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Dirigentin Nil Venditti mit den Essener Philharmonikern.
(Foto: Volker Wiciok)

Ein ganzes langes Wochenende Musik von Frauen: Das dürfte es
in NRW bisher nie gegeben haben. Detmold, Dortmund und Essen
stellten lang vergessene, verschollene und ignorierte Musik
von  Komponistinnen  auf  den  Prüfstand  –  mit  erstaunlichen
Ergebnissen. Was da zwischen 1845 und heute an Oper, Sinfonik,
Konzert und Kammermusik entstanden ist, verdient in jedem Fall
Beachtung.

Einen „Frauen-Bonus“ braucht es dabei nicht: Das Geschlecht
der Schöpferin ist nicht entscheidend, um Musik analysieren,
genießen oder bewerten zu können. Sehr erheblich wird die
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Herkunft  von  Mann  oder  Frau  allerdings,  wenn  es  um
Entstehungsbedingungen und vor allem die Überlieferung geht.
Die Mehrzahl der Werke von Komponistinnen blieb ungedruckt.
Andere wurden zwar publiziert, aber selbst nach erfolgreichen
Aufführungen in Archive verbannt, wo sie erst gezielte Suche
ans  Tageslicht  brachte.  Und  an  kritische  Editionen  oder
spielbares  Notenmaterial  war  bis  in  die  jüngste  Gegenwart
nicht zu denken.

Ein Beispiel ist das Cellokonzert op. 10 der in Köln geborenen
Maria Herz, das im Zentrum des Sinfoniekonzerts der Essener
Philharmoniker stand. Die Solistin Raphaela Gromes hat dieses
um 1930 entstandene Konzert dank eines Hinweises des Enkels
der  Komponistin,  Albert  Herz,  entdeckt  und  erstmals  in
Deutschland aufgeführt. Inzwischen bietet es der Verlag Boosey
& Hawkes zusammen mit mehr als einem Dutzend der rund 30 Werke
von Maria Herz in seinem Programm an. Raphaela Gromes spielte
das Cellokonzert mit dem Deutschen Symphonie-Orchester Berlin
unter Anna Rakitina ein. Sie leistete mit ihren Alben „Femmes“
und  „Fortissima!“  einen  viel  beachteten  Beitrag  zur
Sichtbarkeit  von  Komponistinnen  und  unterstützte  ihre
Bemühungen  auch  durch  ein  Buch.

https://www.boosey.com/composer/Maria+Herz
https://www.boosey.com/composer/Maria+Herz
https://www.raphaelagromes.de/de/
https://www.raphaelagromes.de/de/fortissima/


Raphaela Gromes (Foto: Volker Wiciok)

Vergebliches Bemühen um eine Uraufführung

Maria Herz hat sich in Köln vergeblich um die Uraufführung
ihres Cellokonzerts bemüht. Wie weit das mit Misogynie im
damaligen Musikbetrieb zu tun hat, ist zu klären. Nachprüfbar
ist,  dass  das  einsätzige,  aber  durch  drei  Kadenzen  klar
gegliederte  Konzert  kein  Futter  für  extrovertierten
Virtuosenglanz  oder  Spieltechnik-Nerds  bietet.  Das  Werk
fordert eher Sinn für Atmosphäre und ein Gefühl für die aparte
Zwiesprache  mit  ungewöhnlichen  Orchesterpartnern  wie  Flöte
oder Fagott. Die kraftvolle Geste, das ausladende Lagenspiel,
den triumphalen Ton erwartet man vergebens.

Dafür baut Raphaela Gromes auf ihrem Bergonzi-Cello von 1740
einen  weiträumigen  Spannungsbogen  auf:  Vom  dunklen,
unbestimmten Beginn und einem fast unmerklich sich lösenden
Pianissimo auf der tiefsten Saite tastet sich der Solopart in
die  Höhe,  sinkt  wieder  ab,  wenn  das  Tamtam  eine  Zäsur
zischelt,  sammelt  sich  erneut  und  findet  allmählich  zu
kantabler Verdichtung. Die fragile Balance mit dem Orchester



schafft eine meditative Atmosphäre, die sich nach der ersten
Kadenz mit rhythmischen Pizzicati ins Tänzerische löst.

Hier hört man den Sound der Zwanziger Jahre: Jetzt steigen
auch die Holzbläser in den lebendigen Austausch ein. Kühnes
Sprengen der Tonalitätsgrenzen und fugengestützte Steigerung
kennzeichnen  den  letzten  Satz;  das  Orchester  setzt  einen
scharf fokussierten Schlusspunkt. Die Essener Philharmoniker
folgen der dynamisch agierenden Dirigentin Nil Venditti auf
den  Punkt;  die  tiefen  Streicher  gefallen  mit  düster
schwebenden  Piani,  korrespondieren  sensibel  mit  dem
ausgeglichen unangestrengten Ton der Cellistin. Tief bewegend
die  Zugabe,  „Tropar“  der  ukrainischen  Komponistin  Hanna
Havrylets, die vier Tage nach Beginn des russischen Angriffs
auf die Ukraine 2022 starb, weil eine ärztliche Versorgung
nicht möglich war.

Magische Klänge aus Irland

Zu Beginn das zu ihren Lebzeiten einzige gedruckte Werk von
Ina Boyle, für das sie 1919 den Carnegie-Preis errang: „The
Magic Harp“ ist eine stimmungsvolle Rhapsodie für Orchester,
ein zaubrisches, formal freies, tief in der Klangwelt des
ausgehenden 19. Jahrhunderts wurzelndes Werk. Boyle wuchs in
Irland in ländlicher Abgeschiedenheit auf, erhielt privaten
Musikunterricht,  erweiterte  aber  nach  und  nach  ihren
Erfahrungshorizont und studierte schließlich bei Ralph Vaughan
Williams.



Die Dirigentin Nil Venditti. (Foto: Volker Wiciok)

Farbiges und üppiges Orchester

Natürlich  ist  die  Harfe,  das  Symbol  Irlands,  das
Hauptinstrument, von Juan Antonio García Díaz hingebungsvoll
gespielt.  Ein  eröffnendes  Hornsignal  zum  Raunen  tiefer
Streicher lässt an die Mystik erinnern, die mit der irischen
Sagenwelt versponnen wird. Dem Stück merkt man nicht an, dass
seine  kaum  30jährige  Komponistin  keine  Erfahrung  mit  der
Orchesterarbeit  hatte.  Die  Bassklarinette  färbt  den  Klang
düster-unheimlich; an anderer Stelle malen die Holzbläser eine
bukolische Idylle. Boyle schreibt eingängige Melodien, ohne
sie arios auszubauen, scheut sich aber auch nicht vor luftigen
Dissonanzen.  Nil  Venditti  und  die  Essener  Philharmoniker
lassen sich willig auf die träumerische Klangwelt ein und
adeln  die  Musik  mit  feinem  Klangsinn:  ein  Werk,  das  es
verdient, häufig aufgeführt zu werden.

Nicht  weniger  eindrucksvoll  präsentieren  die  Essener
Philharmoniker  die  Zweite  Sinfonie  der  Französin  Louise
Farrenc.  Sie  genoss  den  Vorteil  einer  Ehe  mit  einem



Musikverleger; ihre Werke wurden erfolgreich aufgeführt, hoch
geachtet,  dennoch  rasch  vergessen.  Erst  in  den  Neunziger
Jahren  startete  eine  Edition  ihrer  Werke.  Das  in  Venedig
angesiedelte  Zentrum  Palazzetto  Bru  Zane  sorgt  für  die
Verbreitung ihrer Musik. Dieses von einer Mäzenin finanzierte
„Centre de musique romantique française“ unterstützt auch die
Essener Aufführung.

Farrencs 1846 uraufgeführte Sinfonie erweist sich auf der Höhe
der Entwicklung nach Beethoven, greift auf die Wiener Klassik
zurück  und  lässt  das  Orchester  farbig  und  üppig  glänzen.
Farrenc  schreibt  energiegeladene  Musik,  in  der  Einleitung,
aber auch den kontrapunktischen Teilen mit ihrem drängenden
Gestus an Beethoven erinnernd, in der lockeren Eleganz des
zweiten Satzes unverkennbar von Haydn inspiriert – oder stehen
nicht Mozart und sein Pariser Konkurrent Giuseppe Cambini Pate
für  diese  feinsinnige  Musik?  In  den  Holzbläsern  hört  man
Farrencs  Lehrer  Antonín  Reicha,  dessen  Bläserquintette  bis
heute reizvolle Unterhaltung bieten. In all den Bezügen findet
Farrenc jedoch einen eigenen Ton, der auch diese Sinfonie zu
Repertoireehren verhelfen sollte.

Das  Sinfoniekonzert  eröffnete  das  Festival  „her:voice“  des
Aalto-Musiktheaters. Zum vierten Mal verbindet es Wissenschaft
und Musikpraxis in einem Symposion, Vorträgen, Kammerkonzerten
und  einer  Aufführung  der  Oper  „Die  Fritjof-Saga“  der
schwedischen Komponistin und Organistin Elfrida Andrée auf ein
Libretto  von  Literaturnobelpreisträgerin  Selma  Lagerlöf.
Vorbildlich  die  Zusammenarbeit  mit  Universitäten  in  Essen,
Wien und Zürich, ebenso die Förderung durch die Alfried Krupp
von Bohlen und Halbach-Stiftung. Die geneigten Zuhörer konnten
so etwa Musik von Clara Schumann, Maria Herz, Florence Price,
Germaine  Tailleferre,  die  Zweite  Orgelsinfonie  von  Elfrida
Andrée und die Uraufführung von „Gespräch“ für Streichquintett
und Klavier der 2009 geborenen Jungstudentin an der Folkwang
Universität der Künste Essen, Johanna Pauli, erleben.

Auch wenn das Echo beim traditionellen Konzertpublikum eher



verhalten ist – der Saal beim Sinfoniekonzert war längst nicht
so voll wie sonst –, sind solche Initiativen Gold wert. Sie
öffnen den Horizont und verhindern, dass die klassische Musik
zum  Wiederholungsritual  des  Immergleichen  und  Altbekannten
verkümmert.

Ohne Sorgen in die Unterwelt:
Neujahrskonzert  der  Essener
Philharmoniker
geschrieben von Werner Häußner | 24. März 2026

Die Essener Philharmoniker mit GMD Andrea Sanguineti
beim Neujahrskonzert in der Philharmonie. (Foto: Volker
Wiciok)

https://www.revierpassagen.de/135908/ohne-sorgen-in-die-unterwelt-neujahrskonzert-der-essener-philharmoniker/20250110_2145
https://www.revierpassagen.de/135908/ohne-sorgen-in-die-unterwelt-neujahrskonzert-der-essener-philharmoniker/20250110_2145
https://www.revierpassagen.de/135908/ohne-sorgen-in-die-unterwelt-neujahrskonzert-der-essener-philharmoniker/20250110_2145


Einmal im Jahr ist es so weit. Da öffnen sich alle Türen und
die Noten tanzen im Dreivierteltakt herein.

Silvester  und  Neujahr  sind  Strauß-Tage:  Zahllose  Konzerte
weltweit lassen die Walzer, Polkas, Märsche und Quadrillen des
„Walzerkönigs“  erklingen,  beschwören  vermeintliche
Glanzzeiten,  vergoldet  von  den  Melodien  von  Johann  Strauß
Vater und Sohn und dessen Brüdern Josef und Eduard. Das Wiener
Neujahrskonzert hat sich seit Beginn der Radio- und später
Fernsehübertragungen 1959 zum weltweiten Ereignis entwickelt,
das in diesem Jahr von über 100 Stationen ausgestrahlt wurde.

Johann  Strauß  in
einer
historischen
Fotografie  von
Fritz  Luckhardt

2025 bleibt’s nicht beim Jahreswechsel-Event: Wien feiert das
ganze  Jahr  über  die  Musikerdynastie  und  ihren
einflussreichsten  Protagonisten  Johann  Strauß  (Sohn).  Der
wurde vor 200 Jahren geboren und prägte von seinem ersten
Auftreten 1844 bis zu seinem Tod 1899 die Wiener Tanz- und
Unterhaltungsmusik. Sein größtes Verdienst, für das ihn Verdi
und Wagner, Brahms und (der nicht verwandte) Richard Strauss
schätzten: Er schrieb – wie sein Zeitgenosse Philipp Fahrbach

https://www.wienerphilharmoniker.at/de/neujahrskonzert/tradition-und-geschichte
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zutreffend  bemerkte  –  „Tanz-Compositionen  zugleich  fuer’s
Gehoer und fuer die Fueße“. Der große Konzertwalzer erschließt
also  seinen  Wert  über  das  Hören;  Strauß  hat  den  einst
argwöhnisch  beäugten,  derb-sinnlichen  Tanz  in  die  Regionen
eines  betrachtenden  Musikgenusses  erhoben  –  „Sphärenklänge“
eben.

Operette in Dortmund und Essen

Johann  Strauß,  der  Tycoon  der  musikalischen
Unterhaltungsindustrie Wiens, suchte den Erfolg aber auch in
der  damals  aufsteigenden  und  Gewinn  versprechenden  Gattung
Operette. Mit der „Fledermaus“ schuf er – gemeinsam mit dem
oft  unterschlagenen  Richard  Genée  –  vor  150  Jahren  ein
Meisterwerk des Genres, aus dessen Schatten auch seine übrigen
14 vollendeten Operetten nur schwer heraustreten können. In
Dortmund  läuft  der  Scherz  mit  dem  Flattertier  derzeit  im
Opernhaus.  Dort  durchbricht  man  ab  9.  Juni  das  oft
einfallslose  Strauß-Potpourri-Einerlei  mit  der  originellen
Idee, gleich sechs „Sträuße“ zusammenzubinden: Götz Alsmann
moderiert eine Gala, in der Musik von Johann Strauß Vater und
Sohn, Josef und Eduard Strauß, aber auch dem herausragenden
Satiriker Oscar Straus und dem Gestalter des Übergangs von der
Spätromantik zur Moderne Richard Strauss erklingen wird.

https://www.theaterdo.de/produktionen/detail/die-fledermaus/?_gl=1*be6uj0*_ga*MTIxMTUxOTQzNy4xNzMzNDAzMTMw*_ga_C295VDP9NZ*MTczNjUzMDcyNS43LjEuMTczNjUzMDcyOS4wLjAuMA..*_ga_0E5G995DVZ*MTczNjUzMDcyNS44LjEuMTczNjUzMDcyOS4wLjAuMA..
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Fritz  Steinbacher  und  Tanja  Christine  Kuhn  in  der
Dortmunder Inszenierung der „Fledermaus“. (Foto: Björn
Heckmann)

Auch die Oper in Essen lässt es sich nicht nehmen, an Strauß
zu erinnern: In der letzten Spielzeit stand seine „Nacht in
Venedig“  noch  einmal  im  Spielplan,  ab  29.  März  zeigt  das
Aalto-Theater  in  vier  konzertanten  Aufführungen  –  in
Kooperation mit „Johann Strauß 2025 Wien“ – die Operette „Der
Karneval  in  Rom“  mit  Nikolaus  Habjan  als  Erzähler  und
musikalisch  geleitet  von  Guido  Mancusi,  den  man  von  den
Seefestspielen Mörbisch und der Wiener Volksoper kennt.

Nur Populäres zu Neujahr

Recht  konventionell  dagegen  liest  sich  das  Programm  des
Neujahrskonzerts  der  Essener  Philharmoniker:  Populäre  Werke
von Johann Strauß Sohn dominieren, der Vater kommt lediglich
mit dem „Venetianer-Galopp“ zu Gehör. Josef Strauß darf sich
als Walzerkomponist nicht zeigen. Seine vier Polkas gewinnen
ihren Reiz aus dem Spiel mit Kontrasten: Zu Beginn verbreitet
die Schnellpolka „Ohne Sorgen“ übermütigen Frohsinn, während

https://www.theater-essen.de/programm/a-z/karneval-in-rom/


sich die „Tanzende Muse“ eher gemessen-gemütvoll dreht. „Die
Libelle“,  eines  der  bekannteren  Werke  Josefs,  gibt  der
Harfenistin erste Gelegenheit, die Musik feinsinnig zu färben.

Das „Plappermäulchen“, im April 1868 in der „Neuen Welt“ in
Hietzing unter dem Titel „Die Plaudertasche“ uraufgeführt, ist
mit seiner kribbeligen Steigerungsdramaturgie und der köstlich
penetranten Rassel ein musikalischer Scherz wie Johann Strauß‘
„Perpetuum mobile“. Die Essener Philharmoniker führen ihren
Klangsinn vor, die Violinen schwirren, die Celli baden in
Melodie, vom Piccolo bis zum Fagott, von der Pauke bis zum
Gong hat alles seinen Auftritt, und GMD Andrea Sanguineti
feuert den Jux temperamentvoll an, bis das „… und so weiter“
die  wiederholungsfreudige  Kette  musikalischer  Capricen
abschneidet.

Natürlich fehlen andere „Gustostückerl’n“ aus der Strauß-Feder
nicht: „Auf der Jagd“ mit Hörnerschall und Pistolenknall, „Im
Krapfenwald’l“ mit Kuckucksruf und die „ungarische“ Polka mit
dem Hochruf „Éljen“. Das alles klingt bei den Essenern flott
und  forsch,  anfangs  arg  krachend,  im  Lauf  des  Abends
geschliffener und mit mehr Sinn für Finessen, etwa, wenn das
Publikum mit dem „Vergnügungszug“ pfeifend und schnaufend in
die Pause fährt.

Die Walzer suchen ihren Meister



GMD Andrea Sanguineti sorgt für temperamentvolle Polkas
und fesche Walzerrhythmen beim Neujahrskonzert. (Foto:
Volker Wiciok)

Die Walzer sind die Meisterprüfung für Sanguineti, und er
führt  ins  „Künstlerleben“  mit  seinen  reizenden  Oboen-  und
Klarinettensoli vor flirrendem Hintergrund mit distinguierter
Noblesse ein, lässt das Crescendo aufblühen, erfasst mit Sinn
für  Agogik  die  „weichüppige  und  elegante  Form  des
österreichischen Walzerrhythmus“, lässt die Philharmoniker den
gemütvoll-diskreten  Ton  für  die  Stimmungsmalerei  der
Einleitungen  –  auch  im  „Donauwalzer“  –  ausspinnen.  Manche
langsame  Stelle  gerät  ins  Zögern,  so  im  „Accelerationen“-
Walzer, aber der eigentlich monotone Dreierrhythmus erklingt
fesch und spritzig.

In  den  „Geschichten  aus  dem  Wienerwald“  hat  die  Wiener
Zithermeisterin  Barbara  Laister-Ebner  einen  herzwärmenden
Auftritt.  Nach  einer  dramatischen  Einleitung,  einem
romantisierenden  Hornruf  und  der  bukolischen  Flötenkadenz
erinnert die Zither an die niederösterreichischen Wurzeln der
Walzermelodien,  die  Sanguineti  mit  ein  wenig  zu  extremem



Ritardando und scharfem rhythmischen Impetus musizieren lässt.
Der fröhlichen Musizierlaune der Philharmoniker fehlt hier –
wie in mancher Polka – der letzte Schliff in der Balance und
die Eleganz der Artikulation.

Eine  ganz  eigene  Köstlichkeit  serviert  der  langjährige
Soloklarinettist  der  Essen  Philharmoniker,  Harald  Hendrich,
der jetzt ans zweite Pult rückt: Als Dank für die warmherzige
Würdigung Sanguinetis spielt er eine Hommage an den Jubilar:
„Ich begrüße Sie, Herr Johann Strauß“, aus der Feder von Béla
Kovács (1937-2021), der lange in Budapest und Graz Klarinette
unterrichtete.  Ein  kleines  Virtuosenstück  zwischen  edlem
Cantabile und spritzigen Rhythmen, erschienen in der Edition
Darok und extra von Boris Gurevich für Streicher bearbeitet.

Mit „Donner und Blitz“ stürzt der Fluss der Musik schließlich
in die Unterwelt, für die Strauß‘ kongenialer Pariser Kollege
Jacques Offenbach seinen zündenden Can-Can erfunden hat, der
Wien schon einen Monat nach der Uraufführung des „Orpheus in
der Unterwelt“ als Strauß-Quadrille in Furor versetzte. Ohne
Sorgen in die Unterwelt – wenn das mal kein Programm für 2025
ist!

Wege  zu  sich  selbst:
Frühwerke  Puccinis  zum  100.
Todestag in der Philharmonie
Essen
geschrieben von Werner Häußner | 24. März 2026
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Giacomo  Puccini  ist  vor  100
Jahren,  am  29.  November  1924,
gestorben.  Seine  Heimatstadt
Lucca  hat  ihm  dieses  Denkmal
gesetzt. (Foto: Werner Häußner)

Die Suche nach dem Funken der Genialität berühmter Komponisten
gehört  zu  den  Standards  einer  glorifizierenden
Geschichtsschreibung,  die  selbst  im  weit  abgelegenen
Jugendwerk  noch  die  Ahnung  des  späteren  Meisters  erspüren
will. Das funktioniert bei Wagner schon nicht und geht bei
Giacomo Puccini vollends ins Leere.

Nichts deutet darauf hin, dass aus dem Kirchenmusikschüler aus
Lucca  und  dem  bequemen  Mailänder  Studenten  Amilcare



Ponchiellis einmal der Schöpfer einer „Tosca“, einer „Madama
Butterfly“ oder einer „Turandot“ werden sollte.

Trotzdem ist es eine gute Idee, den 100. Todestag Puccinis
(geboren am 22.12.1858 in Lucca, gestorben am 29.11.1924 in
Brüssel) zum Anlass zu nehmen, einmal in seiner Jugend zu
kramen. Zum einen, weil eine Größe wie Puccini kein Jubiläum
braucht,  um  mit  seinem  reifen  Œuvre  im  Musikleben  der
Gegenwart  ausreichend  präsent  und  gewürdigt  zu  sein.  Zum
anderen,  weil  gerade  der  Kontrast  zwischen  den  eifrigen
Jugendwerken und den so souverän wirkenden, tatsächlich aber
unter unendlichen Mühen entstandenen Opern Aufschluss geben
kann, wie der Komponist Puccini zu sich selbst gekommen ist.
Es  sind  nicht  die  sicherlich  unersetzlichen  Bemühungen  um
Kontrapunkt,  Harmonielehre  oder  historische  Musik,  die  den
Durchbruch anfeuern. Es ist der Funke, der aus dem Musikdrama
springt, der die Fantasie des Autors entfacht und in höchste
Höhen treibt.

Dieses zündende Moment ist vielleicht am ehesten in Puccinis
„Messa di Gloria“ zu spüren – ein Werk, in dem eben schon Text
zur  Musik  tritt  und  sich  beide  unzertrennlich  verbinden.
Puccini-Biograph Dieter Schickling nennt sie „zeitgenössische
Konfektionsware“ und hat damit wohl recht. Hätte die am 12.
Juli 1880 in Lucca mit einigem Erfolg uraufgeführte Messe
irgendeiner  der  tüchtigen  Zeitgenossen  des  jungen  Puccini
geschrieben,  läge  sie  wohl  immer  noch  unbeachtet  in
irgendeinem Archiv. Puccini selbst hatte kein Interesse mehr
an  dem  Jugendwerk.  Doch  der  Name  des  Autors  bringt  die
Erlösung: 1952 wurde die Messe wieder ausgegraben.

Zweifelhafte Hymne für die Stadt Rom



Der Essener GMD Andrea Sanguineti. (Foto: Volker Wiciok)

GMD  Andrea  Sanguineti  ist  zu  danken,  dass  die  Essener
Gedenkfeier  zum  Tod  Puccinis  vor  100  Jahren  nicht  in
irgendeinem geistlosen Highlight-Potpourri besteht. Er hat die
„Messa a quattro voci con orchestra“ – so der korrekte Titel –
ins Zentrum seines Vierten Sinfoniekonzerts mit den Essener
Philharmonikern  gestellt  und  das  Programm  mit  Orchester-
Frühwerken  Puccinis  aus  seinen  Studienzeiten  in  Lucca  und
Mailand ergänzt.

Sanguineti war aber auch mutig genug, den „Inno a Roma“ von
1919 ins Programm aufzunehmen, ein Stück Propagandamusik, wie
sie auch Beethoven, Rossini, Verdi, Wagner und manch andere
geschaffen haben. Und wie Wagners Musik in Deutschland, so
wurde  Puccinis  martialische  Hymne  von  den  Faschisten
vereinnahmt,  deren  Aufstieg  der  Maestro  unpolitisch
unbekümmert  verfolgte,  ohne  seine  eher  konservativ
patriotische Einstellung in Nationalismus oder gar Sympathie
umschlagen  zu  lassen.  Sanguineti  ließ  den  „Inno“  richtig
krachen und von Pathos triefen – und hat so mehr als in seiner
wortreich  entschuldigenden  Erklärung  dazu  beigetragen,  das



Doppelgesicht  dieser  Musik  und  ihrer  Missbraucher  zu
entlarven.

Entrückte Stimmung, melodischer Geschmack

Was  zeigen  die  Orchesterwerke  des  jungen  Puccini?  Das
„Preludio a Orchestra“, das er mit Achtzehn schrieb, steht in
den vibrierenden Violin-Piani wohl unter dem Eindruck einer
„Aida“-Aufführung,  die  er  1876  im  Teatro  Nuovo  in  Pisa
miterlebt hat. Auf den tiefen Saiten intonieren die Geigen ein
schmeichelndes  Thema,  in  dem  man  das  Material  für  eine
Opernarie entdecken könnte. Aber von den späteren eleganten
Übergängen ist noch nichts zu hören. Auch „Scherzo e Trio“,
wohl  um  1883  in  Mailand  entstanden,  offenbart  Puccinis
melodischen  Geschmack.  Das  „Preludio  sinfonico“  atmet  die
entrückte  Stimmung  eines  „Lohengrin“  und  zeigt  in  den
Holzbläserharmonien, wie sich Puccini für die Koloristik in
der Musik interessiert.

Das  bekannteste  Werk  aus  dieser  Zeit,  das  „Capriccio
sinfonico“, genießt eine gewisse Bekanntheit, weil Puccini das
Vivace  daraus  in  „La  Bohème“  wieder  verarbeitet  hat.
„Sinfonisch“ im Sinne einer deutschen Tradition ist da wenig,
die Struktur dieser frühen Heldentaten erinnern eher an die
Themenreihungen  von  Opernouvertüren  oder  an  locker  gefügte
sinfonische  Dichtungen.  Die  Essener  Philharmoniker  haben
diesen anregenden Einblick in die frühe Werkstatt des späteren
Operngenies mit Lust und Spiellaune eröffnet.

Dramatisch und unkonventionell



Gedenktafel  für
Giacomo  Puccini  in
seinem  langjährigen
Wohnort  Torre  del
Lago.  (Foto:  Werner
Häußner)

In der Messe findet sich keine Spur der späteren Opernmusik zu
religiösen Momenten, etwa des falschen Pathos‘ des „Te Deum“
in  „Tosca“.  Dafür  lassen  sich  zwei  Beobachtungen  machen:
Puccini  zeigt  seine  Stärken  als  Dramatiker,  denn  die
schildernden Teile etwa des Credo wirken inspirierter als die
reflektierend theologischen Passagen. Und er lässt sich nicht
nur  von  Ausdruckskonventionen  bestimmen.  Das  zeigt  sich
bereits im kontemplativen „Kyrie eleison“: Der Opernchor des
Aalto-Theaters  gibt  ihm  gemeinsam  mit  dem  Philharmonischen
Chor Essen pastorale Leichtigkeit, hebt aber auch den Kontrast
zum „Christe eleison“ mit seinen Marcato-Männerstimmen heraus.

Man darf sich durchaus fragen, welche Gedanken Puccini hegt,
etwa wenn er im Gloria das „in terra pax hominibus“ – also der
weihnachtliche Wunsch nach Frieden auf Erden – zurücknimmt,
als melde er seine leisen Zweifel an. Oder wenn er den Solo-
Tenor  –  Alejandro  del  Angel  singt  die  Stelle  mit  markig
strahlender  Stimme  –  den  Dank  an  den  König  des  Himmels
(„gratias agimus tibi“) vielfach wiederholen lässt. Das Lamm



Gottes, das die Sünden der Welt hinwegnimmt, wird wieder in
leuchtender „Aida“-Stimmung besungen.

Das Bekenntnis zum alleine Heiligen („Quoniam tu solus sanctus
…“)  erklingt  dann  ganz  konventionell  in  hymnischem  Ton,
blechgewappnet  und  fanfarenbegleitet.  Sanguineti  dirigiert
diese  Stellen  mit  Verve  und  Energie,  und  die  Essener
Philharmoniker  folgen  ihm  mit  eindringlicher,  aber  nicht
überzogener  Wucht.  Wobei  einzelne  Stellen,  die  wie
Schönberg’sche  Abweichungen  klingen,  darauf  hindeuten,  dass
das mühsam überarbeitete Material keineswegs fehlerfrei ist.
Und obwohl seine Lehrer den Arbeitseifer des Studenten Puccini
bemängelten, zeigt die klassische „Cum sancto spiritu“-Fuge,
dass er sich auch dieses Metier vertraut gemacht hat.

