: Der
Stolz einer Schicht, die nach unten gedriuckt wurde, aber ihren
Kopf hoch erhoben halt.

Cortés bleibt nicht im klassischen Flamenco stecken: Technisch
souveran und musikalisch tiefsinnig verbindet er Tradition und
Fortschritt. FUr ihn sei es ein Gluck gewesen, im Ruhrgebiet
aufgewachsen zu sein, sagte er einmal in einem Interview.
Nirgends sonst hatte er in seiner musikalischen Entwicklung
all die verschiedenen Einflisse aufsaugen konnen, die seinen
Stil heute pragen.

Kreativer Mix musikalischer Kulturen

Da sind der unverfalschte Flamenco aus Granada, die ,Alegria“
aus Cadiz, die balladesken Tone aus der andalusischen Musik,
die kraftvolle, schroffe Farruca. Da ist das Herkommen seiner
Familie: Flamenco seit Generationen. Da sind die alten
Gitarristen wie sein Lehrer El Macareno. Aber da sind auch die
Einflisse des Jazz und des modernen Rock. Die raffinierten und
tief ausgeleuchteten Harmonisierungen. Und der Mix der
musikalischen Kulturen. Cortés, immer neugierig, nimmt sie auf
— bis hin zum alten polnischen Tango, den er auf einer Tournee
durch das o0stliche Nachbarland zufallig im Radio hort.

Wie ausgepragt der Personalstil des weltweit gefeierten
Gitarristen inzwischen geworden 1ist, lasst sich auf seiner
gerade erschienenen CD ,Cagini“ horen. Einige der Sticke
spielte Cortés auch in der Lichtburg. Denn er kommt nicht
allein: Unter seinen Freunden auf der Buhne spielt Rafael
Cortés junior mit, die bekannten Gitarristen Juanfe Luengo und
Miguel Sotelo mit seinem markanten Gesang. Oder Gonzalo
Cortés, der mit seinem ,cante” einen sprdden, archaischen Ton



in das Konzert bringt.

Rafael Cortés; im
Vordergrund die Tanzerin
Rafaela Escoz Foto: Hanns-
Peter Huester

David Bravo grundiert wie so oft den Rhythmus — mal kantig,
mal geschmeidig. Wieder fasziniert Rafaela Escoz mit der
kihlen Glut ihres Tanzes. Ihre hochvirtuose FuBtechnik im
rasanten Konzertfinale 1ist nicht genug zu bewundern, vor
allem, weil zur eigenwilligen Musik von Rafael Cortés nicht
einfach traditionelle Schritte zu kombinieren sind. Miriam
Suarez von der Essener Band LA solas sin mi“ und Riccardo
Doppio bringen Pop-Anklange ein, koénnen aber nicht mit den
urwuchsigen, aufgerauten Stimmen von Rebecca Carmona und
Gonzalo Cortés konkurrieren. Als einzige Zugabe nach zwei wie
im Flug vergangenen Stunden reillt der Evergreen ,Tico Tico“
mit irrsinnigem Tempo die Fans aus den Kinosesseln.

In der Region tritt Rafael Cortes am 20. Dezember wieder auf:
In der Essener Erloserkirche spielt er bei einem
Benefizkonzert zu Gunsten der Eggers-Stiftung. Mit dabei sind
die Sopranistin Richetta Manager und der Chor ,Gospel & More“.
Am 2. Februar 2014 sind Cortés und seine Freunde im Scala-Club
in Leverkusen zu Gast, am 8. Marz 2014 kommen sie nach Mulheim
in den Ringlokschuppen.



http://asolassinmi.wordpress.com/
http://www.eggers-stiftung.de/die-stiftung/news-und-presse/detail/article/-65caff4301.html
http://www.scala-leverkusen.de/club/club_detail.php?id=40

Charlotte 1im Puppenheim:
,Werther” von Jules Massenet
im Aalto-Theater Essen

geschrieben von Anke Demirsoy | 15. Januar 2015

Spaziergang auf Kunstrasen:
Werther (Abdellah Lasri) und

Charlotte (Michaela
Selinger) wandeln im
Mondschein (Foto: Matthias
Jung)

Ein Baumstamm durchschlagt das Dach des Hauses. Herbstlaub
fliegt durchs Fenster herein, Schneeflocken wirbeln durch die
Tiiren. Manchmal schneit auch Werther vorbei, ein Schwarmer und
Traumer, der eng mit der Natur im Bunde steht. Seine manische
Leidenschaft fiir die verheiratete Charlotte verwandelt deren
trautes Heim nach und nach in ein Triimmerfeld.

Nach diesem simplen Prinzip funktioniert die neue Inszenierung
der Oper ,Werther” von Jules Massenet, mit der Carlos Wagner
jetzt seinen Einstand im Essener Aalto-Theater gab. Der im
venezolanischen Caracas geborene Regisseur setzt seine
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Gedanken zu dem 1892 uraufgefuhrten lyrischen Drama mit einer
kindlich anmutenden Begeisterung um, die sich nur wenig fragt,
ob und wie von der ,Amour fou"” des Werther heute noch
glaubwurdig erzahlt werden Kkann.

Wagner versetzt Charlotte in ein zweistdéckiges Puppenheim,
dessen Bullerbud-Romantik sogar die angedeuteten padophilen
Neigungen des Familienvaters zukleistert (Blhne: Frank Philipp
SchloBmann). Die beruhmte Mondnachtszene lasst er unbefangen
mit einem Full durch den Edelkitsch spazieren. So bedient die
Regie just die SiuBRlichkeit, die Massenets uppiger, zugleich
aber hochst subtiler Musik ebenso oft wie ungerecht
vorgeworfen wurde.

Die Personenfiuhrung bereitet peinvolle Momente. Werther muss
entweder rennen und mit den Handen fuchteln oder mit starren
Fischaugen ins Leere glotzen. Wenn er im Takt der Musik mit
der Stirn gegen die Wand schlagt, ist eine Schmerzgrenze
erreicht. Gekront wird das vom oberlehrerhaft erhobenen
Zeigefinger im Schlussgesang. Horcht noch mal her, denn gleich
bin ich tot!

W @

- i
Charlotte (Michaela
Selinger) findet Werther
(Abdellah Lasri) im Schnee
(Foto: Matthias Jung)

Der Marokkaner Abdellah Lasri, der dies in der Titelpartie
umsetzen muss, ist nicht darum zu beneiden. Ihm und der
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Sopranistin Michaela Selinger ist es zu verdanken, wenn von
dieser Neuproduktion doch noch Glanz ausgeht. Lasris Tenor
besitzt beachtliche Strahlkraft und eine gelungene Mischung
aus Brust- und Falsettstimme. Vehemenz und Fragilitat des
Werther sind bei ihm gut aufgehoben: Auf sentimentale
Schluchzer kann er locker verzichten. Seine Mittellage ist
warm und verfugt uber schwarmerische, auch grublerisch getdnte
Farben.

Dem Tenor zur Seite trumpft Michaela Selinger mit den
lyrischen Qualitaten ihrer Stimme auf, aus der mit Charlottes
zunehmender Seelenqual auch dramatische Spitzen lodern. Sie
formt die Partie uUberzeugend durch; leichte
Ermidungserscheinungen machen sich erst in der Schlussszene
bemerkbar. Christina Clark als vogelleicht zwitschernde Sophie
und Heiko Trinsinger als sonorer Albert rahmen die
Protagonisten sehr wirkungsvoll ein.

Der franzdosische Dirigent Sébastien Rouland leitet die
Premiere mit grofen Bewegungen, aber durchaus umsichtig. Nach
einem eher grob gezeichneten Beginn finden die Essener
Philharmoniker wunter seinem Dirigat zu schwarmerischen
Klangen, die nicht in die Falle des Sentiments tappen. Die
Mondmusik klingt zart und wiegend, die dramatischen Ausschlage
sind dunkel, zuweilen aufgeraut expressiv. Emphase und
Verzweiflung, Depression und Enthusiasmus flieBen auf das
Schonste ineinander. Gut einstudiert prasentiert sich der
Kinderchor (Patrick Jaskolka), der das Drama mit einem starken
Kontrapunkt beendet.

Das 0de Schlussbild ertrinkt formlich in Massen von
Kunstschnee, die vom Buhnenhimmel rauschen. Nun ja. Die Natur
kann zuweilen auch gnadig sein.

(Der Bericht ist zuerst im Westfalischen Anzeiger erschienen.
Informationen:
http://www.aalto-musiktheater.de/premieren/werther.htm)



Die Schule des ,guten
Singens”: Juan Diego Florez
in der Philharmonie Essen

geschrieben von Werner HauBner | 15. Januar 2015

Die Philharmonie Essen.
Foto: Werner HauRner

Einen Sanger wie Juan Diego Florez auftreten zu lassen, mutet
eigentlich als pure Verschwendung an. Schon Theodor W. Adorno
hat angemerkt, heute werde nur noch das Material als solches
gefeiert. Und Adornos ,heute” liegt iiber 50 Jahre zuriick.
Seither hat sich die Lage auf dem Sangermarkt weiter
verdistert.

Stimmen, die fruher sogar in der italienischen Provinz von der
Bihne gezischt worden waren, feiern bejubelte Triumphe:
technisch unfertig, stilistisch traditionslos, prasentieren
sie verquollene Tone mit Kraft wund Lautstarke, mit
erschreckenden Defiziten in Atem und Artikulation. Egal: Laut
ist schon und schon ist laut — das gilt zumindest fur das
italienische Fach. Was soll da noch ein Belcantist mit einer
perfekt gebildeten Stimme wie Flérez?
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Und dennoch: Auch wenn die Fetischisten, die einen Sanger
schon feiern, wenn er sich 1irgendwie durch die Partie
geschummelt hat, alle Kriterien des guten Singens als blole
Geschmacksurteile diffamieren: Der Gesang, der den klassischen
Schulen des Belcanto folgt, fasziniert die Menschen noch
immer. Vor allem, wenn sie ein unverbildetes Gehdr mitbringen
und sich von den hochgepuschten Namen der Klassik-PR nicht
blenden lassen. Das atemlose Lauschen, die Stille im Saal, die
gebannte Stimmung sprechen fur sich. Das Gefuhl, die Zeit
stehe still, wahrend die Tone fliefen, die Entspannung beim
Zuhdren: das sind Reaktionen auf Sanger wie Flérez. Der
Psychologe moge erforschen, woran das liegt. Die Beobachtung
sagt: Der perfekt gebildete Gesang teilt sich dem Zuhdrer mit
— auch wenn er UuUber die technischen Voraussetzungen keine
Kenntnis besitzt.

So gesehen, war das Konzert des Peruaners in der Philharmonie
Essen dann doch keine Verschwendung. In seiner Stimme teilt
sich die Faszination des ,schonen Singens” mit. Selbst wenn er
Salon-Petitessen bringt wie Francesco Paolo Tostis hubsche,
naive Canzonen. Bei Fl6orez gibt es keinen falschen Schmelz,
kein sentimentales Schmachten, sondern strenge, disziplinierte
Tongebung. Aber dafur ein technisch abgesichertes, vollig
entspanntes Piano (,Ideale”), ein grandioses Diminuendo
(,Vorrei morire“), und einen leuchtenden hymnischen Ton
(,L"alba separa dalla luce l’'ombra“).

Ahnlich behandelt Fldérez die Arien aus drei im spanischen
Sprachraum bekannten Zarzuelas von Pablo Luna (,La picara
molinera”“), Reveriano Soutullo (,El ultimo romantico“) und
José Serrano (,El trust de los tenorios“): Montserrat Caballé
hat solche melodischen Kostbarkeiten schalkhaft zu
Charakterstickchen geformt; Juan Diego Fldérez gibt ihnen eine
fein sentimentale Stimmung, ohne sie an den Schmalz zu
verraten. Die Stimme bleibt dabei ausgeglichen gefuhrt — bis
in die strahlende Hdhe hinein. In solchen Momenten erinnert er
an den unitbertroffenen Konig der klassischen , leichten” Muse,



den irischen Tenor John McCormack (1884-1945).
Runder, ausgeglichener Ton iiber den gesamten Stimmumfang

In der Oper nahert sich Fldérez mittlerweile dem legendaren
Alfredo Kraus. Dieser 1999 verstorbene Belcantist stand in
einer Zeit des oft kruden, mit Lautstarke protzenden Verismo-
Gesangs fur stilistische Finesse und technischen Schliff. Die
wehmutsvolle Legato-Linie in ,0 del mio amato ben“, der wohl
beruhmtesten der Arien ,im alten Stil” des Wahl-Sizilianers
Stefano Donaudy, dirfte Fldérez derzeit niemand nachmachen.
Ebenso wenig wie die elegante, bruchlose Phrasierung auf einem
Atem.

Mit solchen Vorzigen kann Flérez auch in zwei Arien aus
Handels ,Semele” aufwarten: Oft wird heute Ubersehen, dass die
Gesangsschulen des 18. Jahrhunderts das Legato, die Rundung
und des Ausgleich des Tons Uber den gesamten Stimmumfang
hinweg fordern. Flérez bringt alles das mit — aber ihm fehlt
in diesem Fall das stilistische Rustzeug: Die Arien sind zu
verschlafen im Tempo, zu wenig akzentuiert artikuliert. Daran
hat auch der Pianist Vincenzo Scalera, ein hochberuhmter
Begleiter fuhrender italienischer Sanger, seinen Anteil: Er
spielt Handel, wie man ,arie antiche” vor funfzig Jahren
begleitete: zah, mit dickem Ton und Uppigem Pedal.

Leider blieb Scalera auch im Feld des romantischen Belcanto
den Klavierparts einiges schuldig. Technisch sind die Triolen,
Sextolen, Dreiklangbrechungen, Arpeggi und Legato-Melodien
nicht anspruchsvoll, gestalterisch umso mehr. Jeder Ton
braucht seine Schattierung, seine Farbe. Scalera spielt das
mitunter, als korrepetiere er bei einer Buhnenprobe.

Auf dem Weg zu Donizetti und Meyerbeer

Und Juan Diego Fl6rez zeigt, wohin sein Weg gehen wird: zu
Donizetti, zu einigen ausgewahlten Verdi-Partien, vielleicht
auch zu Meyerbeer. Die Romanze des Raoul aus ,Les Huguenots“
gelingt ihm mit makelloses Bodgen, perfekt in die Linie



eingebundenen Hohen, einer kuhlen Tongebung voller Finesse im
Detail. Dabei 1ist der Klang der Stimme so unforciert
tragfahig, dass man sich Fléorez im Meyerbeer-Jubilaumsjahr
2014 gerne 1in einer Rolle dieses nach wie vor
unterreprasentierten Giganten des 19. Jahrhunderts vorstellt.

Keine Frage, dass Flérez mit der sehnsuchtsvollen Farbe in
seiner Mittellage fur Come un spirto angelico” aus Donizettis
»Roberto Devereux” ein ansprechender Interpret ist. Die
Tessitura liegt ihm und hilft seinem Tenor, sich tragend im
Raum zu entfalten. Fldérez kleidet diese Abschiedsarie in einen
elegischen Ton, halt sich in den Farbungen nobel zurick und
beschwort einen Stil des Singens, wie er vor der kraftvollen
Expressivitat eines Enrico Caruso a la mode gewesen ist.

Sein feines Vibrato ist nicht aufgedriuckt, wie etwa bei neo-
italienischen und osteuropaischen Sangern heute ublich,
sondern wachst gleichsam natiurlich mit einem gesund und
substanzvoll gebildeten Ton. Das hilft ihm auch in Verdis ,Je
veux encore entendre ta voix“ aus der selten gespielten Oper
,Jérusalem” — einer Bearbeitung des frihen Werks ,I Lombardi
alla prima crociata“. Allerdings zeigt diese Arie auch Flérez’
derzeitige Grenzen: Das Rezitativ ist zu neutral geformt; es
»Spricht” nicht, verleugnet in seiner streng gefassten vokalen
Disziplin, dass Verdis Oper schon einer anderen Zeit angehort
als die elegischen Helden Donizetti.

Dennoch: Flérez‘ Autoritat als souveraner Gestalter erfahrt
dadurch keinen Abbruch; eine Kompetenz, die er in den Zugaben
eindrucksvoll und zum Jubel des Publikums bestatigt: Rossinis
augenzwinkernder Bolero ,Mi lagnerdé tacendo”, Flotows ,M‘
appari“, die italienische Version der Arie ,Ach so fromm“ aus
»Martha“, und ,La donna é mobile” als ,RausschmeiBer” — in
einer Formung, die Klassen Uber der Bemuhung liegt, mit der
Vittorio Grigolo auf demselben Podium vor kurzem sein Publikum
unterhielt.
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Ein Kapitel Foto-Geschichte:
Bilder aus der Sammlung Ernst
Scheidegger im Museum
Folkwang

geschrieben von Werner HauBner | 15. Januar 2015

Der Blick eines Top-
Fotografen: Henri Cartier-
Bresson nahm dieses Motiv
bei der Feuerbestattung
Mahatma Gandhis 1948 auf. ©
Henri Cartier-Bresson /
MagnumPhotos / Agentur
Focus.