Der zweite Solist der Messe, Massimo Cavaletti, bestätigt im
„Benedictus“ und im Duett mit dem Tenor im „Agnus Dei“ den
Eindruck aus der neuen Aalto-Produktion von Verdis „La forza
del destino“: Sein Bariton ist klangvoll, sicher positioniert
und  bei  aller  Wucht  in  der  Lage,  eine  melodische  Linie
flexibel zu gestalten.

Mit den Chören haben Patrick Jaskolka und Wolfram-Maria Märtig
ganze  Arbeit  geleistet:  Ein  paar  schwummrige  Stellen  zu
Beginn, ein paar Unebenheiten bei den Frauenstimmen in heikel
zurückzunehmenden Momenten sind schnell vergessen, wenn der
Chor im Credo konzentriert und klangstark agiert, beim Hinweis
auf  die  Auferstehung  der  Toten  die  Apokalypse  von  Verdis
„Requiem“ anklingen lässt, die „eine, heilige, katholische und
apostolische Kirche“ in lichterfülltem Dolce besingt und das
„Sanctus“ ohne triumphale Geste wie in verhaltenem Staunen
ausdrückt. Es sind diese fast zärtlichen Augenblicke, in denen
der Chor seine Stärke ausspielt.

Als die Messe ohne knallige Schlussakkorde zu Ende geht, zeigt
das  Publikum  viel  Sympathie  in  herzlichem  Beifall,  den
Sanguineti, der Chor und Wolfgang Kläsener an der Orgel mit
einer geistlichen Miniatur Puccinis, dem „Requiem alla memoria



di Giuseppe Verdi“ von 1905 belohnen.

Reizendes  Kaleidoskop:  Anna
Vinnitskaya  ist
Porträtkünstlerin der Essener
Philharmonie
geschrieben von Werner Häußner | 24. März 2026

Die Pianistin Anna Vinnitskaya. (Foto: Marco Borggreve)

Sergej Rachmaninow ist einer der Komponisten, zu denen Anna
Vinnitskaya immer wieder zurückkehrt – und das dürfte nicht
alleine  daran  liegen,  dass  sie  einst  am  Rachmaninow-
Konservatorium in Rostow am Don unterrichtet wurde. Mit dem
eher  selten  gespielten  Ersten  Klavierkonzert  in  fis-Moll
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stellte  sich  die  aus  Russland  stammende  Pianistin  als
Porträtkünstlerin der Essener Philharmonie dieser Saison im
Alfried-Krupp-Saal  vor,  begleitet  von  den  Philharmonikern
unter ihrem GMD Andrea Sanguineti.

Anna  Vinnitskaya  hat  sich  für  die  laufende  Saison  einen
gewichtigen Rachmaninow-Schwerpunkt gesetzt und wird in Essen
und der Region viel Präsenz zeigen. Bevor sie am 4., 5. und 9.
Februar  2025  mit  Rachmaninows  Dritten,  dem  d-Moll-Konzert,
nach Münster kommt, spielt sie im November die vier Konzerte
plus die Rhapsodie über ein Thema von Paganini op. 43 in zwei
Konzerten  mit  der  Dresdner  Philharmonie  unter  Krzysztof
Urbanski im Kulturpalast Dresden. Danach, am 6., 7. und 8.
März 2025 tritt sie unter Joana Mallwitz mit den Berliner
Philharmonikern mit dem Dritten Klavierkonzert auf. Prominente
Engagements  also  für  die  Preisträgerin  des  renommierten
Concours Reine Elisabeth in Brüssel, den sie 2007 als zweite
Frau in der Geschichte des Wettbewerbs gewann und in dessen
Jury sie im Mai 2025 sitzen wird.

Herbert Grönemeyer als Dirigent

In  Essen  ist  Anna  Vinnitskaya  noch  mehrfach  in
unterschiedlichen  Formaten  zu  erleben.  Die  beiden
Herbstkonzerte für Menschen mit besonderen Bedürfnissen im RWE
Pavillon  liegen  bereits  hinter  ihr,  aber  am  3.  Oktober
präsentiert sie in der Philharmonie mit Dmitri Schostakowitsch
einen ihrer dezidierten Lieblingskomponisten: Mit dem Brahms
Ensemble  Berlin  spielt  sie  das  Klavierquintett  op.  57,
solistisch lässt sie sich mit den „Puppentänzen“ hören, die
sie  auch  2024  auf  ihrem  jüngsten  Album  „Piano  Dances“
eingespielt  hat.

Das Zweite Klavierkonzert Schostakowitschs erklingt dann mit
dem Mahler Chamber Orchestra zum 50. Todesjahr des Komponisten
2025 – am 14. Februar in Dortmund, am 15. in Essen und am 16.
in Köln. Noch einmal ist Anna Vinnitskaya am 22. März in der
Philharmonie Essen Solistin eines Orchesterkonzerts, diesmal
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mit dem Tonhalle Orchester Zürich unter Paavo Järvi und dem a-
Moll-Konzert  Robert  Schumanns,  bevor  sie  am  14.  Juni  mit
Rachmaninows populärem c-Moll-Konzert op. 18 und den Bochumer
Symphonikern  nach  Essen  zurückkehrt.  Als  Dirigent  des
Konzerts, das am 13. und 15. Juni auch in Bochum auf dem
Programm steht, ist Herbert Grönemeyer angekündigt.

Leuchtende Frische für Rachmaninow

Mit  dem  Ersten  Klavierkonzert,  das  Sergej  Rachmaninow  als
Moskauer  Konservatoriumsstudent  1891  schrieb  und  1917
überarbeitete,  bestätigte  Anna  Vinnitskaya  ihren  viel
gerühmten Rang als Solistin: Mit dem oft unterschätzten Werk
ließ sie ein reizendes Kaleidoskop der Stimmungen aufleuchten.
Nach dem kraftvollen Statement des Beginns nimmt sie den Ton
des weiträumig in den Streichern exponierten Themas auf, der
sich bald in lockerer Spielfreude verliert. Kein Wunder, dass
dieses  Konzert  so  wenig  beachtet  wird:  Man  muss  wie  Anna
Vinnitskaya Freude daran haben, die eher rhapsodisch gereihten
Momente brillanter Leichtigkeit, sentimentalen Verträumens und
melodischer  Melancholie  elegant,  frei  und  natürlich
darzustellen.

Die  Pianistin  versucht  nicht,  die  Wechsel  illustrativ
einzufangen.  Sie  bewahrt  einen  stetigen,  freundlich
leuchtenden, eher frischen als elegisch verschatteten Ton –
den gönnt sie sich, gewürzt mit feinsinnigen Rubati, nur im
lyrischen Teil des letzten Satzes. Ihr kurzes Duett mit dem
Fagott im zweiten Satz wird zum poetischen Zwiegespräch, die
Energie  des  Finales  wird  zupackend,  aber  kontrolliert
freigesetzt. Die Philharmoniker unter Andrea Sanguineti sind
mal näher, mal weiter von der Pianistin entfernt, wollen sich
aber nicht vordrängen, sondern begleiten mit Noblesse, feinen
Abstufungen  und  stellenweise  zu  diskreten  Holzbläsern.  Ein
bezaubernder Einstand, der gespannt macht auf die weiteren
musikalischen Facetten dieses Porträts.

Weitere Infos:



https://annavinnitskaya.com/de/home

https://www.theater-essen.de/philharmonie/

 

Im  Zaubernebel  des  Klangs:
Essener  Philharmoniker  und
Cellistin  Raphaela  Gromes
spielen  Konzert  einer
vergessenen Komponistin
geschrieben von Werner Häußner | 24. März 2026

Die Cellistin Raphaela Gromes. Foto: wildundleise
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Seit Mitte August schon sind die Essener Philharmoniker wieder
auf  ihrem  Posten.  Sie  haben  die  Spielzeit  unter  einer
Dirigentin eröffnet und setzten sie jetzt mit dem Werk einer
vergessenen Komponistin fort.

Anna  Skryleva,  noch  bis  2025  Generalmusikdirektorin  in
Magdeburg, gab im August dem Saisonstart mit Gershwin und
Bernstein angemessenen Schwung. Der neue Essener GMD Andrea
Sanguineti präsentierte sich im Zweiten Sinfoniekonzert mit
einer Rarität aus seiner italienischen Heimat, „Feste Romane“
von Ottorino Respighi, und einem sehr massiven, sehr lauten
„Don Juan“ von Richard Strauss. Über ausufernde Lautstärke
konnte man sich nun im Dritten Sinfoniekonzert unter Leitung
des Geigers und Dirigenten Julian Rachlin nicht beschweren.
Die Essener Philharmoniker spielten sich mit Diskretion und
Finesse in die Herzen der Zuhörer in der Philharmonie, deren
Großer  Saal  durchaus  noch  eine  Hundertschaft  Besucher
vertragen  hätte.

Schade,  denn  wer  nicht  da  war,  hat  etwas  verpasst.  Das
Programm  ließ  eine  geschickt  gestaltende  Hand  spüren:  Den
ersten  Teil  eröffnete  das  a-Moll-Cellokonzert  op.  33  von
Camille Saint-Saëns, eines der bedeutendsten Solokonzerte für
dieses  Instrument,  gefolgt  von  einer  Wiederentdeckung:
Solistin Raphaela Gromes hatte ein Konzert der Saint-Saëns-
Schülerin  Marie  Jaëll  mitgebracht,  das  sich  neben  dem
etablierten Stück mühelos behaupten kann und zum Höhepunkt des
Abends avancierte. Nach der Pause zeigten die Philharmoniker,
wie  spannend  und  beredt  Felix  Mendelssohn  Bartholdys
„Schottische“ Sinfonie klingen kann, auch wenn sie nicht als
Schaustück inszeniert wird.

Schottland als Inspiration

Mendelssohns Dritte Sinfonie hat nicht nur die Tonart a-Moll
mit dem Cellokonzert von Saint-Saëns gemeinsam, sondern auch
den Ausgangspunkt in einer klassischen Orientierung an der
Form. Schottland war für den reisefreudigen Mendelssohn Quelle



der Inspiration, nicht jedoch eine Ressource von Musik. Die
Sinfonie  hat  keine  folkloristischen  Züge,  das  thematische
Material stammt nicht etwa aus „schottischer“ Folklore, die
der  gebildete  Berliner  als  „vulgären,  verstimmten  Müll“
schmähte.  Es  gibt  wundervolle,  lyrisch  ausgekostete
Stimmungen, es gibt erhabenes Pathos und lebhaft tänzerische
Passagen. Alles ist jedoch in eine Form gebracht, die eher an
die  Wiener  Klassik  als  an  ein  schroff-schottisches
Landschaftsgemälde erinnert. Der Vergleich mag gewagt sein –
aber die edle Einfalt und stille Größe erinnert ein wenig an
die Zeichnungen, in denen der Komponist selbst die wilden
Landschaften einfing.

Mit Blick auf die leisen Töne: Dirigent Julian Rachlin.
(Foto: Janine Gulpener)

Rachlin hat in seinem Dirigat diese Züge bestätigt und nicht
durch angespannte Expressivität zu verdrängen versucht. Das
klingt  im  ersten  Satz  manchmal  marmorfriesartig  poliert,
leidenschaftslos und mit Spuren von Langeweile. Das Allegro



entwickelt  keinen  „agitato“-Biss,  wird  aber  plastisch
ausgeleuchtet. Wenn die Akkorde stampfen und der chromatische
Wind  heult,  sind  Heinrich  Marschners  Opern  und  Wagners
„Fliegender Holländer“ nicht weit, aber sie treten nicht auf,
sondern grüßen um die Ecke. Nicht ganz so gewollt ausgewogen
der letzte Satz: Da wirft Mendelssohn Franz Liszts Schatten an
die Wand, aber das Orchester wird nicht lauter oder schneller,
sondern straffer.

Auch  Saint-Saëns‘  Cellokonzert  opfert  die  Form  nicht  der
Emotion, was dem Franzosen ästhetische Vorwürfe eingebracht
hat. Aber das aparte Spiel mit Triolen in variantenreicher
Artikulation,  die  verspielten  Verzierungen,  die  kostbar
gestalteten Übergänge zwischen den Teilen der drei pausenlos
aufeinander  folgenden  Sätze  und  die  Verwendung  des
thematischen  Materials  lassen  weder  Zweifel  noch  Ermüdung
aufkommen. Zumal mit Raphaela Gromes eine Cellistin am Werk
ist,  die  formale  Strenge  und  gelöst-lyrischen  Ausdruck  zu
verbinden weiß.

Sind die Triolen des ersten Themas noch etwas verschwommen
artikuliert,  findet  die  Solistin  im  Wechselspiel  mit  den
Orchesterstreichern  einen  intimen,  leuchtenden  Ton,  der
dramatische Zuspitzung erlaubt, ohne aufgedreht zu wirken. Die
punktierten Achtel und Triolenfigürchen sind bei den Essener
Philharmonikern bestens aufgehoben, die sich unter Rachlins
Leitung in der Transparenz der Piano- und Pianissimo-Stellen
selbst übertroffen haben. Gromes spielt verhalten, ohne sonor-
blühenden  Ton,  aber  mit  luftiger  Diskretion,  und  baut  im
ersten Satz eine entspannte Kadenz ohne Virtuosenhuberei auf.
Dass sich die Dynamik nach 400 Takten zum Fortissimo steigert,
macht das Orchester strahlend deutlich – aber knalliger Lärm
bleibt tabu.

Lust auf mehr von Marie Jaëll

Die Überraschung des Abends war das F-Dur-Cellokonzert von
Marie Jaëll, einer der vergessenen komponierenden Frauen des



19. Jahrhunderts. 1846 im Elsass geboren, wurde sie als Kind
von  dem  legendären  Pianisten  Henri  Herz  unterrichtet,  gab
zusammen mit ihrem Mann Alfred Jaëll ab 1866 Konzerte in ganz
Europa, wurde von Camille Saint-Saëns unterrichtet und vom eng
befreundeten Franz Liszt beeinflusst. Bis zu ihrem Tod 1925
trat sie als Pädagogin hervor, die mit der „Méthode Jaëll“
eine  von  der  Physiologie  der  Hand  ausgehende  Spieltechnik
entwickelte.  Ihr  kompositorisches  Erbe  ist  vielfältig  und
reicht  über  Solowerke  zu  Kammermusik  für  verschiedene
Instrumente bis hin zu zwei Klavierkonzerten und dem in den
achtziger  Jahren  des  19.  Jahrhunderts  entstandenen
Cellokonzert.

Dieses beginnt verschattet mit aufsteigenden Linien in den
Celli und Kontrabässen, bevor das Solo-Cello die melodischen
Motive aufgreift, mit zarter Violinbegleitung weiterentwickelt
und quasi improvisando fortspinnt. Gromes entfaltet das Spiel
mit dem thematischen Material, das durch sinnlich-spannende
Harmonien getragen wird, und führt es durch den Zaubernebel
des Klangs zum Satzfinale. Die hohen Ansprüche an die Solistin
setzen sich im Andantino-Mittelsatz fort, der wie ein Notturno
gedämpft anhebt, bevor lichte Bläserakkorde einen zärtlichen
Abschluss herbeiführen. Im dritten Satz kann Raphaela Gromes
dann Verve und Zugriff demonstrieren.

Das Konzert weckt Lust, mehr von Marie Jaëll kennenzulernen:
Vielleicht  ist  ihr  100.  Todestag  2025  ein  Anlass,  das
Augenmerk auf diese außergewöhnliche Frau zu richten, die als
eine  der  ersten  in  die  Pariser  Société  des  compositeurs
aufgenommen wurde.



Kontrollierte  Verstörung:
Tomáš  Netopil  rundet  seinen
Essener Mahler-Zyklus ab
geschrieben von Werner Häußner | 24. März 2026

Die  Essener  Philharmoniker  bei  der  Generalprobe  zu
Gustav Mahlers Dritter Sinfonie unter dem Dirigat von
Tomáš Netopil. (Foto: Volker Wiciok)

Es wäre so schön gewesen: Schon bei seinem Amtsantritt hatte
sich der Essener Generalmusikdirektor Tomáš Netopil mit Mahler
vorgestellt. Hätte es Corona nicht gegeben, wäre die Dritte
Sinfonie der Abschluss eines Zyklus über die letzten zehn
Spielzeiten geworden.

Die  Erste  war  zum  Einstand  2013  ein  Versprechen  für  die
Zukunft,  das  der  in  Přerov  im  Osten  Tschechiens  geborene
Dirigent immer überzeugender einzulösen wusste. Jetzt, da sich

https://www.revierpassagen.de/128964/kontrollierte-verstoerung-tomas-netopil-rundet-seinen-essener-mahler-zyklus-ab/20230207_1558
https://www.revierpassagen.de/128964/kontrollierte-verstoerung-tomas-netopil-rundet-seinen-essener-mahler-zyklus-ab/20230207_1558
https://www.revierpassagen.de/128964/kontrollierte-verstoerung-tomas-netopil-rundet-seinen-essener-mahler-zyklus-ab/20230207_1558


seine Zeit in Essen zum Ende neigt, hätte er bis auf die
riesenhafte Achte alle Sinfonien Mahlers mit seinem Orchester
erarbeitet. Doch die Siebte, im Februar 2021 geplant, blieb
auf  der  Strecke;  die  Dritte  eigentlich  im  Juni  2020
terminiert, konnte er jetzt erst nachholen. Sie geriet zum
Fest: Zunächst ein leider allzu vorwitzig auf den letzten Ton
aufsetzender Klatschorkan, als Netopil seinen Arm noch in die
Höhe hielt, dann langer Jubel und Begeisterung. Ein verdienter
Triumph für die Essener Philharmoniker, die an diesem Mahler-
Abend  hingebungsvoll  und  hinreißend  gespielt  haben.  Der
Nachfolger Netopils, Andrea Sanguineti, hat in einem Interview
bereits  angekündigt,  das  Auge  auf  Mahler  und  Strauss  zu
richten. Es wird ein reizvoller Vergleich werden.

Tomáš Netopil am Pult der Essener Philharmoniker. (Foto:
Volker Wiciok)

Netopil  macht  aus  der  Dritten  kein  brutales  Schlachtfest,
wetzt nicht die Klingen, um das kontrollierte musikalische
Chaos  zu  zerfetzen.  Sein  Zugang  war  stets  der  gemessene,
manchmal  sogar  elegante.  Vor  zehn  Jahren,  in  der  Ersten,



führte das noch zu rund geschliffenen Konturen. Das Schroffe,
Irritierende der Sprache Mahlers fand sich samten und seidig
ausgekleidet. Die in Essen uraufgeführte Sechste – wie die
Neunte  auf  einer  CD  nachzuhören  –  klang  da  schon  anders,
entschieden aufgeraut und zugespitzt. Jetzt, mit der 1902 beim
38. Tonkünstlerfest in Krefeld erstmals erklungenen Dritten,
schafft Netopil so etwas wie eine Synthese. Das Chaos fährt
nicht  in  zermalmendem  Fortissimo  auf,  die  Philharmoniker
bleiben  selbst  in  Momenten  höchster  Erregung  kontrolliert
statt ungezügelt furios. Aber das Doppelbödige, Verstörende
dieser  Musik  äußert  sich  in  der  smarten  Ästhetik  ihrer
Darbietung vielleicht noch bedrohlicher als in unmittelbarem,
rabiatem Zugriff.

Grinsende Schönheit

Dass  diese  Schönheit  satanisch  grinsen  kann,  dass  mit
ätherischer  Transparenz  der  Hauch  des  Fauligen  hereinweht,
macht Netopil an diesem Abend in der ziemlich voll besetzten
Essener  Philharmonie  erschreckend  klar.  Zu  Beginn  tun  die
triumphalen Hörner so, als gäben sie ein Thema vor, aber ihr
schwankendes  Motiv  verlischt  fast  folgenlos.  Der  bald
einsetzende Trauermarsch, in dem das Fagott den Messingglanz
des Blechs ärgert, hat etwas von Berlioz’scher „Fantastique“-
Groteskerie. Das Pianissimo der Posaunen ist nicht geheuer; in
die wiegende Wagner-Idylle der Geigen quäken die Klarinetten
ihren Misston. Nach der Reprise – einer der wenigen Momente,
die an das Formmodell eines ersten Satzes erinnern – driften
ein Märschlein und eine ungenierte Schlagermelodie endgültig
in Ironie ab.

Die Essener Philharmoniker halten den Klang offen, auch wenn
sich über aufgeregte Streichertremoli ein sonores Blech-Forte
legt.  Selbst  wenn  sich  Mikro-Stimmen  verschlingen  und
verheddern,  bleiben  die  Vorgänge  durchhörbar.  Der  Klang
plustert sich nie ins Breiige, erschöpft sich aber auch nicht
in  kalter  Analytik.  Die  surrealen  musikalischen
Traumlandschaften  ziehen  in  scharfen  Konturen  vorbei.



Bettina Ranch. (Foto: Volker
Wiciok)

In  der  ziselierten  Ornamentik  des  zweiten  Satzes,  in  dem
Mahler  das  Kunstvolle  ins  Verkünstelte  degenerieren  lässt,
bewähren sich die Philharmoniker in luftigen Klanggebilden.
Und wenn im vierten Satz Bettina Ranch die menschliche Stimme
in  flutendem  Alt  in  die  Instrumente  mischt,  trifft  das
Orchester die dunkel grundierte Atmosphäre ebenso wie in der
aufgelichteten  Naivität  der  religiösen  Nazarener-Idylle  des
fünften Satzes.

Die  zurückhaltende  Damenriege  des  Philharmonischen  Chores
Essen (Patrick Jaskolka) trägt diese Klangkonzeption ebenso
mit wie der Aalto-Kinderchor und der Kinderchor der Deutschen
Oper  Berlin  (Christian  Lindhorst).  Nachzuhören  ist  dieses
musikalische Weltengemälde demnächst auf einer weiteren CD der
Essener Philharmoniker oder im Video-Stream. Und für den neuen
Chef des Orchesters hat Netopil die Messlatte hoch gelegt: Der
Startpunkt für die Spannungskurve ist da.

Musik  mit  Testosteron:

https://www.revierpassagen.de/126848/musik-mit-testosteron-william-waltons-erste-symphonie-in-essen/20220701_1645


William  Waltons  Erste
Symphonie in Essen
geschrieben von Werner Häußner | 24. März 2026
Die Essener Philharmoniker verabschiedeten sich bei ihrem 12.
Sinfoniekonzert  mit  einem  ungewöhnlichen  Programm  in  die
Ferien. Man merkte es am Besuch: Der Alfried Krupp Saal war
nur  schütter  besetzt.  Der  konservative  Teil  des  Essener
Publikums  lässt  sich  mit  William  Waltons  Erster  Symphonie
nicht locken.

Solist  Lutz  Koppetsch.  Foto:  Alex
Chepa
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Und  auch  der  Zaunpfahl  Philip  Glass  konnte  es  nicht
herbeiwinken. Dessen Violinkonzert in einer Bearbeitung für
Sopransaxofon – von wem, verrät das Programm nicht – steht im
Zentrum des Abends. Lutz Koppetsch, Leiter der Saxofonklasse
an der Würzburger Musikhochschule, müht sich als berufener
Solist  redlich  um  die  repetierten,  sich  allmählich
entwickelnden  Floskeln  des  Glass-Konzerts.

Aber  was  auf  der  Violine  dank  nuancierter  Strich-  und
Griffarbeit lebendig klingt, bleibt auf dem Saxofon steif und
mühsam, quillt in aufsteigenden Tonblasen schorfig aus dem
Instrument. Koppetsch will die Mikro-Motiv-Reihen gerade nicht
technizistisch  abspulen,  versucht  ihnen  Ausdruck  zu  geben,
Leben einzuhauchen, spannt die Linien weit auf, legt ein wenig
Melancholie in die gehaltenen Töne. Aber seine Mühen retten
das unglückliche Stück nicht. Die Philharmoniker zählen wacker
mit,  bleiben  in  Form  und  füllen  die  altbekannten  Glass-
Harmonien mit schmeichelndem Klang.

Mit  Klang  können  das  Orchester  und  Gastdirigent  Nicholas
Carter in Jean Sibelius` „Der Schwan von Tuonela“ trefflich
aufwarten: Die ausdifferenzierten Streicher schaffen zu Beginn
eine  zaubrische  Lohengrin-Stimmung,  das  aufblühende  Cello-
Solo, der leise Trommeldonner, das schwermütige Englischhorn
sind in das Gespinst aus Klängen sorgsam eingebettet. Alles
atmet  eine  Atmosphäre,  als  wehten  geheimnisvolle  Schleier
unbestimmter Beschaffenheit aus einem ungreifbaren Elfenland
herüber in unsere Realität. Die magische Stimmung verliert
sich am Ende – ein „Finale“ gibt es nicht.

Die Musik lässt die Muskeln spielen

Dafür  trumpft  der  Abschluss  von  William  Waltons  Erster
Symphonie umso imperialer auf. Die Musik lässt die Muskeln
spielen, und Nicholas Carter, Chefdirigent der Oper Bern, tut
alles,  damit  sich  die  Stränge  unter  gespannter  Haut  auch
deutlich abzeichnen. Dass er die Philharmoniker um ihr Leben
spielen lässt, macht seine gemessene Gestik erst einmal nicht



sichtbar.  Aber  das  musikalische  Testosteron  fließt
ungehindert, heizt den komplexen kontrapunktischen Strukturen
der Musik Waltons so energisch ein, dass die orgiastische Glut
alles  überschmilzt,  was  vielleicht  trotz  der  steigenden
Fortissimo-Grade noch an feineren Funken, harmonischen Blitzen
oder elektrisierendem Leuchten erfahrbar hätte sein können.
Das war entschieden zu viel, und der Final-Lärm hatte sich
längst erschöpft, als er eigentlich zu seinem Höhepunkt kommen
sollte.

Dabei begann die Symphonie, die in angelsächsischen Ländern
durchaus  zum  Standardrepertoire  gehört  und  in  über  20
Aufnahmen vorliegt, sehr vielversprechend. Denn Carter legt
den ostinaten Rhythmus, die pulsierende Streicher-Steigerung,
die Harmonie der Hörner, die lang gehaltenen Basstöne und die
markante Oboenstimme in feinsinnigem Zusammenhang an und lässt
das leidenschaftliche Drama bis zur ersten, dann schon etwas
zu beherzt ausgereizten Klimax organisch wachsen. Auch die
süffigen  Harmonien  des  Satzfinales,  in  denen  man  den
Filmkomponisten  Walton  erspüren  kann,  sind  in  ihrer
schillernden  Vitalität  reizvoll  gelungen.

Der zweite Satz „con malizia“ sprüht in Tempo und Rhythmus;
der dritte, in dem die Bosheit durch Schwermut ersetzt wird,
hat die Anmutung von bittersüßer Lyrik, aber auch hier schon
auf das Finale hin hoch gespannt. Der Beifall war passend
üppig  und  bezeugt  die  faszinierende  Wirkung  von  Waltons
zupackender Finalenergie. Nicht umsonst hat der Mann 1937 und
1953 zwei Krönungsmärsche geschrieben – und Kenner dürften
auch bei der Erinnerung an sein extravagantes spätes Öperchen
„The Bear“ wohlbehaglich brummen!

Die  Essener  Philharmoniker  sind  zurück  zum  ersten
Sinfoniekonzert  der  neuen  Spielzeit  am  Donnerstag/Freitag,
18./19. August. Dirigent Marcus Bosch geleitet das Orchester
dann durch die Wogen klassischer Filmmusiken, zum Beispiel von
Erich Wolfgang Korngold („Captain Blood“), Max Steiner („Vom
Winde verweht“), Bernard Herrmann („Psycho“) oder Nino Rota



(„Der  Pate“,  „Der  Leopard“).  Info:
https://www.theater-essen.de/philharmonie/spielplan/klassiker-
der-sinfonischen-filmmusik-105639/6962/

Mehr als Charme und Jugend:
Lucas  und  Arthur  Jussen
zeigen  in  Essen
unterschiedliche  Zugänge  zu
Mozart
geschrieben von Werner Häußner | 24. März 2026

Arthur und Lucas Jussen. (Foto: Marco Borggreve)
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Zwei Menschen, ein Herz und eine Seele, setzen sich an einen
oder zwei Flügel und spielen, als seien sie eins. Wie durch
eine geheimnisvolle Aura verbunden, gelingt ihnen vollkommene
Synchronie. Alles klingt wie von einem einzigen Geist gelenkt.

In der Tat sind solche Klavier-Duos ein Phänomen, das schon zu
Zeiten faszinierte, als Nannerl und Wolferl Mozart zusammen
hohe und höchste Herrschaften entzückt haben.

Auch  heute  ist  ein  gewisser  Sympathiebonus  schon  vorab
gewährt, wenn zwei so smarte junge Pianisten wie Lucas und
Arthur  Jussen  das  Podium  entern  und  sich  voll  sprühender
Lebensfreude auf die weißen und schwarzen Tasten stürzen. Die
Duo-Abende  der  beiden  Niederländer  sind  Publikumsmagneten;
schon  als  Teenies  hatten  sie  einen  prestigeträchtigen
Plattenvertrag.  Doch  alles  auf  Jugend  und  Charme
zurückzuführen, wäre höchst ungerecht: Die beiden Brüder sind
ernsthafte  Künstlerpersönlichkeiten,  auch  wenn  sie  in  der
Zugabe im Siebten Sinfoniekonzert der Essener Philharmoniker
ihrem Temperament freien Lauf ließen und Mozart in eigener
Bearbeitung irgendwo zwischen Gershwin und Prokofjew landen
ließen.

Mozart hätte vermutlich seinen Spaß dabei gehabt und noch eins
draufgesetzt. Aber er hätte wohl auch aufmerksam verfolgt, wie
es  seinen  drei  Klavierkonzerten  zuvor  ergangen  wäre.  Dass
Lucas  und  Arthur  Jussen  im  Konzert  für  zwei  Klaviere  und
Orchester (KV 365) als ein Herz und eine Seele brillieren
würden,  war  vorherzusehen.  Die  beiden  geben  sich  bruchlos
gegenseitig die Einsätze in die Hände, der eine nimmt sich für
den anderen zurück, jeder hört auf den Ton des anderen: ein
geistvolles, auch verspielt-übermütiges Hin und Her, geprägt
von Eleganz und Noblesse.



Der  Essener  GMD  Tomas
Netopil. (Foto: Hamza Saad)

Das Besondere dieses Abends mit dem mozartverständigen GMD
Tomáš Netopil am Pult der Essener Philharmoniker war, dass
sich Lucas und Arthur als Solisten in je einem Mozart-Konzert
vorstellen konnten. Bei den Duos wird ja gerne vergessen, dass
sie nicht unbedingt eine Symbiose voraussetzen, sondern sich
eigenständige Personen zusammenfinden, die ihr Format auch als
Individuen behaupten.

Ein Duo aus zwei Individuen

Und  so  zeigt  sich,  dass  jeder  der  beiden  Pianisten  einen
durchaus eigenen Zugang zu Mozart findet: Lucas Jussen hatte
sich mit dem d-Moll-Konzert KV 466 das bekanntere und ein für
seine  verschatteten  Stimmungen  und  seine  romantische
Expressivität  berühmtes  Konzert  vorgenommen;  Arthur,  der
jüngere von beiden, wählte das A-Dur-Konzert KV 414, das gerne
als „heiter“ wahrgenommen wird, mit dem sich Mozart aber den
Weg  ins  „Klavierland“  Wien  und  unter  die  Kenner  der
Musikmetropole  bahnen  wollte.

Weder Tomáš Netopil noch Lucas Jussen wollen wahrnehmen, was
das 19. Jahrhundert am d-Moll-Konzert fasziniert hat: Die Nähe
zur  „Prager“  Sinfonie  KV  504  und  zum  „Don  Giovanni“,  das
Einlassen auf den „Schwermut“-Charakter der Tonart rücken sie
beiseite. Netopil lässt in der Orchestereinleitung zwar die
Kontraste hervortreten, wählt aber weiche Phrasierungen und
einen mild versonnenen Ton, der mit dem düsteren Dräuen aus



der Oper kaum etwas zu tun hat.

Lucas Jussen tastet sich in einer lichten Neutralität durch
das thematische Material, das er sich erst allmählich aneignen
darf, um dann in gelassener Nonchalance durch die Figurationen
zu  treiben,  bis  er  sich  in  der  Kadenz  konzentriert  und
gestaltungsmächtig  erweist.  Auch  der  zweite  Satz,  die
„Romance“ wird von Netopil eher leicht und lyrisch gelesen,
während der Pianist die Färbungen zurückhält, um ja keinen
Anflug eines „romantischen“ Tons zuzulassen. Das Orchester mit
einer dominanten Flöte plustert sich gegen das Klavier zu
vordringend auf: Die Balance will sich nicht recht einstellen.
Allerdings gibt Netopil den Bläsern Raum, sich in ihrer Rolle
zu präsentieren und das Miteinander mit Jussens brillanter
„Execution“ des finalen Allegro assai auszukosten. Was bleibt,
ist  der  Eindruck  einer  funkelnden,  aber  emotional
distanzierten Ausleuchtung des Konzerts. Es klingt mehr nach
kühlem französischem Rokoko als nach den jenseitigen Ahnungen
E.T.A. Hoffmanns.

Beredte Gesten, vollendete Poesie

Anders Arthur Jussen im A-Dur Konzert: Er findet im ersten
Satz  durchaus  die  unbeschwerte  Finesse,  das  „Mittelding
zwischen zu schwer und zu leicht“. Er lässt das figurative
Spiel – wie Mozart sagt – „angenehm in die ohren“ klingen.
Aber  er  kennt  auch  die  beredte  Geste,  den  rhetorischen
Charakter  von  Mozarts  Musik,  die  man  mit  der  Oper  im
Hinterkopf zu identifizieren weiß. Im Andante phrasiert er
selbstvergessen  fließend,  lässt  die  Melodik  poetisch
schwingen, findet zu einer introvertierten Innenspannung, die
den berückenden Schimmer der Melodik betont.

Mit dem raffiniert simplen Rondeau-Thema reißt Mozart diesen
zaubrischen Schleier auseinander – und Arthur Jussen bringt
die Spieluhr zum Klingeln und lässt sich leicht und hell auf
die gar nicht einfache Bearbeitung der thematischen Vorgabe
ein. Die Essener Philharmoniker können sich nach der Pause in



zwei Sätzen aus der Ballettmusik zu „Idomeneo“ zeigen: Der
harte Schlag der Pauke und die temperamentvollen Streicher
sorgen  für  einen  energischen  Zugriff,  den  Netopil  später
dämpft.  Aber  er  verdeckt  in  seiner  eher  eleganten  als
expressiven Lesart nicht, mit welch unendlicher Erfindungsgabe
Mozart selbst dieses Genre adelt.

Die nächsten Auftritte von Lucas und Arthur Jussen in der
näheren Umgebung sind am Freitag, 22. April, in Arnhem (NL)
und  am  Sonntag,  3.  Juli,  beim  Klavier-Festival  Ruhr  im
Anneliese Brost Musikforum Bochum.

10  Jahre  Festival  NOW!  für
neue  Musik:  Aufbruch  in
andere  Klangwelten  –  jäh
durch Corona gebremst
geschrieben von Werner Häußner | 24. März 2026
Ab Montag, 2. November 2020, fallen – wegen der aktuellen
Corona-Lage –sämtliche Veranstaltungen des Festivals NOW! aus.
Der folgende Vorbericht kann leider nur noch den vorherigen
Stand der Planungen wiedergeben.

Ausgerechnet in diesem Jahr, in dem die Corona-Pandemie das
Reisen so gut wie unmöglich macht, hatte sich das Festival
NOW! in Essen vorgenommen, musikalisch „von fremden Ländern
und Menschen“ zu erzählen.
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Wird beim Festival NOW! in einigen Konzerten
gewürdigt: Komponistin Unsuk Chin. Foto: Eric
Richmond/ArenaPAL

Hein Mulders, Intendant der Philharmonie mit seiner rechten
Hand  Marie  Babette  Nierenz  und  Folkwang-Professor  Günter
Steinke planten um, luden Künstler ein, die nicht in ihren
fernen  Heimatländern  festsitzen,  aber  dennoch  Klänge  ihrer
Herkunfts-  oder  ihrer  Sehnsuchtsländer  mitbringen.  Das
Ergebnis laut Planung: 16 Veranstaltungen zwischen 29. Oktober
und 8. November, 22 Uraufführungen und ein Programm, so bunt
wie die Farbschnipsel auf dem Cover des Begleithefts. Alles
unter der Voraussetzung, dass der Kulturbereich nicht wieder
einem Lockdown unterworfen werden würde. Dies ist aber jetzt
der Fall.



Hein  Mulders.  Foto:  Sven
Lorenz

Hein Mulders zeigte sich zuvor „überglücklich“, das Fest neuer
Klänge in einem so verflixten Jahr feiern zu können, auch wenn
im Saal der Philharmonie – Stand vor ein paar Tagen – nur 250
Zuhörer  zugelassen  sind.  Nur  durch  viele  Partner  ist  es
möglich, ein derart vielgestaltiges Ereignis auf die Beine zu
stellen:  Die  Folkwang  Universität  der  Künste  und  der
Landesmusikrat NRW waren schon bei den ab 2007 laufenden Reihe
„Entdeckungen“ dabei; seit der Überführung ins Festival NOW!
vor nunmehr zehn Jahren sind einige andere dazugekommen, etwa
von Anfang an die Kunststiftung NRW, die Stiftung Zollverein,
PACT Zollverein und seit 2019 die Alfried Krupp von Bohlen und
Halbach-Stiftung.

Das  NOW!-Programm  lässt  ahnen,  wie  unbeschwert  die  „neue“
Musik  in  den  letzten  Jahrzehnten  stilistische  Limits  und
geografische Grenzen übersprungen hat. Längst sind es nicht
mehr die Europäer, die sich an „exotischen“ Importen erfreuen,
die sie wie weiland Gluck oder Mozart als fröhlich lärmende
Janitscharenmusik in den europäischen Kontext zwängten. Längst
sind es auch nicht mehr die bildungsbeflissenen Musiker aus
dem  fernen  Osten,  die  ihre  Begeisterung  für  europäische
Kunstmusik  in  ihre  Heimatländer  brachten  und  dort  im
schlechten Fall imitierten, im besten Fall zu einer Symbiose
mit eigenen Traditionen verschmolzen.

Passé  sind  auch  die  Zeiten,  in  denen  es  genügte,  ein
Sinfonieorchester  mit  etwas  tempelhaftem  Bling-Bling  zu



garnieren, um „Fremdes“ zu integrieren. Der Wandel, von dem
NOW!  auch  zeugt,  reicht  tiefer:  Menschen  bewegen  sich  in
vielfältigen  kulturellen  Kontexten,  in  denen  sie  nicht
aufgewachsen  sind.  Andere  sind  in  zwei  Kulturen  tief
verwurzelt,  wieder  andere  verlassen  –  manchmal  auch
unfreiwillig – ihre Heimat und suchen in der Fremde eine neue.
Die  Lebenssituationen  sind  so  unterschiedlich  wie  die
Herkünfte, Traditionen und Interessen. Und daraus erwächst zur
Zeit unglaublich viel Spannendes, ereignen sich Aufbrüche, die
das  befürchtete  „Ende  der  Musik“  doch  ein  gutes  Stück
hinausschieben.

Beispiele aus dem NOW!-Programm: Unsuk Chin, in Korea geboren,
dort und bei György Ligeti in Hamburg ausgebildet, lehnt es
strikt ab, ihre Musik einem bestimmten Kulturkreis zuzuordnen.
Sie  beschäftigt  sich  mit  europäischer  Moderne  und  mit
Gamelanmusik aus Bali, mit koreanischen Instrumenten und mit
mittelalterlichen Kompositionstechniken. „Cosmigimmicks“, ein
Stück  für  Ensemble,  2013  bei  den  Wittener  Tagen  für  Neue
Kammermusik  uraufgeführt,  spielt  im  Titel  mit  diesem
universalen  Interesse,  ironisiert  den  eigenen  Anspruch  zu
„gimmicks“  und  erinnert  in  seinen  fragilen  Klängen  nach
Aussage  der  Komponistin  an  Schattentheater,  Pantomime  oder
Puppenspiel. Das Ensemble Musikfabrik bringt das Stück am 30.
Oktober um 20 Uhr in der Philharmonie Essen, zusammen mit der
Uraufführung von „fragments inside“ der persischen Komponistin
Elnaz Seyedi, die ab 2020/21 Composer in Residence für die
Bürger:innenOper  der  Oper  Dortmund  ist.  Maliko  Kishinos
„Ochres II“ nimmt japanische Traditionen auf; die in Kyoto
geborene Komponistin wuchs in einem Tempel auf.



Önder Baloglu. (Foto: Ulrike von Loeper)

Ganz aktuell auf die Corona-Pandemie gehen 24 Miniaturen ein,
die am 31. Oktober, 17 Uhr in einem Konzert in der Neuen Aula
der Folkwang Universität in Essen-Werden uraufgeführt werden:
„Unvoiced  Diaries“  des  im  türkischen  Adana  geborenen
Konzertmeisters der Duisburger Philharmoniker, Önder Baloğlu,
sind kaum eine Minute dauernde Stücke für Violine solo von 24
Komponisten, entstanden während der erzwungenen Untätigkeit ab
März dieses Jahres. Uraufgeführt werden auch „Khronos“ des
Brasilianers Celso Machado, ein Stück für das afrikanisch-
brasilianische  Berimbau,  Gitarre  und  Elektronik;  außerdem
Werke von Levin Zimmermann und Po Chien Liu.



Der  Komponist
Mithatcan  Öcal.
(Foto:  privat)

Für sein Konzert am 31. Oktober, 20 Uhr, in der Philharmonie
Essen bringt das WDR Sinfonieorchester Köln eine „Klassikerin“
der  Neuen  Musik  mit:  Younghi  Pagh-Paan  und  ihr  Stück
„Lebensbaum  III“  von  2015.  Die  Koreanerin  steht  für  die
kreative Verbindung koreanischer Volksmusik mit europäischen
kompositorischen Parametern. Außerdem erklingen „Yet“ des 1981
geborenen und 2010 tragisch verstorbenen Franzosen Christophe
Bertrand, „Zipangu“ des 1983 in Paris ermordeten Kanadiers und
Stockhausen-Schülers  Claude  Vivier,  der  asiatische  und
iranische Musik studiert hatte, und die Mini-Oper „Belt of
Sympathies“ des 2019 von der Ernst von Siemens Musikstiftung
ausgezeichneten türkischen Komponisten Mithatcan Öcal.

Klang und Bewegung auf PACT Zollverein

Aus  Syrien  stammt  die



Komponistin  Dima  Orsho.
(Foto:  Martina  Novak)

PACT Zollverein beteiligt sich am NOW!-Festival am 1. November
mit dem Tanzprojekt „The Waves“ des Choreografen Noé Soulier.
Sechs Tänzerinnen und Tänzer und die beiden Perkussionisten
des  Ictus  Ensembles,  Tom  de  Cock  und  Gerrit  Nulens,
untersuchen  das  Beziehungsgeflecht  von  Geste,  Bewegung  und
Klang. In der Philharmonie Essen geht es am 1. November in den
Nahen Osten: Hasti Molavian (Gesang) aus dem Iran und das E-
MEX-Ensemble präsentieren unter anderem Werke der syrischen
Komponisten Zaid Jabri und Dima Orsho. „Khorovod“, das Stück,
das dem Konzert den Titel gibt, stammt von dem in London
geborenen  Julian  Anderson  und  bezeichnet  einen  russischen
Rundtanz.

Die Musik Afrikas vorzustellen, ist einer der diesmal nicht
erfüllbaren Wünsche der Festival-Macher. Nicht nur, weil die
Reisemöglichkeiten fehlen, sondern auch weil sich die Musik
dieses Kontinents vornehmlich in Pop und Folk äußert. Das
Ensemble Modern hätte am 7. November in der Philharmonie Essen
seinen 40. Geburtstag mit einem Programm feiern sollen, zu dem
ausschließlich  Komponistinnen  und  Komponisten  mit
afrikanischem  Background  zu  Klang  gekommen  wären:  Daniel
Kidane und Hannah Kendall (Großbritannien), Tania León (Kuba),
Jessie Cox und Alvin Singleton (USA) sowie Andile Kumalo aus
Südafrika.

Weitere Informationen: www.theater-essen.de

 

http://www.theater-essen.de


Leuchtfeuer für die Moderne:
Die  Essener  Philharmoniker
und  Tomáš  Netopil  mit
Schönbergs  monumentalen
„Gurreliedern“
geschrieben von Werner Häußner | 24. März 2026
Mit einem Feuerwerk neuer Musik endete an diesem Wochenende
das Festival NOW!, das sich in den letzten neun Jahren zu
einem Hotspot der Erkundung aktueller Wege des Komponierens
entwickelt hat. Eröffnet haben es die Essener Philharmoniker
allerdings  mit  einem  „Klassiker“  der  Moderne,  mit  Arnold
Schönbergs monumentalen „Gurreliedern“.

Tomás Netopil, Chefdirigent der Essener Philharmoniker.
Foto: Hamza Saad
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Das Werk ist eines der seltenen Beispiele dafür, wie sich
Vergangenheit  und  Zukunft  der  musikalischen  Entwicklung  in
einem Moment treffen und einen Funken schlagen, der sich zum
Leuchtfeuer für eine ganze Generation entwickelt. Schönberg
fasst in dem knapp zweistündigen Zyklus die Gattungen Lied,
Musikdrama, Oratorium und Symphonie zusammen, führt mit seinem
Riesenorchester  (im  Original  80  Streicher,  50  Holz-  und
Blechbläser,  6  Pauken,  4  Harfen,  üppiges  Schlagwerk  und
Celesta) die Klangwelt Richard Wagners weiter, orientiert sich
im Prinzip der „entwickelnden Variation“ an Johannes Brahms,
arbeitet wie Engelbert Humperdinck mit dem Melodram und zeigt
mit  spätromantischer  Klangpracht  und  dem  Hinausrücken  aus
Tonalitätsgrenzen,  wohin  er  sich  auf  seinem  eigenen  Weg
vielleicht auch von Richard Strauss hat begleiten lassen.

Genießerisch ausgebreitete Klang-Raffinesse

Doch  mehr  noch  als  die  wegen  des  Aufwands  seltenen
Aufführungen haben nach der umjubelten Uraufführung 1913 in
Wien die Gurrelieder wohl die beteiligten, später bedeutenden
Komponisten  beeinflusst:  Anton  Webern  wirkte  1910  bei  der
ersten Teil-Uraufführung als Pianist mit; Alban Berg hat schon
vor der Uraufführung eine ausführliche Analyse vorgelegt. Und
wie  Franz  Schreker,  der  Dirigent  der  Uraufführung,  oder
Alexander  von  Zemlinsky  mit  ihren  raffinierten
Klangerfindungen mit Schönberg zusammenhängen, lässt sich im
Vorspiel  des  Oratoriums  nachvollziehen  –  zumal,  wenn  die
Raffinesse des Klangs so genießerisch ausgebreitet wird wie
von  den  Essener  Philharmonikern  unter  ihrem  Chef  Tomáš
Netopil.

Der  österreichische  Komponist,  Verlagsmitarbeiter  und
Schönberg-Schüler  Erwin  Stein  hat  mit  einer
aufführungspraktischen  Reduktion  viel  dazu  beigetragen,  die
Gurrelieder  zu  verbreiten.  Die  erste  in  Deutschland
entstandene Gesamtaufnahme – und erst die dritte überhaupt –
ist erst 1965 mit Chor und Symphonieorchester des Bayerischen
Rundfunks unter Rafael Kubelik erschienen. Heute haben jeder



Rundfunkchor  und  selbst  mittelgroße  Orchester  den  Ehrgeiz,
Schönbergs wegweisendes Werk aufzuführen.

Tomáš Netopil und das Orchester lassen sich im ersten Teil mit
größter Sorgfalt auf die Delikatesse des Klangs, auf die Magie
der entrückten harmonischen Erfindung und auf die allmähliche
dynamische  Entwicklung  hin  zum  pulsierenden,  verliebten
Schwärmen  von  Waldemar  und  Tove  ein.  Auch  der  Bruch  der
Atmosphäre – wenn Waldemar in „Es ist Mitternachtszeit“ den
Tod  vorausahnt  –  teilt  sich  in  exquisiten  Färbungen  im
Orchester mit. Die Sänger allerdings stoßen an ihre Grenzen:
Burkhard  Fritz  –  am  zweiten  Abend  für  Torsten  Kerl
eingesprungen  –  hält  seinen  kraftvoll-trockenen  Tenor  auf
gleicher, bleicher Tonlage.

Urgewaltig gesteigerte Klang-Eruptionen

Und Julia Borchert bleibt so vornehm lyrisch, dass man nicht
glauben möchte, von ihr demnächst in Hildesheim eine Isolde
hören zu können. Das Zentrum des Soprans bleibt matt, der
hymnische Aufschwung in ihrem letzten Lied, die verklärende
Todesnähe  des  „Tristan“  –  „So  laß  uns  die  goldene  Schale
leeren ihm, dem mächtig verschönenden Tod“ – wollen sich nicht
mitteilen. An der Position der Sängerin im Raum kann es wohl
nicht liegen, denn Deirdre Angenent setzt sich als Waldtaube
mühelos durch.

Der zweite Teil fiel dann erheblich ab: Die wild verzweifelte
Anklage  Gottes  formuliert  Burkard  Fritz  zwar  mit
durchsetzungsstarker  Energie,  und  Netopil  steigert  die
Ausfahrt der Toten zur „wilden Jagd“ mit orchestraler Verve
und satter Klanglichkeit. Doch für die ergreifende Klage, die
wehmütige Erinnerung und den Schmerz des Verlustes fehlen dem
Tenor  die  Farben  der  Stimme.  Und  das  Orchester  peitscht
Netopil so insistierend auf, das die kunstvolle Polyphonie,
die  unheimlich-verhaltenen  Töne  des  Geisterspuks,  auch  die
extremen Klangfarben, die Schönberg in bester Mahler-Manier
zum Einsatz bringt, in der Urgewalt einer entfesselten – und



dann  auch  undifferenzierten  –  Klangeruption  überwältigt
werden.

Die  Sänger  aus  dem  Essener  Opernensemble  halten  wacker
dagegen:  Heiko  Trinsinger  gestaltet  einen  stumpf-
abergläubischen  Bauern,  Albrecht  Kludszuweit  kleidet  Klaus
Narr  in  unerbittlich  grelle,  schneidend  artikulierte,
ironisch-bissige  Mahler-Klänge.  Marie-Helen  Joël  dürfte  als
Sprecherin dankbar für das Mikro gewesen sein, ansonsten hätte
sich ihr rhythmisch präziser, im Puls der Musik schwingender
Vortrag wohl kaum gegen das Orchester durchgesetzt.

Selbst den Höhepunkt des grandios geladenen Chorfinales lädt
Netopil mit einer orchestralen Massierung auf, die dem WDR
Rundfunkchor,  dem  Rhein-Main-Kammer-  und  Opernchor,  dem
Opernchor  des  Aalto-Theaters  und  dem  Philharmonischen  Chor
Essen  die  Dominanz  streitig  machen.  Über  dem  strahlenden
Sonnenaufgang schlagen die Wellen des Orchesters unerbittlich
zusammen.

Herausforderung  glänzend
bestanden:  Essener
Philharmoniker  gastierten  in
Prag  und  Dresden  mit  einem
Dvořák-Programm
geschrieben von Werner Häußner | 24. März 2026
Leichter  Regen  besprüht  die  monumentale  Fassade  des
Rudolphinums am Ufer der Moldau. Nobel gekleidete Damen und
Herren streben die Stufen empor, Fahnen wehen, die Portale
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sind geschmückt. Drinnen legen Musikerinnen und Musiker ihre
Konzertkleidung  an,  Notenpulte  und  Stühle  auf  dem  Podium
werden zurechtgerückt. Üblicher Betrieb in einem Konzerthaus –
und doch ist die Stimmung anders, festlicher, gespannter.

Das  Rudolphinum,  Prags  historischer  Konzertsaal  und
Auftrittsort der Essener Philharmoniker. Foto: Werner
Häußner

Es ist Festivalzeit in Prag, und ein Orchester wartet auf
seinen Auftritt, das nicht zu den üblichen Verdächtigen bei
den  internationalen  Aufmärschen  bekannter  Klassikstars  in
Europa  gehört:  Die  Essener  Philharmoniker  gastieren  beim
Internationalen  Festival  Dvořákova  Praha,  das  seit  seiner

https://www.dvorakovapraha.cz/en/


Gründung 2008 eine ganze Reihe Orchester aus der ersten Reihe
nach Prag geholt hat: die beiden großen Londoner Orchester,
das Orchestre Nationale de France, das City of Birmingham, das
Israel Philharmonic – und eben jetzt, zum zweiten Mal nach
2017, die Essener Philharmoniker.

Schlüsselfigur: Chefdirigent Tomáš Netopil

Die sind nun nicht gerade ein zweitrangiges Orchester: Zwei
Mal  „Orchester  des  Jahres“,  haben  sich  die  Musiker  unter
Stefan Soltesz eine Spitzenstellung als Opernorchester unter
den nicht wenigen Ensembles in Nordrhein-Westfalen errungen,
gestalten in der 2004 wiedereröffneten Philharmonie Essen in
erstklassiger  Konzertsaal-Akustik  begehrte  Sinfoniekonzerte,
haben beachtliche CD-Aufnahmen vorgelegt. Seit 2013 besetzt
Tomáš  Netopil  den  Posten  des  Chefdirigenten.  Der
Generalmusikdirektor  konnte  an  die  Arbeit  von  Soltesz
anknüpfen und die Qualität des Orchesters systematisch weiter
ausbauen.  Er  brachte  viel  –  und  nicht  nur  gängiges  –
tschechisches Repertoire in Konzerte und Oper ein und will
diese Linie auch bis 2023 beibehalten. So lange steht er in
Essen unter Vertrag, obwohl oder trotz er an großen Häusern,
so auch an der Wiener Staatsoper und der Dresdner Semperoper,
regelmäßig gastiert.



Tomas Netopil dirigiert die Essener Philharmoniker in
der Frauenkirche in Dresden. Foto: Hamza Saad

Netopil ist auch der Mann, der das erste Prager Gastspiel
eingefädelt hat. An der Moldau ist der ehemalige Musikdirektor
des Nationaltheaters (bis 2012) beliebt und ein häufiger Gast
auch  beim  renommiertesten  Klangkörper,  der  Tschechischen
Philharmonie.  Das  erste  Konzert  der  Essener  Philharmoniker
2017 schlug derart erfolgreich ein, dass sie samt ihrem Chef
gleich für 2019 wieder unter Vertrag genommen wurden. Und für
dieses  Konzert  ging  Netopil  aufs  Ganze:  Ein  tschechischer
Dirigent spielt mit einem deutschen Orchester Antonín Dvořák,
jenen unter den tschechischen Komponisten, der anno 1896 im
Rudolphinum das erste Konzert der Tschechischen Philharmonie
dirigiert hatte und dessen Namen der gut 1000 Plätze fassende
Saal heute trägt.

Der Umgang mit dem „böhmischen“ Klang

Auch vor dem Hintergrund der Geschichte, von der kulturellen
Benachteiligung der Tschechen in der Habsburger Zeit bis hin
zu den Barbareien der deutschen Besatzer in den dunklen sieben
Jahren,  darf  ein  solches  Konzert  also  eine  gewisse
Aufmerksamkeit  auf  sich  ziehen.  Außerdem:  Wie  würden  die



Essener  Philharmoniker  mit  der  Herausforderung  des  Klangs
umgehen,  mit  jenem  „böhmischen“  Ideal,  das  mit  weicher,
leuchtender  Streicherintonation  und  schmeichelnden  Bläsern
identifiziert wird? Netopil hat, wie er im Gespräch verrät, in
den  Proben  auf  diesen  Klang  hingearbeitet,  ohne  ihn  den
Musikern überstülpen zu wollen: keine Imitation, aber eine
Annäherung.

Probe im Rudolphinum in Prag. Foto: Werner Häußner

Dieses Konzept verträgt sich besonders mit dem sinfonischen
Hauptwerk,  der  Siebten  von  Dvořák.  In  diesem  für  London
geschriebenen  Werk  zeigt  sich  Dvořák  eben  nicht  als
„böhmischer  Musikant“,  verwendet  keine  Folklore-Anklänge,
sondern  demonstriert,  dass  er  sinfonische  Musik  auf
europäischem Niveau komponiert, die jedem Vergleich standhält.
Die Eigenprägung der vier Sätze, drei davon in Moll, ihre
formale Balance ist ebenso auf höchstem Niveau wie die dichte
Satzarbeit  besonders  im  Finale,  und  verbindet  sich  mit
formaler  Klarheit  und  einem  leidenschaftlichen,  energischen



Puls.