Das Folkwang Museum Essen zeigt seit heute eine Ausstellung
mit rund 60 Fotografien aus der Sammlung des Ziircher
Fotografen Ernst Scheidegger. Sie stammen aus einem Ankauf,
den das Museum mit Unterstiitzung der Krupp-Jubilaums-Stiftung
in diesem Jahr tatigen konnte. Anlass ist der 90. Geburtstag
des Bildjournalisten und Kiinstlerfotografen am Samstag, 30.
November.
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Das Konvolut von Fotos, das nun zum groflen Teil in der
Sonderausstellung im Folkwang Museum zu sehen ist, stammt aus
einer Schachtel, die Scheidegger jahrzehntelang verwahrt
hatte. Darin sammelte er lose Abzuge, die er als junger
Fotograf mit berihmten Kollegen tauschte. So erhielt er Bilder
von Robert Capa, Henri Cartier-Bresson, Ernst Haas oder David
Seymour. Im Januar 2013 offnete er die Schachtel mit den
Bildern seiner Freunde fur Tobia Bezzola, den Direktor des
Folkwang Museums. Zu den 86 angekauften Fotografien schenkte
Scheidegger dem Folkwang Museum noch 25 eigene Bilder aus
Burma.

Die wertvollen Vintage-Prints entstanden damals als
Tauschobjekte unter Freunden — daher ruhrt auch der Titel der
Ausstellung: ,Bilder unter Freunden“. Unter ihnen finden sich
Ikonen der Fotogeschichte wie Capas umstrittenes Bild
~Fallender Soldat”, aber auch Reportagefotos etwa aus dem
Japanisch-Chinesischen Krieg. Werner Bischof, Ernst Haas oder
George Rodger spannen mit ihren Arbeiten ein weites Panorama
der fruhen Nachkriegsfotografie, etwa mit Aufnahmen aus dem
Sudan oder dem Wien der vierziger Jahre. Von Henri Cartier-
Bresson hangt unter anderem eine bestechend eingefangene Szene
von der Verbrennung des Leichnams von Mahatma Gandhi 1948 in
der Schau.

Sogar ein Motiv aus Essen ist unter den Bildern: Entstanden
1951, zeigt es einen Arbeiter an einer Mauer mit einer
politischen Parole. Im Titel wird vermerkt, der Mann sei
Mitglied einer Nazi-Jugendorganisation gewesen. Die Fotos sind
teils im Pressebildformat 18x24, teils in groBeren Formaten
fur Ausstellungszwecke abgezogen. Die Prasentation versteckt
den Werkstattcharakter der ausgezeichnet erhaltenen Abzuge
nicht hinter Passepartouts, sondern zeigt die Bilder in ihrem
ursprunglichen Zustand, manche mit breiten unbelichteten
Randstreifen.

Vielseitig tatiger Fotokiinstler



1) :
EIn Foto von Ernst

Scheidegger selbst,
aufgenommen bei einem
Initiationsfest in Burma. Es
gehort zu den 25 Bildern,
die der Fotograf dem
Folkwang Museum Essen
schenkte. © Fondation Ernst
Scheidegger Archiv

Der aus Rorschach am Bodensee stammende Scheidegger hat ein
Kapitel Fotogeschichte geschrieben. Einem Studium der
Fotografie bei Hans Finsler an der Kunstgewerbeschule Zurich
folgten Assistenzen bei Werner Bischof und Max Bill. Zwischen
1949 und 1952 verantwortete Scheidegger im Rahmen des
Marshallplanes funf internationale Foto-Ausstellungen.
Vielfaltig waren die Bereiche, in denen Scheidegger tatig war:
Er fotografierte fur die Agentur Magnum Photos, war 1959/60
Dozent an der Hochschule fur Gestaltung in Ulm, verantwortete
als Bildredakteur von 1960 bis 1988 die Wochenendbeilage der
Neuen Zurcher Zeitung, fur die er rund 200 Bildreportagen
erstellte. AulBBerdem war Scheidegger auch als freier
Filmregisseur, Verleger und Galerist tatig.

Ernst Scheideggers Archiv umfasst rund 80.000 Negative und
50.000 Diapositive, dazu Filme uber Kunstler und
Reisereportagen. Seit 2011 pflegt die ,Stiftung Ernst-

Scheidegger-Archiv” den von der Neuen Zurcher ubernommenen
Archivbestand, inventarisiert und digitalisiert die Bilder.
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2013 erschien im Verlag Scheidegger & Spiess eine Neuausgabe
des Buchs ,Alberto Giacometti. Spuren einer Freundschaft” mit
rund 30 bisher unveroffentlichten Farbfotografien. Scheidegger
hatte Giacometti schon als junger Mann kennengelernt und 1964
bis 1966 einen preisgekronten Film Uber den Kunstler gedreht.

Die Ausstellung ,Bilder unter Freunden — die Sammlung Ernst
Scheidegger” im Folkwang Museum Essen wird bis 16. Februar
2014 gezeigt. An den vier Adventswochenenden ist der Eintritt
in das Museum frei. Gedoffnet ist das Folkwang an diesen Tagen
von 10 bis 18 Uhr.

,Tristan und Isolde” 1in
Essen: Peter Schneilders
meisterliches Dirigat

geschrieben von Werner Haullner | 15. Januar 2015

Licht-Raum in
abgrindiger
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Schwarze: Klaus
Grinbergs
BuUhnenraum far
»sTristan und
Isolde” fasziniert
immer wieder. Foto:
Matthias Jung

Hatte dieser Liebestod doch alleine im Orchestergraben
stattgefunden! Musikalisch geformt von Peter Schneiders
kundiger Hand, aufbliihend aus einem delikaten Piano zu
fiebrigem Glanz, transparent, geschmeidig und klangvoll, in
leuchtender Ekstase auf dem Hohepunkt der dynamischen
Entfaltung.

Aber zum Schlussgesang von ,Tristan und Isolde” gehort die
Stimme — in Essen diejenige von Evelyn Herlitzius. Und die
allseits gefeierte Sangerin brach am Aalto-Theater in der
letzten der drei ,Tristan“-Vorstellungen dieser Wagner-
Jubilaums-Spielzeit den magischen Moment des Verstromens
herunter auf hochst irdisches Buchstabieren.

Herlitzius hatte schon die Premiere von Barrie Koskys
Inszenierung unter Stefan Soltesz 2006 gesungen. Es war ihre
zweite Isolde nach Chemnitz — und die erste vor international
relevanten Buhnen wie Dresden, Wien, Berlin. Bei ihrem Essen-
Debut lobte die Kritik ihre vokale Risikobereitschaft, ihren
bedingungslosen Einsatz. Das stimmt auch fiur 2013, nur: Evelyn
Herlitzius hat daruber vergessen, dass Isolde nicht nur ein
Parforceritt im Zeichen von Forte- und Fortissimo-Anspannung
ist. Der erste Akt geriet mit Uberbordender vokaler Gewalt zu
einem Schrei-Duell mit der schonstimmigen, nur manchmal in der
Hohe spitzen Martina Dike. Und der ,Liebestod” begann nicht
»,mild und leise” — und setzte sich fort im Versinken und
Ertrinken in riesigen Tonen, weit abgekehrt von sauberer
Artikulation, flexiblem Legato oder sinnlichem Strdmen.

Im zweiten Akt zeigte sich, dass allen prachtvollen Volumens



zum Trotz der Kern der Stimme im Mezzoforte nicht erfullt
flieBend, sondern flackernd gespannt klingt. Der Gegensatz zu
Jeffrey Dowd, der sich bemuht, den Tristan lyrisch grundiert
und entspannt zu singen, kann nicht groBer sein: Zwei Stimmen,
die im Duett nicht harmonieren, zumal Dowd die leuchtend-
expansive Hohe nicht aufbringen kann. Mit kluger Okonomie
bewaltigt das bewahrte Essener Ensemblemitglied den dritten
Akt, lasst sich nicht zum Forcieren hinreiflen und kleidet so
die Sehnsuchtsverzweiflung Tristans eher 1in resigniert
gedampfte als in aufbrausend gewaltige Klange.

Resignation und
Hingabe: Jeffrey
Dowd (Tristan) und
Heiko Trinsinger

(Kurwenal) im
dritten Aufzug von
,Tristan und

Isolde” in Essen.
Foto: Matthias Jung

Mit Liang Li prasentierte sich ein neuer Konig Marke, der die
Partie aus einem kantablen Ansatz heraus gestaltet, aber hin
und wieder den Ton nicht ausreichend fokussiert. Vielleicht
kommt die Partie fir den Bass, der einen mustergultigen Banco



im Essener ,Macbeth®” gesungen hat, noch zu fruh. Tadellos
Heiko Trinsinger, der die Rolle des Kurwenal szenisch wie
musikalisch weiter verinnerlicht hat: Uberzeugender als friiher
lasst er den Klang stromen, bildet kraftvolle HOohe statt mit
gestautem mit freier gehaltenem Atemfundament. Die sorgende
Zuwendung zu dem todlich getroffenen Freund Tristan und das
bedingungslose Einstehen fur sein Leben haben in Trinsingers
Gestaltung beruhrende Grole.

In den von Wagner weniger ausgiebig bedachten Partien kann das
Aalto-Theater auf bewahrte Sanger zuruckgreifen: Albrecht
Kludszuweit als kultiviert singender Hirte, Mateusz Kabala als
klischeeferner Melot, Rainer Maria Rohr als Seemann und Thomas
Sehrbrock als Steuermann. In der szenischen Wiederaufnahme gab
sich Frédéric Buhr alle Mihe, die Intentionen Koskys zu
reanimieren. Dennoch: Klaus Grunbergs Buhne mit dem 1in
riesenhafter Schwarze schwebenden Licht- und Erzahl-Raum ist
das Plus dieser Produktion, die Kosky nach einigen modisch-
uberfliussigen Sexual-Errationen im ersten und einer
sorgfaltigen, aber wenig pointierten Personenregie im zweiten
und dritten Akt unschlussig enden lasst.

Tl

Peter Schneider.
Foto: TuP/Vivianne
Purdom



So bleibt als pragender Eindruck das meisterliche Dirigat
Peter Schneiders. Lange Erfahrung, eine intime Kenntnis der
Partitur, Achtsamkeit fur die Sanger pragen seine Auffassung.
Schneider knupft an der intensiven Arbeit von Stefan Soltesz
an, der die drei ,Tristan“-Vorstellungen ursprunglich als Gast
an seinem langjahrigen Stammhaus dirigieren sollte, aber alle
Aalto-Auftritte abgesagt hat. Auf die Essener Philharmoniker
ist Verlass: von der genau ausgehorten Streicher-Balance uber
die konturscharf zugeschnittenen prominenten Blaser-Momente,
den solistischen Glanz bei Hornern oder Holzblasern bis hin zu
Andreas Goslings elegisch-intensivem Englisch Horn.

Schneider nutzt dieses ,Kapital” fur einen schlanken,
flieBenden Duktus der Musik, fur bewegte Tempi — die nur im
zweiten Aufzug die Holzblaser fur einige Momente hastig wirken
lassen — und fur einen aufgelichteten Mischklang, der Details
nicht zudeckt, aber auch nicht uUber Gebihr heraushebt und
damit die Rundung des Klangs beeintrachtigt. Der dritte Aufzug
beginnt mit der schmerzlich intensiven Tonung durch die tiefen
Streicher und begeistert durch exquisit kultivierte Piano-
Schattierungen und die Kunst des Ubergangs — wie sie bei
Schneiders letztem ,Tristan“-Dirigat 2012 in Bayreuth schon zu
bewundern waren. Wie hatte Wagner reimen konnen? In diesem
sTristan” webt Wunder ein wissender Weiser.

Tanz hat Gewicht

geschrieben von Rolf Dennemann | 15. Januar 2015
Das oft ,verflixte 7. Jahr” war im Falle des Essener Tanz- und

Schmausfestival ,,638 Kilo Tanz” mitnichten ein verflixtes.

Vom 7. Bis 10. November prasentierten die beiden Tanzdamen
Jelena Ivanovic und Sabina Stucker kleine Leckerbissen der
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Tanzszene. Dazu hat das Publikum die Moglichkeit, in den
Pausen Speisen einzunehmen. Das Publikum muss sich also nicht
in Einzelteile aufldsen und die umliegenden Restaurants
ansteuern oder zu Hause die Reste in die Mikrowelle schieben.
Man ist da ganz in der Sehgewohnheit — gucken und dann essen
oder umgekehrt.

Das Schmausen gehort dazu

Dazwischen oder davor gibt es reichlich Bewegung zu goutieren.
Die Anstrengung, durch Sondermallnahmen neues oder zusatzliches
Publikum zu gewinnen, geht hier auf. Die Zahlen sind
gestiegen. Am Samstagabend im Katakomben-Theater im Girardet-
Haus in Essen war kein Platz mehr frei und hier konnten die
Besucher Essbares mitbringen fur das Buffet. Davon wurde
reichlich Gebrauch gemacht. In der zeitlich breit angelegten
Pause wurde allerlei Kuchen, Salat, Obst und fein hausgemachte
Speisenarrangements verzehrt. Die Lieferanten hatten freien
Eintritt. Es fehlt nur die Raucherlounge und der lange Abend
ware fur manchen noch langer geworden.

Aber naturlich kommen die Gaste nicht wegen der
selbstgemachten Muffins, sondern in erster Linie wegen der
Tanzdarbietungen. Wie auf der Buhne, so auch im Saal: Es
uberwiegen die Frauen, die sich als Freundinnen der
Bewegungskunst auf den Weg machen, Uberraschungen
mitzuerleben, denn die meisten Stucke sind entweder eigens flr
das Festival kreiert oder aber andernorts kaum zu sehen.

Weg vom Dogma des Abendfiillenden

Hier gibt es nicht das Dogma des , Abendfillenden”. Die Lange
der Choreografie, des Stuckes, bestimmen die Macher und das
ist schon bemerkenswert. Und die Auswahl treffen die beiden
charmanten Leiterinnen hochst selbst. Die ZuschauerInnen
zwischen zehn und achtzig konnen sich ein Bild machen von der
Arbeit der Choreografen, so unterschiedlich sie auch sein
mogen.



Am Samstag hatten wir es mit drei Soloarbeiten und zwei
Gruppenchoreografien zu tun. Folkwang dominiert. Luiza Braz
Batista zeigte in ihrem ersten Solo, ,Olorun”“, mit
brasilianischer Musik unterfuttert, eine kontrollierte
Temperamentsstudie — apart, erotisch und unterhaltend. Ihre
zweite Arbeit, ,Eter”, hat einen ernsteren Ansatz. Zur Musik
von Scarlatti war 1ihre Prasenz mit bruchhafterer Linie
gezeichnet. Anca Humas ,T.I.G.R.E. interieur” ging an die
Schmerzgrenze mancher Zuschauer. Die Tanzerin zeigte zu einer
dumpfem Soundkreation die Selbstkasteiung der Kreatur. Im
Laufe des Stuckes verlor man etwas den Weg, kam am Ende jedoch
wieder zurick in die Zone der Gewalt.

»Gegen Grenzen atmen”

Paul Hess lieferte zwei Werke. Sein ,Kompreno“ (Auffassung,
Verstandnis) zeigt zweli hinter einer Rundgaze aglerende
Tanzerinnen, die den Kreis, in dem sie sich befinden, als
kleine kunstliche Welt betanzen, eine hoch konzentrierte
Arbeit, die in Erinnerung bleibt. Das letzte Stuck des Abends,
»Gegen Grenzen atmen”, von Paul Hess schon vor einigen Jahren
zum ersten Mal choreografiert, entlieB das Publikum mit einem
Schmunzeln. Drei Wesen begegnen sich auf einem knisternden
Laubfeld als seien sie dort ausgesetzt, um sich
zurechtzufinden und wir — das Publikum — beobachten sie dabei
wie in einem Terrarium. Linda Pilar Brodhag, Elisa Marschall
und Luiza Braz Batista haben das anschaulich und komisch
gemacht.

Der sehenswerte Domschatz von
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Essen

geschrieben von Hans Hermann Popsel | 15. Januar 2015

Obwohl das katholische Bistum Essen ja wirklich noch sehr jung
ist, besitzt es schon einen groBen Schatz, den es allerdings
geerbt hat. Obwohl inzwischen viele Touristen zum Gucken
lieber nach Limburg fahren, lohnt es sich sehr, dem Sitz des
Ruhrbischofs in der Essener Innenstadt einen Besuch
abzustatten.