Klarheit und Blick in die Tiefe

Genau  so,  mit  Passion  und  Blick  in  die  Tiefe,  gehen  die
Essener  Philharmoniker  das  Werk  an.  Die  düster-unwirschen
tiefen Streicher, der erste Ausbruch in den Trompeten, die ein
lichtes Tongewölbe aufspannende Oboe, der markante Rhythmus,
der unverkrampfte Fluss von Motiven und Themen: das Orchester
spielt nachdrücklich und energisch. Die Bläser-Einleitung des
zweiten Satzes gelingt gelöst und schwingend, im dritten Satz
lebt der Rhythmus markant und locker zugleich. Netopil fordert
Saft  in  den  Tönen  und  zupackende  Kraft,  nimmt  aber  das
Orchester auch zurück, wenn es den hohen, aber relativ kurz
gebauten Saal zu überfordern droht. Keine leichte Aufgabe für
die Musiker, die sonst in der offenen, freien Akustik der
Essener Philharmonie spielen.

Die Essener Philharmoniker in der Frauenkirche Dresden.
Foto: Hamza Saad



Im beliebten H-Dur-Nocturne op. 40 zu Beginn lässt der Saal
den verhaltenen Klang der Geigen wärmer leuchten als in Essen;
die  trefflich  aufeinander  hörenden  Musiker  sichern  die
Balance, der Schluss schwebt leicht und leuchtend. Bei den
beiden  Sinfoniekonzerten  in  Essen  und  bei  dem  auf  Prag
folgenden Konzert in der Frauenkirche in Dresden stand das g-
Moll-Violinkonzert von Max Bruch mit Arabella Steinbacher in
der Mitte des klassischen Konzertprogramms. Was in Essen noch
zögerlich im Zugriff und matt im Ton erklang, hatte in der
Dresdner Frauenkirche spürbar Freiheit und Frische gewonnen.

Unterschätztes Klavierkonzert

In Prag spielte Ivo Kahánek das Dvořák’sche Klavierkonzert g-
Moll.  Die  rhythmisch  bewusst  gestaltete,  temperamentvolle
Darbietung  Kaháneks  in  geglückter  Interaktion  mit  dem
Orchester  erweist  dieses  Konzert  als  unterschätzt.  Dvořák
schreibt auch hier Musik, die jenseits „nationaler“ Zuneigung
oder Vorliebe auf internationalen Podien bestehen kann. Die
enge  Verknüpfung  des  solistischen  und  des  orchestralen
Materials, die poetische Schwermut des langsamen Satzes und
der hinreißende rhythmische Bravour des Finales lohnen es,
sich dieses Konzert genauer anzusehen.

Die  Essener  konnten  mit  den  beiden  Konzerten  in  Prag  und
Dresden  einen  erheblichen  Erfolg  für  sich  verbuchen.  Die
Kritiken in Prag waren ausgezeichnet, lobten die Tonqualität,
die  intensiven  Farben,  die  flexible,  kammermusikalische
Begleitung des Pianisten. Die Planungen für weitere auswärtige
Gastspiele der Philharmoniker laufen – für die Stadt Essen ist
das Orchester zweifellos ein Kulturbotschafter erster Güte.

 



In zwölf Minuten von Mahler
zu  Mahler:  In  Duisburg  und
Essen  erklangen  die  Sechste
und die Zweite Symphonie
geschrieben von Werner Häußner | 24. März 2026

Die Duisburger Philharmoniker. Foto: Zoltan Verhoeven-
Leskovar

Zwei Mahler-Symphonien innerhalb weniger Tage in Duisburg und
Essen:  Wer  den  alten  Ruhrpott  nicht  als  Flickenteppich
diverser  städtischer  Zentren,  sondern  die  Rhein-Ruhr-Region
als  großen  Kulturraum  wahrnimmt,  hat  nicht  nur  in  Sachen
Mahler eine weltstädtische Auswahl. Man muss nur zum Beispiel
die zwölf Minuten zwischen den Hauptbahnhöfen von Essen und
Duisburg in Kauf nehmen.

Und dann bekommt man demnächst Mahlers Neunte in Dortmund, in
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der nächsten Spielzeit die Dritte in Gelsenkirchen und Essen,
die Vierte in Wuppertal, die Siebte in Dortmund, die Neunte in
Duisburg und die Sechste als Abschluss des Mahler-Zyklus mit
Adam Fischer in Düsseldorf.

In Essen also die Sechste, ein Werk mit Regionalbezug, wurde
es  doch  am  27.  Mai  1906  hier  im  Herzen  des  Ruhrgebiets
uraufgeführt.  Viele  Erklärungsmuster  legen  sich  über  die
Symphonie: Die einen sehen sie als die „klassischste“ der
Neun, andere lesen sie mit expliziten biographischen Bezügen
oder  entdecken  in  ihr  eine  prophetische  Vorwegnahme  eines
Komponisten- oder sogar Epochenschicksals. Das hat einiges für
sich: Mahler spürte sicherlich die untergründige Unruhe der
Zeit vor dem Ersten Weltkrieg, war Zeuge heftig umstrittener
Aufbrüche, strebte auch selbst mit jedem Satz jeder seiner
Symphonien  zu  bisher  unerreichten  Ufern.  Alexander  von
Zemlinsky  soll  die  Sechste  Mahlers  „Eigentliche“  genannt
haben;  er  selbst  hielt  sie  laut  Alma  Mahler  für  sein
„allerpersönlichstes Werk und ein prophetisches obendrein“.

Biographie und Musik bei Mahler

Dass biographische Einflüsse – wie auch schon bei Tschaikowsky
– eingeflossen sind, wird man schwerlich leugnen können. Die
Frage  ist,  was  dieselben  für  eine  Mahler-Deutung  heute
bedeuten. Tragische Künstlerschicksale haben 108 Jahre nach
Mahlers Tod nicht mehr die hypersensible Brisanz von einst;
der  Weltuntergang  wird  uns  in  Breitband  und  allen
tontechnischen  Raffinessen  im  Kino  vorgespielt.  Bleibt  die
Musik, das „Material“, das wir, je nach Standort, distanziert
interessiert oder mit innerer Emphase anhören, auf uns wirken
lassen.

Eine  gewisse  Materialfixierung  mag  der  Grund  sein,  warum
Mahler-Deutungen derzeit als gut empfunden werden, wenn sie
technisch makellos daherkommen – wie jüngst die Achte unter
Kirill Petrenko im Bregenzer Festspielhaus (und im Januar 2020
wohl auch die Sechste in Berlin). In Essen lässt sich Tomáš

https://duisburger-philharmoniker.de/Konzerte/poesie-des-zerfalls-5pk-2019-20/
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https://www.digitalconcerthall.com/de/concert/52522


Netopil nur zum Teil auf eine solche – überspitzt gesagt –
technizistische  Lösung  ein.  Er  lässt  Wut  und  Depression,
Melancholie  und  Aufschrei  zu,  ohne  in  jedem  Moment  auf
plastische Balance, auf das „strukturelle“ Hören zu achten.

Der  Essener  GMD  Tomas
Netopil. Foto: Hamza Saad

Da dürfen die vorzüglich disponierten Essener Philharmoniker
auch  einmal  „loslassen“,  die  Magie  des  Moments  auskosten,
Klänge ausspielen und kombinieren. Mahler hat ihnen dazu genug
Gelegenheit in seine Partitur geschrieben: Die böse kleine
Trommel, die den Bläsern ihren Marschrhythmus aufdrückt, kaum
dass  die  Wucht  der  Pauken  einmal  verstummt  ist;  die
Klarinette, die sich mit den Kuhglocken aus der Ferne für
wenige  Takte  für  eine  trügerische  Idylle  vereint;  die
Streicher  mit  ihrem  verzerrten  Schlager  oder  ihren
gespenstischen Tremoli – schon der erste Satz fordert Klang-
und Struktursinn heraus, und Netopil entscheidet sich, eher
die Wirkung als die Ursache zu erforschen.

Das mag in diesem „Allegro energico“ hie und da zu bedauern
sein,  in  den  anderen  Sätzen  nicht.  Denn  zum  Beispiel  im
letzten Satz erfasst der Essener Generalmusikdirektor, wie der
vorher schon fast allgegenwärtige Marsch alles niederwalzt,
was  an  thematischen  Erinnerungen  oder  gar  harmonischen
Abfolgen erkennbar ist. Hier komponiert Mahler die brutale
Überwältigung, den alles überflutenden Tumult, der sich in
„irrer  Geschäftigkeit“  (Peter  Gülke)  selbst  verschlingt.



Netopil hält diese Exuberanz allerdings so im Zaum, dass der
Eindruck nicht verloren geht, der musikalische Formwille wehre
sich gegen das allüberall lauernde Chaos, gegen den mit Ruten
gepeitschten und mit den berühmten Hammerschlägen – in Essen
partiturgerecht  hölzern-trocken  –  übersteigerten  Rhythmus.
Tamtam und Harfe – welche Kombination „magischer“ Instrumente!
– markieren einen wesentlichen Zusammenbruch, dem nur noch
stockendes Aufflackern, finaler Donnerschlag und verzuckendes
Pianissimo folgen. Verdienter Jubel.

Knöcherner Marsch und überlegtes Formbewusstsein

Ein Marsch, wenn auch weit weniger formbestimmend, findet sich
auch im ursprünglich „Todtenfeier“ genannten ersten Satz der
Zweiten  Symphonie  Mahlers,  mit  der  sich  die  Duisburger
Philharmoniker  unter  ihrem  neuen  GMD  Axel  Kober  der  fünf
Wochen vorher erklungenen „Konkurrenz“ aus Düsseldorf stellen.
In  der  Mercatorhalle  klingt  diese  „Marcia“  noch  fahler,
knöcherner als in der Tonhalle; auch in den spannungsvollen
leisen Momenten der Violinen, in dem elektrisierend unwirschen
Eröffnungsakkord der tiefen Streicher, den kantabel geführten
Holzbläsern  und  den  Choralanklängen  zeigen  die  Duisburger
Philharmoniker fein abgestuften Klangsinn und ein Gespür für
Spannungen und Stimmungswechsel.

https://www.revierpassagen.de/93700/zweifel-und-bekenntnis-adam-fischer-dirigiert-in-duesseldorf-mahlers-auferstehungs-symphonie/20190411_1615


Axel  Kober,  jetzt  auch  GMD  der
Duisburger Philharmoniker. Foto: Max
Brunnert

Im  zweiten  Satz  zelebriert  Kober  das  Gemütlich-Naive  des
Dreiertakts, betont damit den Kontrast zu ersten, rückt ihn
aber auch in die Nähe einer maliziösen Ironie. Man weiß nie,
ob die properen Horn-Staccati und das leichtfüßige Stricheln
der Geigen nicht eine Spur zu idyllisch gemeint sind. So fängt
Kober in einem Satz, der gerne als unkompliziert dargestellt
wird,  die  mehrdeutige  Mahler-Welt  ein,  die  sich  dann  im
dritten  Satz  eindunkelt,  wenn  die  drehenden  Dreier  fast
dämonisch aufgeladen werden.

Kober macht – auch in den wilden Steigerungen, die noch folgen



– den Formwillen klar, hebt die motivtragenden Schichten stets
hervor.  Bei  allen  fabelhaften  Momenten  von  Horn  und
Klarinette, Celli, Kontrabässen und Fagott bis hin zu Harfe
und Tuba: Im Lärm des ersten, in etwas zu unverbindlichen
Klang  des  dritten  und  im  eher  zum  Spröden  neigenden
Blechbläserklang des vierten Satzes kommen die Duisburger an
ihre Grenzen; auch die Intonation scheint in der Riege der
Bläser nachzulassen, wenn nicht Verwerfungen der Akustik das
Ohr täuschten.

Für  die  vokalen  Anteile  der  Symphonie  stehen  der
Philharmonische  Chor  Duisburg  und  der  LandesJugendChor  NRW
ein:  ansatzrein,  ausgeglichen,  mit  schimmernd  gehaltenen
Klängen, saftigen Steigerungen und einem wundervoll plastisch-
mystischem „Was erstanden ist, das muss vergehen“. Hoheitsvoll
lässt Ingeborg Danz im „Urlicht“ die Stimme strömen und flutet
die  Töne  mit  purer  Schönheit;  Anke  Krabbe  kündet  Mahlers
Glaubensbotschaft mit leuchtend präsentem Sopran. Entschweben
zum Licht: Bei solcher Schönheit wird diese Vision in Tönen
erfahrbar.

__________

Das nächste Konzert der Duisburger Philharmoniker bringt am 5.
und  6.  Juni  in  der  Mercatorhalle  ein  Konzert  für
Streichquartett und Orchester des in Zürich geborenen und in
New  York  lebenden  Daniel  Schnyder,  György  Ligetis  Concert
Românesc und Sergej Prokofjews Siebte Sinfonie. Karten: (0203)
283 62 100, Info: www.duisburger-philharmoniker.de

Bei den Essener Philharmonikern heißt es am 20. und 21. Juni
„Vive La France“ mit Werken von Camille Saint-Saëns, Arthur
Honegger und Maurice Ravel. Solist im Ersten Cellokonzert a-
Moll  op.  33  von  Saint-Saëns  ist  Gautier  Capuçon.  Karten:
(0201)  81  22  200,  Info:
https://www.theater-essen.de/philharmonie/spielplan/vive-la-fr
ance-77124/2570/

http://www.duisburger-philharmoniker.de


Der  Kindsmord  als  klingende
Tragödie:  Aribert  Reimanns
Oper „Medea“ im Aalto-Theater
geschrieben von Anke Demirsoy | 24. März 2026

Medea  (Claudia  Barainsky)  hütet  das  goldene  Vlies.
(Foto: Karl Forster)

Medea. Die Frau, die ihre Söhne ermordet. Die schöne, stolze,
mythenumwobene  Priesterin  und  Zauberin  aus  Kolchis  (heute
Georgien), Hüterin des goldenen Vlieses, die zu Göttern und
Naturgewalten  Kontakt  hat.  Wer  erfasst  ihre  Tragödie,  das
schlimme  Schicksal  der  liebenden  Königstochter,  die  vom
Argonautenführer Jason erst ausgenutzt, dann in die Fremde
verschleppt, allein gelassen, betrogen und schließlich sogar
verstoßen wird? Wer vermag die entsetzliche Tat zu begreifen,
mit der sie sich am treulosen Gatten rächt?

Viele haben es über Jahrtausende hinweg versucht. Beginnend
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bei  Euripides,  der  den  Stoff  431  vor  Christus  in  seinem
Trauerspiel  „Medea“  aufgriff,  befassten  sich  zahlreiche
Schriftsteller,  Dichter,  Maler,  Komponisten,  bildende
Künstler,  Filmregisseure  und  Tänzer  mit  diesem  Mythos.
Untrennbar mit ihm verbunden ist der Name der Sängerin Maria
Callas,  die  Luigi  Cherubinis  Oper  durch  ihre  grandiose
Gestaltung der Titelpartie dem Vergessen entriss.

Einer der namhaftesten Komponisten unserer Zeit fühlte sich
von  Franz  Grillparzers  Drama  „Medea“  inspiriert:  Aribert
Reimann,  geboren  1936  in  Berlin,  einst  Schüler  von  Boris
Blacher, Träger des Ernst von Siemens Musikpreises sowie des
„Faust“-Theaterpreises  für  sein  Lebenswerk.  Für  seine
gleichnamige Oper in vier Bildern, uraufgeführt am 28. Februar
2010  an  der  Wiener  Staatsoper,  extrahierte  er  selbst  das
Libretto.

Kampf um die Liebe, Kampf um
die  Kinder:  Medea  (Claudia
Barainsky)  und  Jason
(Sebastian  Noack).  (Foto:
Karl Forster)

Im Essener Aalto-Theater, das Reimanns Werk jetzt neu in Szene
setzt,  erzählt  der  Komponist  vor  Beginn  der  Premiere
höchstselbst von der Faszination am antiken Stoff. Er schwärmt
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von der Sprache Grillparzers, die ihn unmittelbar zu Musik
inspiriert  habe,  und  schildert  seine  langjährige
Zusammenarbeit mit der Sängerin Claudia Barainsky, die am 28.
Februar 2010 mit großem Erfolg die Uraufführung an der Wiener
Staatsoper sang. Nach Produktionen in Frankfurt, Tokio und
Berlin  hat  Essen  nun  erneut  Claudia  Barainsky  für  die
Titelpartie  engagiert.

Weiß  Gott  keine  schlechte  Entscheidung,  wie  sich  am
Premierenabend  rasch  zeigt.  Barainsky,  die  bei  der
Ruhrtriennale 2006 als Marie in Bernd Alois Zimmermann „Die
Soldaten“ glänzte, kennt keine Furcht vor dem aberwitzigen
Koloraturgewitter,  in  das  sie  als  Medea  immer  wieder
ausbrechen  muss.  Sie  schafft  es,  die  für  Reimann
charakteristischen  zackigen  Gesangslinien  mit  Emotion
anzufüllen, die Koloratur wie eine Waffe einzusetzen, wann
immer die Figur der Medea sich in die Enge getrieben sieht.

Obgleich selbst von eher geringer Körpergröße, verleiht die
Barainsky der Titelheldin ein staunenswertes Format. Sie wirft
sich mit voller Wucht ins Spiel: nicht etwa als augenrollende
Furie,  sondern  als  leidenschaftliche  Frau,  die  wieder  und
wieder gedemütigt wird. In der Regie von Kay Link, der in
Essen bereits „Into the little Hill“ von George Benjamin in
Szene setzte, erscheint sie schließlich wie ein Vulkan kurz
vor dem Ausbruch.
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Medeas  Söhne  werden  rasch
von  den  Korinthern
vereinnahmt.  (Foto:  Karl
Forster)

Dazu tragen auch die Kostüme bei. Ganz in Rot gewandet, ist
Medea die Fremde, die Außenseiterin gegenüber den Korinthern,
die ihr in kühlem Aalto-Blau entgegentreten. Oft lauert sie
wie  ein  Tier  unter  dem  Königspalast  des  Kreon,  ein
asymmetrischer, einsehbarer Kubus, der auf hohen Stelzen steht
und nur über Treppen zu erreichen ist (Bühne, Kostüme und
Video: Frank Albert). Kay Link bewegt die Figuren so, dass
Rangordnungen sofort augenfällig werden.

Bis  Medea  im  ersten  Teil  des  Abends  das  goldene  Vlies
vergraben  und  Bekanntschaft  mit  den  Korinthern  geschlossen
hat, bleibt das Geschehen auf der Bühne oft statisch. Aber der
zweite Teil nimmt Fahrt auf: Beim Versuch einer Aussprache mit
Jason und beim Kampf um die Kinder spitzt sich das Drama zu.
Das Ensemble rund um die Barainsky muss stimmlich kaum weniger
Virtuosität beweisen. Es hält sich höchst ehrbar: Als Kreons
Tochter Kreusa brilliert Liliana de Sousa mit Melismen in
klarer, absichtsvoll kalter Höhe. Empathie findet Medea bei
ihrer Amme Gora, der Marie-Helen Joël Großherzigkeit und Wärme
verleiht.  Hagen  Matzeit  führt  seinen  Countertenor  in
nachgerade  artistischer  Manier,  um  die  vertrackten
Intervallsprünge  zu  meistern.



Ein  kurzer  Moment  der
Annäherung: Medea (Claudia
Barainsky,  l.)  versucht
sich  zu  adaptieren
(Liliana  de  Sousa  als
Kreusa, r. ) (Foto: Karl
Forster)

Auch Sebastian Noack (Jason) und Rainer Maria Röhr (Kreon)
engagieren sich auf Äußerste, zumal der Komponist unter den
Premierengästen  ist.  Aber  gegen  die  starken  Frauenfiguren
wirken die beiden Sänger beinahe etwas blass. Der Tscheche
Robert Jindra dirigiert die Essener Philharmoniker mit großer
Kompetenz durch Aribert Reimanns dicht gewobene, dem Ohr oft
sperrige  Partitur.  Eine  Dauer-Nervosität,  eine  beinahe
nervenzerrüttende Spannung tönt da aus dem Orchestergraben.
Schockierend  wirken  die  blockhaften  Einsätze  der
Instrumentengruppen, insbesondere die brutalen Blech-Cluster,
die  das  Bühnengeschehen  häufig  kommentieren.  Die  Essener
Philharmoniker übernehmen eine sehr aktive Rolle in dem Drama,
sind quasi der siebte Hauptdarsteller, der ständig mit den
Sängern interagiert.

Am Ende erhebt sich das Publikum zu Ehren von Aribert Reimann
von den Sitzen. An seinen „Lear“, den das Aalto-Theater vor 18
Jahren in der Inszenierung von Michael Schulz zeigte, mag
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mancher sich an diesem Abend auch erinnern.

(Termine  und
Informationen:https://www.theater-essen.de/spielplan/a-z/medea
/)

Buchstabierter  Bruckner  und
„exotischer“  Ravel  bei  den
Essener Philharmonikern
geschrieben von Werner Häußner | 24. März 2026
Fremde Worte, flirrende Klänge, freche Rhythmen, fließendes
Melos: Der Exotismus hatte das musikalische Europa im Griff,
als der junge Maurice Ravel mit den „Großstadtindianern“ der
Gruppe „Les Apaches“ durchs nächtliche Paris zog.

Die
Mezzosopranistin
Julie  Boulianne.
Foto:  Julien
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Faugère

Auch  Griechenland  war  im  Sinne  des  faszinierend  Fernen
„exotisch“:  Ravel  lernte  durch  einen  Apaches-Freund,  den
griechischstämmigen  Michel-Dimitri  Calvocoressi  –  dem  er
„Alborada del gracioso“ gewidmet hat – die Melodien kennen,
die von der Insel Chios stammen sollen. Er umkleidete sie mit
einer  zart-farbigen  Instrumentierung  und  harmonisierte  sie
satt von Chromatik und prickelnd spannungsreichen Akkorden.

Die  Lied-Miniaturen  „Cinq  mélodies  populaires  grecques“
eröffneten  das  Siebte  Sinfoniekonzert  der  Essener
Philharmoniker  und  Julie  Boulianne  ließ  sich  nicht  auf
vordergründig  folkloristischen  Ton  ein:  Sie  hält  ihren
Mezzosopran  neutral  in  der  Farbe,  gestenarm  in  der
Artikulation,  ohne  rhetorische  Effekte.  Da  war  der
distanzierte Ton zu vernehmen, wie ihn etwa Teresa Berganza
pflegte, wenn sie spanische Lieder sang: eine verhaltene Glut
im  Stimmklang,  delikates  Sfumato,  aber  eben  keine  naive
Erzählhaltung.

Auch Ravels „Shéhérazade“-Gesänge – Reflexe auf eine geplante
Oper,  von  der  nur  eine  fertiggestellte  Ouvertüre  zeugt  –
bleiben frei von Effekt. Julie Boulianne singt sie wie eine
noble Arie von Cherubini, nicht wie Miniatur-Theaterszenen.
Das ist letztendlich eine Frage des Geschmacks: Eine Sängerin
von anderem Temperament würde sicher das Doppelbödige, die
feine  Ironie,  auch  die  erotische  Innenspannung  von  „L‘
indifférent“  schmeichlerischer,  rhetorischer  zum  Ausdruck
bringen.

Die  Essener  Philharmoniker  sind  sensible  Partner  in  der
fragilen  Balance  von  Stimme  und  Instrumentalklang,  ob  in
schwebendem Pianissimo der Streicher oder in den Dialogen von
Flöte und Oboe mit der Singstimme.

Die Sinfonie findet nicht zu sich selbst



Hans Graf, Gast am Pult der Philharmoniker, hatte für Ravels
ziselierte Klanglandschaft eine glücklichere Hand als für das
sinfonische Hochgebirge aus seiner Heimat Österreich, Anton
Bruckners  Dritte  Sinfonie,  leider  wieder  einmal  in  der
verbreiteten,  für  das  Gastiergewerbe  wohl  daher  idealen
dritten Fassung von 1889, die dem Musikwissenschaftler Egon
Voss zufolge „unübersehbar pragmatischen Charakter trägt“. Es
drängte  sich  der  Eindruck  einer  routiniert  einstudierten
Aufführung auf, die weder en detail ausgearbeitet noch gar mit
einer persönlichen Signatur versehen war.

Schon  der  Beginn  mit  den  punktierten  Achtelgruppen  der
Violinen,  den  leisen  Wellen  der  Bratschen,  den  weiten
Holzbläserlinien,  dem  sanften  Horn-Einsatz  und  der  Solo-
Trompete mit ihrer thematisch wichtigen Triole startet nicht
„misterioso“, sondern so laut, dass die Crescendo-Wirkung zum
fortissimo-marcato  Höhepunkt  lasch  bleibt.  Die  weit
geschwungenen Streicher bleiben spröde, auch wenn das „Gewirk“
der  Polyphonie  von  Graf  durchhörbar  gehalten  wird.  Dem
Rhythmus fehlt der Impetus, der ihm einen drängend-dynamischen
Charakter  geben  könnte;  erst  im  hymnischen  Höhepunkt  der
Durchführung und mit der Reprise stellen sich Bezüge ein, die
so etwas wie eine innere Logik hörbar machen.

Der innige Beginn des zweiten Satzes gelingt ruhevoll und
durch  eine  behutsame  Betonung  der  tiefen  Streicher  apart
üppig;  auch  das  allmähliche  Anwachsen  innerer  Bewegung
vermittelt  Graf  sinnig.  Dann  aber  gerät  der  Satz  –  bei
durchaus  schlüssigem  Tempo  –  zu  sehr  ins  Buchstabieren
disparat wirkender Teile. Das Scherzo hat mehr Temperament und
eine  von  abwechslungsreicher  Dynamik  gestärkte  Kontur;  im
Finale  triumphiert  der  Wille  zum  Brachialen,  weniger  zur
Beleuchtung der zerrissenen Gegensätze von Polka und Choral.
Verrauchter Glanz im Blech beendet eine Sinfonie, die nicht zu
sich gefunden hat.

Im April bringt das 8. Sinfoniekonzert am 4. und 5. April in
der Philharmonie Essen Werke von Hans Werner Henze, Georg



Muffat und Antonio Vivaldi; am 25. und 26. April stehen Carl
Orffs „Carmina burana“ mit dem Collegium Vocale Gent unter
Ivor  Bolton  auf  dem  Programm.  Karten:  (0201)  81  22  200,
www.theater-essen.de

Die  Abgründe  der
Durchschnittstypen:  Tatjana
Gürbaca inszeniert Carl Maria
von  Webers  Oper  „Der
Freischütz“
geschrieben von Anke Demirsoy | 24. März 2026

„Lebt denn kein Gott?“ Max (Maximilian Schmitt) wird von
der abergläubischen Dorfgemeinschaft mit Kreuzsymbolen
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behängt. (Foto: Martin Kaufhold)

„Das  Böse  ist  immer  und  überall“,  sang  einst  eine  Band
österreichischer  Blödelbarden  mit  dem  schönen  Namen  Erste
Allgemeine  Verunsicherung.  Das  war  zwar  reichlich  unernst
gemeint, könnte unter Aussparung der Ironie aber das Motto
gewesen sein, dem die Berliner Regisseurin Tatjana Gürbaca in
ihrer  Neufassung  der  Oper  „Der  Freischütz“  folgte.  Das
Schauerstück von Carl Maria von Weber, das jetzt im Essener
Aalto-Theater Premiere hatte, spaltete das Publikum in Buh-
und Bravo-Rufer.

Max  (Maximilian
Schmitt)  wird  von
Ängsten  geplagt.
(Foto:  Martin
Kaufhold)

Gottesfern ist die von Ängsten und Aberglauben dominierte Welt
nach dem Dreißigjährigen Krieg, in der Gürbaca und ihr Team
die Handlung ansiedeln. Damit folgen sie den Vorstellungen des
Komponisten  und  seines  Librettisten  Johann  Friedrich  Kind.
Umstellt von schwarzen Häuschen mit spitzem Giebel (Bühne:
Klaus Grünberg), kämpft der glücklose Jägersbursche Max um die
Hand seiner geliebten Agathe, mit dem sinistren Freund Kaspar
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als zwielichtigem Helfer.

Aber die detailgenau gestalteten Kostüme von Silke Willrett
lassen das Geschehen durch die Zeiten wandern. Zunächst klar
die Mitte des 17. Jahrhunderts zitierend, rücken sie im Laufe
des  Abends  immer  näher  an  die  Gegenwart  heran.  Am  Ende
stolpern Durchschnittstypen in Jogginghosen durch das, was vom
deutschen  Wald  noch  übrig  ist:  ein  am  Boden  liegendes
Gestrüpp,  das  allen  Darstellern  zur  Fußangel  wird.

Pardon wird nicht gegeben

Die inzwischen mehrfach ausgezeichnete 45-jährige Regisseurin,
die ihr Handwerk unter anderem bei Ruth Berghaus und Peter
Konwitschny  lernte,  spürt  in  der  heimlichen  deutschen
Nationaloper Abgründen nach, die lange vor der berühmten Szene
in  der  Wolfsschlucht  wirkmächtig  sind.  Die  Bewohner  ihres
archetypischen  Dorfes  sind  der  eigentliche  Albtraum:  Sie
setzen Max unentwegt zu. Unerbittlicher Erfolgsdruck wird in
dieser Gemeinschaft sekundiert von allzu rascher Bereitschaft
zu  Spott  und  Hohn.  Da  können  kichernde  Frauen  in
Kittelschürzen noch so hell von veilchenblauer Seide trällern:
Der dörfliche Mikrokosmos ist ein finsteres Nest. Pardon wird
in dieser Welt nicht gegeben.

Die komplett schwarze Bühne von Klaus Grünberg könnte auch als
Kulisse für Otfried Preußlers „Krabat“ dienen. Mit Kreide sind
magische Zeichen wie das Satorquadrat und ein Heptagramm an
die  Fassaden  gekritzelt.  Den  okkulten  Symbolen  steht  ein
unvollendetes Kreuz mit der Aufschrift GOTT in Spiegelschrift
gegenüber. Mitten auf dem Dorfplatz klafft ein Loch im Boden,
aus dem in der Wolfsschluchtszene Düsteres an die Oberfläche
steigt.



Blutiges  Ritual:  Kaspar
(Heiko  Trinsinger)  beim
„Gießen“  der  Freikugeln.
(Foto:  Martin  Kaufhold)

Dass  dies  psychologisch  gemeint  ist,  Gürbaca  mithin  den
Menschen selbst als Hort der Dämonen sieht, wird überdeutlich,
wenn Kaspar die Freikugeln mit blutigen Händen aus Maxens
Körper wühlt. Folgerichtig antwortet Samiel im Aalto-Theater
nicht  als  unsichtbare  Stimme  aus  dem  Off.  Es  ist  die
Dorfgemeinschaft selbst, die mit dem Rücken zum Publikum die
Zahl der Freikugeln mitzählt: seufzend zunächst, schauerlich
flüsternd, dann zunehmend wüster und lauter.

Sinnlos gewordene Bräuche

Bis zum fatalen Probeschuss auf die weiße Taube erzählt die
Regie stringent von alten Bräuchen und Machtstrukturen, die in
einer vom Krieg komplett veränderten Welt schräg und sinnlos
wirken. Den Rest der Oper gestaltet sie als Epilog, als eine
Folge von Standbildern, die das Happy End durch den Eremiten
verneint.  Bewundernswert  rasch  und  punktgenau  wechseln  die
Choristen  des  Aalto-Theaters  die  Positionen,  um  diese
symbolträchtigen  Genrebilder  entstehen  zu  lassen.

Gürbaca und ihr Team bieten so viel Futter für Auge und Hirn,
dass es mancherorts gleich für drei Inszenierungen reichen
würde. Ohne Schonung sezieren sie dabei Provinzialismus und
Neid,  kollektive  Traumatisierungen,  übersteigerte
Traditionspflege und eine nachgerade gemütliche Spielart der
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Grausamkeit. Was „deutsch und echt“, interessiert sie weniger
als  gesellschaftliche  Strukturen,  die  bis  in  unsere  Zeit
hineinwirken.

Kaspar (Heiko Trinsinger,l.)
überredet  Max  (Maximilian
Schmitt)  zum  nächtlichen
Ausflug  in  die
Wolfsschlucht. (Foto: Martin
Kaufhold)

Das musikalische Niveau steht dem der Inszenierung kaum nach.
Der aufstrebende Tenor Maximilian Schmitt ist ein Max, wie man
ihn sich nur wünschen kann: mit lyrisch-leuchtendem Timbre,
gleichwohl grundiert vom Unterton nagender Ängste. Ihm gelingt
das vielseitige, spannende Porträt eines Gequälten, dem der
Weg  zur  Liebe  versperrt  scheint.  Ensemblemitglied  Jessica
Muirhead findet als Agathe aus dem Ton dunkler Vorahnungen zu
den innig leuchtenden E-Dur-Klängen ihrer zentralen Arie („Und
ob die Sonne“). Stark auch Heiko Trinsinger, der seinen Kaspar
von rau-jovialen Tönen zu dämonischer Kraft steigert. Viel
Applaus  erntet  Tamara  Banjesevic  für  ihre  Darstellung  des
Ännchens, dessen Fröhlichkeit bei ihr weniger naiv als beherzt
wirkt.

Schauerromantik trotz Schönklang

Aus  dem  Orchestergraben  steuern  die  Essener  Philharmoniker
unter  ihrem  Chef  Tomas  Netopil  Glanzvolles  und  Gruseliges
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hinzu. Hörner und Holzbläser zaubern Waldesidylle herbei, die
Streicher spielen mit wendigem Esprit. Gewiss wäre auch eine
Lesart mit schärferen Kanten denkbar, aber die Schauerromantik
kommt trotz Schönklang nicht zu kurz. Leise Tremoli ziehen auf
wie gespenstischer Nebel. Dazu tönt dumpfer Paukenschlag, als
stockte  das  Herz.  Die  Chöre,  ebenfalls  in  erfreulicher
Verfassung, zeigen viele Facetten. Als hohnlachende Dörfler,
heitere  Brautjungfern  und  gut  gelaunte  Jäger  sind  sie
stimmlich  präsent,  aber  auch  als  flüsternde  und  stöhnende
Untote in der Wolfsschlucht.

Mit einer feierlich-stummen Kranzniederlegung beenden Gürbaca
und ihr Team, was sie als „Requiem auf ein Dorf“ bezeichnen.
Dazu  zeigt  eine  Videoprojektion  Bahngleise,  die  weiß  Gott
wohin führen mögen.

(Informationen  und  Termine:
https://www.theater-essen.de/spielplan/a-z/der-freischuetz/)

Zwischen  Kinderspiel  und
Abstraktion:  Die  Regisseurin
Lotte de Beer wagt sich in
Essen an „Carmen“ von Georges
Bizet
geschrieben von Anke Demirsoy | 24. März 2026
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Zwei Kinder-Toreros beobachten, wie sich das Drama von
Don  José  (Luc  Robert)  und  Carmen  (Bettina  Ranch)
entfaltet  (Foto:  Matthias  Jung).

Wenn die Beleuchtung auf Violett wechselt, haben zwei Kinder
das Wort. Über die Tonanlage des Essener Aalto-Theaters legen
sie Carmen, Don José und Escamillo die französische Sprache in
den Mund, während die Sängerinnen und Sänger auf der Bühne
stumm dazu agieren. Mit dieser selbst erstellten Dialogfassung
lösen Lotte de Beer und ihr Regieteam das Kuddelmuddel um die
Oper „Carmen“, die in so vielen Versionen überliefert wurde,
dass ihr späterer Welterfolg schier verwundern muss.

Wer hält hier wen gefangen?

https://www.revierpassagen.de/81129/zwischen-kinderspiel-und-abstraktion-die-regisseurin-lotte-de-beer-wagt-sich-in-essen-an-carmen-von-georges-bizet/20181027_1700/carmen-2
https://www.revierpassagen.de/81129/zwischen-kinderspiel-und-abstraktion-die-regisseurin-lotte-de-beer-wagt-sich-in-essen-an-carmen-von-georges-bizet/20181027_1700/carmen


Carmen  (Bettina  Ranch)
umgarnt  Don  José  (Luc
Robert. Foto: Matthias Jung)

Die womöglich populärste Oper aller Zeiten in Szene setzen zu
müssen,  dürfte  eine  Art  Regie-Albtraum  sein.  Wie  den
Zigeunerklischees entkommen, dem Stierkampfbrimborium und den
Geschlechterstereotypen? Das ist fürwahr kein Kinderspiel –
oder vielleicht doch?

Die Niederländerin Lotte de Beer dreht den Spieß mutig um.
Direkt nach der Ouvertüre springen zwei Mini-Toreros über die
Bühne, prachtvoll ausstaffiert, aber vermutlich nicht älter
als acht Jahre. Ihnen sehen wir in den folgenden vier Akten
zu,  wie  sie  „Carmen“  spielen.  Georges  Bizets  vermeintlich
totinszeniertes  Meisterwerk  erhält  durch  diesen  Kniff  eine
Meta-Ebene, die das sattsam bekannte Stück wieder erträglich
macht, ihm sogar eine neue Leichtigkeit verleiht.

Die Bühne ist dabei so leer, als habe Wieland Wagner diese
„Carmen“  posthum  entrümpelt.  Keine  Zigarettenfabrik,  keine
Schenke, keine Bergschlucht und keine Stierkampfarena, sondern
lediglich  eine  kreisrunde  Spielfläche,  die  zugleich
öffentlicher Platz und Arena ist. Außer einem kleinen Zelt,
das die Kinder während eines Zwischenakts aufbauen, gibt es
keinerlei Requisiten.

Männlein  wie  Weiblein
streifen sich in der Essener

https://www.revierpassagen.de/81129/zwischen-kinderspiel-und-abstraktion-die-regisseurin-lotte-de-beer-wagt-sich-in-essen-an-carmen-von-georges-bizet/20181027_1700/carmen-5


Neuproduktion den Rock über
(Foto: Matthias Jung)

Als sei dieser hohe Abstraktionsgrad noch nicht genug, treten
Choristen  und  Gesangssolisten  nahezu  einheitlich  gekleidet
auf. Rote Hosen, weiße Hemden und braune Westen bestimmen die
Kostüme, die angenehm zurückhaltend und edel wirken (Clement &
Sanôu). Mag Carmen ihren Rock auch ein wenig höher über das
Knie  lüften  als  ihre  Kameradinnen,  von  bunten  Tüchern,
Goldschmuck und Flitter ist nichts an ihr zu sehen. Sie nimmt
auch  nicht  an  dem  munteren  Klamottentausch  zwischen  den
Choristen  und  Choristinnen  teil,  mit  dem  die  Regie  die
Geschlechterrollen in Frage stellt.

Die Personenführung ist stark aus der Musik heraus entwickelt.
Chöre und Ensembles bewegen sich wie nach einer Choreographie:
Sie greifen Schwung und Rhythmus von Bizets Partitur auf und
treiben das Rad der Handlung unentwegt nach vorne. Zuweilen
frieren die bewegten Tableaus aber auch zu Standbildern ein,
die mit weißem Licht wie aus dem Dunkel der Aalto-Bühne heraus
geschnitten  scheinen.  Überhaupt  kommt  der  Ausleuchtung  des
Raums  hier  große  atmosphärische  Bedeutung  zu  (Licht:  Alex
Brok).

Wenn  Carmen  und  José  sich
unterhalten,  wechselt  das
Licht  auf  violett  (Foto:
Matthias  Jung)
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Schwächer  gelingt  die  Charakterisierung  der  Figuren.  Soll
diese  Carmen  nun  eine  Femme  fatale  sein  oder  eine  Femme
fragile – oder weder noch? In Essen wirkt sie trotz roter
Haarpracht beinahe wie eine unter vielen, was den Kontrast zu
ihrer  Gegenspielerin  Micaëla  schmälert,  der  frommen
Bürgerstochter,  die  ebenfalls  um  Don  Josés  Liebe  kämpft.
Escamillo  trägt  den  rotweißen  Einheitsdress.  Die  Kinder-
Toreros folgen ihm wie Schatten, zuweilen hebt er sie auf
seine Schultern. Selbstgewissheit oder gar Machismo nimmt man
diesem Mann nicht wirklich ab. Alles bleibt Behauptung.

Carmen  (Bettina  Ranch,  r.)
und  die  Schmuggler  nehmen
Leutnant  Zuniga  gefangen
(Foto:  Matthias  Jung)

Die Stimmen klingen am Premierenabend oft ein wenig verloren
auf der riesigen Bühnenfläche. Die Berlinerin Bettina Ranch,
seit 2016/17 Ensemblemitglied der Essener Oper, bedient als
Carmen  gekonnt  die  Palette  der  schmeichlerischen  bis
schneidenden  Töne.

Aber abseits von Habanera und Seguidilla besitzt ihr Mezzo
gerade eben noch genug Volumen, um José einzuheizen. Da erntet
Jessica Muirhead für die Felsenarie der Micaëla beinahe mehr
Szenenapplaus.  Dem  steifen  Bassbariton  von  Almas  Svilpa
(Escamillo)  merkt  man  die  vielen  Auftritte  als  Wotan,
Holländer und Jochanaan deutlich an. Der Kanadier Luc Robert
gönnt uns als Don José einen feinen Spinto-Tenor und eine
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sensibel gestaltete Blumenarie.

Am Dirigentenpult setzt Saarbrückens GMD Sébastien Rouland die
Partitur mit dem rechten Esprit unter Zug und Spannung. Unter
seiner  Leitung  steigen  die  wunderbaren  Girlanden  des
Zigarettenrauchs  der  Fabrikarbeiterinnen  zart,  aber  ohne
süßliches Parfüm in die Luft. Was Schmiss und Schwung braucht
in den großen Chören und den Torero-Musiken, laden die Essener
Philharmoniker zudem mit federnder Eleganz auf. Schade, dass
der  Absprung  in  das  rasante  Schmugglerquintett  bei  der
Premiere komplett daneben geht. Erst nach vielen Takten finden
Sänger und Orchester endlich wieder zueinander.

Die exzellent singenden und agierenden Chöre, der Kinderchor
und die Statisterie des Aalto-Theaters verschmelzen zu einer
eindrucksvoll wogenden Masse, aus der heraus sich das Drama
entwickelt. Sie bilden die Kulisse, vor der die Natur des Don
José  kenntlich  wird:  ein  Korken  auf  stürmischer  See,  wie
planlos umhergetrieben. Dass dieser Mann am Ende mordet, was
er liebt, scheint unausweichlich. José fällt wie in Hyperions
Schicksalslied:  wie  Wasser  von  Klippe  zu  Klippe  geworfen,
blindlings von einer Stunde zur anderen.

(Termine  und  Informationen:
https://www.theater-essen.de/spielplan/a-z/carmen/)

Mit Leoš Janáček in die neue
Spielzeit:  Die  Essener
Philharmoniker  eröffnen  die
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Reihe ihrer Sinfoniekonzerte
geschrieben von Werner Häußner | 24. März 2026

Er  tritt  für  die  Musik
seiner Heimat ein: GMD Tomáš
Netopil stand am Pult beim
ersten  Sinfoniekonzert  der
Spielzeit  2018/19.  Foto:
Hamza  Saad.

Mit  einer  Aufführung  der  „Glagolitischen  Messe“  von  Leoš
Janáček und von Ludwig van Beethovens gerne vernachlässigter
Zweiter begann Generalmusikdirektor Tomáš Netopil die Serie
der zwölf Sinfoniekonzerte der Essener Philharmoniker.

Mit Janáčeks „Glagolitischer Messe“ stellt Tomáš Netopil ein
weiteres wichtiges Werk aus dem hierzulande viel zu wenig
bekannten  Repertoire  seiner  tschechischen  Heimat  vor.  Eine
Serie,  die  hoffentlich  in  den  nächsten  Jahren  –  Netopils
Vertrag  wurde  bis  2023  verlängert  –  weitere  Begegnungen
ermöglicht. Die Messe trägt ihren Namen, weil der glühende
Panslawist  Janáček  den  Messtext  im  uralten  Kirchenslawisch
vertont hat.

Liturgisches Werk oder Konzertmusik?

Im Westen wurde die Komposition nie richtig heimisch: Ihr hing
wie so manch anderer wertvoller Musik östlicher Nachbarn das
zweifelhafte  Prädikat  des  „Nationalen“  an.  Nicht  für  die
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Liturgie geschaffen und selbst für semiprofessionelle Chöre
sehr  schwer,  dazu  weder  schmeichelnd  melodisch  noch
offensichtlich  fromm,  passte  sie  als  merkwürdiger  Zwitter
weder in die kirchliche Musikpflege noch in den bürgerlichen
Konzertbetrieb.

Das hat sich durch einige verdienstvolle Einspielungen – von
Rafael Kubelik bis Pierre Boulez – zum Glück geändert. Aber
die  aufgelockert  besetzten  Reihen  im  Alfried  Krupp  Saal
belegen,  dass  die  Messe  das  Publikum  nicht  anzieht  –  ein
Schicksal,  das  sie  kurioserweise  mit  Beethovens  Zweiter
Sinfonie  teilt.  Dabei  spart  Janáček  nicht  mit  hymnischem
Überschwang: in den Fanfaren des Beginns etwa, die sich am
Ende wiederholen, aber auch im aufgewühlten Credo, das die
slawische Glaubensformel „Vĕruju“ stets aufs Neue wiederholt.

Vielfältige Farben der Blechbläser

Dazwischen nimmt Janáček die Musik oft zurück. Aber der raue
Samt flächiger Violinen und die dunklen Bläser-Piani werden
kontrastiert  von  Paukensoli  und  heftigen  Orgelakkorden
(Friedemann Winklhofer). Die Farben der Blechbläser setzt er
vielfältig  ein,  kontrastiert  filigrane  Streicher  mit  der
tiefen Glut von Posaunen und Tuba. Die heftigen rhythmischen
Akzente, die ostinat wiederholten Figuren, das drängende, oft
atemlose Tempo ist als expressives Mittel aus seinen Opern
wohlbekannt.

Netopil lässt die Philharmoniker die spröden Seiten des Klangs
nicht überbetonen, sondern sorgt für eine eher weiche, aber
nicht glattpolierte Artikulation. Almuth Herbst bietet unter
den Solisten trotz ihrer nur marginalen Aufgabe den schönsten,
weich  grundierten  Stimmklang.  Carlos  Cardoso  mit  kräftig-
festem Tenor und Almas Svilpa mit muskulösem Bass sind ihren
Partien gewachsen; Andrea Danková zeigt harte Tongebung und
flackerndes Vibrato, das dem Kern ihres Soprans dennoch nicht
hilft, das Orchester zu überstrahlen.



Alle Anzeichen panischer Gottesfurcht

Patrick Jaskolka und Jens Bingert haben ihre Chöre vorzüglich
einstudiert:  Die  Sängerinnen  und  Sänger  pflegen  eine
weitgehend  klare  Aussprache  des  fremden  Idioms.  Die
Lobpreisungen  des  „Gloria“,  die  Glaubenssätze  des  „Credo“
fasst  Janáček  nicht  in  die  Form  feierlicher  Hymnen  oder
erhabener  Anrufungen:  Sie  erklingen  wie  hervorgestoßene
Aufschreie, atemlos, hektisch, erregt und grell. Da äußert
sich keine balsamische Glaubensgewissheit, sondern eine fast
panische Gottesfurcht. Der kirchenskeptische Janáček schreibt,
ähnlich wie Giuseppe Verdi in seiner „Missa da Requiem“, eine
Musik des Zweifels, aber auch der existenziellen Hoffnung am
Rande des Nichts. Die Hoffnung, am Ende möge doch nicht alles
umsonst gewesen sein, verbindet Janáčeks Messe mit Beethovens
Ouvertüre zu Goethes „Egmont“, die den Abend eröffnete, voll
Wehmut und Passion.

So  haydnisch  heiter  wie  oft  beschrieben  klingt  Beethovens
Zweite  Sinfonie  an  diesem  Abend  auch  nicht:  Die  Violinen
artikulieren frisch und markant im ersten Satz, im Scherzo
trifft das Orchester die Eleganz á la Haydn, aber auch die
unwirschen Akzente und dynamischen Überraschungen, die über
die Surprisen des älteren Meisters hinausgehen.

Während Netopil die Einleitung genüsslich ausbreitet, findet
er im Allegro con brio des ersten Satzes den forschen Schritt,
der gleichwohl nichts überhetzt, gibt im zweiten Satz mehr
Atem als Zeit und macht so aus dem „Larghetto“ kein „Largo“.
Der letzte Satz wird erhitzt getrieben und hält die Spannung
bis zum Ende. So gespielt steht die Zweite keineswegs in der
zweiten Reihe der Sinfonien Beethovens.

Saisonausblick: Dominanz des Bewährten

Mit  dem  Schlagzeug  steht  in  der  beginnenden  Saison  ein
Instrumentarium im solistischen Vordergrund, das erst im 20.
Jahrhundert  zu  derartigen  Ehren  gekommen  ist:  Alexej



Gerassimez, inzwischen in die führende Riege der Schlagzeuger
aufgestiegen, widmet sich „Sieidi“, einem Konzert des Finnen
Kalevi  Aho.  Dieses  Konzert  ist  auch  in  einem  neuen
„Einsteiger-Abo“ mit vier Konzerten enthalten, mit dem die
Vorteile  eines  fest  gebuchten  Platzes  schmackhaft  gemacht
werden sollen.

Die  weiteren  Konzerte  bis  Juli  2019  bieten  Neues  oder
Überraschendes nur in homöopathischen Dosen, verlassen sich
auf  die  Dominanz  des  Bewährten  und  eine  Prise  von
Randständigem: Tschaikowsky etwa zieht immer und kommt mit
seiner Fünften, kombiniert mit dem Violinkonzert mit Julian
Rachlin als Solist und Dirigent, am 14./15. Februar zu Ehren.
Dazu tritt am 11./12. Juli das b-Moll-Klavierkonzert mit Boris
Berezovsky.  Mozarts  „Jupiter“,  Bruckners  Dritte  unter  Hans
Graf, Mahlers Sechste und Schostakowitschs Fünfte, beide mit
Netopil am Pult, umschreiben den Kreis der Sinfonien.

Namhafte Solisten wecken Erwartungen

180 Jahre alt wird der Philharmonische Chor Essen, der mit
Janáčeks  Messe  eine  erste  Bewährungsprobe  erfolgreich
bestanden hat und sich am 22./23. November Wolfgang Amadeus
Mozarts „Requiem“ stellen wird. Erwartungen wecken die Namen
der Solisten, unter ihnen der amerikanische Pianist Tzimon
Barto mit dem B-Dur-Klavierkonzert Johannes Brahms‘ am 10./11.
Januar 2019, Christiane Karg mit Maurice Ravels „Shéhérazade“
am 7./8. März, der Geiger Daniel Bell mit Antonio Vivaldis
„Die vier Jahreszeiten“ am 4./5. April oder Gautier Capuçon,
der am 20./21. Juni das Erste Konzert für Violoncello und
Orchester op. 33 von Camille Saint-Saëns spielt.

Selten zu hörende Werke wie Arthur Honeggers witzige Sport-
Adaption  „Rugby“  oder  Ottorino  Respighis  musikalische
Annäherung an den magischen Lichtglanz bunter Kirchenfenster
„Vetrate di Chiesa“ stehen eher am Rand – in diesem Fall etwa
als Einleitung zu Carl Orffs unverwüstlichen „Carmina burana“
mit  Ivor  Bolton  und  dem  Collegium  Vocale  Gent  am  25./26.



April.

Schon  am  27.  und  28.  September  setzt  sich  die  Reihe  der
Sinfoniekonzerte fort, wenn Gastdirigent Alexander Liebreich
als  zentralen  populären  Programmpunkt  Modest  Mussorgskys
„Bilder eine Ausstellung“ dirigiert.

Tel.: (0201) 81 22 200, www.theater-essen.de

Hochglanz  am  Klavier:  Die
gestylten  Gebrüder  Jussen
spielen  mit  den  Essener
Philharmonikern  Musik  von
Francis Poulenc
geschrieben von Werner Häußner | 24. März 2026

Inszenierter
Glamour:  Lucas  und

http://www.theater-essen.de
https://www.revierpassagen.de/48108/hochglanz-am-klavier-die-gestylten-gebrueder-jussen-spielen-mit-den-essener-philharmonikern-musik-von-francis-poulenc/20180122_1636
https://www.revierpassagen.de/48108/hochglanz-am-klavier-die-gestylten-gebrueder-jussen-spielen-mit-den-essener-philharmonikern-musik-von-francis-poulenc/20180122_1636
https://www.revierpassagen.de/48108/hochglanz-am-klavier-die-gestylten-gebrueder-jussen-spielen-mit-den-essener-philharmonikern-musik-von-francis-poulenc/20180122_1636
https://www.revierpassagen.de/48108/hochglanz-am-klavier-die-gestylten-gebrueder-jussen-spielen-mit-den-essener-philharmonikern-musik-von-francis-poulenc/20180122_1636
https://www.revierpassagen.de/48108/hochglanz-am-klavier-die-gestylten-gebrueder-jussen-spielen-mit-den-essener-philharmonikern-musik-von-francis-poulenc/20180122_1636


Arthur Jussen. Foto:
Carli Hermes

Arthur und Lucas Jussen werden zur Zeit mächtig gehypt. Ein
wenig freundlich-verspielt, dann wieder lässig cool und mit
gewagt  dosiertem  Sex-Appeal  präsentieren  sich  die  Brüder
hochglanzumschimmert,  um  sich  in  der  großen  Schar  der
„Ausnahme“-Pianisten zu profilieren. Auch künstlerisch werden
sie  mit  Marketing-Lorbeeren  umkränzt  und  es  werden  ihnen
Hymnen gesungen, bei denen man nie so genau weiß, welche Sätze
aus einer PR-Abteilung kommen.

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

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

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

Die Klaviere machen das Spiel zunächst mit, in der zweiten
Satzhälfte  aber  wirkt  es,  als  seien  sie  des  rhythmischen
Impulses  müde.  Se  erheben  sich  über  Pizzicati  und
Kastagnetten-Echos  mit  träumerisch  in  sich  versunkenen,
manchmal spieluhrenartigen, dann wieder quasi improvisierenden

http://arthurandlucasjussen.com/en/audio/6/lucas-arthur-jussen-poulenc-saint-saens-say


Abschnitten.  Arthur  und  Lucas  Jussen  nehmen  diese  Momente
kühl-versonnen, mit perlendem Spiel.

Dass  ihre  Koordination,  ihr  Einverständnis,  ihre  innere
Verbundenheit  makellos  ist,  zeigen  sie  spätestens  im
ausdrücklich mit Mozart verbundenen – sogar das d-Moll Konzert
KV 466 zitierenden – Mittelsatz. Sie präsentieren die Melodie
ohne romantischen Anflug, genauso distanziert wie Poulenc sie
aufgefasst hat. Das Orchester sprengt bald das „klassische“
Maß und macht klar, dass wir uns nicht mehr am Ende des 18.
Jahrhunderts befinden.

Im  dritten  Satz  mit  seinem  Allegro  molto  und  seinen
rhythmischen Verspieltheiten zeigen die Brüder an den Flügeln
endgültig,  was  sie  können:  Tempo,  Agogik,  Dynamik,
Anschlagsfarbe wirken, als würde ein Geist und ein Gefühl in
zwei Körpern agieren. Man wird sich auf die nächsten Auftritte
der  beiden  Niederländer  freuen  dürfen:  am  17.  April  in
Münster, am 12. Juni in Hagen, am 17. Juni in der Philharmonie
Essen und am 30. Juni in Köln.

Unter  dem  Dirigat  von  Jun  Märkl  eröffneten  die  Essener
Philharmoniker  das  Debussy-Jahr  –  zum  100.  Todestag  des
bahnbrechenden Komponisten der Moderne am 25. März – mit „En
blanc  et  noir“,  einem  frühen  Klavierstück,  das  von  dem
englischen  Komponisten  Robin  Holloway  2002  für  Orchester
bearbeitet wurde. In gewisser Weise ein Missverständnis, denn
der  Neoromantiker  Holloway  instrumentiert  zwar  im  Sinne
früherer  Orchesterwerke  Debussys,  lässt  aber  den  schon  im
Titel  angedeuteten  Willen  außer  Acht,  die  Farben  zu
reduzieren.

Im  Bezug  auf  die  barocke  französische  Musik  Rameaus  und
Couperins  und  mit  Verweis  auf  die  „Grisaillemalereien  von
Velasquez“ ging es Debussy bei dem 1915 im Krieg entstandenen
Werk um Transparenz, Klarheit und eine gewissen Härte, wie sie
im Schwarz-Weiß-Gegensatz ausgedrückt wird.

https://www.klavierfestival.de/index.php?id=108&no_cache=1&tx_eventmanagement_veranstaltungen%5Bveranstaltungen%5D=789&tx_eventmanagement_veranstaltungen%5Baction%5D=show&tx_eventmanagement_veranstaltungen%5Bcontroller%5D=Veranstaltungen&cHash=589251937991993295f6c29a7b4a3d0c


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

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

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

Wenn  der  Hass  triumphiert:
Giuseppe  Verdis  „Troubadour“
als  Bürgerkriegsstück  im
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Essener Aalto-Theater
geschrieben von Anke Demirsoy | 24. März 2026

Manrico (Gaston Rivera, r.)
zielt  auf  den  Grafen  Luna
(Nikoloz  Lagvilava.  Foto:
Matthias Jung)

Optimistische  Sichtweisen  sind  Mangelware,  wenn  es  um  die
Zukunft der Menschheit geht. So viele Endzeit-Szenarien haben
Bücher und Kinofilme bereits durchgespielt, dass etwas anderes
als der Untergang kaum noch denkbar scheint. Im Essener Aalto-
Theater schnuppert jetzt Giuseppe Verdis „Troubadour“ an der
Apokalypse.