Essener
Munster.
(Foto: Bistum)

Der Essener Domschatz umfasst namlich einmalige Kunstwerke aus
der Zeit vom 9. bis zum 18. Jahrhundert und ist einer der
bedeutendsten Domschatze Europas. Dazu gehoren sakrale Gold-
und Silber-Schmiedearbeiten, aber auch Elfenbeinschnitzereien,
Skulpturen und Handschriften — Schonheiten, die man in einem
Industrierevier zunachst nicht vermutet, die aber die reiche
Geschichte einer Region zeigen, die auch einmal etwas Anderes
war als Kohle- und Stahlstandort.

Weltbekannt ist in Essen vor allem die berudhmte ,Goldene
Madonna®“, die man allerdings nicht in dem schonen kleinen
Museum am Rande der Domkirche findet, sondern im Munster
selbst. Die Madonna gilt als die weltweit alteste figurliche
Darstellung Mariens und wurde erst kirzlich aufwandig
renoviert. Um das Jahr 980 wurde sie fur das damalige Essener
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Frauenstift geschaffen. Sie ist aus Pappelholz geschnitzt und
mit Goldblech umkleidet. Weil die Essener Marienfigur nach
Ansicht der Katholischen Kirche ein Gnadenbild ist, steht sie
eben in der Domkirche hinter einem stahlernen Gitter auf einem
Seitenaltar und nicht im Museum, damit die Glaubigen vor der
Madonna beten, Kerzen entziunden und um Flurbitte fur ihr
Anliegen bitten konnen. Offiziell heift die anruhrende
Frauengestalt mit dem Kind auf dem Arm auch nicht ,Goldene
Madonna®“, sondern ,Mutter vom Guten Rat“. Der damalige Papst
Johannes XXIII. hat sie ,zur ersten und besonderen Patronin
des ganzen Bistums Essen” ernannt.

Mitten in der FulBgangerzone von Essen wirken die Domkirche und
das angeschlossene Museum mit dem Platz davor wie eine Insel
der Ruhe. Die meisten Menschen hetzen vorbei, von Kaufhaus zu
Kaufhaus, und verpassen ein Kleinod.

Verdis , Macbeth” in Essen:
Das Drama der lebenden Toten
verlauft sich in Bildern

geschrieben von Werner Haullner | 15. Januar 2015
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Gun-Brit Barkmin
als Lady Macbeth in
Essen. Foto:
Matthias Jung

Ein kleiner Erdhiigel zu den glasernen punktierten
ZweiunddreiBigsteln des Vorspiels von Verdis ,Macbeth”. Ein
Grab. Zwei Menschen nahern sich ihm, Lilien in den Handen. Der
Fortissimo-Sturm der scharf akzentuierten Blaser bricht los.
Unter der Biihne kracht und knallt es; ein riesiger Baum reift
sich los, kampft sich hinauf in den dunklen Himmel, als starte
ein monstroses Raumschiff. Die Wurzeln triefen zu Boden -
dorthin, wo sich ein kreisrunder Schlund geoffnet hat.

Mit einem spektakularen Bild werden die Zuschauer im Essener
Aalto-Theater von Buhnenbildner Christof Hetzer in Verdis
abgrundige Tragodie hineingestoBen. Baum und Grab — Symbole
fur Leben und Tod — bilden die zentralen Motive der Buhne;
Abgrund und Brucke treten dazu: Hetzer baut uUber den manchmal
schwarz starrenden, manchmal trub beleuchteten Krater einen
Steg wie aus einem jener schwarzweillen, gruseligen Gothic-
Krimis, in denen sich das Abgrundig-Menschliche und das
Unheimlich-Ubernatiirliche auf geheimnisvolle Weise verbinden.

Herbstblatter bedecken die weite Flache der Buhne. Ein
riesiger Raum, in dem die Figuren oft verloren wirken — wie



hinausgeworfen in eine Welt in Dunkelheit oder Zwielicht, in
der sie keine Orientierung finden. Nur die Graber sind
Bezugspunkte: ein erdiges Kindergrab und ein alter Sarkophag
aus rissig-moosigem Stein. Dorthin werden die Toten gekippt.
Dort stirbt Macbeth, noch lebend schon im Grabe, mit seinen
letzten Worten die Krone von sich werfend.

Kinderlosigkeit 10st den
blutigen Machttrieb aus:
Tommi Hakala am Grab. Ein
gestorbenes oder nie
geborenes Kind? Foto:
Matthias Jung

Das Motiv der lebenden Toten ist auch fur David Hermann in
seiner Inszenierung ein entscheidendes: Wenn der Konig die
Schotten flur jenes fatale Fest versammelt, auf dem ihn der
Geist des ermordeten Banco in Angst und Wut entrickt, scheint
er langst selbst zum Totenreich zu gehoOren: Er spricht mit den
Ermordeten, die wie lebensgroBe Marionetten auf dem Sarkophag
hocken, 1lasst sie wie Handpuppen sprechen und nicken,
echauffiert sich, als eine der Gestalten zusammenklappt. Ein
grotesk-makabres Theater, von dem die Menschen um ihn herum
keine Notiz nehmen. Wie bei einem Picknick in Glyndebourne
sitzen sie im Herbstlaub, speisen aus geflochtenen Korben,
lassen sich von Macbeth ohne Reaktion die Weinflasche
wegnehmen. Mit der realen Welt hat das morderische Konigspaar
nichts mehr zu tun — es ist langst in seine eigene Horrorwelt
hineingestorben.



Das ist alles sehr klug, sehr konsequent und sehr detailreich
erfunden — und lasst dennoch auf seltsame Weise unberuhrt.
Vielleicht, weil uns diese Wiederganger-Geschichte nicht
interessiert. Weil die Spannung zwischen der Welt der Lebenden
und der Toten im allumfassend leblosen Raum aufgelost wird.
Weil der humane und der politische Aspekt des Stucks
wegsymbolisiert, wegpsychologisiert wird. Oder auch, formal
argumentiert, dem spektakularen Baumstart zu Beginn szenisch
nicht mehr viel folgt.

Ein riesiger Baum
reift sich 1los,
kampft sich hinauf
in den dunklen
Himmel. Foto
Matthias Jung

Die Hexenchore schallen aus der unbestimmten Dunkelheit; die
Erscheinungen im dritten Akt sind ein beziehungsreicher, aber
szenisch lappisch geloster Aufmarsch schwangerer Frauen. Das
Bild des leidenden Volkes zu Beginn des vierten Aktes — der
Chor schiebt sich durch den Zuschauerraum nach vorne — bleibt
stumpf; die blutigen Kinderleichen um den Sarkophag auf der
Buhne wirken dazu wie ein zu billig geratener Schockeffekt.
Auch die zwei Zeit-Ebenen, durch Hetzers Kostlime



gekennzeichnet, helfen nicht wirklich weiter.

So spitzt sich das Drama nicht zu, sondern verlauft sich eher
in den Bildern. Ein Grund mag sein, dass Hermann mehr auf die
sorgfaltig gesetzten symbolischen Gesten setzt als auf eine
sprechende Personenfuhrung. Der glanzende Handschuh, den
Macbeth vom Arm des toten Duncan streift — ist es ,la man
rapace”, die ,rauberische Hand”, die er gegen seine erklarte
Absicht dann doch erhebt? Wenn Macbeth den toten Banco mit
einer Lilie peitscht - ist es eine Chiffre fiur den
verzweifelten Hass auf den Mann, der Kinder hat? Kleine Jungs
in Anzugen plagen den Konig — sind es die drohenden Nachkommen
Bancos?

Die Videos von Martin Eidenberger, projiziert auf den massiven
Mauerwurfel, der sich einige Male Uber die Szene senkt,
schaffen in der Hexenszene des dritten Akts eine deutende
Bild-Ebene, sind aber an anderer Stelle aber banal: eine rote
Hand etwa, oder kaleidoskopartige Muster. Wir sehen eine
Inszenierung, die das Stuck nicht verschenkt, die viel
Reflexion und Dramaturgen-Subtext integriert, aber als Theater
die Spannung nicht halt, die Aufmerksamkeit nicht durchgehend
fesseln kann. Kein missgluckter, aber auch kein rundum
Uberzeugender Auftakt der neuen Ara am Aalto-Theater.

Einstand mit ,Macbeth”:
Tomds Netopil, der neue
Chefdirigent der Essener
Philharmoniker. Foto: TUP



Mit Spannung erwartet wurde den Einstand des neuen GMD Tomas
Netopil in der Oper: Kurz gesagt, war es ein gluckliches
Debut. Netopil bewies, was sich bereits in Verdis ,Missa da
Requiem” im Sinfoniekonzert angeklindigt hatte: Er hat die
Sensibilitat fur Verdis musikalisch-dramatische
Orchestersprache, fur den Kklugen Aufbau dynamischer
GroBstrukturen, flur das behutsam ausgeformte Detail, fur die
rhythmische Pragnanz und den erfullten Duktus der Melodie. Dem
Finale des Ersten Akts etwa gibt er den agogisch gestalteten,
inneren rhythmischen Drang, der sich 1in der sicher
angesteuerten Entladung befreit.

Die Philharmoniker lassen kaum etwas zu wiunschen ubrig, sind
auf dem Punkt, wenn es um die Einfarbung des Klangs durch
gekonnte Balance der Instrumente geht, um die Scharfe
punktierter Rhythmen oder den wuchtigen Tutti-Zugriff,
gestutzt von prachtvollen Blechblasern. Was sich noch
entwickeln muss, sind die Finessen des Ausdrucks: Die ,tinta"“,
die Verdi haben will, jene im Falle des ,Macbeth” dunkel
verschattete Orchesterfarbe, die fahlen Klange, die
erstickten, halb unterdrickten Laute, die unwirklichen,
atmospharisch entrickten Momente, bleiben bei Netopil noch zu
neutral. Und im Vorspiel schlittert er aus einer zu stark
angezogenen Bewegung in ein nicht unheimlich-majestatisches,
sondern schleppend langsames Tempo. Auch die kruden Striche
waren uberflissig und argerlich: So etwas sollte sich Netopil
gleich gar nicht angewdhnen.

Eine reife Leistung darf man Alexander Eberles Chor
attestieren: Tonten die Hexenchore anfangs zu lyrisch-brav aus
dem Off, entwickelte sich der Klang ab dem Sextett mit Chor zu
prachtvoller GroBe. Die Solisten geben dagegen nicht nur
Anlass zum Glucklichsein. Gun-Brit Barkmin als Lady wird mit
den Anforderungen ihrer Riesenpartie in punkto Beweglichkeit
und psychologischer Differenzierung anstandslos fertig. Aber
die Stimmfarbe ist sehr hell und schwer zu verschatten. Ihre
Piano-Skala lasst sich weit auffachern, aber das hohe b, mit
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dem sie im Sextett Uber den Chor kommt, klingt gellend und
scharf. AuBerdem neigt Barkmin dazu, in die Sprechstimme zu
wechseln, nahert sich veristischen Ausdrucksmitteln, die sie
auch in 1hrer Wahnsinnsszene einsetzt, statt mit der
Stimmfarbe zu spielen.

Auch der Macbeth des finnischen Baritons Tommi Hakala flattert
unzureichend gestutzt, wird immer wieder in der HoOhe eng,
verliert den Kern des Klanges. Doch in der finalen Szene, als
Macbeth allen Sinns verlustig mit seiner Krone auch sein Leben
wegwirft, lauft Hakala zu groBer Form auf: Diesem
unterdruckten, stammelnden Absterben des Tones, das Verdi in
seinem hochst expressiven Schluss des ,Macbeth”-
Ursprungsfassung von 1847 fordert, entspricht der Sanger voll
und ganz. Hatte er nur fur die kantablen Szenen dieselbe
Soliditat. Aber dort, wo sichere Technik gefragt ist, kommt
Hakala ins Schwimmen.

FiUr Alexey Sayapin, neues Ensemblemitglied, als Macduff gilt
das nicht. Er demonstriert in seiner Arie eine versierte
Beherrschung seines Tenors — die ihm in den dinn gequakten
Tonen des Finales wieder fehlt. Was Sayapin nicht hat, ist der
flutende, freie Klang, der den traditionell geschulten, heute
selten gewordenen italienischen Tenor auszeichnet. Die Stimme
sitzt zu fest, der Klang wird nicht entspannt gebildet.

Ein Gewinn fur Essen ist der Bass Liang Li: Eine volumindse,
aber beherrschte Stimme, reich an Farben und fahig, sie auch
flexibel einzusetzen; ein meist kontrolliertes Vibrato und
eine schmelzende Legato-Linie. Ein mustergultiger Banco.
Marie-Helen Joél bewahrt sich erneut erfreulich als Kammerfrau
der Lady, die von Macbeth ebenso gemeuchelt wird, ebenso wie
der in seinen wenigen Satzen schonstimmige Arzt (Baurzhan
Anderzhanov). Abdellah Lasri kann als Malcolm problemlos
Tenor-Paroli bieten. Die erste Premiere unter Intendant Hein
Mulders ist mehr als ein Versprechen, noch nicht ganz eine
Erfallung, signalisiert aber den Elan, mit dem sich das neue
Team am Aalto die Zukunft erobern will. Nur zu!



Phanomen an der Orgel:
Giampaolo di Rosas
meisterliches Konzert im
Essener Dom

geschrieben von Werner HauBner | 15. Januar 2015

Es gibt viele vorziigliche Organisten, aber dieser Mann ist ein
Phanomen: Giampaolo di Rosa, Titularorganist der
portugiesischen Nationalkirche S. Antonio in Rom, weltweit als
Organisator von Orgelfestivals, musikalischer Berater, Lehrer
und Inspirator unterwegs. Di Rosa beschloss mit einem Konzert
den 10. Internationalen Orgelzyklus am Essener Dom:
Schlusspunkt unter einer Reihe von Auftritten weltbekannter
Virtuosen an der ,Konigin der Instrumente”.

Zu nennen sind unter den funf Gasten etwa die Londonerin Jane
Parker-Smith, wegen ihrer atemberaubenden Virtuositat und
ihres unstillbaren Temperaments die ,Martha Argerich der
Orgel” genannt. Oder Hans Fagius aus Kopenhagen, der fur die
traditionsreiche skandinavische Orgelkunst steht. Das
Eroffnungskonzert spielte Jérg Josef Schwab. Der seit 2008
amtierende Domorganist verantwortete den Internationalen
Orgelzyklus zum letzten Mal: Er verlasst Essen und tritt schon
im Oktober eine neue Stelle als Minsterorganist in Freiburg
an. Wie weit die Nachfolge fur Schwab gediehen ist, war trotz
mehrmaliger Nachfrage bei der Bischdflichen Pressestelle nicht
zu erfahren.

Di Rosa ist in der Region kein Unbekannter: In Wuppertal
spielte er im Mai an der Sauer-0Orgel der historischen
Stadthalle Liszts B-A-C-H-Fantasie, dazu Guilmant und Widor.
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Bei den 33. Bochumer Orgeltagen im April war er in St. Marien
in Witten zu Gast — mit demselben Programm, das er jetzt in
Essen spielte. Auch bei den Orgelwelten Ratingen lieR sich der
Schiler des legendaren Jean Gouillou horen.

Ob die Wahl der von ihm selbst fur Orgel bearbeiteten
,Pathétique” von Ludwig van Beethoven eine glickliche sei, ist
trotz der ambitionierten Gestaltung di Rosas in Frage zu
stellen: Beethovens Klaviersonate verandert sich zu einer
uppigen romantischen Piece, die ohne Ecken und Kanten durch
die Werke flieBt. Die Register der Orgel geben Farbe, die
spieltechnische Brillanz des Organisten verbindet sich mit
seinem Formgefuhl. Der sangliche zweite Satz stromt erlesen
dahin. Aber Konturen verschwimmen; Beethovens harsche
Kontraste, sein Widerstand gegen allzu glatte Verlaufe geht
verloren. Vom Standpunkt Beethovens misslungen — vom
Standpunkt des Orgelvirtuosen ein gluckliches Experiment!

Anders bei Julius Reubkes 94. Psalm. Im monumentalen Werk des
schon mit 24 Jahren verstorbenen Liszt-Schilers nutzt
Giampaolo di Rosa die exquisite Farbpalette der Rieger-0Orgel
aus. Die dichten Akkorde leuchten; die leisen Momente geben
dem Organisten Gelegenheit zu reizvollen Pianissimo-Finessen.
Und Uber das Eingangsthema des Kirchenlieds ,Ave Maria zart,
du edler Rosengart” dimprovisiert di Rosa fern jeder
konventionellen Entwicklung bis zur Apotheose des Themas in
einem rhythmisch hinreilBenden Parforceritts. Der Beifall des
Publikums war begeistert und lie8 di Rosa noch einmal an die
Orgelbank zurickkehren - zu einer weiteren Kkurzen
Improvisation uUber Marc-Antoine Charpentiers bekanntes ,Te
Deum”.



Gala zu 25 Jahren Aalto-
Theater: Norbert Lammerts
Pladoyer fir die Oper

geschrieben von Werner HauBner | 15. Januar 2015

Wird 25 Jahre alt: Das
Essener Aalto-Theater. Foto:
Werner Haullner

,Wacht auf”“! Der Chor aus Richard Wagners ,Meistersinger von
Nirnberg” hatte durchaus an den Schluss der Rede von Norbert
Lammert gepasst. Nicht, weil dieser Appell an die Zuhodrer bei
der Gala zum 25-jahrigen Bestehen des Essener Aalto-Theaters
notig gewesen ware: Der Bundestagsprasident hielt seiln
Publikum gekonnt bei der Stange. Sondern weil sein
leidenschaftliches, argumentativ brillantes Pladoyer fiir die
Oper endlich einmal zum Aufwachen fiihren sollte.

Zum Aufwachen bei seinen Kolleginnen und Kollegen in der
Kulturpolitik, die dem Musiktheater seit Jahren eine Krise
nach der anderen einbrocken. Davon war bei der festlichen Gala
im Aalto-Theater nichts zu hdren. Verstandlich: Man feiert zu
Recht das Bestehende, freut sich am Gegebenen. Es muss nicht
Krisen-Geraune Uber jedem Anlass zur Freude liegen.
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Einer der schonsten
Theaterbauten Europas: Das
Aalto-Theater. Foto: Haulner

Und ein Grund zum Feiern ist das Jubilaum in der Tat: Essen
besitzt mit dem Bau des finnischen Architekten einen der
schonsten Theaterbauten Europas, wenn nicht sogar weltweit.
Das betonte Oberburgermeister Reinhard Pall zu Recht. Wohl kaum
ein Essener Burger wird vergessen, neben der Zeche Zollverein
,das Aalto” als kulturellen Leuchtpunkt der Stadt zu nennen.
Die Festschrift zum Jubilaum, nach der Veranstaltung kostenlos
verteilt, lasst zwischen blau-silbernen Buchdeckeln 25 Jahre
Erfolgsgeschichte Revue passieren: Von der Erdffnungspremiere
— natudrlich ,Die Meistersinger von Nurnberg“ — uUber die damals
provokante erste von 18 Regiearbeiten Dietrich Hilsdorfs (,Don
Carlos”) bis hin zum Abschied von Stefan Soltesz mit Joachim
Schlomers verstiegenem ,Parsifal”.

Das Aalto hatte in diesen 25 Jahren drei Intendanten, drei
Generalmusikdirektoren, drei Chordirektoren, drei Ballettchefs
und drei Geschaftsfuhrer: ein Zeichen von Soliditat und
kontinuierlicher Arbeit. Das Niveau in diesen Jahren ist
unbestritten; die Auszeichnung ,Opernhaus des Jahres” 2008 ist
nur ein Zeichen dafur, wie sehr das Aalto-Theater als eine der
fuhrenden deutschen Buhnen geschatzt wird.

Auch Nordrhein-Westfalen ist Theater-Krisenland

Aber: Man muss nicht nach Sachsen-Anhalt blicken, wo gerade



eine von allen guten Geistern verlassene Landesregierung die
Theaterlandschaft irreparabel zu schadigen plant und die
Zukunftsinvestitionen Bildung und Kultur zusammenstreichen
will. Auch Nordrhein-Westfalen ist ein Theater-Krisenland; da
mogen sich die Kulturhauptstadt-Nachklange noch so sirenenhaft
entfalten: Die KOlner Opernkrise ist nach dem peinlichen Spiel
um die Intendanz Uwe-Eric Laufenbergs muhevoll auf einem
Niveau abgewendet, auf dem kiunstlerische Wagnisse kaum mehr
finanzierbar sind. Die Oper Bonn muss unter ihrem neuen
Intendanten Bernhard Helmich mit drei Millionen Euro weniger
auskommen.

An der Deutschen Oper am Rhein herrscht Ruhe, so lange, bis
die nachste Krisenrunde in Duisburg ansteht. In Gelsenkirchen
wird in dem wunderbaren Bau von Werner Ruhnau dank des
ungebrochenen Willens zur Kultur noch produktives Musiktheater
gespielt — allerdings im Vergleich zu fridher mit einem
Rumpfprogramm, das zu unterschreiten serids nicht mehr moglich
ist. Hagen kampft verzweifelt ums Uberleben — und das schon
seit Jahren.

Und in Wuppertal ist die — von politischer Seite sogar als
mutig bezeichnete — SchlielBung des Schauspielhauses bittere
Realitat: Die Schauspieltruppe ist auf einen Zehn-Personen-
Rest geschrumpft und auch die Oper wird unter ihrem neuen
Intendanten Toshiyuki Kamioka, dem bisherigen Chefdirigent der
Wuppertaler Sinfoniker, auf ein Niveau gekurzt, auf dem
vielleicht noch ein Betrieb, aber kaum mehr kinstlerische
Herausforderungen bewaltigt werden konnen.

Wuppertal steht exemplarisch fir ein weithin beobachtbares
Phanomen, das innere Aushohlen kultureller Einrichtungen. Das
liegt ja auch in Essen nicht fern: Auch das Aalto-Theater litt
unter Kurzungsrunden. Ein Haus dieser Grofe miusste sich
eigentlich mehr als funf Opernpremieren pro Spielzeit leisten
konnen, von der fast verschwundenen Operette ganz zu
schweigen. Aber das wagt kaum jemand mehr zu sagen — es konnte
ja als undankbar gelten: Seien wir froh, dass wir noch so gut



dastehen. Und wer weif, wann die Theater und Philharmonie
Essen (TuP) angesichts des Wetterleuchtens fur den Essener
Haushalt 2014 erneut mit dem falschen, aber dennoch wirksamen
Totschlagargument konfrontiert wird, dass in Krisenzeiten
,alle” sparen mussten.

Harte Argumente fiir die Oper

Aufwachen also! Aber wie? Fur die von Nothaushalten
gebeutelten Stadte, denen vor allem der Bund viele Kosten
aufgebirdet, aber keine Entlastungen gewahrt hat, ist diese
Frage kaum zu L16sen. Norbert Lammert 1ist als
Bundestagsprasident weit weg von der kommunalen Kleinarbeit,
aber nahe dran an denen, die grofle Linien vorgeben. Die
Situation drangt nach der Frage: Wann kommt der Rettungsschirm
fur die Kultur? Die Kommunen alleine sind langst uberfordert.

Gala zum 25jahrigen Bestehen
des Aalto-Theaters Essen:
Norbert Lammert tritt far
die Oper ein. Foto: Matthias
Jung

Norbert Lammert hat sein Eintreten fur die Oper mit harten
Argumenten untermauert: Die Kunst- und Kulturlandschaft gehodrt
zu den Pfunden, mit denen das Ruhrgebiet wuchern kann. ,Die
Ausgaben fliur Kunst und Kultur flieBen mit bemerkenswerter
Prazision in die heimische Wirtschaft zuruck”, fasste er das
Ergebnis vieler Studien der letzten Jahrzehnte zusammen. Es



sind also nicht allein schongeistige Argumente, die fiur die
Oper sprechen. Die werden zwar hochstens von Kampfern gegen
die ,elitare” Kultur angezweifelt — wie jungst in Bonn u.a.
von den ,Piraten” —, aber angesichts von Haushaltszwangen und
Verteilungskampfen dennoch gerne in die zweite Reihe
abgeschoben.

Lammert wusste auch solchen Einwanden Uberzeugend zu kontern:
Wer die angeblich elitare Hochkultur nicht ausreichend

offentlich fordert, ,verscharft den sozialen Ausschluss
hochinteressierter, in der Regel aber nicht hochverdienender
Kunstfreunde“. Und weiter: ,Wer Kulturausgaben Kkiurzt,

gefahrdet nicht Salzburg, sondern Hagen und Gelsenkirchen.“
Daflir war ihm der Beifall des Auditoriums sicher.

Kein Haushalt wird durch Kultur-Kiirzungen solider

Auch was Lammert zu den finanziellen Belastungen durch
Kulturausgaben erwahnte, ist langst bekannt, wird aber in den
Debatten regelmalig verdrangt: Zehn Milliarden jahrlich geben
Bund, Lander und Gemeinden jahrlich fur Kunst und
Kulturforderung aus. Eine Menge Geld, aber ganzlich
ungeeignet, um Haushalte zu konsolidieren. Der Anteil an den
Gesamtausgaben liegt namlich bei lediglich 1,7 Prozent — zu
gering, um selbst bei drastischem Kirzen messbare Ergebnisse
fur offentliche Haushalte zu erbringen. Fir die Kultur dagegen
ist die Bedeutung dieser Ausgaben immens — und man muss dazu
erganzen: lebensnotwendig. Lammert rdumte auch mit der Sage
auf, die staatliche Finanzierung konnte durch privates
Sponsoring ersetzt werden: Gerade einmal ein Prozent der
Theaterfinanzierung kommt aus privaten Mitteln - und die
flieBen meist in prestigetrachtige Projekte.

Fir die Theater und Orchester in Deutschland mit ihrer
beeindruckenden Bilanz - 35 Millionen Besucher jahrlich,
105.000 Theaterauffuhrungen, 84 Musiktheater mit mehr als
9.300 kunstlerische Beschaftigten und 6.000 Opernauffihrungen
jahrlich — werden gerade einmal 0,2 Prozent der offentlichen



Ausgaben aufgewendet. ,Das missen wir uns leisten, wenigstens
dann, wenn wir eine Kulturnation bleiben wollen.” Es ware zu
winschen, dass — um bei Wagners ,Meistersingern” zu bleiben —
Lammerts ,Stimm‘ durchdringet Berg und Tal®, auf dass in der
Welt der Kultur ,die rotbriunstige Morgenrot‘’ her durch die
triben Wolken geht”. Schade, wirden diese Worte bei den
Tausenden wohlmeinender, aber folgenloser Sonntagsreden zur
Kultur abgeheftet.

GroBbiirgerlich erhaben: Jubel mit Wagner

Hein Mulders, neuer

Intendant. Foto: Matthias
Jung

Dass der Rlckblick auch mit Aufbruch verbunden ist, machte die
BegruBung durch den neuen Intendanten Hein Mulders deutlich:
Spannendes Musiktheater und mitreiende Ballettabende
versprach er fur die Zukunft. Im kunstlerischen Programm der
Gala war davon noch nichts zu spuren. Fruher hatte man fur
einen solchen Anlass unter Umstanden eine neue Komposition in
Auftrag gegeben; heute greift man auf Wagner zuriuck: Erhaben
muss es sein, wenn groBburgerliche Weihe- und
Jubelveranstaltungen zu untermalen sind. Dass der ,Einzug der
Gaste” aus dem ,Tannhauser” eine ziemlich verkniffene
Gesellschaft schildert, wen kummert’s? Es schmettert und
marschiert so schén! Tomas Netopil, der ,Neue” am Pult der
Essener Philharmoniker, hat den Uberblick und das H&ndchen
flurs Rhythmische, kam mit Schwung und Prazision auf den Punkt,



auch dank der kernigen Stimmen in Alexander Eberles Chor.

Der neue GMD Tomas Netopil
mit den Essener
Philharmonikern. Foto:
Matthias Jung

In ,Wachet auf” aus den ,Meistersingern” Uberzeugte der Aufbau
der Dynamik. Doch an die ,Walkure®” wird sich Netopil noch
gewohnen miussen: FlieBend-transparenter Orchesterklang, aber
ohne dramatische Gestaltung. Jeffrey Dowd, bewahrtes
JuUurgestein” im Aalto-Ensemble, sang einen lyrischen Siegmund;
Anja Kampe holte sich als fein artikulierende Sieglinde
herzlichen Beifall. Zum bunten Abschluss gab das Orchester Ben
van Cauwenberghs ,Bolero“-Choreographie das strikte Gerist.
Auch das ein Zeichen: Im Ballett regiert die Kulinarik des
Anstol8freien, die smarte Verfuhrung durch das Gangige. In
diesem Sinne bewegten sich auch die Tanzer im fantastischen
Buhnenbild Dmitrij Simkins. So wird es wohl bleiben, so lange
Cauwenbergh alle die bedient, die nach der Auffuhrung vor
allem ,,schon“ zu stohnen belieben.



Die
Festschrift.
Foto: TuP

Anlasslich des 25-jahrigen Jubilaums hat das Aalto-Theater eine
Festschrift und einen Dokumentarfilm veroffentlicht. Buch und DVD sind ab
sofort im TicketCenter der TUP sowie an den Kassen des Aalto-Theaters und

der Philharmonie Essen erhaltlich. Der Preis betragt jeweils finf Euro.

Die 224-seitige Festschrift ladt ein zu einer Reise in die Vergangenheit
des Opernhauses. Sie bietet eine umfangreiche Rickschau auf alle im
Aalto-Theater gezeigten Inszenierungen, dazu enthdlt das Buch unter
anderem viele Szenenfotos, Kurzportrdts der Intendanten und
Geschéaftsfiuhrer, die am Haus gewirkt haben. Die 35-mintutige Dokumentation
des amerikanischen Filmemachers Sam Shirakawa auf der DVD widmet sich —
unter anderem anhand von Archivmaterial und Interviews — der Geschichte
und der Architektur des Hauses, aber auch dem Alltag im Theater.

Ein Versprechen fiur die
Zukunft: Der Einstand des
neuen Essener GMD Tomas
Netopil

geschrieben von Werner Haullner | 15. Januar 2015
Vor einer Woche kassierte TomasS Netopil fiir sein Dirigat von
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Jacques Fromental Halévys ,La Juive” (,Die Jiidin*) in Dresden
einige kraftige Buhs. Nichts dergleichen beim Antrittskonzert
des neuer Generalmusikdirektor des Aalto Theaters und der
Philharmonie Essen: Nach Mahlers Erster Symphonie gab es Jubel
und herzlichen Beifall. Aber im Foyer waren auch skeptische
Stimmen zu horen: Der Schatten von Stefan Soltesz liegt iiber
diesem Neuanfang. Es ist nicht einfach, sich gegen einen
Vorganger durchzusetzen, der sechzehn Jahre lang den Geschmack
eines Publikums gepragt und die Kultur eines Orchesters in
einsame Hohen gefiihrt hatte.

Tomas Netopil
dirigiert zum ersten
Mal als neuer GMD
ein Abo-Konzert der
Essener
Philharmoniker.
Foto: Saad Hamza

Die ,Buhs” fur Netopil in Dresden waren nicht gerechtfertigt;
offenbar gibt es dort eine wenig tolerante Thielemann-Fraktion
oder einige Musikenthusiasten, die ganz genau zu wissen
glauben, wie grolRe franzosische Oper zu klingen hat. Und wie
steht es mit dem Jubel in Essen? Unter der energischen,
bewegungsreichen, aber nie zur Show abgleitenden Stabflhrung
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des 38 Jahre alten Tschechen war ein Mahler zu horen, dessen
Klasse auBer Frage steht: Netopil punktet mit seiner prazisen
Schlagtechnik vor allem, wenn es um komplexe Strukturen geht —
etwa im dramatischen Kampf der Motive und Themen im vierten
Satz.

Netopil Uberlasst den suffigen Klang, den symphonischen
Hexenkessel mit seinen aufsteigenden und wieder in den Trubel
zurickgerissenen Materialfetzen nicht sich selbst, flhrt
sicher durch alle Wallungen hin zum majestatisch gefestigten
Hohepunkt der sechs Horner. Auch das Charakterisieren gelingt
ihm: das unwirsche Bratschenmotiv, die gellenden
Blasereinwlrfe, die krachenden Blitze der Schlaginstrumente,
aber auch das falsche Gift eines kriechenden Piano-Klangs.
Noch haben die Finalausbriche dieses Erstlings etwas
Bestatigendes — das wird bei Mahler noch anders werden!

Der Unterschied zu Soltesz’ Interpretation — er hat die Erste
2008 dirigiert — 1ist evident. Soltesz nahm Mahler mit
strahlendem, aber stets gerundetem Klang, mit einer auf
vollendete Asthetik gerichteten Kontrolle. Auch Netopil beh3alt
die Facon, aber er bringt den klanglichen Zug ins Herbe
deutlich ins Spiel, verschlieBt sich den existenziellen
Kampfen Mahlers nicht.

Das ist viel, aber fiur Mahler noch nicht genug. Die
Souveranitat, auch das Zerkluftete, Zerrissene in dieser Musik
zu entdecken, bringt der neue GMD noch nicht mit. Vielleicht
spielt auch die Befangenheit des Neuanfangs mit, wenn zwar die
Klangflache des Beginns in den Streichern unheimlich gebrochen
wirkt (Netopil hat selbst Violine studiert), aber die Einwidrfe
der Blaser, die absichtslos, quasi zufallig wirken sollten, zu
entschieden und zu kalkuliert gesetzt sind. Wie dann die Celli
den Impuls der Klarinette aufnehmen und weiterfihren, zeugt
wieder von einer anfechtungsfreien Kunst, Ubergdnge zu
gestalten.