Das französisch-niederländische Regieteam Patrice Caurier und
Moshe Leiser deutet den von Verdi vertonten Bruderzwist als
Bürgerkrieg  und  zitiert,  dazu  passend,  aus  dem  Song  „The
Future“ von Leonard Cohen: „Ich habe die Zukunft gesehen,
Bruder: Sie ist Mord.“
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Vom  Krieg  traumatisierte:
Azucena (Carmen Topciu) und
ihr  Sohn  Manrico  (Gaston
Rivera. Foto: Matthias Jung)

Über den gesichtslosen Wartesaal oder Transit-Raum, in den die
flüchtlingsgleich  gewandeten  Zigeuner  stolpern,  kommt  das
Geschehen lange nicht hinaus. Dort warten schon die fiesen
Anzugträger rund um den Grafen Luna, um die Neuankömmlinge zu
peinigen  und  zu  erschießen.  Azucena,  eine  vom  Krieg
traumatisierte  Frau,  wird  im  Bett  liegend  in  die  Szene
geschoben. Statt auf den Amboss hämmert der sie umgebende
Zigeunerchor  auf  das  eiserne  Bettgestell.  Auf  diese  Weise
umgeht die Regie die Folklore, aber der öde Amtsgeruch haftet
der Inszenierung lange an.

Dann der Knalleffekt: Hubschrauber-Lärm, Suchscheinwerfer, das
Heulen von Geschossen. Der Krieg bricht im Wortsinne herein,
sprengt die Wände des Wartesaals auf. Die Bühne (Christian
Fenouillat)  verwandelt  sich  in  ein  Schlachtfeld  voller
Gerümpel und Stacheldraht. Die Mannen von Graf Luna sind nun
verrohte  Soldaten,  die  Bier  saufen  und  sich  mit  der
Vergewaltigung  einer  Gummipuppe  vergnügen.

https://www.revierpassagen.de/47353/wenn-der-hass-triumphiert-giuseppe-verdis-troubadour-als-buergerkriegsstueck-im-essener-aalto-theater/20171211_1814/azucana


Leonora  (Aurelia  Florian)
sucht  in  der  vom  Krieg
verwüsteten  Gegend  nach
ihrem  Manrico  (Foto:
Matthias  Jung)

Zwischen Leichen und Trümmern irrt Leonora herum, auf der
Suche nach ihrem Manrico, dessen Tod bereits besiegelt ist.
Die  menschliche  Seite  der  Tragödie  droht  vom  drastischen
Kriegsszenario freilich erdrückt zu werden. Immerhin sind es
nicht einfach verfeindete Warlords, die gegeneinander kämpfen,
sondern zwei Männer, die bis zum bitteren Ende nicht ahnen,
dass sie Brüder sind.

Gottlob  triumphiert  an  diesem  Abend  nicht  nur  der  Hass,
sondern  auch  Verdis  Musik.  Das  Aalto-Theater  bietet  ein
starkes Gesangsquartett auf, das in den zahlreichen Duetten
und Terzetten bemerkenswert ausgewogen klingt.

Leonora  (Aurelia  Florian)
fleht  den  Grafen  Luna
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(Nikoloz Lagvilava) um Gnade
für  Manrico  an  (Foto:
Matthias  Jung)

Der  Rumänin  Aurelia  Florian  gelingt  als  Leonora  ein
eindrucksvolles  Rollendebüt.  Ihr  klarer  Sopran  besitzt
Geläufigkeit und Wärme, greift zunehmend schwärmerisch aus,
findet Schmerzensklänge der Verzweiflung und schließlich auch
himmelwärts gewandte, wie von weißem Licht erhellte Töne der
Weltabkehr.

Ihr zur Seite steht der als Manrico allseits herum gereichte
Gaston Rivera, dessen Tenor hell und kraftvoll strahlt, ohne
zu protzen. Es ist eine Wohltat, wie Rivera die Eleganz wahrt:
auch  in  der  von  Rachegelüsten  durchbebten  Bravourarie  „Di
quella pira“, die ihm kaum Probleme bereitet.

Azucena  (Carmen  Topciu),
hier  bedrängt  vom  Grafen
Luna  (Nikoloz  Lagvilava,
rechts) und dessen Hauptmann
Ferrando  (Baurzhan
Anderzhanov.  Foto:  Matthias
Jung)

Eine weitere Rumänin triumphiert in der Rolle der Azucena.
Carmen  Topciu  leiht  der  von  traumatischen  Erinnerungen
gequälten Frau die vibrierende Energie ihres Mezzosoprans, der
mal in düstere Tiefen hinab steigt, mal beschwörend in die
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Höhe  steigt,  mit  vehementer  Attacke,  zuweilen  nicht  ohne
Schärfe.

Als neues Ensemblemitglied muss Nikoloz Lagvilava aus Georgien
sich  mühen,  den  Grafen  Luna  nicht  monochrom  zu  zeichnen.
Gleichwohl kennt sein Bariton neben galligen, hassverzerrten
Töne auch balsamisches Strömen, wo er die Liebe zu Leonora
besingt.

Tod  im  Stacheldraht:  Für
Leonora  (Aurelia  Florian)
und Manrico (Gaston Rivera)
gibt es keine Zukunft mehr
(Foto: Matthias Jung)

Wann immer im Libretto Flammen erwähnt werden, lassen die
Essener  Philharmoniker  diese  musikalisch  aus  dem  Graben
lodern,  dass  es  eine  Pracht  ist.  Unter  der  Leitung  des
Italieners Giacomo Sagripanti, der mit dem „Troubadour“ 2018
an der Deutschen Oper Berlin debütieren wird, präsentieren
sich die Musiker in großartiger Spiellaune. Sie unterstützen
die Sänger mit größter Flexibilität und entwickeln in vielen
Szenen mitreißenden rhythmischen Drive. Opern- und Extrachor
des Aalto-Theaters stehen dem nicht nach: statt Brüllorgien
anzustimmen,  wahren  die  Chöre  bei  allem  Schmiss  die
Leichtigkeit, oft auch nachgerade tänzerischen Schwung.

Buhs und Bravos am Ende für das Regieteam, das die eigentlich
ins  Mittelalter  weisende  Handlung  in  eine  nahe  Zukunft
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versetzt.  Vom  neuen  „Troubadour“  am  Aalto  zeigt  das
Premierenpublikum  sich  hörbar  polarisiert.

Informationen  und  Termine
unter  http://www.aalto-musiktheater.de/vorschau/premieren/der-
troubadour-il-trovatore.htm).

(Dieser Text ist zuerst im Westfälischen Anzeiger erschienen.)

Mit  seligem  Schwung  zum
Beifall:  Die  Essener
Philharmoniker eröffnen unter
Tomáš Netopil die Serie ihrer
Sinfoniekonzerte
geschrieben von Werner Häußner | 24. März 2026

Tomáš Netopil ist seit 2013
Chefdirigent  der  Essener
Philharmoniker.  Foto:  Hamza
Saad/TUP

Kaum jemand kennt sie mehr, die alten Studentenlieder. Nur
„Gaudeamus igitur“ dürfte noch vertraut sein: Wie einen Hymnus
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auf die alte Burschenherrlichkeit setzt Johannes Brahms die
Melodie an den Schluss seiner „Akademischen Festouvertüre“.
Mit einem Humor, wie er dem Meister der „deutschen Tonkunst
strengeren Stils“ angemessen ist, gibt Brahms der Universität
Breslau die Ehre. Sie hatte ihn zum Ehrendoktor gekürt.

Die Essener Philharmoniker eröffnen in der Philharmonie mit
Brahms’schem Hintersinn das neue Konzertjahr, und ihr Chef
Tomáš Netopil lässt die abwechslungsreiche Verarbeitung von
Melodien wie dem einst berühmten „Fuxenritt“ mit gekonnter
Geste in Blechmajestät münden. „Gratulor“ würde der flotte
Bursch von einst komplimentieren.

„Strengen“ Stils befleißigt sich auch Antonín Dvořák in seinen
„Sinfonischen  Variationen“  op.  78,  mit  denen  er  sich  die
Anerkennung von Brahms errungen hat. Netopil setzt mit diesem
oft aufgenommenen, im Konzertsaal aber seltener zu hörenden
Stück  sein  Vorhaben  fort,  das  Publikum  mit  musikalischen
Schätzen  seiner  Heimat  bekannt  zu  machen.  Wundervoll
gesponnene Melodik, spritzige Rhythmen, leise Idyllen: Dvořák
entfaltet das Spektrum seiner Ausdruckskraft und zeigt sich
als Meister der Form. Die Posaunen haben einen wirkungsvollen
Auftritt, die Streicher dürfen mit Seele singen.

Ein  anderer  Tonschöpfer  aus  Tschechien,  Bohuslav  Martinů,
hat’s in seinem originellen Konzert für Streichquartett mit
Orchester  nicht  so  mit  dem  Kantablen:  1932  uraufgeführt,
orientiert es sich an der Form des concerto grosso aus dem 18.
Jahrhundert, aber auch an der Freude am Experimentellen, die
Martinů in Paris pflegte. Die Lust an der Polyphonie und an
der Dissonanz lebt er ähnlich exzessiv aus wie Igor Strawinsky
oder Darius Milhaud.

Der atemlose Ton der modernen Zeit

Die vortrefflichen Musiker des Pavel Haas Quartetts stellen
das thematische Material vor: spritzig, unruhig, rastlos wie
die moderne Zeit, die sich auch bei Martinů in der Musik



spiegelt. Das Orchester nimmt diesen atemlosen Ton auf. Das
Prinzip der Variation schlägt die Brücke zu Dvořák, aber die
Atmosphäre des dichten, von den Essenern kühl durchschauten
Orchestersatzes  mit  seinen  Reibungen  und  harmonischen
Zusammenstößen hat mit dem böhmischen Altmeister wenig zu tun.
Den  Mittelsatz  spielen  Veronika  Jarůšková,  Marek  Zwiebel,
Radim Sedmidubský und Peter Jarůšek mit heiliger Ruhe und
intensivem Vibrato zu den knöchern aufs Holz durchschlagenden
Streicher-Pizzicati des Orchesters. Und im Finale genießen die
Bläser spitz und ironisch ihren virtuosen Beitrag.

Zum Schluss ein Tribut an den kulinarischen Geschmack: Aber
Richard Strauss‘ „Rosenkavalier“-Suite will Netopil nicht so
recht  gelingen.  Der  Einstieg  ist  massiv  und  laut  statt
leuchtend,  vorlaut  statt  elegant.  Die  Sphärenklänge  der
„silbernen Rose“ bleiben irdisch durchschaubar. Doch das ans
Missgeschick des lerchenauischen Ochs erinnernde Spukgepolter
und der selig schwingende Walzer versöhnen zum freundlichen
Beifall.

Heute Abend, am 12. September 2017, gastieren Netopil und die
Essener Philharmoniker im Rudolfinum in Prag beim diesjährigen
Dvořák Festival, das er am Samstag, 23. September am Pult der
Wiener  Symphoniker  mit  Dvořáks  „Te  Deum“,  der  Sechsten
Symphonie  und  Johannes  Brahms‘  „Tragischer  Ouvertüre“
abschließen  wird.

Das Zweite Sinfoniekonzert der Saison am 28. und 29. September
in  der  Philharmonie  Essen  bringt  als  Hauptwerk  die
„Reformations“-Symphonie  Felix  Mendelssohn-Bartholdys  und
geistliche  Musik  des  1946  geborenen  lettischen  Komponisten
Pēteris Vasks: „The Fruit of Silence“ für gemischten Chor und
Streichorchester.



Die Rache-Show des Rigoletto:
Frank  Hilbrich  inszeniert
Giuseppe  Verdis  Oper  am
Aalto-Theater
geschrieben von Anke Demirsoy | 24. März 2026

Ein  Mann  starrt  in  die
Finsternis:  Rigoletto  (Luca
Grassi),  unglücklicher
Hofnarr  des  Herzogs  von
Mantua  (Foto:  Matthias
Jung/Aalto-Theater)

Dieser Hofnarr trägt einen Buckel aus zerplatzten Luftballons.
Er hält sich gebeugt, geht stets gekrümmt wie einer, dessen
Rückgrat  verbogen  ist.  Angstvoll  blickt  er  um  sich,  eine
gehetzte  Kreatur  im  mausgrauen  Anzug,  verfolgt  von  einer
unsichtbaren  Meute.  Dann  steigt  er  in  seine  quietschbunte
Arbeitskluft und verwandelt sich: nicht etwa in einen bösen
Harlekin, sondern in einen Horror-Clown, verwandt dem aus der
Verfilmung von Stephen Kings Roman „Es“.
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Zirkus?  Nein,  Verdi!  Der
Bariton Luca Grassi gab in
Essen  sein  Rollendebüt  als
Rigoletto.

Mit  dieser  Darstellung  von  „Rigoletto“,  dem  tragischen
Antihelden der gleichnamigen Oper von Giuseppe Verdi, legt
Regisseur Frank Hilbrich sich am Essener Aalto-Theater früh
fest. Der böse Clown soll uns das Gruseln lehren mit seinem
Wahn,  mit  seiner  Verbitterung  und  mit  seinem  Hass  auf
vermeintlich  privilegiertere  Existenzen.  Hilbert  will  uns
Fratzen  und  Verzerrungen  zeigen,  hervorgebracht  durch  das
Spiel  von  Macht  und  Erniedrigung.  Ein  nachvollziehbarer
Ansatz, der auf der Bühne leider zunehmend in Mummenschanz
mündet.

„Das Schöne hat nur eine Erscheinungsform, das Hässliche hat
tausend“, zitiert das Programmheft Victor Hugo, den Dichter
der Romanvorlage „Le Roi s’amuse“. In der Essener Premiere
erinnert uns die bald einsetzende Vermehrung der Horrorclowns
aber vielmehr daran, dass der Februar nicht mehr fern ist –
und mit ihm die Karnevalssaison.

http://www.revierpassagen.de/39768/die-rache-show-des-rigoletto-frank-hilbrich-inszeniert-giuseppe-verdis-oper-am-aalto-theater/20170123_1727/rigolettosolojung


Die Höflinge als eine Schar
von  Horrorclowns  (Foto:
Matthias Jung/Aalto-Theater)

Konfetti und Kamelle fliegen zwar nicht, dafür aber viele
bunte Luftballons, von denen viele geräuschvoll platzen. Sind
sie Symbol für die Illusionen der Hauptakteure? Sie verbreiten
jedenfalls eine konträr zum Stück stehende Kindergeburtstags-
Atmosphäre.

Überzeugend  gelingt  dagegen  die  Zeichnung  der  Gilda,  die
endlich einmal nicht in einem käfigartigen Verhau auf ihren
Vater warten darf, sondern als selbstbewusster Teenager in
modischer Jeans auf dem heimischen Sofa lümmelt.

Gilda  (Christina  Pasroiu),
Tochter des Rigoletto (Foto:
Matthias Jung/Aalto-Theater)

Auch die Bühne von Volker Thiele hat es in sich: Sie ist
nachtschwarz  und  unterkühlt  und  besitzt  zudem  drehbare
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Seitenportale,  die  das  seitwärts  einfallende  Licht  so
spiegeln, dass der Zuschauer immer wieder geblendet wird. Das
ist ähnlich unangenehm wie die Perversionen, die am Hofe des
Herzogs gepflegt werden. Verblendung, Gefühlskälte und (eitle)
Selbstbespiegelung werden hier zum Raum.

Die beiden entscheidenden Nachtszenen der Oper verschenkt die
Regie indes komplett. Die Begegnung mit dem Auftragskiller
Sparafucile findet vor einem violetten Glitzervorhang statt,
als seien wir Zeuge einer Zirkusnummer. Den Mord inszeniert
Hilbert auf einer Doppelbühne, gerahmt vom violetten Vorhang.
Gemeinsam mit Gilda sind wir gezwungen, die Rache-Show des
Rigoletto mit anzusehen. Diese Revue ist jedoch weit entfernt
von der düsteren „tinta“, der von Verdi bewusst eingesetzten
Einfärbung der Szene durch die Musik. Statt einer Nacht des
Schreckens  also  nur  das  Theater  des  inneren  Wahns.  Statt
Wetterleuchten diskoähnliches Flackerlicht.

Quartett  vor  dem  tödlichen
Finale:  Rigoletto  (Luca
Grassi),  Maddalena  (Bettina
Ranch),  der  Herzog  von
Mantua (Carlos Cardoso) und
Gilda  (Cristina  Pasaroiu).
(Foto:  Matthias  Jung/Aalto-
Theater)

Sängerisch  will  diese  Produktion  ebenfalls  nicht  recht
erwärmen. In seinem Rollendebüt gibt Luca Grassi dem Rigoletto
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Gentleman-Farben, schafft es aber (noch) nicht, die Emotionen
dieser Figur zum Glühen zu bringen. Zärtliche Vater-Gefühle
klingen an, aber darüber hinaus bleibt sein Bariton oft blass,
reicht  nicht  in  die  Tiefen  von  Hass,  Verzweiflung  und
Rachedurst  hinab.

Carlos  Cardoso,  als  Herzog  von  Mantua  für  den  erkrankten
Abdellah Lasri am Start, übersetzt den Machismo etwas steif in
Spitzentöne und Phonstärken. Der Träller-Stil der berühmten
Arien erzählt bei ihm nicht viel von Leichtfertigkeit und
Charme.  In  den  Duetten  mit  Gilda  bemüht  er  sich  aber  um
feurigen Schmelz, um die Schöne für sich zu gewinnen.

Der Herzog (Carlos Cardoso,
r.)  gibt  sich  Gilda
gegenüber  als  Student  aus
(Cristina  Pasaroiu,.  Foto:
Matthias Jung/Aalto-Theater)

Damit wären wir bei der überragenden Spitze des Dreigestirns,
bei Cristina Pasaroiu als Gilda, die uns mitten hinein führt
in den leuchtenden glasmusikalischen Käfig, den Verdi rund um
Rigolettos Tochter komponiert hat. Aber die Sängerin belässt
es  nicht  dabei:  Sie  ergänzt  ihr  Rollenporträt  durch
selbstbewusste Akzente, wie sie einem Menschen eigen sind, der
an der Schwelle zum Erwachsenalter steht. Zart und traumschön,
wie ihre Gesangsbögen zunehmend ätherischer werden und in der
Sterbeszene gänzlich gen Himmel entschweben. Die Nebenrollen
des  Grafen  Monterone,  des  Mörders  Sparafucile  und  seiner
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Schwester  Maddalena  sind  mit  Baurzhan  Anderzhanov,  Tijl
Faveyts und Bettina Ranch sorgsam besetzt.

Unter dem Dirigat des Italieners Matteo Beltrami stützen die
Essener  Philharmoniker  die  Sänger  psychologisch  genau.
Deutlich tritt die jeweils eigene Klangwelt vor, die Giuseppe
Verdi den Hauptakteuren zugeordnet hat. Helle Flötentöne und
ätherische  Geigenklänge  für  Gilda  und  gockelhaft-triviale
Canzonetten für den Herzog heben sich ab von düsterem Grund:
Monterones Fluch wirft seinen schicksalhaften Schatten über
die  gesamte  Partitur.  Ein  ums  andere  Mal  fliegt  Matteo
Beltrami die Künstlermähne in den Nacken, wenn er die Musiker
im Orchestergraben anspornt. Essens Philharmoniker antworten
mit sprühender Vitalität und dramatischem Feuer.

Folgetermine  bis  28.  Mai  2017.  Kartenbestellung:  0201/
8122-200.  Infos:
http://www.aalto-musiktheater.de/premieren/rigoletto.htm/

Gewagt, gewonnen: Die Essener
Philharmoniker  glänzen  mit
Josef  Suks  Trauersinfonie
„Asrael“
geschrieben von Martin Schrahn | 24. März 2026
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Das  Böhmische
Streichquartett  mit  Josef
Suk,  2.  Violine  (2.v.l.).
Eine  Zeichnung  von  Hugo
Boettinger  (1907).

Es gibt sie zuhauf, die Kleinmeister unter den Komponisten.
Nicht  einmal  unbekannt  und  zu  ihren  Zeiten  oft  durchaus
beliebt,  konnten  sie  letztlich  nicht  heraustreten  aus  dem
Schatten der Großen. Bei Josef Suk (1874-1935) aber ist das
anders, komplizierter.

Der Tscheche ist ein Meister seines Fachs, doch umfassende
Popularität war und ist seinem Werk bis heute nicht vergönnt.
Mancher  kennt  ihn  wohl  als  Schwiegersohn  Antonín  Dvořáks,
Zeitgenossen  schätzten  Suk  als  hervorragenden  Geiger  –  im
Böhmischen Streichquartett spielte er die 2. Violine. Doch
„Asrael“, Suks Sinfonie für großes Orchester, einer dieser
Monolithen der Musikgeschichte, ist eine absolute Repertoire-
Rarität. Es gibt einige CD-Einspielungen, das Werk im Konzert
zu erleben, ist jedoch kaum einmal möglich.
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Tomás  Netopil,  Chefdirigent
der  Essener  Philharmoniker,
ist  gern  auf
außergewöhnlichen
Repertoire-Pfaden unterwegs.
Foto: Hamza Saad

Doch Tomáš Netopil, Chefdirigent der Essener Philharmoniker,
unermüdlich  darin,  die  slawische  (tschechische,  böhmische)
Musik  in  Oper  und  Konzertbetrieb  als  „neue  Farbe“  zu
verankern, ist das Wagnis eingegangen, „Asrael“ ins Programm
zu nehmen. Gekoppelt mit Dvořáks beliebtem Cellokonzert, wird
dieser Abend zum Erlebnis. Das Publikum hat den gewaltigen
sinfonischen  Brocken  Suks  mit  heftigem,  wenn  auch  kurzem
Beifall aufgenommen. Das ist für Werk und Interpreten ein
mordsmäßiger Erfolg – das fünfsätzige Stück durchzieht eine
überaus  komplexe  Polyphonie,  klingt  modern  trotz  seiner
Verankerung  in  der  sinfonischen  Tradition  des  19.
Jahrhunderts, entpuppt sich zudem als gewaltige Trauermusik.

Die  abgrundtiefe  Schwärze  dieser  Sinfonie,  das  bis  zur
Hysterie  reichende  Wüten  der  Welt,  Todesmotiv  und
Trauermarsch,  Hymnus  und  wild  dreinfahrende  Rhythmen,
schließlich ein erlösender Choral, von Vogelstimmen geprägt
und  im  Pianissimo  entschwindend  –  all  dies  ist  auf  einen
brutalen Schicksalsschlag in Suks Leben zurückzuführen. Denn
nicht  nur  starb  1904  sein  Schwiegervater  Dvořák,  sondern
einige Monate später auch Suks Frau Otylka. „Asrael“, benannt
nach dem Todesengel sowohl der mohammedanischen als auch der
jüdischen  Mythologie,  geriet  zum  Requiem,  das  sich  der
Komponist in betäubender Trauer abringen musste.



„Der  Todesengel“.
Gemälde von Evelyn de
Morgan (1881).

Über  eine  Stunde  währt  dieses  gewaltige  Lamento,  nur  von
wenigen  lichten  Momenten  aufgehellt.  Doch  so  kompakt  die
emotionale Seite des Stückes wirkt, so übersichtlich ist die
formale Gliederung. Suks Bekenntnismusik kreist nicht um sich
selbst, hat also gewissermaßen Hand und Fuß. Mag auch die eine
oder  andere  Steigerung  das  Plakative  streifen,  ist  der
Sinfonie  doch  ein  ganz  eigener  Ton  zu  bescheinigen.  Mit
Mahler, wie oft geschrieben, hat das wenig zu tun, Dvořáks
Sprache wiederum spiegelt sich lediglich in einigen Zitaten
(aus dem Requiem, aus „Rusalka“). Und doch: „Asrael“ ist trotz
aller Originalität kein Schlüsselwerk der Musikgeschichte.

Aber wie dem auch sei: Der Einsatz der Essener Philharmoniker
für das Stück, die emotionale Hingabe des Orchesters, die
Durchhörbarkeit  des  polyphonen  Geflechts  und  das  packend
dramatische Spiel sind aller Ehren wert. Da ist nichts dem
Zufall  überlassen,  eins  greift  ins  andere,  plötzliche
dynamische oder rhythmische Wechsel sind sauber ausgearbeitet.
Suks  Sinfonie  hat  offensichtlich  das  Orchester  zur
Glanzleistung  motiviert.

Zu  berichten  ist  jedoch  auch  über  einen  glanzvoll
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musizierenden jungen Cellisten namens Narek Nakhnazaryan, der
2011  den  Tschaikowski-Wettbewerb  gewann  und  damit  den
Grundstein für seine Karriere legte. Hierzulande eher wenig
bekannt, aber auf internationalem Konzertparkett schon sehr
gefragt,  überzeugt  der  armenische  Künstler  mit  technischer
Reife und blitzsauberer Intonation. Dvořáks Cellokonzert geht
er zunächst ziemlich robust an – da scheint der Stil seines
Mentors Rostropowitsch aufzublitzen.

Der  Cellist  Narek
Hakhnazaryan.  Foto:  Marco
Borggreve

Nakhnazaryan pflegt aber auch die expressive Lyrik und die
zarten Nuancen. Der Ton seines Cellos mag nicht riesengroß
sein,  entwickelt  jedoch  beeindruckenden  Ausdruck.  Die
dramatische Fallhöhe des Stücks loten Orchester und Solist
gekonnt aus. Wie ein Draufgänger wirkt der Cellist, der sich
gleichwohl Grenzen setzt. Überschwang ist nicht alles, auf die
Feinheiten kommt es an. Davon hat Nakhnazaryan eine Menge zu
bieten  –  wie  entrückt  scheint  er  dann  in  die  Musik
einzutauchen.

Eine  große  Kadenz,  zum  Beweis  seiner  außergewöhnlichen
Virtuosität, bleibt ihm mit diesem Werk indes verwehrt. Doch
die Zugabe, das Lamentatio des zeitgenössischen italienischen
Komponisten  Giovanni  Sollima,  eröffnet  dem  Solisten  alle
Möglichkeiten.  Doppelgriffe  formen  eine  Trauermelodie,  von
Vokalisen des Cellisten unterstützt, sie geht über in furiose
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Raserei und mündet in eine Art Tangorhythmus.

Danach großer Jubel. Es ist der Beifall eines Publikums, das
den Weg Tomáš Netopils in Richtung des slawischen Repertoires
beherzt mitgeht. Die Philharmonie in Essen war jedenfalls bei
diesem 3. Sinfoniekonzert prall gefüllt. Dass Netopil, der vor
drei Jahren in die großen Fußstapfen eines Stefan Soltesz
trat, inzwischen einen Vertrag hat, der bis 2023 reicht, ist
das  richtige  Signal.  Und,  mit  Verlaub:  Die  Essener
Philharmoniker sind als Konzertorchester noch besser geworden.

 

 

Marionetten  der  Geldgier:
Rossinis  Oper  „Der  Barbier
von  Sevilla“  im  Essener
Aalto-Theater
geschrieben von Anke Demirsoy | 24. März 2026
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Wenn  der  Friseur
ein Tänzchen wagt:
Rosina  (Karin
Strobos) und Figaro
(Georgios  Iatrou)
machen  gemeinsame
Sache  (Foto:
Bettina Stöß/Aalto-
Theater)

Die  berühmten  Crescendo-Walzen,  die  mit  der  Dynamik  einer
Dampflok über das Publikum hinweg rollten, trugen zum Erfolg
des  Komponisten  Gioacchino  Rossini  ebenso  bei  wie  die
irrwitzig-automatenhafte Qualität seiner Koloraturen und das
Baukastenprinzip  seiner  musikalischen  Floskeln.  Jan  Philipp
Gloger  nimmt  das  Nahen  eines  mechanisch  getriebenen,
technikbegeisterten Zeitalters jetzt als Folie, um Rossinis
komische  Oper  „Der  Barbier  von  Sevilla“  neu  in  Szene  zu
setzen.

Im  Essener  Aalto-Theater  entwickelt  der  1981  geborene
Regisseur, der von Hagen aus zu einer internationalen Karriere
startete, das Intrigenspiel um den eitlen Doktor Bartolo und
die hübsche Rosina ganz aus der Musik heraus. Sie wird zum
Motor,  zu  einer  übermächtigen  Maschine,  die  alle  Figuren
vorwärts peitscht. Die können gar nicht anders, als ihren
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Trieben  hinterher  zu  hetzen.  Geldgier,  Geltungssucht  und
Eitelkeit feiern fröhliche Urständ.