Wenn uns Pauke und Triangel dann zum ersten dynamischen



Aufrollen der Mahler’schen Klangwellen geleiten, mundet das
klug kalkulierte Crescendieren in dumpfem Tutti. Vielleicht
muss sich Netopil mit dem Raum noch anfreunden: Die
Transparenz des Orchesterklangs konnte an diesem Abend nicht
uberzeugen. Und was mit zum Schwersten gehdrt, was ein Mahler-
Dirigent in klingende Expression zu bringen hat, bleibt bei
Netopil auch noch eher im Bereich des Versprechens: Fur das
Uneigentliche, die Ironie, die Galligkeit, den Schmerz der
wirklichen und der angeblichen Zitate in dieser Musik fehlen
die Farbe, die Gebrochenheit, die drastische oder groteske
Zuspitzung. Denn Mahler treibt kein nettes Spielchen mit
augenzwinkernd gesetzten Reminiszenzen, die dann der ZuhoOrer
zu seiner Freude entschlusselt — das ware eher eine Idee von
Haydn. Sondern er schlagt dem fassungslosen Zuhdrer den
Tonfall, den Melodiefetzen, den er zu kennen glaubt, mit
bitterem Sarkasmus um die Ohren. Das zu horen, war in der
Essener Philharmonie nicht vergonnt.

Dennoch: Mahlers Erste war ein Versprechen, und der neue GMD
wird, das war zu horen, sich mit einem technisch
hochklassigen, sehr kooperativ wirkenden Orchester und dem
eigentlich entgegenkommenden Raum sicher noch intensiv
anfreunden. Das Potenzial ist da — im Essener Neubeginn knospt
der Zauber.




Jan Vaclav Hugo
Vorisek. Lithografie
von Adolph Friedrich
Kunike

Ein Versprechen war auch der Einstieg in das erste
Sinfoniekonzert der Saison mit einem unbekannten Werk aus
Netopils Heimat, Jan Vaclav Hugo VorisSeks D-Dur-Sinfonie. Wenn
das kein Signal ist: Netopil bekennt sich zu dem reichen, aber
bei uns langst nicht ausreichend bekannten Kulturraum des
ostlichen Mitteleuropa, zu seiner Heimat und Herkunft und zu
einem Komponist und Werk, das nicht auf jeder gangigen
Orchester-Agenda zu finden ist. Das ist nach den Mainstream-
Programmen, die Soltesz bevorzugte, ein willkommener
programmatischer Akzent.

Vorisek wurde geboren, als Mozart dahinschied: 1791. Er starb,
als Beethovens Ruhm kulminierte und ein junger, unbekannter
Wiener Komponist namens Schubert sich anschickte, Beethovens
musikalischen Modellen Paroli zu bieten: 1825. In Voriseks
bewegter, schroffer, dann wieder klangsinnig eleganter
Musiksprache hort man die Hohe seiner Zeit: Mozart grulst, aber
noch mehr die erhabene Dramatik Christoph Willibald Glucks,
der theatralische Sensus Antonio Salieris, das neue Pathos
etwa eines Peter von Winter. Wer aus diesen 1820er Jahren
immer nur Beethoven vor Augen hat, leidet unter verzerrter
Wahrnehmung. Netopils Verdienst 1ist, einen anregenden
AulBenseiter zu Gehor gebracht zu haben, der dennoch mittendrin
in dieser lebendigen musikalischen Welt steht. Mehr davon ware
ungemein anregend!



Ruhrtriennale: Korper-Studie
mit allen Mitteln

geschrieben von Katrin Pinetzki | 15. Januar 2015

Foto: Eva Wiurdinger

Mann und Frau begegnen sich — man sollte meinen, dass zu
dieser Konstellation auf der Biihne kaum mehr Neues erzahlt
werden kann. Von wegen!

Im Choreographischen Zentrum_PACT Zollverein trafen Meg Stuart
und Philipp Gehmacher aufeinander. Die renommierte US-
amerikanische Choreografin und ihr Kollege aus Osterreich
arbeiten inzwischen seit Jahren fruchtbar zusammen; diesmal
banden sie auBerdem den Video- und Installationskinstler
Vladimir Miller ein. Das Ergebnis heiBt ,The fault lines” —
ubersetzt etwa ,Bruchlinien”, jene Stdorungslinien, die zum
Beispiel nach Erdbeben im Gestein sichtbar werden. ,The fault
lines” auf der Buhne ist das Zusammenspiel zweier Systeme, die
nicht kompatibel sind.

Zu Beginn stehen Mann und Frau sich gegenuber, gehen
aufeinander zu — ganz neutral, ohne erkennbar freundliche oder
feindliche Absicht. Doch kaum, dass sie einander zu nahe
kommen, reagieren die beiden Systeme unwillkirlich und
autonom. Was auch immer der eine Korper macht — dem anderen
scheint es unméglich, sich der Bewegung des Gegenlbers
anzupassen, darauf einzugehen. Sie klammert sich an ihn - er
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versucht, sie abzusetzen. Sie flieht - er versucht, sie
einzufangen. Er streckt die Arme aus — sie entwindet sich.
Stuart und Gehmacher zeigen Dutzende solcher kurzer, heftiger
Kontakt-Reaktionen, perfekt choreographiert wie ein Wrestling-
Kampf, die meist in einem erschopften Aufeinander-Liegen am
Boden enden — bevor ein neuer Versuch beginnt.

Was da auf der Bluhne stattfindet, ist kein Kampf der
Geschlechter und auch nicht das ewige Spiel des Anziehens und
AbstoBBens. Wenn Philipp Gehmacher seinen Armen und Handen fast
hilflos und erstaunt dabei zusieht, wie sie autonom, scheinbar
ohne sein Zutun agieren, wird deutlich: Auf dieser kargen,
einem Schuhkarton ahnlichen Spielflache werden Korper-Studien
betrieben.

Vliadimir Miller filmt die beiden bei ihren Studien,
fokussiert, filtert Details und definiert die Beziehung der
Korper mit Hilfe seiner Kamera neu: Auf der Leinwand halt der
Mann plotzlich den Kopf der Frau zwischen seinen Handen -
tatsachlich aber steht er einige Meter von ihr entfernt.

Am Ende verschmelzen Performance und Video-Projektion: Er halt
sie fest auf dem Boden, umklammert sie; sie ragt suchend die
Arme in die Luft, und Miller zeichnet auf die Projektion ihrer
Korper. Er zeichnet vorsichtig erkundend feine, zitternde
Linien auf die beiden Korper. Es sind Storungslinien. Ein
starker Moment, eine uberzeugende Studie mit den Mitteln
darstellender und bildender Kunst.

»The fault lines” ist noch einmal am 21. September zu sehen.



Politik und Seelenpein statt
Formsplielereien - starker

Saisonbeginn in der
Philharmonie Essen

geschrieben von Martin Schrahn | 15. Januar 2015

Kraftvolle Geste: Mariss
Jansons und das BR -
Orchester. Foto: Sven Lorenz

Die neue Konzert- und Theatersaison nimmt Fahrt auf. Den Blick
nach Essen gerichtet, hat sie geradezu mit einem Kickstart
begonnen. Denn dort hat Hein Mulders, als Doppelintendant
verantwortlich fiir den Opern- und Konzertbetrieb, ein
aufregendes Ausrufezeichen gesetzt. Mit der Verpflichtung des
Bayerischen Rundfunk-Symphonieorchesters und ihres Chefs, des
lettischen Dirigenten Mariss Jansons, die in der Philharmonie
ein Programm jenseits des routinierten Repertoires
prasentieren. Das ,Konzert fiir Orchester” des Ungarn Béla
Bartok und das gleichnamige Werk des Polen Witold Lutoslawski.

Es ist Musik aus der Mitte des 20. Jahrhunderts, doch klingt
sie alles andere als avantgardistisch. Beide Komponisten
beziehen sich auf traditionelle Formen wie Concerto grosso,
Fuge, Toccata oder Passacaglia. Beide haben zudem die
folkloristischen Wurzeln ihrer Heimat im Blick. Gleichwohl
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wirkt manches fremd, weil dissonant zugespitzt, grollorchestral
wuchtig oder raffiniert perkussiv akzentuiert. Hinzu kommt,
und das macht Jansons’ Lesart deutlich, dass hier
Bekenntnismusik verhandelt wird — als Reflexion auf das
politische Umfeld der Komponisten. Bei Bartdék kommt hinzu: Das
aufregende Ausloten seelischer Befindlichkeit.

Denn der Ungar schrieb sein funfsatziges Werk im ungeliebten
New Yorker Exil, krank an Leib und Seele. Weil sein Vaterland
im faschistischen Strudel zu versinken drohte. Weil sein Werk
in Amerika wenig Aufmerksamkeit fand. Zudem war Bartdék von der
Leukamie gezeichnet. Das ,Konzert fur Orchester”, das er 1943
schrieb, war beinahe sein Schwanengesang, vor allem aber das
Resumee eines Komponistenlebens.

So wundert es nicht, dass diese Musik die dunkle Schwermut und
die gespenstische Unruhe seiner Oper ,Herzog Blaubarts Burg“
spiegelt. Jansons und das BR-Orchester zelebrieren diese
Diusternis geradezu, 1in scharfem Kontrast etwa zum
Streichergluhen des ersten Satzes. Und es wird alsbald
deutlich: Diese Interpretation setzt nicht auf das Mit- und
Gegeneinander von Orchestergruppen oder Soli, sondern auf das
groBe Ganze. Dem dunklen Beginn folgt der dramatische
Aufschrei, das Scherzo klingt spukhaft und schroff, der
langsame Mittelsatz ist ein einziges Weinen und Klagen.
Detailversessen und aullerst transparent wird musiziert, und
doch verliert sich Jansons nicht in schonen oder aufregenden
Stellen. Nur der vierte Satz erklingt als etwas pauschal
gehaltenes Intermezzo, abgesehen von der bizarren ,Heut geh’
ich ins Maxim“-Parodie. Da hat Barték der antifaschistische
Teufel geritten.



Ein strahlender Dirigent
dankt fur den jubelnden
Beifall des Publikums. Foto:
Sven Lorenz

Das Finale schliefSlich deuten manche als die grofle
optimistische Conclusio, das ganze Werk mithin als ein ,Durch
Nacht zum Licht“-Geschehen. Wir indes horen mit Jansons eher
die musikalische Schilderung eines Molochs namens New York,
der Stadt, die niemals schlaft (wie von Frank Sinatra
besungen). Da klingt Hektik, Aufregung, Turbulenz sowie ein
leicht protziges Heldentum und kaum Befriedung durch. So mag
es Bartdék gefiihlt haben.

Der Pole Witold Lutoslawski wiederum, der ganz im Stalinschen
Sinne als Formalist gebrandmarkt wurde, war nach dem Krieg
zunachst kaum produktiv. Kompositionsauftrage des
kommunistischen Regimes lehnte er ab. Das ,Konzert fur
Orchester”, Anfang der 50er Jahre geschrieben, geht auf
Initiative des Dirigenten Witold Rowicki zuruck. Und es war,
in strukturellen Verlaufen, Orchestrierung und der
Einbeziehung von Volksmelodien, eine Verneigung vor Béla
Barték. In ihm sah Lutoslawski den vielleicht einzigen
Komponisten, ,der die Beethovensche Hohe des menschlichen
Denkens und Fuhlens erklommen hat”.

Jansons und das BR-Orchester gehen auch hier weit uber die
Nachzeichnung barocker Strukturen hinaus. Vielmehr durchzieht
das Werk gluhende Leidenschaft und im Mittelsatz ein
spukhaftes Sommernachtstraumflirren, das indes schnell einer
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bedrohlichen Eskalation weichen muss. Um sich am Ende mit
einem schragen Dies-irae-Anklang zu vermischen. Folgt ein
disterer, explosiver, auch bedrohlich schwirrender Finalsatz.
Alles mit Verve und grofler Vitalitat dirigiert. Allenthalben
Jubel.

RuhrTriennale: Von
Geisterbahnen,
Freilichtduschen, Pendeltanz
und Sinnattacken

geschrieben von Rolf Dennemann | 15. Januar 2015
Die Installationen der RuhrTriennale — umsonst und teilweise

drauBen. Jeder soll teilhaben an den GroRkunstwerken, die die
diesjahrige RuhrTrienale zum temporaren Einsatz eingekauft
hat.

Heiner Goebbels, Experiment-Experte und moderierender Leiter
des Kunstfestivals, stellte Kinstler und Werke vor. Und alles
ist so, als sei es am richtigen Ort zur richtigen Zeit -
Festspielzeit im Nachhang des Sommers. In allen grofen
Nachrichtensendungen des Fernsehens wurde die Eroffnung
bildreich angekundigt und man verwechselte schon mal Bochum
mit Essen.
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Dusche (Foto:Dman)

Und wenn es noch heiBe Tage geben sollte, dann kann der
zufallige Spazierganger vor dem Ruhrmuseum sich seiner
Klamotten entledigen und unter die Dusche springen, die da von
der Kunstlergruppe ,rAndom international” in Zusammenarbeit
mit ,,Urbane Kunste Ruhr” errichtet wurde. 25.000 Liter Wasser
rauschen dort pro Minute von weit oben in einem Viereck auf
den Boden nieder, wo sich bei Sonne ein Regenbogen bildet.
Nachts wird alles kunstlich erhellt, was das Publikum sich
tags denken darf. Der Ort sei dafur eine Entdeckung, sagte
man. Nun ja, versteckt liegt er nicht und der urbane Raum ist
das bekannteste Open-Air-Museum des vergangenen, Llauten
Zeitalters der krachenden Industriewerke im Revier.

Wer die Mischanlage der Kokerei Zollverein zum ersten Mal
betritt, wird vor lauter Erbauung erst mal verstummen. Ein
gigantischer Eindruck verhartet hier den Gedanken an harte
Arbeit und die schwere schmutzige Ressource Kohle.
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Geisterbahn (Foto:Dman)

Der Schotte Douglas Gordon durfte sich hier auslassen und
schuf Lichteffekte, Videos und einen poetisch-brachialen
Sound. Es nebelt und bubbert. Im gefilmten Treppenaufgang wird
gesungen und musiziert, auf einem Monitor sieht man einem
Raben zu, wie er sein Mahl zerrupft und frisst. Eine Art
Explosionssound lasst gar diese Mauern erzittern. Der Raum
wird erneut illustriert, aber beeindruckend. Als Gordon, der
Kaugummi kauend witzig lassig seine Unternehmung ,Silence,
Exile, Deceit” beschreibt, erzahlt er von seinem kleinen Sohn,
dem es gruselte: ,Like in a haunted house” (Wie in einer
Geisterbahn). Das ganze Ruhrgebiet sei eine Art Geisterbahn.
Das ist allerdings wunderbar und die liebevoll britische Art
von Humor. Aber wenn man drin lebt, erschrickt man nicht mehr.

Das edle Museum Folkwang zeigt zwei Arbeiten des Choreographen
William Forsythe, der seit langem Tanz und Bildende Kunst auf
gleiche Ebenen bringt. Zunachst kann mich sich als Besucher in
einer

Installation ,Nowhere and
everywhere at the same time
Nr.2“ (Foto Dman)

Art Zerrspiegel zeitversetzt in verschiedene Positionen
schieben, ein Spiel mit Zeit und Selbstbild. In der grolien
Halle findet man sich dann zu einem Spielraum fur Erwachsene
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zusammen. Von der Decke hangen Pendel, die sich unter
Pufflauten verschieben. Man darf und soll hineintreten,
allerdings nicht mehr als 12 Personen gleichzeitig. Der Mensch
tanzt unwillkidrlich durch die engen Gassen zwischen den Faden
mit den Pendeln. Beridhrt man sie, hat man verloren. Die einen
schauen, die anderen tanzeln, laufen, stehen, versuchen zu
gewinnen. Preise gibt’s nicht im Spiel- und Tanzzimmer.

Das groBte Werk ist in der Kraftzentrale des Duisburger
Landschaftsparks zu sehen, Ryoji Ikedas ,test pattern” in der
100-Meter-Version. Und das geht nur in einer solchen Halle.
Der Komponist und Bildende Kunstler der ,elektronischen
Szene” wird mit seinen audio-visuellen Werken international
durchgereicht, war bei zahlreichen electronic-art Festivals
und in den groflen Museen zu sehen und zu hoéren. FuUr zart
besaitete Kunstliebhaber ist dieser Ort eher ein Raum der
Verstorung.

Test Pattern (Foto Dman)

Unsaglich hohe Tone zersagen den Kopf, bevor tiefe Tone den
Bauch bewegen. Auf der 100-Meter-Flache wechseln in nicht
wahrnehmbarer Geschwindigkeit Formen in schwarz-weifs. Man kann
die Strecke begehen, laufen, rennen, stehen bleiben, sich dem
Ganzen aussetzen. Das hat zwar keinerlei poetische Warme, aber
das muss ein elektronisches Werk auch nicht haben. Es ist laut
und schrill und sicherlich fiur viele ein beeindruckendes
Beispiel fur die ,Macht des Unaufhaltsamen” , die digitalen
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Daten und Barcodes.

Die Vorteile des
»Elnspringens”: Rafal
Blechacz statt Evgeny Kissin
beim Klavier-Festival Ruhr

geschrieben von Martin Schrahn | 15. Januar 2015

Der Pianist Rafal Blechacz
hat den erkrankten Evgeny
Kissin beim Klavier-Festival

wurdig vertreten. Foto:
Wieler/KFR

Das Wort Einspringer mag nach zweiter Wahl klingen, das
Phanomen aber ist seit jeher Bestandteil des Opern- und
Konzertbetriebs. Heisere Tendre, abrupt vergrippte
Sopranistinnen oder am Arm verletzte Pianisten: Alles schon
dagewesen, und ein Hoch auf den Veranstalter, der binnen
kurzer Zeit eben einen Einspringer prasentieren kann.
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Wie jetzt das Klavier-Festival Ruhr in Essen. Endlich war es
erneut gelungen, den jungenhaften Feuerkopf unter den
Tastenzauberern, den Russen Evgeny Kissin fur einen Auftritt
zu gewinnen, da muss er wegen eines ladierten Fingers zweil
Tage vor dem Konzert absagen. Gluck im Ungluck: Der Pole Rafal
Blechacz, 2005 herausragender Gewinner des Warschauer Chopin-
Wettbewerbs, erweist sich als Retter in der Not. Und sein
Spiel wird mit Uppigem Applaus honoriert.

Solcherart Ritterlichkeit dem Publikum gegenuber kann
bisweilen den grolBen Karriereschritt bedeuten. So war der
franzosische Pianist Jonathan Gilad gerade 15 Jahre alt, als
er 1996 in Chicago fur den erkrankten Maurizio Pollini
einsprang und damit den internationalen Durchbruch schaffte.
Beim Klavier-Festival 2007 wiederum vertrat die Deutsch-
Japanerin Alice Sara 0Ott, 19 Jahre jung, die Russin Elena
Bashkirova. Mit derartigem Erfolg, dass alsbald ein exklusiver
Plattenvertrag winkte. Zweli Jahre spater gab die damals kaum
bekannte Georgierin Khatia Buniatishvili ihr Deutschlanddebut
beim Festival. Der Auftritt, an Stelle der erkrankten Hélene
Grimaud, war gewiss einer ihrer Karrierestartpunkte.

Khatia
Buniatishvili
sprang beim
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Festival 2009 fur
Hélene Grimaud ein.
Foto: Wohlrab/KFR

Bei Blechacz liegen die Dinge etwas anders. Der Chopin-Preis
hat ihm zu frihem Ruhm verholfen, er ist langst kein
Unbekannter mehr, und beim Klavier-Festival nun zum vierten
Mal dabei. Wer den 28Jahrigen ofter gehort hat, wird erkennen,
dass sein Spiel zunehmend an Reife gewinnt. Daflr steht etwa
Beethovens 7. Sonate. Blechacz deutet sie 1in Essens
Philharmonie mit furiosem Gestus, zum anderen als subtiler
Klanggestalter.

Ganzlich frei aber bewegt sich der Pole nicht. Davon zeugt
eine gewisse Nervositat, die ihn zur Hast verleitet. Durch
markantes rhythmisches Spiel versucht der Pianist sich selbst
zu zugeln. Beethovens Sonate gewinnt so markig Kontur. Bachs
dritte Partita indes leidet eher unter der Schnelligkeit des
Spiels.

Tief verwurzelt scheint Blechacz hingegen in der Klangwelt
Chopins. Der Pianist meidet alles Salonhafte, versagt sich
jegliche Spielerei mit verzogernden Tempi. Vielmehr hoéren wir
das grofle Drama. Des Komponisten musikalische Spiegelung
polnischen Leidens. Ein Nocturne wirkt unter Blechacz Handen
wie ein bodser Traum. Die ,Polonaise militaire” scheint zackige
Kampfansage, die drei Mazurken op. 63 schwanken zwischen
dunklem Raunen und heroischem Gestus. Und aus der funkelnden
Virtuositat des dritten Scherzos schimmert gehorige Wehmut.

Der Text 1ist 1in ahnlicher Form zuerst auf www.derwesten.de
erschienen.



Akzent zum Verdi-Jahr: ,Die
Rauber” (,, I Masnadieri”) am
Aalto-Theater Essen

geschrieben von Werner HauBner | 15. Januar 2015
Was bringt eigentlich so ein Jubilaum? Im Zweifelsfalle

nichts: Auf Richard Wagners 200. Geburtsjahr trifft das zu.
Und fiir Giuseppe Verdi, dessen 200. Geburtstag im Oktober
gerade medial prapariert wird, steht Ahnliches zu befiirchten.

Schreibtischtater: Szene aus
Verdis ,Masnadieri® am
Aalto-Theater Essen: Marcel
Rosca (Maximilian), Zurab
Zurabishvili (Karl), Liana
Aleksanyan (Amalia), Rainer
Maria Rohr (Herrmann). Foto:
Thilo Beu

Verdi hat nicht einmal die hassliche Seite aufzuweisen, die
bei Wagner von einer aufgescheuchten Kultursociety nach
jahrzehntelanger seridoser Forschung nun 1in hippeligem
Moralismus breit getreten wurde. Verdi war kein Antisemit,
sein Lebenswandel sperrt sich der Mythenbildung und kein
Faschist hat ihn zum Inspirator erkoren.

Hatten sich wenigstens die Operntheater von seinem Guvre


https://www.revierpassagen.de/18343/akzent-zum-verdi-jahr-i-masnadieri-am-aalto-theater-essen-zwiespaltig-inszeniert/20130617_2038
https://www.revierpassagen.de/18343/akzent-zum-verdi-jahr-i-masnadieri-am-aalto-theater-essen-zwiespaltig-inszeniert/20130617_2038
https://www.revierpassagen.de/18343/akzent-zum-verdi-jahr-i-masnadieri-am-aalto-theater-essen-zwiespaltig-inszeniert/20130617_2038

inspirieren lassen, hatte das Jubeljahr den Blick weiten
konnen. Denn Verdi hat gut doppelt so viel komponiert als das
Dutzend Werke von ,Nabucco” bis ,Falstaff“, die des
Geburtstagsklamauks nicht bedurfen, um andauernd uberall
inszeniert zu werden. Doch bisher ist — auch mit Blick auf die
Spielzeit 2013/14 — von einem Aufbruch hin zu unvertrauten
Verdi-Ufern wenig zu spuren. Ein paar hochherzige Projekte
gibt es: Krefeld-Monchengladbach erdffnet die Spielzeit mit
,Stiffelio” — einer der am straflichsten missachteten Opern
Verdis. In Bielefeld wird es ,Giovanna d’Arco” in einer der
Urfassung angenaherten Rekonstruktion geben. Und Frankfurt
lenkt schon zum Ende dieser Spielzeit den Blick endlich einmal
wieder auf Verdis groBes franzosisches Experiment ,Les Vépres
Siciliennes” — 1in einer 1Inszenierung des Dortmunder
Intendanten Jens-Daniel Herzog.

Als einziges der grollen deutschen Opernhauser plant Hamburg
ein Projekt, das der Bedeutung Verdis angemessen ist. Wie als
Gegenpol zur ,Trilogia popolare” (Rigoletto, La Traviata, Il
Trovatore) stellt die Staatsoper im Oktober/November drei
verschollene Verdi-Opern auf die Buhne: ,I Lombardi alla prima
crociata“, ,I due Foscari” und ,La Battaglia di Legnano“ -
letzteres ein Werk, das bei seiner Urauffuhrung 1849 wegen
seiner politischen StoBrichtung fur Furore sorgte, aber kaum
mehr gegeben wird, in Deutschland wohl seit Kriegsende nicht
mehr.

Bei den selten gespielten Verdi-Opern mischt Essen mit

Aber das Aalto-Theater mischt diesmal vorne mit: Stefan
Soltesz hat seinem Hang, im Zweifelsfall zu Popularem zu
greifen, nicht nachgegeben und die Essener Erstauffihrung von
Verdis ,I Masnadieri” — nach Friedrich Schillers ,Die Rauber”
— ermoglicht. 1847 uraufgefuhrt, gehOoren die italianisierten
»Rauber” zu den problematischen Werken Verdis: Der Komponist
war seit ,Macbeth” dabei, neu aufgestollene Wege in seinem
Musiktheater zu erforschen, die er im ,Rigoletto” endgultig
stabilisiert hat.


http://www.staatsoper-hamburg.de/index.php

In der Regie setzte der Intendant auf Bewahrtes und
beauftragte Dietrich Hilsdorf mit der Erarbeitung seiner
inzwischen neunzehnten Aalto-Inszenierung. Und wieder einmal
schwankt Hilsdorf zwischen einer bravourds aus dem Stuack
entwickelten Interpretation und seiner Lust an uberdrehten
szenischen Nadelstichen. Fir ihn sind die ,Masnadieri”
zunachst eine Familiengeschichte: ,Familienbande” steht
zweideutig auf dem Gazevorhang, auf dem vor Beginn der Oper
schon ein dunkler teutscher Tann den Zuschauer ironisch in die
Irre flhrt.

Den konservativen Spruch von der Familie als ,Keimzelle der
Gesellschaft” nimmt er beim Wort: In der prunkvoll-kalten
Eleganz eines gigantischen Buros, gestaltet vom bewdhrten
Johannes Leiacker, exponiert er die Konstellation mit genau
beobachteten Gangen und Gesten. Carlo Moor ist der Traumer,
der AulBenseiter, der nach Alternativen sucht; Francesco Moor,
hinkend und missgestaltet, der eilfertige, machtlusterne
Anpasser; Amalia das begehrte Objekt zwischen den Mannern, zu
der noch Arminio gehort, Kammerherr der Familie, in Essen
umgedeutet zum geduldeten Bastard des alten Moor. Dieser Graf
Massimiliano ist eher hilfloses Opfer der Intrige als ein
entschiedener Tater; Hilsdorf wird die Figur des alten Vaters
im Lauf des Stuck bis zum Zerrbild eines patriarchalistischen
Richter-Vaters und Gottes-Ersatzes demontieren.

So weit ist die Exposition bestechend erdacht. Aber mit den
Raubern kommt Hilsdorf nicht ins Reine, weil er im Rauber-Bild
des zweiten Akts die ,Kampfzone ausweitet” und das Stuck zur
Kritik des liberalen Kapitalismus umbiegt. Da klemmen Broker
und Borsianer vor Flatscreens, flimmern Zahlen und Grafiken,
tummeln sich offenbar russische 0Oligarchen, gegen die ein paar
bunte Pussy-Riot-Vermummte blank ziehen. Hilsdorf hat
versucht, die Szenen mit den Raubern auf zwei Ebenen
anzusiedeln — der von Alexander Eberle vorzuglich praparierte
Chor singt teilweise von oben oder aus den Zuschauerraum —,
aber es wird szenisch nicht klar, was die idealen Kopfgeburten



des Carlo Moor und die Bande enthemmter Kapitalistenknechte
auf der Buhne miteinander zu tun haben sollten.

Ende im Welt-Ekel: Verdis
,Masnadieri”, von Dietrich
Hilsdorf gedeutet. Foto:
Thilo Beu

Ab hier verliert die Inszenierung ihre Schlissigkeit, auch
wenn sich am Ende abzeichnet, dass Hilsdorf auch die
Geschichte von Menschen erzahlen will, die am Lebens-Ekel
zugrunde gehen. Der von Verdi dramaturgisch genial und
musikalisch zukunftsweisend vertonte Wahnsinn der ,Kanaille“
Francesco Moor wirkt aus sich heraus; der Schluss, als Carlo
Moor einer vollig im existenziellen Nichts gestrandeten Amalia
den Rest gibt, zeigt ihn als einen an der Welt verzweifelten
Gescheiterten, ahnlich wie Corrado in Verdis wenig spater
entstandener Byron-Oper ,Il Corsaro“. Fur diesen Aspekt offnet
Hilsdorf die Augen: In der Schaffensphase um 1847/48 kreiert
Verdi Anti-Helden, gekennzeichnet von einer schwarzen Negation
jeglichen Sinns und einer damonischen Hybris: Macbeth gehdrt
hierher, die Gebruder Moor, der Korsar. Ein Nachfolger tritt
uns erst wieder mit dem Jago in ,,0tello” entgegen.

Verdis ,,Galeerenjahre” gehen zu Ende

Ahnlich ausgefeilt wie die Regie mit der Szene geht der
Dirigent Srboljub Dini¢ mit Verdis Partitur um. Dini¢ will uns
horbar machen, dass Verdis ,Galeerenjahre” zu Ende gehen, dass



er uber die schlagkraftigen Cabaletten hinauswachst, dass
seine Instrumentation reicher und dramaturgisch uberlegter
wird. Dass Dinic¢ den zindenden Schwung und die federnd
abspringende Attacke punktierter Rhythmen dampft, muss nicht
sein: Es ist gerade der Kontrast von innovativer Sprache und
uberkommenen ,Floskeln”, die den Reiz der ,Masnadieri”
ausmachen.

Das Orchester lasst spuren, wie es die , hohe Schule” seines
Chefs verinnerlicht hat: delikate Phrasierungen, sorgsame
Balance, kultivierte Soli sorgen fur einen veredelten Verdi-
Klang. Das Sanger-Ensemble erreicht ein solides, gemessen an
Verdis Anforderungen aber nicht immer konsistentes Niveau —
was aber auch schon bei einer gefeierten ,Masnadieri”-
Produktion im Scala-Jubilaumsjahr 1978 in Mailand
festzustellen war. Vokal am Uberzeugendsten nahert sich Aris
Argiris seiner Partie des Francesco Moor: ein solide
gestutzter, klangschon timbrierter Bariton mit sicherer Hohe
und psychologisch charakterisierend eingesetzten Nuancen im
Klang.

Zurab Zurabishvili
(Karl), Liana
Aleksanyan

(Amalia). Foto:



Thilo Beu

Anders Zurab Zurabishvili als Carlo Moor: Der Tenor hat zwar
entspannte Tone im Zentrum, zwingt seiner Stimme aber die HOhe
formlich auf und kommt so zu larmoyanter Scharfe und oft nur
ungefahr treffender Intonation. Das Fach des Verdi-Tenors, das
einst Sanger wie Carlo Bergonzi ideal verkorperten, scheint
ausgestorben. Liana Aleksanyan bringt fur die Rolle der Amalia
— fir die ,Nachtigall” Jenny Lind geschaffen — die nodtige
Leichtigkeit und einen gut anspringenden, lyrisch-hellen Ton
mit. Auch ihre Mezzavoce kann sich horen lassen. Nur in der
Attacke gelangen 1ihr einzelne Tone nicht ausreichend
fokussiert — womoglich eine Frage der Tagesform.

Rainer Maria Rohr und René Aguilar als Arminio (Hermann) und
Roller konnen auf AugenhOhe mithalten; sie Uberzeugen auch als
Sing-Schauspieler in knappen, pragnanten Auftritten. Marcel
Rosca 1ist als alter Graf Massimiliano ein die Facetten
souveran beherrschender Gestalter. — Das Aalto-Theater hat mit
dieser ehrgeizigen Produktion einen markanten Akzent in der
deutschen Opern-Landschaft gesetzt und gezeigt, dass es sich
lohnt, Krafte fur den wenig bekannten Verdi zu mobilisieren.
Wenn der neue Intendant Hein Mulders im Herbst mit ,Macbeth”
die Spielzeit eroffnen lasst, wird sich zeigen, wie beide
Werke in ihrem Ringen um dramatische Wahrheit und Innovation
miteinander verwandt sind.

Weitere Auffiihrungen am Aalto-Theater Essen: 20., 23. und 29.
Juni; 3., 5., 7., 10. und 20. Juli. Kartentelefon: (0201) 81
22 200. Infos im Internet:
http://www.aalto-musiktheater.de/premieren/die-raeuber.htm



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

geschrieben von Werner HauBner | 15. Januar 2015

Michaela Selinger.
Foto: Ruth Ehrmann

Wien, Paris, Glyndebourne, Hamburg: Die Sangerin Michaela
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
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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 grolle Rollen ihres Fachs als lyrischer
Mezzosopran erarbeitet. In der nachsten Spielzeit kommen zwei
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
Vorzige 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 persodnlichen 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 — konnte 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 bluhen versuchte.