Im  Geldregen:
Rosina  (Karin
Strobos) und Figaro
(Georgios  Iatrou.
Foto:  Bettina
Stöß/Aalto-Theater)

Beängstigend  leer  ist  die  Bühne  zu  Beginn.  Holzkisten
verschiedener Größe, die Figaro nach und nach heran karrt,
fügen sich zu einem schlichten, aber wirkungsvollen Bühnenbild
(Ben  Baur).  Quasi  im  Schachtelsystem  erschließt  sich  der
Charme  der  italienischen  Stegreifkomödie,  betont  durch  die
Kostüme  von  Marie  Roth,  die  viel  über  den  Charakter  der
Personen  verraten.  Diese  bleiben  Marionetten,  trotz  allzu
menschlicher  Züge.  Figaro,  der  wohl  berühmteste  aller
Barbiere, ist Dirigent, Strippenzieher und vor allem tüchtiger
Geschäftsmann, der den liebestollen Grafen Almaviva ausnimmt
wie eine Weihnachtsgans.

Glogers Einstand in Essen wird zum Erfolg, weil er sich eng an
die Turbulenz und die Überzeichnungen der Commedia dell’arte
hält, ohne auf schenkelklopfendes Lachen zu zielen. Vielmehr
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lässt er uns lächeln über die menschlichen Schwächen, die
Rossini treffgenau vorführt.

Kluge Bezüge machen das Spiel vielschichtig: So wird Rosina in
ihrer Koloraturarie „Una voce poco fa“ als Vorläuferin von
Hoffmanns „Olympia“ kenntlich. Die Chöre schickt er in der
Gewitterszene in einen Taumel, der uns die Rossini-Raserei im
Wien des Jahres 1822 nahe bringt. Die Beleuchtung (Christian
Sierau) zaubert immer wieder Stimmungswechsel, Schattenrisse
und absichtsvoll falsche Spots.

Dienstmagd  Berta  (An  De
Ridder),  Rosina  (Karin
Strobos) und Diener Fiorello
(Kai Preußker, v.l.) wissen
auch nicht immer, wo es lang
geht  (Foto:  Bettina
Stöß/Aalto-Theater)

Warum  Giacomo  Sagripanti  jüngst  in  London  als  bester
Nachwuchsdirigent ausgezeichnet wurde, wird am Premierenabend
deutlich.  Unter  seiner  espritgeladenen  und  punktgenauen
Leitung lassen die Essener Philharmoniker die Musik herrlich
moussieren,  folgen  den  Sängern  biegsam  und  lassen  die
Crescendo-Walzen vom eisigen, am Steg der Streicher erzeugten
Schauer  zum  klangschönen  Fortissimo  anschwellen.
Detailversessenheit kommt hier nicht verbissen daher, sondern
mit lebensfroher Lust am Raffinement.
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Der eitle Arzt Don Bartolo
(Baurzhan  Anderzhanov,  r.)
lauscht  den  Plänen  von
Musiklehrer  Don  Basilio
(Tijl Faveyts. Foto: Bettina
Stöß/Aalto-Theater)

Auch sängerisch gibt es viel Gutes zu berichten. Als neues
Ensemblemitglied stellt sich der Grieche Georgios Iatrou mit
einem eleganten Bariton vor, in der berühmten Arie „Largo al
factotum“  noch  mäßig  blutvoll,  aber  stets  zunehmend  an
samtiger Kraft – und dabei herrlich selbstgefällig. Der als
Rossini-Experte geltende Tenor Juan José de Léon zeigt als
Almaviva große Spielfreude und enorme Strahlkraft, wobei sich
vermutlich durch Nervosität bedingte Schärfen in den Höhen
aufs  angenehmste  mildern.  Wunderbar  sonor  klingt  Baurzhan
Anderzhanov,  der  manche  Sympathie  für  den  eitlen  Doktor
Bartolo weckt. Tijl Faveyts, der als Musiklehrer Don Basilio
einem  alternden  Rockstar  ähnelt,  zieht  mit  seiner
Verleumdungsarie nahezu gleich. Karin Strobos ist als Rosina
erfrischend stimmgewandt und koloratursicher.

Frustrierte  Musiker,  missglückte  Polizei-Einsätze,
durchtriebene Weiblichkeit und potente Geldgeber ohne Grips
und Geschmack geben dem Abend die amüsant-bösen Untertöne, die
alle Rossini-Fans lieben. Ein Trauerspiel, was manche Menschen
sich so leisten… Wenn sie nicht so lachhaft wären.

(Der Bericht ist zuerst im „Westfälischen Anzeiger“ (Hamm)
erschienen.  Termine  und
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Informationen:  http://www.aalto-musiktheater.de/premieren/il-b
arbiere-di-siviglia.htm)

Das Trauma des Kindes: David
Bösch  inszeniert  in  Essen
„Elektra“ von Richard Strauss
geschrieben von Anke Demirsoy | 24. März 2026

Von den Gegenständen ihrer
Kindheit  umgeben,  sinnt
Elektra (Rebecca Teem) auf
Rache (Foto: Matthias Jung)

Blut überall. Es klebt am Boden, es haftet an den Wänden, es
besudelt alle, die zu tun haben mit diesem Schlachthof von
einem Königshaus. An der Wand eine weiß leuchtende Inschrift,
wie  im  Wahn  herausgekratzt  aus  den  rotbraun  geronnenen
Schichten. „Mama, wo ist Papa?“, steht da, kurioserweise auf
Englisch. Denn wir befinden uns im Palast der Klytämnestra und
des  Aegisth,  jenes  ehebrecherischen  Paares,  das  den
rechtmäßigen  König  Agamemnon  hinterrücks  erschlug.

Hier haust Elektra, Tochter Klytämnestras, Protagonistin aus
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der  gleichnamigen  Oper  von  Richard  Strauss:  traumatisiert,
halb verwildert, erfüllt von der Gier nach Rache, aus der sie
Lebenskraft saugt. Regisseur David Bösch zeigt sie uns im
Essener Aalto-Theater als eine Frau, die nie erwachsen wurde.
Gemäß den Erkenntnissen der Freud’schen Psychoanalyse, die dem
Dichter  und  Strauss-Librettisten  Hugo  von  Hofmannsthal
vertraut  waren,  interpretiert  Bösch  die  Tragödie  als  ein
psycho-pathologisches Werk mit hysterischen Zügen.

In dieser Lesart bleibt Elektra in ihrer inneren Entwicklung
stehen, seit sie den blutigen Mord an ihrem Vater mit ansehen
musste. Bösch zeigt sie uns als kranke Frau, wehrloses Kind
und  gefährliche  Psychopathin  in  einem.  Sie  liebkost
Stofftiere, kratzt sich verlegen die Arme und sinnt tückisch
auf Mord. Anders als ihre Schwester Chrysothemis, die sich
nach einem normalen Leben in Freiheit sehnt, kennt Elektra
keine Zukunft. All ihre Gedanken enden bei der Erfüllung ihres
Rachewunsches.

Ungleiche  Schwestern:
Elektra  (Rebecca  Teem,  l.)
und  Chrysothemis  (Katrin
Kapplusch.  Foto:  Matthias
Jung)

Das Konzept der Regie ist schlüssig und entspricht den bis zum
Wahnwitz aufgepeitschten Emotionen. Das wirkmächtige Einheits-
Bühnenbild von Patrick Bannwart und Maria Wolgast wird von
Michael Bauer psychologisch einfühlsam ausgeleuchtet. Weniger
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glücklich wirkt die Personenführung. Fast alle Akteure agieren
110 Minuten lang gleich: Sie taumeln, greifen sich immerzu an
den Kopf und raufen sich die Haare. Zwischendurch wird gerne
mal an der Rampe gesungen.

Musikalisch  erreicht  diese  Elektra-Produktion  ein  gutes
Niveau, ohne überragend zu wirken. Die Amerikanerin Rebecca
Teem, die in Essen bereits als Brünnhilde zu erleben war,
wirft  sich  mit  nachgerade  animalischer  Emphase  in  die
Titelpartie hinein. Mag manche Pianostelle im Dialog mit Orest
ihren  Sopran  auch  in  Verlegenheit  bringen,  so  zeigt  die
Sängerin doch keine ernsthaften Intonationsprobleme und gibt
Elektra  eine  Fülle  von  Nuancen  mit.  Sie  kann  hasserfüllt
keifen,  verführerisch  schmeicheln,  in  tückischer  Reserve
lauern und sich bis zum wilden Aufschrei steigern. Katrin
Kapplusch klingt als Chrysothemis monochromer, befeuert die
Tragödie  aber  immer  wieder  durch  Klänge  haarsträubender
Hysterie.

Für  Klytämnestra  (Doris
Soffel,  l.)  nimmt  das
Gespräch  mit  ihrer  Tochter
(Rebecca Teem) eine schlimme
Wendung  (Foto:  Matthias
Jung)

Kammersängerin Doris Soffel zelebriert die Klytämnestra als
amoralische  Zombie-Diva.  Sie  verlässt  sich  dabei  auf  die
Erfahrung, die sie aus ihrer großen Karriere mitbringt, und
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wird für ihre enorme Bühnenpräsenz gefeiert, obgleich sie die
Partie mit erheblichen stimmlichen Verformungen präsentiert.
Almas  Svilpa  schlägt  als  Orest  einen  ernsten,  angemessen
düster grundierten Ton an.

Die Essener Philharmoniker haben ihre Strauss-Qualitäten seit
der Ära Soltesz nicht verloren. Spannend wird dieser Abend
durch die Vielzahl musikalischer Bezüge, die sie unter der
Leitung  von  Tomáš  Netopil  aufdecken.  Ohne  die  expressive
Partitur zu glätten, klingen da plötzlich Arabella-Schmelz und
Rosenkavalier-Romantik an. Dann wieder dringt dumpfes Brüten
aus  dem  Orchestergraben,  schauerliches  Sausen  und
niederschmetternde  Wucht.

Dass eine Untat nicht mit einer weiteren Untat aus der Welt
geschafft  werden  kann,  zeigt  Bösch  am  Ende  mit  grausamer
Konsequenz. Die Kinder des Agamemnon, sie sind verdammt: seien
sie nun gerächt oder nicht.

Informationen:
http://www.aalto-musiktheater.de/vorschau/premieren/elektra.ht
m, Karten: 0201/ 8122 200).

(Der  Bericht  ist  zuerst  im  Westfälischen  Anzeiger
erschienen).  

Ohne  Gedünst:  Philippe
Herreweghe  versachlicht  in
Essen Bruckners Fünfte
geschrieben von Werner Häußner | 24. März 2026
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Der  Residenz-Künstler  der
Philharmonie Essen: Philippe
Herreweghe.  Foto:  Bert
Hulselmans

Die Bruckner-Kritik bedient sich seit etwa einer Generation
gerne bestimmter Begriffe, um einen neuen Zugang zu den schwer
erklimmbaren  Gipfeln  des  Spätromantikers  zu  markieren:
Bruckner müsse man, so heißt es, vom „Weihrauch“ befreien,
seine  Klangmassen  entschlacken,  Pomp  und  Prunk  seiner
monumentalen Setzungen aufbrechen, ihn gar entmythisieren oder
entkatholisieren.

Da  ist  was  dran;  Michael  Gielen  etwa  hat  es  in  seinen
Aufnahmen  exemplarisch  und  manchmal  verstörend  nüchtern
gezeigt. Aber der Verdacht, mit solchem bilderstürmerischen
Elan von einer in die andere Ideologie zu driften, lässt sich
nicht ausräumen. Beispiel „Pomp“: Was soll man davon halten,
wenn  Bruckner  im  Finale  seiner  Fünften  Symphonie  für  den
Blechbläserchoral fortissimo bis zum Ende vorschreibt? Damit
will  er  wohl  nicht  nur  die  Bedeutung  des  triumphierenden
Hauptthemas  aus  dem  Kopfsatz  flankieren  –  dazu,  rein
strukturell gedacht, bräuchte er die Bläser nicht feierlich
monumental bis an ihre physischen Grenzen fordern. An solchen
Stellen  darf  wohl  jenseits  aller  kompositorischen
Notwendigkeit auch an einen Moment des Bekenntnisses gedacht
werden – wie auch immer dieses wiederum zu deuten wäre: doch
sicher kein leerer, auf bloße Überwältigung hin konzipierter
„Pomp“.



Die Fünfte kommt den Vorstellungen, wie Bruckner zu klingen
habe,  überhaupt  nicht  entgegen.  Er  selbst  hat  sie  sein
„kontrapunktisches  Meisterstück“  genannt  und  Simon  Sechters
Kontrapunkt-Abhandlungen  lassen  aus  jedem  Satz  grüßen.  Als
wolle  er  trotzig  seine  Kritiker  zum  Schweigen  bringen,
demonstriert Bruckner wie nie mehr sonst, wie souverän er
Sätze konzipiert und miteinander vernetzt.

Die  große  Klammer  des  Kopfsatzthemas  ist  ja  nur  die
auffälligste dieser motivischen Verwandtschaften, die sich bis
ins Detail hinein nachweisen lassen. Ganz zu schweigen von den
Kombinationen von Formprinzipien wie Sonate und Fuge oder von
der strukturellen Bedeutung des Rhythmus für die Wandlung von
Themen.

Anton  Bruckner  auf
einer  historischen
Photographie.

Mit  den  Essener  Philharmonikern  macht  Philippe  Herreweghe
durchaus  deutlich,  wie  strukturbetont  Bruckner  in  seiner
Fünften denkt. Transparenz ist das Gebot der achtzig Minuten
in  der  nahezu  ausverkauften  Essener  Philharmonie.  Die
Orchestergruppen sind scharf herausseziert; kein Klanggedünst
verschleiert  wichtige  Nebenstimmen.  Selten  dürfte  sich  die



Doppelfuge des Schlusssatzes so deutlich konturiert verfolgen
lassen.  Herreweghe  scheint  in  den  Proben  jedes  Detail
herauspräpariert, jeden Verlauf durchmodelliert zu haben. So
kann  er  im  Konzert  gelassen  und  ohne  Stab  mit  sparsamen
Bewegungen führen. Hier gibt es keine pathetische Parade eines
Dirigenten.

Auch  die  stetigen  Tempi  kommen  dieser  Lesart  entgegen.
Herreweghe  meidet  Schwankungen,  die  vermeintlich  Höhepunkte
markieren; er hetzt nicht und gibt der Polyphonie gebührend
Raum. Daran liegt es, dass bei dem derzeitigen Artist-in-
residence der Essener Philharmonie das Erhabene nicht in –
falsche – Emphase driftet. Die Dynamik kostet Herreweghe aus:
Der  Gegensatz  der  sehr  leise,  aber  deutlich  markierten
Pizzicati des Beginns mit der auffahrenden Fanfare und dem
ersten  Tutti-Hohepunkt  ist  ausgeschöpft,  aber  nicht
übertrieben gespreizt. Kontraste sollten auch in den folgenden
Sätzen heftig betont werden.

Bei  Harmonia  Mundi  hat
Herreweghe mehrere Bruckner-
Symphonien  aufgenommen,
darunter auch die Fünfte.

Was  die  Noten  betrifft,  ist  also  alles  bestens  für  eine



exzeptionelle Aufführung disponiert – selbst wenn das Blech
manchmal  nicht  ganz  intonationsrein  scheint.  Die  Probleme
beginnen  jenseits  der  Noten  –  und  sie  führen  dazu,  dass
Herreweghes Bruckner-Zugang, wie schon in seiner Aufnahme mit
dem Orchestre des Champs-Èlysées, nicht befriedigt. Vor allem
in den Mittelsätzen baut der Dirigent keine Spannung auf,
gestaltet  er  keine  Ereignisse,  sondern  reiht  Zustände  und
Entwicklungen aneinander.

Es  ist  kein  Widerspruch  zu  einer  strukturell  bewussten
Sichtweise, etwa die basslosen Streicher einmal leuchten zu
lassen; es schadet dem Blick durch das symphonische Geflecht
nicht, einer Bläserstimme gestalterischen Atem zu gewähren. So
schleppt sich das Adagio ohne Spannung dahin, bleiben die
Ländler des Scherzos ohne Charme und tänzerischen Schwung.

So sympathisch bescheiden die Dirigierweise Herreweghes wirkt:
Die Essener Philharmoniker machen den Eindruck, als bräuchten
sie hin und wieder eine animierende, befeuernde Geste, als
wünschten sie sich einen Ausbruch aus der Leisetreterei, hin
zu einem Blühen des Klangs und zu einer expressiven Bewegung,
die  mit  Passion  das  „vivace“  des  Satzes  erfüllt.  Kein
Weihrauch, wahrlich nicht, aber mit ihm hat Herreweghe der
Fünften auch das Aroma weggelüftet.

Die  Not  der  anderen:  Das
Aalto-Theater  Essen  zeigt
Bohuslav  Martinůs
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„Griechische Passion“
geschrieben von Anke Demirsoy | 24. März 2026

Priester  Fotis  (Baurzhan
Anderzhanov)  versucht  einer
Frau zu helfen, die am Ende
ihrer  Kräfte  ist  (Foto:
Matthias  Jung,  Aalto-
Theater)

Kaum hat der Priester des griechischen Dorfs Lycovrissi die
Rollen für das geplante Passionsspiel verteilt, geht in den
ausgewählten Darstellern eine seltsame Verwandlung vor. Der
Hirte Manolios beginnt, wie Christus zu reden und zu handeln.
Die Dorfhure Katerina identifiziert sich mit Maria Magdalena.
Und obwohl Panait sich zunächst dagegen wehrt, färbt die Rolle
des Judas immer stärker auf ihn ab.

Es ist ein Spiel mit doppeltem Boden, das Bohuslav Martinů in
seiner  letzten  Oper  „Die  griechische  Passion“  treibt.  Das
Aalto-Theater  zeigt  die  Zürcher  Fassung  des  1961  ebendort
uraufgeführten  Vierakters  jetzt  in  einer  Produktion  des
tschechischen Regisseurs Jiří Heřman, der mit dieser Arbeit
seinen Einstand in Essen gibt. Es ist keine leichte Aufgabe,
der Heřman sich stellt: Martinůs Oper trägt oratorienhafte
Züge  und  ist  über  weite  Strecken  kontemplativ-statisch.
Abseits  der  Hauptrolle  des  Manolios  gewinnen  nur  wenige
Figuren Gesicht und Gewicht.
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Gleichwohl gelingt der Regie ein starkes Plädoyer für das
Werk,  das  nach  Nikos  Kazantzakis’  Roman  „Der  erneut
gekreuzigte Christus“ entstand. Heřman konzentriert sich auf
die Frage, wie weit es mit den christlichen Werten her ist,
wenn Notleidende auf Wohlhabende treffen: in diesem Fall die
gewaltsam  Vertriebenen  eines  griechischen  Dorfs  auf  die
Einwohner  von  Lycovrissi.  Der  Regisseur  widersteht  der
Versuchung,  zu  stark  auf  den  Zug  aktueller
Flüchtlingsberichterstattung aufzuspringen. Vielmehr rückt er
Angst und Selbstsucht in den Fokus, den Unwillen, mit anderen
zu teilen.

Manolios  (Jeffrey
Dowd) fürchtet sich
vor der Versuchung
durch  Katerina
(Jessica  Muirhead.
Foto:  Matthias
Jung,  Aalto-
Theater)

Im Verbund mit Dragan Stojčevski hat Jiří Heřman dafür ein
Bühnenbild entworfen, das von christlichen Symbolen dominiert
wird.  An  der  Rampe  brennen  Kerzen,  eine  übermannshohe
Kirchenglocke hängt an einem Haken, eine antik wirkende Mauer
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steht  für  Ausgrenzung  und  Öffnung.  Wasser  und  Erde,  die
zentralen Elemente für menschliche Siedlungstätigkeit, werden
in flachen Becken seitwärts auf den Bühnenboden geschoben. Die
Lichtreflexionen des Wassers auf dem Mauerwerk verleihen der
Szene viel Atmosphäre.

Heřman verschont uns nicht mit dem, was existenzielle Not
bedeutet. Wir sehen sterbende Frauen und Kinder. Erschöpfte
Männer,  die  sich  kaum  mehr  auf  den  Beinen  halten  können.
Manolios, der Mitgefühl predigt und zur Hilfe aufruft, zieht
dadurch  den  Zorn  der  Dorfelite  auf  sich.  Er,  der
Christusdarsteller, wird schließlich vom Popen exkommuniziert
und von einer Gruppe von Dorfbewohnern zu Tode geprügelt. Aber
wir sehen auch jene, die Manolios folgen und Gutes tun wollen,
soweit es in ihren Kräften steht.

Katerina  (Jessica  Muirhead)
trägt einen toten Jungen auf
den  Armen  (Foto:  Matthias
Jung, Aalto-Theater)

Von ihnen gewinnt vor allem Katerina (Maria Magdalena) Format.
Das liegt wesentlich an der Leistung der britisch-kanadischen
Sopranistin Jessica Muirhead, die stimmlich zunehmend Wärme
entwickelt, bis sie zu leuchtenden Tönen der Empathie und
beseelter Festigkeit in Handeln und Glauben findet.

Jeffrey Dowd gibt den Manolios als Zweifler, der sich als
Christusdarsteller zunächst unwürdig findet, dann aber immer
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stärker dem folgt, was ihm christlicher Auftrag scheint.

Der Chor des Aalto-Theaters, der in diesem Passionsspiel die
zweite Hauptrolle übernimmt, verhindert durch sein engagiertes
Spiel, dass die „Griechische Passion“ zu einem Gottesdienst
auf  der  Opernbühne  wird.  Musikalisch  steuert  er  biblisch-
archaische  Wucht,  folkloristische  Farben  und
expressionistische  Ausbrüche  bei,  wobei  die  Sopranstimmen
zuweilen etwas übersteuert klingen.

Am Pult der Essener Philharmoniker zeigt Tomáš Netopil einmal
mehr sein Feingefühl für die Partituren seines Heimatlandes.
Bei  ihm  darf  der  Zuhörer  im  Wohlklang  byzantinischer
Kirchenmusik  schwelgen,  ja  beinahe  im  Puccini-Melos  baden,
ohne  dass  feine  Strukturen  oder  harmonische  Verschärfungen
verschwiegen  würden.  Die  Essener  Philharmoniker  bringen
psalmodierende  Passagen  in  prachtvollstem  Dur,  aber  auch
gleißende Zuspitzungen und Ausbrüche.

Mag man in Martinůs Oper nun unbedingt „das Stück der Stunde“
sehen, so greift es doch zu kurz, sie als „Flüchtlingsoper“ zu
beschreiben. Griechen treffen in diesem Stück auf Griechen;
die rivalisierenden Gruppen haben Nation, Religion und Kultur
gemeinsam.  Der  Kampf  zwischen  Altruismus  und  Egoismus
hingegen, er ist vermutlich so alt wie die Menschheit selbst.

Termine  und  Informationen  unter
http://www.aalto-musiktheater.de/vorschau/premieren/the-greek-
passion.htm

Nixen im Badezuber – Dvoráks
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Oper  „Rusalka“  findet  in
Essen  den  Weg  in  die
Psychiatrie
geschrieben von Martin Schrahn | 24. März 2026

Szene  aus  der
Anstalt.  Rusalka
(Sandra  Janusaite)
besingt  den  Mond,
der  bloß  eine  OP-
Lampe  ist.  Foto:
Bettina  Stöß

Da bringt die junge Braut ihren Zukünftigen um. Weil sie den
schlimmen  Finger  im  erotischen  Techtelmechtel  mit  einer
anderen erwischt hat. Für ihn war das eine Art Flucht: weg von
einem  Wesen,  das  ebenso  faszinierend  wie  rätselhaft  ist,
spröde und stumm wie ein Fisch, hin zu einer richtigen Frau. 

Derartiges kommt in den besten Familien vor. Selbst in jenen
der  vorletzten  Jahrhundertwende,  im  großbürgerlichen  Gefüge
des Fin de Siècle. Zu jener Zeit also, als Sigmund Freud die
„Traumdeutung“  herausbrachte  und  Antonin  Dvorák  seine
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Märchenoper  „Rusalka“  komponierte.  Und  so  hat  die
niederländische  Regisseurin  Lotte  de  Beer  eins  und  eins
zusammengezählt: Im Essener Aalto-Theater zeigt sie uns eine
Nixe  unter  freudscher  Beobachtung  –  im  klinisch  kühlen
Ambiente, mit Anstaltsbadewannen und Gewölbezellen, nicht zu
vergessen die berühmte Couch des Analytikers.

Klapse statt irrlichterndes Dasein ist das Los dieser Rusalka.
Die Geschichte wird dabei gewissermaßen von hinten aufgerollt,
vom  Tod  des  Prinzen  und  ihrer  Internierung  aus  –  die
einleitende Szenerie zu Dvoráks Vorspiel macht es deutlich.
Dieser dramaturgische Kniff ist wohl auch erforderlich, um die
Doppelung  von  Märchenzeit  und  Therapiezeit  zu  verstehen.
Hilfreich  wäre  im  übrigen  ein  Hinweis  im  Programmbüchlein
gewesen,  auf  eine  Schrift  Freuds  aus  dem  Jahr  1913,
„Märchenstoffe  in  Träumen“.  Oft  nämlich  verknüpften  seine
Patientinnen Erinnerungen und Träume mit dem Durchleben von
Märchen.

Nun  also:  Die  Nixen  necken  den  Wassermann  im  Badezuber,
Rusalka beklagt in der Wanne nebenan ihr seelenloses Dasein.
Die  Hexe  Jezibaba  rauscht  nicht  als  schmuddeliges
Hutzelweibchen heran, sondern gibt sich rauchend mondän im
dicken  Pelz.  Die  Menschwerdung  Rusalkas  gleicht  einem
Beschneidungsritus. Im übrigen gilt: Wer schön sein will, muss
leiden – und stumm bleiben wie ein Fisch. Entsprechend herzig
die Begegnung mit dem Prinzen, ein Tändeln zweier Backfische,
ein Fremdeln zweier Zagender. Zuletzt aber doch: Küsse der
Leidenschaft.



Wie  die  Backfische:
Zärtliche Begegnung zwischen
Rusalka  (Sandra  Januskaite)
und  dem  Prinzen  (Ladislav
Elgr). Foto: Bettina Stöß

Was  so  intim  klingt,  ist  auf  der  Riesenbühne  des  Aalto
gleichwohl  angenehm  proportioniert  in  Szene  gesetzt.  Das
eingespielte Duo Clement&Sanou schafft Atmosphäre durch Farbe,
stellt  die  feine  Festgesellschaft  im  2.  Akt  aufs  Podest,
während unten Rusalka angstvoll deren patriarchalische Riten
beobachtet, wuchtet Badewannen in den Raum oder kerkert die
Nixe  im  mächtigen  Gummizellengewölbe  ein.  Manches  wirkt
gelungen, anderes aber gehörig plakativ. Wie denn auch die
Regie immerhin in sich schlüssig ist. Die Frage, die bleibt,
ist eher grundsätzlicher Art: Ob nicht manche Frauenfigur der
Opernliteratur  sich  neuerdings  beständig  der  Psychoanalyse
aussetzen muss.

Eines aber ist gewiss: Mit Sandra Janusaite hören und sehen
wir eine Rusalka, die sich die Seele aus dem Leib spielt und
singt. Fast körperlos, fahl und verhangen klingt zunächst ihr
Mondlied,  dann  aber  trägt  ein  dramatisch-emphatischer
Sehnsuchtston  ihre  Empfindung.  Die  Stimme  mag  in  der
Mittellage  etwas  spröde  wirken,  gleichwohl  verfügt  die
Sopranistin  über  Farbreichtum  sowie  flammende
Verzweiflungsgröße.  Und  wenn  sie  sich,  im  Angesicht  des
untreuen  Prinzen  auf  die  Beine  schlägt,  als  Symbol  ihres
fluchbeladenen Daseins, wenn sie im Zellengewölbe in ihrer
Zwangsjacke dahinleidet, dann ist das gleichermaßen mitreißend
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wie anrührend. Bis ihr Dr. Freud eine Spritze geben lässt –
sie  sinkt  hernieder,  ob  schlafend  oder  sterbend  oder  im
Wagnerschen Sinne erlöst, bleibt unserer Fantasie überlassen.

Bitteres  Ende  in  der
Gummizelle.  Foto:  Bettina
Stöß

Dagegen wirken alle anderen Akteure beinahe blass. Ladislav
Elgr  verleiht  dem  Prinzen  zwar  ein  kultiviertes  tenorales
Timbre,  wirkt  in  hoher  Lage  aber  leicht  nervös  und  lässt
mitunter  Eleganz  vermissen.  Markant  Almas  Svilpa  als  ewig
mahnender und klagender Wassermann, nur bedingt verschlagen
die Hexe der Lindsay Ammann.