Exemplarisch zeigte sich schon in dieser Exposition, was die
Matinee kennzeichnen sollte: Der Wiener Pianist Clemens
Zeilinger erwies sich als Uberlegt-iberlegen gestaltender
Poet, die Sangerin als ein aufmerksamer, fur die Nuancen sich
aufhellender oder eintrubender 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 erfillte Bogen, fehlt
dem Mezzosopran der sicher fundierte Kern und ein weitraumiger
Klang. Wenn Selinger uns einen 6den Strand vors innere Auge
fuhrt, wenn sie Tranen und fahle Resignation besingt, ist ihr
ganz leicht rauchiges, feingliedriges Timbre genau richtig.
Auch fuar 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 Hohe
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.

Krachledern: Liszts Wagner-
und Verdi-Bearbeitungen beim
Klavier-Festival Ruhr

geschrieben von Martin Schrahn | 15. Januar 2015

GroRe Geste: Pianist Boris
Bloch. Foto: KFR/Mohn

Richard Wagner und Giuseppe Verdi in aller Form zu wiirdigen,
zu beider 200. Geburtstag, ist fiir Opernschaffende ein
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Leichtes. Beide Komponisten definieren sich ausschlieflich
iiber ihr musikdramatisches Schaffen, andere Gattungen
rangieren unter ,ferner liefen”. Wenn sich also das Klavier-
Festival Ruhr diesen Monolithen des 19. Jahrhunderts
angemessen nahern will, bleiben nur Umwege. Der wichtigste
Pfad fiihrt iiber den seinerzeit herausragenden Pianisten Franz
Liszt, der im iibrigen 1870 Wagners Schwiegervater wurde.

Liszt entpuppte sich im Laufe seiner Auftritte am Klavier
nicht zuletzt als Meister der Paraphrasen, Transkriptionen,
Fantasien. Als Vorlagen dienten ihm auch die Opern Wagners und
Verdis. Der Zweck dieser Ubungen in akrobatischer Virtuositéat
durfte ein doppelter gewesen sein: das komplexe
musikdramatische Werk in handlicher Form unters Volk zu
bringen, den Ruhm Liszts selbst als Dompteur seiner Musik zu
mehren. Er protegierte andere und pflegte seine zweifellos
vorhandene Eitelkeit.

Das Transkriptionenwerk in toto aufzufuhren wirde wohl
bedeuten, eine extra Konzertwoche auf die Beine zu stellen.
Immerhin hat sich das Klavier-Festival zu einem funfstundigen
Marathon entschlossen (incl. Pausen). Kein Problem zumindest
fur eingefleischte Wagnerianer, die in dieser Zeit mal eben
einen ,Tristan” absitzen. Doch vier Konzerte und ein
Zugabenblock mit Verdis Dramatik, Wagnerscher Wucht wund
Lisztschem Wirbeln ist schon ein harter Brocken. Nun, es war
moglich, nur einzelne Konzerte zu buchen.

Viele aber harren aus an diesem Nachmittag in Essens Haus
Fuhr. Ergeben sich drei Pianisten, die vor Kraft strotzen, in
nahezu virtuosem Wahn die Tastatur durchpfligen. Wie der
Ukrainer Boris Bloch, der den ,Tannhauser“-Pilgerchor 1in
Liszts Transkription zwar als wurdevolles Schreiten beginnt,
sich aber in einen Handkantenbruitismus steigert, der uns
offenbar schon mal gewdhnen soll an die vorherrschende
Lautstarke der Deutungen. Oder wie der Weillrusse Yuri Blinov,
der das ,Meistersinger”-Vorspiel (in Zoltan Kocsis’ Fassung)
geradezu hinrichtet. Oder wie der Kolner Michael Korstick, ein



bisschen an den Noten hangend, der den ,Einzug der Gaste auf
der Wartburg”“ (Tannhauser) bedingt festlich, umso mehr
grobschlachtig zelebriert. Ja, die drei Herren am Klavier
lassen es ordentlich krachen.

Es ist ein schweres Wagner-Liszt-Gewitter, das uns zunachst
uberwaltigt — Musik als gesichtsloses Virtuosenfutter. Dabel
teils derart eigenwillig, manieriert gespielt, dass der
Verdacht aufkommt, Liszt hatte seinen Protegée karikieren
wollen. Vor allem Bloch inszeniert groBBes Drama, Subtiles hat
kaum eine Chance, und wenn, gerat es unangenehm sentimental
(,Am stillen Herd“/Meistersinger). So gedeutet und betrachtet,
wird verstandlich, dass Wagner von manchen bis heute in die
monstrose Ecke gestellt wird.

Mit stetem Blick in die
Noten geht Pianist Michael
Korstick eifrigst zu Werke.
Foto: KFR/Mohn

Immerhin: Der Himmel lichtet sich ein wenig, wenn wir in
Verdis Spharen vordringen. Michael Korstick spielt Liszts
Bearbeitung von ,Danza Sacra e Duetto Finale“ (Aida) eher
verhalten und einigermallen sensibel. Dass dieses letzte Duett
der Oper allerdings vom Tod handelt, 1ist bestenfalls zu
erahnen. Korstick zerdehnt das Liebesthema, nimmt dem Drama
seine Wirkung. Boris Bloch Ubrigens interpretiert das Stuck
ebenfalls, es klingt weniger bruchig und das Tanzerische
gewinnt mehr rhythmisches Profil.


http://www.revierpassagen.de/18087/liszts-wagner-und-verdi-bearbeitungen-krachledern-beim-klavier-festival/20130604_1346/korstickmohn1

Uberhaupt scheint Bloch in Verdis Welten etwas sicherer zu
Werke zu gehen. So beginnt Liszts Paraphrase auf das
~Rigoletto“-Quartett (Bella figlia dell’amore) zwar sanft
melodisch, doch der Pianist braucht nicht allzu lange, um 1in
gewohnt brachialer Manier das Stick auf Effekt zu bursten,
offenbar, um Liszt noch Ubertreffen zu wollen.

Am Ende dieses aullergewohnlichen Konzert-Formats, das
Festival-Intendant Franz Xaver Ohnesorg als Experiment
ankundigte, klingeln uns die Ohren. Diese Musikdosis reicht
fir die nadchsten 24 Stunden. Argerlicher aber ist, dass mit
der Zahl der falschen Tone, die wir ertragen mussen, noch ein
Operchen hatte komponiert werden kénnen. Insofern haben drei
Pianisten drei beruhmten Komponisten nichts als Barendienste
erwiesen.

Mozarts Leichtigkeilt,
Bruckners Wucht - die New
Yorker Philharmoniker 1im
Ruhrgebiet

geschrieben von Martin Schrahn | 15. Januar 2015

Pianist Emanuel Ax, Dirigent
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Alan Gilbert und das New
York Philharmonic. Foto:
Chris Lee

Respektvoll werden sie ,,The Big Five” genannt, jene fiinf
amerikanischen Spitzenorchester, denen ein ganz spezieller
Sound nachgesagt wird, im Gegensatz zu den europaischen
Klangkorpern von Weltruhm. Wenn eines dieser ,Fiinf” in unseren
Breiten die musikalische Visitenkarte abgibt, ist der Ansturm
auf die Platze groBR. Wie jetzt in der Philharmonie Essen und
dem Konzerthaus Dortmund: volle Sale an zwei Abenden mit dem
New York Philharmonic.

Mit dem Klang ist das so eine Sache. Die amerikanischen
Orchester seien heller timbriert als etwa die Wiener
Philharmoniker, zudem werde jenseits des Atlantiks das
groBsymphonische Repertoire oft blankpoliert, musikalische
Ecken und Kanten wirden unziemlich geglattet, heillt es. Nun,
wer die New Yorker in Essen mit Bruckners 3. Symphonie hort,
kann zwar einerseits wundersame Prazision bestaunen, erlebt
zum anderen aber eine spannende, kernige, bisweilen schroffe
Wiedergabe. Alan Gilbert am Pult sorgt dafur, dass die
erratischen Blocke der Komposition nicht im luftleeren Raum
hangenbleiben, vielmehr wird die Musik standig im Fluss
gehalten.

Ein weiteres kommt hinzu: Dieses Spitzenorchester kann sich
hochst professionell auf die akustischen Verhaltnisse des
Saales einstellen. Deshalb klingen Holzblaserlinien silbrig
klar und nie uberzeichnet. Die Artikulationskunst der HOrner
ist von ganz eigener Faszination. Trompeten und Posaunen
wiederum scheuen die heftigen Ausbruche nicht, vermeiden indes
bloBe dynamische Kraft, formen vielmehr einen ergreifenden
klanglichen Uberbau. Andererseits pflegt der fast 70 Kopfe
starke Streicherkorpus schimmernde, unheimliche Tremoli wie
auch eine samtig-satte Lyrik. Einzig die augenzwinkernd derben
Landler-Anlehnungen lassen bei den New Yorkern Esprit



vermissen. Da sind die ,Wiener” wohl die authentischeren
Interpreten.

Bruckners Wucht und Religiositat, seine Wagner-Anklange oder
die Reduktion der Instrumentalstimmen zum Atherischen formen
sich zu einem groBen, hymnischen, spannenden Ganzen. Ohne
Verzogerungen, bar jeder Hetzerei. Dirigent Alan Gilbert lasst
die Musik atmen, die Farbenpracht der Holzblaser sucht dabei
ihresgleichen. Monumental wirkt diese Symphonie und doch fehlt
alles Protzen.

Stets stellt sich die Frage, was ein Abendprogramm noch
vertragt an der Seite dieser erzromantischen Symphonik.
Zumeist wird die Genialitat der Tonsprache Mozarts aufgeboten,
wegen ihrer Macht uUber die Seele des Publikums. In der
Philharmonie ist es das C-Dur-Klavierkonzert des Meisters (Nr.
25), der Solist heiBt Emanuel Ax. Fast ein bisschen
hemdsarmelig tritt der Amerikaner polnisch-judischer
Abstammung an, findet aber schnell zu einem ausdrucksstarken
Tonfall. Die Leichtigkeit und Innigkeit seiner Deutung spricht
daflr, dass er mit dieser Musik gewissermallen auf Du und Du
steht. Statt virtuoser Akrobatik liefert Ax ein ruhiges,
brillantes Figurenspiel. Selbst die Kadenzen (in der Fassung
von Alfred Brendel) haben nichts von Tastenldowentum oder
Sauselei.

Manchmal 1indes gerat die dynamische Balance aus dem
Gleichgewicht. Historisch informierte Auffuhrungspraxis — 1in
dinner Besetzung, mit Originalinstrumenten — pflegt das New
York Philharmonic nicht. Etwa 40 Kopfe zahlt das
Mozartensemble, sein Klang schimmert und glanzt, ein wenig auf
Kosten markiger Akzente. Dennoch beruhrt uns die Musik,
besonders die sublimen Dialoge zwischen Klavier und Blasern im
2. Satz. Da 1ist Ax ganz in seinem poetischen Element.-
Alluberall Applaus.



Der Pianist Emanuel Ax 1ist bereits am 16. Mai (20 Uhr) erneut
in NRW zu Gast. Beim Klavier-Festival Ruhr spielt er in der
Wuppertaler Stadthalle mit dem Geiger Frank Peter Zimmermann
Werke von Johannes Brahms.

www. klavierfestival.de

Benvenuto, Claudio Abbado -
die neue Konzerthaus-Saison
in Dortmund

geschrieben von Martin Schrahn | 15. Januar 2015
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Elf Jahre gibt es nun das Konzerthaus Dortmund, die
Philharmonie in Essen feiert 2014 ihr Zehnjahriges. Beriihmte
Namen und vielversprechende Nachwuchskiinstler aus Klassik,
Pop, Jazz und Weltmusik haben sich in den beiden groRen
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Musikhdusern des Ruhrgebiets bereits die Klinke in die Hand
gegeben. Doch nun ist dem Dortmunder Intendanten Benedikt
Stampa fir die Saison 2013/14 ein beachtenswerter Coup
gelungen: die Verpflichtung des italienischen Dirigenten
Claudio Abbado.

Erstmals gastiert der einstige Chef der Berliner
Philharmoniker im Revier. Abbado, der nur noch wenige Konzerte
gibt, kommt mit dem Mahler Chamber Orchestra (MCO), dessen
Grunder er ist. Der Abend soll der HOhepunkt der NRW-weiten
MCO-Residenz sein, die 2009 begann. Auf dem Programm am 8.
November steht neben anderen Werken Beethovens 6. Sinfonie,
die ,Pastorale”. Pikantes Detail: Essen, ebenfalls
Residenzstatte des MCO, geht in Sachen Abbado-Auftritt leer
aus.

Einmal die groBen Namen im Blick, verweist Stampa auf die
Dortmunder Debits der Tenére Rolando Villazén und Klaus
Florian Vogt. Neuer Konzerthaus-Exklusivkunstler fur die
nachsten drei Jahre ist der junge Dirigent Yannick Nézet-
Séguin, erstmals tritt die Geigerin Hilary Hahn auf. Neuer
Gast im Klassikkarussell a la Westfalen ist das San Francisco
Symphony Orchestra unter Michael Tilson Thomas.

Intendant Benedikt Stampa stapelt, all diese Beruhmtheiten im
Blick, nicht tief. Es sei vielleicht das beste Programm in der
Geschichte des Konzerthauses. Daruber liele sich trefflich
streiten. Eine Zeitinsel, die sich mit Uberwiegend bekannten
Werken Antonin Dvoraks beschaftigt, kann mit den vorherigen
»Inseln” der (klassischen) Moderne, mit Kompositionen von
Bartok, Messiaen oder Berg, nur bedingt mithalten. Stampa
sagt, bei Dvorak kame es auf neue interpretatorische
Sichtweisen an. Doch da Deutung sich bei jedem Werk als
spannend erweisen sollte, geht das Argument eher fehl.

Indirekt mag Stampa das ahnlich sehen: SchlieBlich hat das
Konzerthaus ein neues Format ins Leben gerufen, das den Titel
,Kopfhorer” tragt. An Hand von Tonbeispielen prasentiert der



Musikwissenschaftler Frank Schneider eine Kkleine
Interpretationskunde. Dvordks berihmteste Sinfonie, die Nr. 9
(,,Aus der Neuen Welt”), hat er naturlich auch im Gepack.

Zu der Reihe gesellt sich im Ubrigen ein gewichtiges
Geschwister in Form einer zehnteiligen Vortragsreihe des
Musikprofessors Michael Stegemann. ,Von Waterloo bis Sarajewo
— ein europaisches Jahrhundert im Spiegel der Musik® wird dann
einmal pro Monat aufgeblattert. Solcherart kernige Geisteskost
— Ahnliches serviert, wie berichtet, das Essener Aalto-Theater
seinem Publikum — ist Teil einer Vermittlungsoffensive, die
Benedikt Stampa offenbar besonders am Herzen liegt.

Fur ihn bedeutet der kernige Leitsatz ,Musik fur alle” namlich
nicht weniger, als das Publikum generationenubergreifend ans
Haus zu binden. Besondere Zielgruppe der neuen Education-
Reihen seien dabei die Menschen zwischen 35 und 50 Jahren.
Stampa 1ist offenbar uberzeugt davon, dass ein alter
Werbespruch, hier leicht abgewandelt, noch immer Gultigkeit
besitzt: ,Man hort nur, was man weil3“.

Nun, das Anliegen ist hehr, und es wird sich zeigen, wieviel
Nachfrage besteht in Sachen musikalischer Weiterbildung. Guten
Zulauf hat das Konzerthaus indes schon jetzt. Fur diese, noch
nicht ganz beendete Saison, rechnet Stampa mit einer
Auslastung nahe 72 Prozent — eine Quote, die andere
Kulturanbieter in Dortmund gerne hatten.

Alle Informationen zum heuen Programm unter
www.konzerthaus-dortmund.de
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In der Oper 1st alles
Schicksal - die neue
Spielzeit am Aalto-Theater

geschrieben von Martin Schrahn | 15. Januar 2015

Tomas Netopil, der neue
Chefdirigent der Essener
Philharmoniker. Foto: TUP

Hein Mulders, der neue ,Superintendant” der Essener
Philharmonie und der Aalto-Oper, ist von der Neugier des
Publikums iiberzeugt. ,Die Leute wollen mehr wissen”, betont er
stets. Nun denn: Diesem als dringlich konstatiertem Streben
nach Erkenntnis diirfte in der kommenden Musiktheater-Saison
ippigst Rechnung getragen werden. Mit einer ganzen
Veranstaltungsreihe zum ,Phanomen Oper” etwa, zudem mit
Einlassungen zur ,Wahrheit bei Verdi“ oder zu ,,Goethe als
Global Player”.

Musikwissenschaft fur alle: Mulders und sein eloquenter neuer
Chefdramaturg, Alexander Meier-DOrzenbach, setzen auf ein
Educationprogramm fur Erwachsene, das es so im Aalto wohl noch
nicht gegeben hat. Zum Teil ist dieser Schwerpunkt der
Tatsache geschuldet, dass zum 25. Geburtstag der Buhne eben
ein paar besondere Bonbons gereicht werden. Zum anderen aber
gehoért dieses breite Segment der Wissensvermittlung zu einer
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ausgeklugelten Strategie der Vernetzung.

Denn Intendant Mulders und der neue Chefdirigent des Hauses,
Tomas Netopil, haben nicht 1lediglich Opernpremieren und
Konzerte der Spielzeit 2013/14 vorgestellt, sondern Bezuge zu
Schauspiel wund Philharmonie geknupft, alles unter den
Leitbegriff ,Schicksal” gestellt, daruberhinaus das Folkwang-
Museum und die Uni mit ins Boot geholt. In Dortmund, das sei
hier angemerkt, sind solche Annaherungen kultureller
Institutionen zumeist gescheitert — Essen darf es also besser
machen.

Finf Opern- und zwei Ballettpremieren wird es geben, das ist,
mit Blick auf vergleichbare Hauser, nicht gerade opulent zu
nennen. Am Beginn steht Verdis dlusterer, dramatischer, ja
schicksalsschwangerer ,Macbeth”, nahert sich das Schauspiel
dem gleichnamigen Werk Shakespeares. Erganzend dazu wird in
der Philharmonie des Komponisten Requiem aufgefihrt. Auch
Jules Massenets ,Werther” wird von Lesungen und Vortragen
umrankt. Das Belcantofach wiederum ist vertreten mit Bellinis
unbekannter ,La Straniera”“. Alles Stucke des 19. Jahrhunderts
also, die umrahmt werden von Handels barocker ,Ariodante” und
Janaceks modernem, sprachmelodiengesattigtem Kindsmorddrama
»Jenufa®. 13 Wiederaufnahmen wunterflittern dieses
Premierenpaket.

Programmatische Linien, hier noch wenig erkennbar, denn das
Thema ,Schicksal” wiurde wohl mehr oder weniger auf jede Oper
passen, sollen uUber die Jahre erkennbar sein, versichert Hein
Mulders. Wie auch der neue Chefdirigent, Tomas Netopil, eine
eigene Handschrift entwickeln will. Als Mozartianer und
Botschafter eines bohmisch-tschechischen Klangkolorits sind
seine Schwerpunkte vorgegeben. Sechs Sinfoniekonzerte wird er
selbst dirigieren, ansonsten soll das Orchester durch
zahlreiche Gastdirigenten neue Impulse gewinnen.

Eine Vielfalt der Farben nennt Mulders dies und beweist damit
Mut und Risikobereitschaft. Denn die Qualitat der Essener



Philharmoniker hat viel mit einem uUberwiegend prasenten
Chefdirigenten namens Stefan Soltesz zu tun, der das Orchester
Uber Jahre formen konnte. Ahnliche Erfolge sind etwa in Bochum
zu beobachten, unter der Ara Steven Sloane. Dass in Dortmund,
wo der Chefdirigent beinahe alle funf Jahre wechselt, manche
spielerischen Defizite sich hartnackig halten, 1ist
andererseits kein Wunder.

Insofern hat Soltesz in Essen groBe Fullstapfen hinterlassen,
und es durfte nicht einfach sein, diese auszufillen. Die neuen
Gastdirigenten sollen aber, so wurde versichert, allesamt
Spezialisten fir die Werke sein, die sie jeweils dirigieren
werden. Das wird sich zeigen.

Eine Betrachtung des Neuen:
Heiner Goebbels 2.
Ruhrtriennale-Programm

geschrieben von Martin Schrahn | 15. Januar 2015

Heiner Goebbels, Intendant
der Ruhrtriennale, setzt
erneut aufs Experiment.
Foto: Wonge Bergmann
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Teufel: Da hat doch die Kinderjury der Triennale im
vergangenen Jahr ihren Preis ,Die grofte Qual fiir die Ohren“
ausgerechnet der Lieblingsband des Intendanten Heiner Goebbels
zugedacht. Und dann musste er sich von Teilen des Publikums
anhoren, ein Theaterabend ohne Pause sei arg
gewohnungsbediirftig. So kann es gehen, wenn der Rezipient aus
den eigenen (Hor)-Ritualen heraus einem kunstsinnigen Macher
begegnet, der das Experiment liebt, das Neue, eben Unerhorte.
Das Triennale-Programm dieses Jahres spricht dariiber, wieder
einmal, Bande.

Goebbels verfasst im Editorial ein Pladoyer fur die herrliche
Unbefangenheit der Kinderjury, sieht die Vorstellungspause als
Storung eines komplexen Wahrnehmungsprozesses. Umgekehrt heifSt
dies wohl, dass sich der Intendant ein ebenso offenes, dazu
hochst neugieriges, intellektuelles Publikum winscht — fur all
die Produktionen, die wir hier ganz unbefangen als Theater
2.0, Antitheater oder Metatheater bezeichnen wollen.

Harry Partch: Delusion of
the Fury, Probenszene. Foto:
Klaus Grunberg

Den Beginn markiert in dieser Saison das Musiktheater des
Amerikaners Harry Partch, ein Stuck zwischen Traum und Wahn
namens ,Delusion oft he Fury”. Mit vom Komponisten eigens
gebauten Instrumenten und von ihm aufgezeichneten Tonsystemen.
Das Buhnenmodell, das im Programmbuch zu sehen ist, wirkt wie
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aus dem Baukasten eines Futuristen. Das Original gibt’'s dann
in Bochums Jahrhunderthalle zu bestaunen.

Das Theater 2.0 wiederum findet sich im Tanzgeschehen der
Brasilianischen ,,Grupo de Rua“: Wie zu lesen ist, leitet sich
»CRACKz"“ aus choreographischem Material ab, das im Internet zu
finden ist: ,download, remix, share — speichern, neu
zusammenflugen, teilen” 1ist das Prinzip, zu erleben auf
Zollverein 1in Essen.

Nichts weniger als den Theaterbetrieb ad absurdum fuhren will
.Forced Entertainment”: Altvertraute Figuren und Textfragmente
stehen einem Science-Fiction-Sujet gegenuber. Eine Mixtur,
,Das letzte Abenteuer” genannt (Maschinenhalle Zweckel,
Gladbeck). Ahnlich geheimnisvoll, marchenhaft und
abenteuerlich geht es in Helmut Lachenmanns Oper ,Das Madchen
mit den Schwefelholzern” zu. Abgesehen davon, dass der
Komponist hier die annahernd vollige Dominanz des
musikalischen Gerauschs zelebriert, wird Hans-Christian
Andersens bekanntes Marchen durch weitere Texte verfremdet.
Das Ergebnis kann, wie jungst in Berlin gesehen, ein
unglaubliches Erlebnis werden. Zur Triennale darf nun Robert
Wilson seinen Zugang zum wuchtigen Stiluck, 1in der
Jahrhunderthalle, offerieren.

Beinahe spukig soll es zudem ausschauen in ,Stifters Dinge“,
einer von Goebbels selbst verantworteten Performance im
Duisburger Landschaftspark. Funf Klaviere erklingen, ohne
Hilfe eines Pianisten, es gibt keine Akteure, nur Tone und
Bilder. Ein Theater uber das Theater: Im Zentrum stehen
Bihnenbestandteile (Vorhang), Mittel fur szenische Tricks wie
Eis oder Nebel.

Die einzige Konstante bei all diesem avantgardistischen
Vorpreschen ist das Publikum. Es darf ratseln, entschlusseln,
sich wundern oder argern, debattieren, vielleicht sogar still
geniellen. Es darf im Ubrigen auch mitmachen: In William
Forsythes grollflachigem Labyrinth, einem Raum mit 400 Pendeln,



die sich in variablen Tempi bewegen, sollen geneigte
Betrachter lustvoll umherschweifen. Oder eher schlangengleich:
Denn eine Beruhrung des Instrumentariums im Essener Museum
Folkwang sei zu vermeiden, heillit es im Programm. Ja, wo die
Kunst ihre Ordnung hat, ist im Zweifel der Mensch fur das
Chaos verantwortlich.

,Habt Mut !“ wollen wir den Besucherscharen zurufen. Denn
schon manche Theaterrevolution hat sich im Nachhinein als
Spiel auf der Buhne vor Publikum entpuppt. Wie in hunderten
von Jahren zuvor. Auch Heiner Goebbels und seine Mitstreiter
werden das Rad nicht neu erfinden konnen. Vielleicht sieht’s
nur ein bisschen peppiger aus.

Im Internet (www.ruhrtriennale.de) stehen alle weiteren
Informationen, im Ubrigen auch uber samtliche Produktionen der
vorherigen Festival-Jahrgange. Der Vergleich lohnt sich.

Mehr Wahnsinn - die Show
,Plifolie” im Essener
Varieté-Theater GOP

geschrieben von Britta Langhoff | 15. Januar 2015
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Lange waren wir nicht da - im Essener
Varieté-Theater GOP. Nach dem Ende der
Show fragten wir uns: warum eigentlich
nicht? Seit 1996 gibt es den Essener
Ableger des Hannoveraner Traditions-
Varietés. Noch nie sind wir enttauscht
worden. So auch diesmal nicht. Das
aktuelle Programm in Essen tragt den
Titel ,pliifolie”“ und der Name ist
Programm. Denn in der Tat machte der
,Wahnsinn“ auf der Biithne Lust auf mehr.

»Pliufolie” ist die Fortfuhrung von ,la folie”, einer der
erfolgreichsten Produktionen, die GOP an seinen Spielorten 1in
den letzten Jahren hatte. Verantwortlich dafur zeichnet der
franzosische Créateur Anthony Venisse, gemeinsam mit seiner
Schwester Amelie. Die Geschwister tragen mit Pantomime und
Clownerie die Rahmenhandlung der Show und stimmen die
Zuschauer so ohne viele Worte, aber ausgefeilt und
verstandlich auf die Darbietungen der mitwirkenden Akrobaten
ein. Ihre Einlagen schwanken zwischen schrag abgedreht und
klamaukig, fangen sich aber immer wieder, bevor sie ein zu
albernes Niveau unterschreiten.

Die mitwirkenden Akrobaten sind allesamt grofartig und wissen
zu begeistern. Besonders angetan hatten es dem Publikum die
vier Jungs vom Quatuor Stomp, die eine ganz erstaunliche
Partner-Akrobatik turnten, bei der einem so manches Mal der
Atem stockte. Auch zeigten sie eine sehr schnelle,
temperamentvolle Jonglage, die eindrucksvolle Bilder erzeugte.

Ich war absolut hingerissen von der Artistin Anna Ward und
ihrer Darbietung mit dem Cyr. Ein Cyr 1ist ein riesiges Rad,
ahnlich einem Rhonrad, aber mit nur einem Reifen. Anna Ward
tanzte mit, auf und in diesem Reifen und erzeugte so ganz
besondere magische, sinnliche und elegische Momente. Eine
Suchmaschine in diesem Internet hat mir verraten, dass es
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bereits im Cirque du Soleil eine umjubelte Nummer mit dem Cyr
gab, aber ich kannte das bisher nicht. So ist das GOP in einer
Welt, in der man meint, schon alles irgendwann mal gesehen und
erlebt zu haben, doch immer wieder fiir eine Uberraschung gut.

Die GOPs gibt es nun seit etwas mehr als 20 Jahren. Im
November 1992 wurde der traditionsreiche Georgspalast (daher
das Kirzel GOP) in Hannover als Varieté-Theater
wiedereroffnet. Vier Jahre spater testete man in Essen aus, ob
das in Hannover erfolgreiche Konzept ubertragbar ist. Der Test
verlief erfolgreich. Mittlerweile gibt es GOP an funf
Standorten, der sechste folgt im September in Bremen. Auch
mitten in der Woche war die Show nahezu ausgebucht, das
Konzept der Besitzer geht auf: Bezahlbare Preise, freundlicher
Service, pluschiges, aber nicht angestaubtes Ambiente, alle
zwel Monate eine neue Show, gelegentlich Comedy-
Veranstaltungen und zuverlassig Varieté mit Anspruch.

Homepage der GOP-Theater : www.variete.de
»Plifolie” lauft noch bis Ende April, zum Trailer der Show
fiihrt dieser Link.

Endzeitstimmung in der
Tanzschule: ,Skin Deep Song“
in Essen uraufgefihrt

geschrieben von Katrin Pinetzki | 15. Januar 2015

Kann es einen trostloseren Ort geben als eine ehemalige
Tanzschule? Eine vergessene Disco-Kugel hangt zwischen
kaputten Deckenplatten, aus denen lose Kabel baumeln. Eine
verstaubte Theke, ein Klavier, ein Glittervorhang. Das
Arrangement gehort freilich zum Biihnenbild (Andreas Jander) -
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doch fiir die Urauffiihrung von ,Skin Deep Song“ hatte das
Theater Essen trotzdem keinen passenderen Ort finden konnen
als diese ehemalige Tanzschule hinterm Bahnhof, die vom
Theater eigentlich nur als Probebiihne genutzt wird.

Floriane KleinpaRB,
Heiner Stadelmann.
Foto: Thilo Beu

Passend deshalb, weil das Stuck des US-Dramatikers Noah Haidle
in einem Tanzsaal spielt. Thomas Krupa Uubertrug es ins
Deutsche und setzte es in Essen zum ersten Mal Uberhaupt in
Szene.

Als ,Endzeit-Stuck” wurde es vorab bezeichnet, es wurden
Verbindungen zu den Sticken Becketts und zu Cormac McCarthys
,Die Strale” nahe gelegt — dieser Vergleich ist bis auf das
Katastrophen-Motiv jedoch weit hergeholt.
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Floriane KleinpaBB, Silvia
Weiskopf (Foto: Thilo Beu)

»,Skin Deep Song“ erzahlt vordergrundig vom Trauma zweier
Schwestern, die das Attentat auf ihre Eltern, ein Kdnigspaar,
mit Rollenspielen und Witze-Erzahlen zu verarbeiten versuchen.
Haltlos irren sie in Kriegszeiten durch einen unbestimmten
Raum, schleppen ihre toten, in Sacke verschniurten Eltern
muhsam hinter sich her und ergehen sich in Erinnerungen, die
sie mal zum Lachen, mal zum Weinen bringen.

In Ruckblicken erfahrt der Zuschauer mehr dber die Familie,
die da zerstort wurde: Eine furchtbar unsympathische Bande mit
einem ordinaren, despotischen Vater (Tom Gerber), einer
hysterischen Mutter (Bettina Schmidt) und zwei albernen,
kichernden Prinzessinnen. Mitten im vom Konig selbst
angezettelten Krieg wollen sie ein rauschendes Fest feiern.
Bis der Attentater kommt und die Eltern hinrichtet — vor den
Augen der Schwestern, von denen eine soeben zum ersten Mal mit
einem Jungen getanzt und ihn gekusst hat.

Hintergrindig ist dies also eine Geschichte wvom
Erwachsenwerden, vom mitunter brutalen Abschiednehmen -
Abschied von der Kindheit, von den Eltern, von der exklusiven
Innigkeit der Beziehung zur Schwester, die durch neue
Beziehungen abgelost werden wird. Das Attentat markiert jenen
Punkt im Leben der Madchen, an dem sich einfach alles andert,
irgendwo zwischen Pubertat und Erwachsensein. Die
Vergangenheit? War zwar mit dieser Familie auch eine ziemliche
Katastrophe, aber immerhin vertraut und berechenbar. Die
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Zukunft? Hochst unsicher, weshalb die Madchen sich in ihren
Rollenspielen lieber eigene verbindliche Regeln geben.

Silvia Weiskopf und Floriane Kleinpall spielen diese gestorten,
verstorten Schwestern hochst anruhrend und uUberzeugen ebenso
in den Ruckblenden als niedlich-naive, behiutete Dummchen mit
wallendem Langhaar wie als glatzkopfige, in eine neue Welt
gespuckte Girlie-Frauen.

Am Ende schenkt das Stuck dem Zuschauer ein trostliches Ende,
wie es typisch ist fur die Absolventen amerikanischer
Schreibschulen: Die Schwestern begraben endlich ihre Eltern
und erklimmen so eine nachste Stufe der Trauer. In ihrem
dementen Opa (Heiner Stadelmann) haben sie zudem ein
versohnendes Bindeglied zwischen Vergangenheit und Gegenwart
gefunden.

Nahere Infomationen hier

(Der Beitrag erschien zuerst im Westfalischen Anzeiger, Hamm)