Das  eigentliche  Wunder  des  Abends  spielt  sich  ohnehin  im
Orchestergraben ab. Mit Tomás Netopil am Pult zaubern die
Essener Philharmoniker die Idiomatik von Dvoráks Musik aufs
Schönste herbei. Sie spinnen silberhelle Melodiefäden, geben
der  Dramatik,  die  schon  auf  Janáceks  Realismus  verweist,
kantiges Gewicht, ohne zu überzeichnen. Und alles Böhmisch-
Musikantische hält sich im Rahmen. Nichts von Verharmlosung
eines bis dato immer noch unterschätzten Komponisten.

Noch einige Termine im Juni. www.aalto-musiktheater.de

(Der  Text  ist  zuerst  in  ähnlicher  Form  im  „Westfälischen
Anzeiger“ erschienen.)
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Verkannte  Moderne:  Essener
Philharmoniker mit spannendem
Programm
geschrieben von Werner Häußner | 24. März 2026
Seltsame Wege geht die Geschichte manchmal: Was bleibt? Was
wird  vergessen?  Von  der  spannenden  Zeit  der  anbrechenden
musikalischen Moderne im deutschen Sprachraum bis zum Ersten
Weltkrieg, auch von der Vielfalt in den Zwanziger Jahren, ist
wenig geblieben: Richard Strauss vor allem; auch der erst seit
wenigen  Jahrzehnten  wiederentdeckte  Gustav  Mahler.  Und
natürlich  die  Wiener  Schule,  gehätschelt  von  den
„Fortschrittlichen“ nach dem Krieg, wenig geschätzt von einem
auf Genuss und Wiedererkennungswert fixierten Publikum.

Entsprechend abgemagert war, was Dirigenten und Orchester für
ihre Abo-Reihen – manchmal bis heute – auswählen. Und so war
das  Schönste  am  Neunten  Sinfoniekonzert  der  Essener
Philharmoniker das ungewöhnliche Programm mit drei Aspekten
der Moderne, das sich nicht wieder in den Göttern des Genres
erschöpfte.

Der erste verbindet sich mit Max Regers „Lustspiel-Ouvertüre“
von 1911, das Werk eines einst gefeierten Sonderlings, dem die
technische Brillanz des Komponierens über alles ging. Man wagt
nicht sich vorzustellen, welches „Lustspiel“ die Musik hätte
einleiten sollen. Reger führt in dem dicht gewebten Satz alles
vor, was ein Meisterkomponist zu beherrschen hat: Sonatenform,
Haupt-,  Neben-  und  Seitenthema,  kunstfertige  Kontrapunktik,
Abwandlung,  Kombination  und  Verarbeitung  des  thematischen
Materials, rasante Modulationen. Man staunt, was in knapp zehn
Minuten alles an formaler Kreativität möglich ist.
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Hyeyoon Park. Foto: Giorgia
Bertazzi

Aber  die  Lust  ist  –  mit  Verlaub  –  die  eines  geschickten
Handwerkers:  Taucht  einmal  ein  melodischer  Gedanke,  eine
rhythmische Figur auf, gehen sie sogleich im Mahlstrom der
Polyphonie unter. Das mag alles mit intellektuellem Gewinn zu
lesen sein; mit sinnlicher Lust zu hören ist es nicht.

Gastdirigent Patrick Lange tat nichts, um Regers artifizielles
Geflecht  durchsichtig  zu  machen.  Die  Philharmoniker
produzierten einen Klang so fett wie die Braten, die der Ur-
Oberpfälzer  zu  verschlingen  pflegte.  Die  Bruchstücke
Mendelssohnscher  Pianissimo-Fragilität  oder  Nicolaischen
Rhythmus-Charmes  reichen  nicht,  um  die  üppige  Zubereitung
leichter zu machen.

Im atonalen Frost verwelkt

Ein  zweiter  Aspekt  der  Moderne:  Erich  Wolfgang  Korngolds
Violinkonzert, eine 1947 uraufgeführte romantische Spätblüte,
schnell verwelkt im atonalen Frost der Nachkriegszeit. Das
Gegenteil von Reger: süffige Melodielinien, schmeichlerische
Harmonik,  statt  inneren  symphonischen  Zusammenhangs  ein
rhapsodisches Zitieren aus Korngolds Filmmusiken. Kein Wunder,
dass eine technikverliebte musikalische Epoche diese kunstvoll
assoziativ verknüpfte Musik nicht würdigen konnte. Korngold
galt als Edel-Kitsch mit dem sentimental-süßlichen Odeur der
Operette.



Dass dem nicht so ist, dass Korngold, das „Wunderkind“ des
Wiener Fin de Siècle, sein „Handwerk“ souverän beherrschte,
ist  auch  im  Violinkonzert  ablesbar.  Die  Überleitungs-  und
Durchführungspassagen des ersten Satzes verlangen Musikalität
und Formgespür – bloßer üppiger Ton reicht da nicht. Auch
nicht für das Seitenthema: Es erinnert an den Opernkomponisten
Korngold,  dessen  „Tote  Stadt“  mittlerweile  wieder  zum
Repertoire  gehört.

Hyeyoon  Park  spielt  mit  leuchtendem  Ton  und  angemessener
Aufmerksamkeit  für  den  Gehalt  jenseits  sinnlicher
Vordergründigkeit. Aber für die erotisch glühende Melodik ist
der Porzellanton der 1992 geborenen Koreanerin zu kühl – auch
wenn  sie  mit  siebzehn  Jahren  mit  diesem  Konzert  den  ARD-
Wettbewerb gewonnen, auch wenn die Kritik die natürliche Süße
ihres Tons gepriesen hatte.

Den  schwelgerischen  Überschwang  einer  Anne-Sophie  Mutter
braucht es nicht, aber die Kantilene darf blühen, der Ton hin
zu befreiender Fülle drängen. Der transparente zweite Satz
überzeugt  eher:  Hyeyoon  Park  gestaltet  die  Phrasierung
manchmal  verletzlich  filigran,  findet  dezentes  lyrisches
Schimmern. Hier zeigt sie, wie sie mit Tönen modelliert.

In den spieltechnischen Raffinessen des dritten Satzes ist sie
in  ihrem  Element:  leichtfüßige  Staccati,  ein  pfeffriger
Tarantella-Rhythmus, mit souveränem Schwung durchformulierte
Melodik,  Temperament  in  der  Stretta.  Der  Beifall  war
begeistert  –  sicher  auch,  weil  das  Orchester  bemüht  war,
Korngold  vom  Klischee  der  Filmmusik  –  mit  der  er  höchst
erfolgreich war – wegzurücken. Das bei der Uraufführung heftig
getadelte Vibraphon jedenfalls bringt wie andere Instrumente
des  reichen  Schlagwerks  wunderbare  Schattierungen  in  die
Farbpalette des klassischen Instrumentariums.

Musikalische Meisterschaft und philosophischer Tiefgang

Zum  Dritten  schließlich  Alexander  Zemlinskys  „Lyrische



Sinfonie“ von 1924. Sie verbindet technische Meisterschaft,
formale  Reflexion,  sinnliche  Unmittelbarkeit  und
philosophischen  Tiefgang.  Die  sieben  Liebesgedichte  von
Rabindranath  Tagore  spiegeln  die  unnennbare  Sehnsucht,  das
abgründige Verlangen, das ruhe- und ziellose Begehren der Zeit
wider,  spielen  mit  bedeutungsvollen  Naturmotiven  und
symbolträchtigen  Bildern.  Zemlinsky  findet  dafür  einen
hochdifferenzierten  Ton,  nutzt  den  Reichtum  des  Orchester-
Instrumentariums  gedankenvoll  und  virtuos  aus,  kennt  die
rhythmische  Schärfe,  das  raunende  Piano,  die  Majestät  des
Blechs.

Wieder  lassen  es  die  Essener  Philharmoniker  an  subtiler
Modellierung des Klangs fehlen. Dirigent Patrick Lange dämpft
nicht  ab,  daher  ist  das  Orchester  oft  zu  laut,  zu  wenig
atmosphärisch im Klang. Der Bariton Heiko Trinsinger schöpft
in der Deutung der Worte aus seiner Erfahrung, setzt seine
große, nach wie vor flexible Stimme ein. Katrin Kapplusch
ringt ihrem Sopran gestoßene Töne, ein hartes Vibrato und
schrille Höhen ab. Zemlinskys raffinierte Klangwelten wurden
umrundet, aber nicht erobert.

Informationen:
http://www.essener-philharmoniker.de/sinfoniekonzerte/9-sinfon
iekonzert-der-essener-philharmoniker-lyrisch.htm

Die  Kunst  als  Insel:  Das
Aalto-Theater  zeigt  „Die
schweigsame Frau“ von Richard
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Strauss
geschrieben von Anke Demirsoy | 24. März 2026

Auf Brautschau: Sir Morosus
(Franz  Hawlata)  macht  die
Bekanntschaft  von  Carlotta
(Liliana de Sousa)

Recht überschaubar ist die Zahl der Opernfans, die von sich
behaupten können, „Die schweigsame Frau“ von Richard Strauss
je auf der Bühne erlebt zu haben. Selbst im Essener Aalto-
Theater, das Stefan Soltesz in seiner Zeit als Opernintendant
und Generalmusikdirektor der Essener Philharmoniker zu einer
wahren  Strauss-Hochburg  formte,  stand  die  einzige  komische
Oper des Komponisten noch nie auf dem Spielplan.

Neben so wuchtigen, schillernden und opulenten Meisterwerken
wie „Elektra“, „Salome“ und „Der Rosenkavalier“ wirkt „Die
schweigsame Frau“ wie ein Fliegengewicht, das angenehm und
unterhaltsam,  aber  ohne  größeren  Tiefgang  vor  sich  hin
plappert.  Wenig  schmeichelhafte  Worte  findet  der  Kritiker
Ulrich Schreiber in seinem „Opernführer für Fortgeschrittene“:
Das Werk sei ein „tönendes Flachrelief“, musikalisch oft nicht
weit entfernt vom Kunstgewerbe.

Gleichwohl hat Soltesz’ Nachfolger Hein Mulders beschlossen,
der „Schweigsamen Frau“ eine Chance zu geben. Mit der Regie
beauftragte er den Flamen Guy Joosten, der am Aalto-Theater
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kein Unbekannter ist und an der Rheinoper Düsseldorf „Die Frau
ohne Schatten“ in Szene setzte. Mit der „Schweigsamen Frau“
begibt er sich nun auf das tückische Terrain des scheinbar
Leichten. Er hat sich auf eine Oper eingelassen, die zwischen
allen  Stühlen  sitzt:  für  eine  Operette  ist  sie  zu  wenig
bissig,  für  eine  „Buffa“  entwickelt  sich  die  Handlung  zu
schleppend.  Das  Libretto  von  Stefan  Zweig  neigt  zur
Geschwätzigkeit, und nur allzu leicht klingen die zahlreichen
musikalischen Zitate nach einer eher uninspirierten Collage.

Wie  den  Schatz  heben?
Darüber  grübelt  die
Operntruppe von Neffe Henry
(Foto:  Matthias  Jung/Aalto-
Theater)

Indes  berührt  Joosten  die  spröde  Schöne  mit  leichter,
liebevoller Hand. Und oh Wunder: Das Stück beginnt zu atmen,
ja sogar leisen Witz zu entwickeln. Maßgeblichen Anteil daran
hat die Ausstattung von Johannes Leiacker, der das Heim des
ebenso verschrobenen wie wohlhabenden Engländers Sir Morosus
als einsame Insel samt Kakteen und Schatztruhe zeichnet. Durch
Kriegserlebnisse stark lärmempfindlich geworden, will der alte
Mann vor allem Ruhe um sich her. Am liebsten zöge er sich ganz
zurück vom lauten Getriebe der Welt. Sinnfällig verweist das
Bühnenbild  so  auch  auf  die  Lebensgeschichte  von  Richard
Strauss,  der  sich  am  liebsten  ganz  auf  seine  Kunst
zurückgezogen hätte und sich doch tief mit führenden Nazi-
Größen einließ.
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Manch vermeintliche Schwäche der Komödie münzen Joosten und
Leiacker flugs in eine Stärke um. In der Ouvertüre greifen sie
das Mittel der Collage auf, indem sie Szenen aus bekannten
Seefahrer-  und  Piratenfilmen  amüsant  auf  die  Musik
zuschneiden. Das eher blass gezeichnete Personal der Oper wird
bei  Joosten  und  Leiacker  zu  einer  Gruppe  leichtlebiger
Paradiesvögel.  Die  Haushälterin  tritt  auf  wie  eine  Samba-
Tänzerin. In der Operntruppe von Neffe Henry, der – welche
Schande! – ein Tenor geworden ist, tummeln sich Stars und
Sternchen aus unserer Zeit, Amy Winehouse inklusive.

Aminta  (Julia
Bauer)  spielt  die
vermeintlich
schüchterne Timidia
(Foto:  Matthias
Jung/Aalto-Theater)

Das könnte platt wirken, wären die Kostüme nicht zu ironisch-
elegant dafür. Der quirlige Barbier Schneidebart zieht die
Strippen, als sei er eine Mischung aus Gaetano Donizettis
„Malatesta“ und dem berühmten Faktotum aus Rossinis Oper. Er
fädelt es ein, dass der alte Hagestolz Morosus sich auf die
falsche Frau einlässt: nämlich auf Henrys Frau Aminta, die ihm
als vermeintlich schüchterne Timidia den Kopf verdreht, nach
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der Hochzeit aber zum keifenden Hausdrachen mutiert. Wie das
bunte Völkchen den verknöcherten Alten zur Räson bringt, ist
durch das komödiantische Talent des Ensembles und durch gute
sängerische Leistungen vergnüglich anzusehen und anzuhören.

Mit keinem Geringeren als Franz Hawlata (Sir Morosus, Bass)
und  mit  der  grandios  höhensicheren  Julia  Bauer  (Aminta,
Sopran) verfügt die Produktion über zwei Hauptdarsteller, die
der Produktion über den zuweilen pauschalen Plauderton des
Librettos hinweg helfen. Martijn Cornet ist auch vokal ein
schillernder Barbier, der bei guter Textverständlichkeit viel
Esprit  anklingen  lässt.  Michael  Smallwood  meistert  die
Tenorpartie des Henry nicht immer ohne Probleme, lässt aber
keine grundsätzlichen Zweifel an seiner Leistung aufkommen.

Unter der nicht weiter auffälligen Leitung des Briten Martyn
Brabbins zeigen die Essener Philharmoniker, dass sie sich noch
immer gut auf die Partituren von Richard Strauss verstehen.
Bei so viel Farbenreichtum und Differenzierungsvermögen fallen
Patzer nicht weiter ins Gewicht, auch wenn ihnen ein Hornsolo
in  der  Premiere  zum  Opfer  fiel.  Wer  eine  Repertoirelücke
schließen möchte und „Die schweigsame Frau“ endlich einmal
kennenlernen möchte, ist in Essen am rechten Platz.

Termine  und  Informationen:
http://www.aalto-musiktheater.de/premieren/die-schweigsame-fra
u.htm

Träume,  Ahnungen  und
Heldentum  –  das  1.
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Sinfoniekonzert  der  Essener
Philharmoniker
geschrieben von Martin Schrahn | 24. März 2026

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

Die neue Saison beginnt mit Tomáš Netopil und den Essener
Philharmonikern.  Dirigent  und  Orchester  markieren  den
konzertanten Auftakt der Spielzeit 2014/15, geben sich dabei,
nicht zuletzt, dem Zauber des Anfangs hin. Claude Debussys
„Prélude à l’après-midi d’un faun“ ist nämlich ein so sanfter,
fragiler, berauschender wie eben zauberhafter Einstieg. Der
Kontrast wiederum könnte kaum größer sein: sowohl zu Bohuslav
Martinůs Doppelkonzert für zwei Streichorchester, Klavier und
Pauken, als auch zu Beethovens „Eroica“-Sinfonie.

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

Netopil  indessen  fühlt  sich  dem  tschechischen  Repertoire
verpflichtet – Dvořák und Janáček, Suk und eben Martinů sind
seine „Hausgötter“. Hinzu kommt des Dirigenten stets bekundete
Liebe  zu  Mozart.  Solcherart  Perspektivwechsel  verlangt  vom
Opernfreund und Konzertgänger eine gewisse Bereitschaft, ja
den Mut, sich auf Veränderungen einzulassen. Doch auf eines
kann sich das geneigte Publikum verlassen, die Qualität des
Orchesters. Erinnert sei nur an das tolle Dirigat Netopils der
Janáček-Oper „Jenúfa“.

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

Ludwig  van  Beethoven
zu  Zeiten  der
„Eroica“. Gemälde von
Joseph  W.  Mähler
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(1805).

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

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

Martinů schrieb das Werk 1938, er selbst hat es als eine
Vorausahnung bezeichnet, mit Blick auf das Münchner Abkommen,
das  Teile  seiner  tschechischen  Heimat  dem  Deutschen  Reich
zuschlug  –  mit  all  den  schrecklichen  Folgen.  Die  dunkel



grundierte,  aufgewühlte  Musik  interpretieren  Orchester  und
Solist in aller Dringlichkeit. Mag manches plakativ klingen,
so ist die Wirkung doch enorm.

Emotional jedenfalls ist dies der stärkste Moment während des
Konzerts. Da kann selbst Netopils Deutung der „Eroica“ nur
bedingt  mithalten.  Weil  Dirigent  und  Orchester  anfangs
wiederum zu sehr der Form verhaftet sind. Das Heldische kommt
zunächst  etwas  schmalbrüstig  daher,  manche  dynamische
Steigerung  erstickt  im  mulmigen  Klang.  Schön  auch  hier
wiederum die Holzbläserlinien, sicher und markant das Spiel
der Hörner.

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

Ein  Ort  kultureller
Öffentlichkeit:  Die
Philharmonie  Essen  feierte
Zehnjähriges
geschrieben von Werner Häußner | 24. März 2026
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99  gold’ne
Luftballons? Es waren
sicher  mehr,  die
Eingangsbereich  und
Foyer  der
Philharmonie
schmückten.  Foto:
Werner  Häußner

Vor 110 Jahren hat Richard Strauss höchstpersönlich den alten
Essener  Saalbau  eröffnet.  Mit  einem  neuen  Stück,  seiner
„Sinfonia domestica“ als europäischer Erstaufführung. Vor zehn
Jahren, am 5. Juni 2004, erklang das erste Konzert im neuen
Saalbau unter Leitung von Stefan Soltesz. Auch jetzt spielte
das  heimische  Orchester,  dirigierte  Tomáš  Netopil  die
Strauss’sche Tondichtung. Und davor sein „Festliches Präludium
für Orgel und großes Orchester“ aus dem Jahr 1913, als die
Welt des alten Europa noch in Ordnung schien.

Beziehungsreicher  hätte  das  Programm  des  Festkonzerts  zum
Zehnjährigen  der  Philharmonie  Essen  nicht  zusammengestellt
sein können. Es rückt den Saalbau und die Institution in den
Blick, die ihn mit musikalischem Leben füllt. Es würdigt mit
Richard Strauss einen der wichtigen Musik-Jubilare des Jahres
2014. Und es verweigert sich nicht der Zeitgenossenschaft. Dem
selbstgewissen  Dauerlärm  von  Richard  Strauss`  bombastischer



Ouvertüre  widersetzt  sich  ein  sensibles,  leises,  suchendes
Stück: Wolfgang Rihms „Verwandlung 6“. Geschrieben hat es der
wohl bekannteste unter den deutschen Komponisten der Gegenwart
im Auftrag der Philharmonie Essen. Und finanziert hat diese
„Musik für Orchester“ die Ernst von Siemens Musikstiftung.

Festredner  Claus  Leggewie.
Foto: Volker Wiciok

Das muss erwähnt werden. Denn bei aller Festlaune im Saalbau:
Das finanzielle Korsett sitzt knapp. Ohne die Stiftung als
Sponsor hätte es wohl keinen Rihm zum Jubiläum gegeben. Claus
Leggewie,  Direktor  des  Kulturwissenschaftlichen  Instituts
Essen, bediente in seiner Rede nicht nur den berechtigten
Stolz und die Zufriedenheit über das Erreichte. Sein Plädoyer
für Einrichtungen wie die Philharmonie als Orte kultureller
Öffentlichkeit verband er mit dem „Ausdruck echter Sorge“:
Auch  an  einem  Feiertag  sei  es  unmöglich,  von  Bedrohungen
kultureller Autonomie nicht zu sprechen.

Leggewie erhofft sich „eine Debatte über den Wert öffentlicher
Kultur und kultureller Öffentlichkeit“. In Häusern der Kultur
–  Theatern,  Philharmonien,  Opernhäusern,  Museen,
Lichtspielhäusern – kommen Menschen ins Gespräch und reden
sich bisweilen die Köpfe heiß. Es sind Orte, an denen sich
gesellschaftliche Erfahrung verdichtet. An denen sich, wie im
Theater im alten Griechenland, die Bürger ihrer selbst bewusst
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werden. Originalton Leggewie: „Glücklich ist das Land, das
solche Ressourcen ererbt hat, pflegt und auf den neuesten
Stand bringt, das Kultur nicht als Luxus oder Spektakel abtut,
sondern  als  moralische  Bildung  ernst  nimmt,  Kinder  und
Jugendliche sehr früh einbezieht und sich bewusst ist, dass
eine  Gesellschaft  ohne  diese  sinnstiftende,  oft  auch
verstörende  und  aufrüttelnde  Grundlage  arm  dran  ist.“

Die Philharmonie im Saalbau zu Essen sei ein herausragendes
Beispiel für einen solchen Ort bürgerlichen Gemeinsinns, der
kulturelle Höhepunkte, soziale Geselligkeit und demokratischen
Diskurs verbindet. „Der Saalbau hat Essen das urbane Flair
einer Großstadt gegeben.“ Hannelore Kraft hat es gehört – die
Ministerpräsidentin saß in der ersten Reihe –, OB Reinhard Paß
auch.

Uraufführung  zum  Jubiläum
„10  Jahre  Philharmonie
Essen“.  Komponist  Wolfgang
Rihm  und  Dirigent  Tomás
Netopil freuen sich über den
Beifall. Foto: Volker Wiciok

Noch  weiter  vorne,  auf  dem  Podium,  gaben  die  Essener
Philharmoniker ihr Bestes, um dem eröffnenden Strauss-Schinken
mehr als „kolossalen“ Festesglanz abzugewinnen. Das Gebräu,
angesetzt durch Roland Maria Stangier mit bedeutungsschweren
Orgelakkorden,  verkocht  zum  Glück,  bevor  es  gänzlich
ungenießbar  wird.



Anders  die  „Sinfonia  domestica“,  mit  der  vor  110  Jahren
Richard Strauss persönlich den alten Saalbau eröffnet hatte.
Das ungenierte Selbstporträt seiner Familie zeigt Strauss als
Perfektionisten  der  Farben,  als  Zauberer  einer  kaum  zu
bremsenden Orchester-Virtuosität. Der ausgiebige Einsatz aller
Instrumente gibt den Philharmonikern Raum, sich zu entfalten.
Dazu feuert sie ihr Chef Tomáš Netopil mit Elan an. Trillernde
Fanfaren  des  Blechs  stürmen  die  heitere  Ruhe  der
Familienidylle  wie  eine  Horde  tobender  Kinder;  Hörner  und
Trompeten spielen sich Echos zu; Flöte und Klarinette tanzen
miteinander wie in einem Ländler. In solchen Momenten spiegelt
die häusliche Sinfonie etwas von der geordneten, behaglichen
Ruhe, auf die Strauss so bedacht war. Aber auch die burleske
Bewegungsfreude kommt zum Zug, wie wir sie zum Beispiel aus
„Till Eulenspiegel“ kennen. Fugen spielen Fangen; Holzbläser
in hoher Lage erinnern an Gustav Mahlers verzerrten Volkslied-
Ton.  Und  die  Uhr,  die  auch  im  „Rosenkavalier“  schlägt,
erinnert behutsam an den unerbittlichen Gang der Zeit.

Ort  der  kulturellen
Öffentichkeit:  Der  Alfried
Krupp Saal der Philharmonie
Essen. Foto: Volker Wiciok

Wolfgang Rihm fordert das Orchester anders, weil das feine
Gespinst  seiner  Klänge  höchste  Konzentration  verlangt.
„Verwandlung“ hat mit Stillstand und Fortgang von Zeit zu tun,
wenn eine Rassel den ersten Rhythmus anklingen lässt, der sich



bis zum Einsatz von vier Schlagzeugern steigert. Dazwischen
tasten sich schüchtern-gebrochene melodische Motive durch die
Stille,  verbinden  sich  vorsichtig,  wachsen  zusammen  und
stützen sich gegenseitig. Wie Rihm das kreisförmige Schema des
Stücks klangsinnlich neu füllt, hat nichts mit dem strotzend
selbstsicheren Souveränität des Bayern zu tun: Der badische
Meister aus Karlsruhe äußert sich nicht weniger selbstbewusst,
aber er zeigt, wie er sich auch der Brüchigkeit seiner Welt
stellt.

Die  Feier  in  der  Philharmonie  hat  viele  Menschen  aus  der
Essener  Bürgerschaft  versammelt,  die  sich  des  Wertes  der
Musik, der Bedeutung der Kultur für ein Gemeinwesen bewusst
sind.  Es  wird  sich  zeigen,  wie  weit  die  Entschlossenheit
reicht, wenn sich der finanzielle Horizont wieder verdüstert.
Auch  Hans  Schippmann,  scheidender  Aufsichtsratsvorsitzender
der Theater und Philharmonie Essen, scheint da seine Zweifel
zu  haben,  wenn  er  den  Entscheidungsträgern  mit  geradezu
flehenden  Worten  ans  Herz  legt,  die  Zukunft  der  TuP  zu
sichern. Essen wäre gut beraten, die Philharmonie als Zeichen
kultureller Bewusstheit und gelingenden Strukturwandels auch
künftig leuchten zu lassen.

Eine  Chance  für  junge
Musiker:  Orchesterakademie
Essen vergibt Stipendien
geschrieben von Werner Häußner | 24. März 2026
Links, erste Geigen. Drittes Pult, vorne. Das ist er: Schlank,
schwarze Haare, schwarze Augen. Nestor Luciano Casalino, einer
der  jungen  Musiker  aus  der  Orchesterakademie  der  Essener
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Philharmoniker. Einer aus 400 Bewerbern, der für ein Jahr
eines der heißbegehrten Stipendien ergattert hat.

Der  Geiger  Nestor  Luciano
Casalino (rechts) mit seiner
Mentorin  Natalie  Arnold.
Foto:  Werner  Häußner

Geige zu spielen hat der Argentinier schon mit vier Jahren
begonnen:  „Mein  Onkel  ist  Pianist  und  arbeitet  als
Korrepetitor. Er hat mit die Geige gekauft und den ersten
Unterricht  bezahlt.“  Casalinos  Geigenlehrer  in  Argentinien
hatte  in  Köln  studiert  –  und  dem  jungen  Mann  die
Musikhochschule  in  Deutschland  empfohlen.

2010 war er zum ersten Mal hier, ein Jahr später hat er in
Köln  die  Aufnahmeprüfung  bestanden,  erzählt  Casalino  in
flüssigem Deutsch. Nein, in der Schule hat er die Sprache
nicht gelernt: „Erst fünf Monate vor Beginn des Studiums habe
ich intensiv begonnen, mich mit Deutsch zu beschäftigen.“ Die
Alternative,  in  der  vertrauten  Sprache  Italienisch  zu
studieren,  hat  er  ausgeschlagen:  „Ich  wollte  nicht  nach
Italien, sondern etwas Neues kennenlernen.“

Fünf Monate Deutsch – dann von Córdoba nach Köln

Der junge Mann aus Córdoba weiß um die tolle Chance. Und er
weiß, wem er sie zu verdanken hat. Die Orchesterakademie wird
ausschließlich  von  Sponsoren  und  engagierten  Musikfreunden



getragen. Der Verein mit gut 100 Mitgliedern ermöglicht pro
Jahr acht jungen Musikern, sich eine Spielzeit lang intensiv
auf den Einsatz in einem Spitzenorchester vorzubereiten. „Seit
Gründung  1999  haben  wir  mehr  als  100  jungen  Menschen  ein
Stipendium  ermöglicht“,  berichtet  Vorsitzender  Herbert
Lütkestratkötter. 2014/15 sollen es sogar zehn sein. Bereits
mit 80 Euro Jahresbeitrag kann man zu den Förderern gehören.
Für  Lütkestratkötter  ist  der  Verein  ein  Beispiel
bürgerschaftlichen Engagements: „Ich habe Interesse an Musik
und möchte etwas für junge Menschen tun“, erklärt er seine
Motivation.

Nestor  Luciano  Casalino  wird  von  einem  „anonymen
Privatspender“ gefördert. Bei seiner Geigen-Kollegin Johanna
Radoy  kommen  die  Mittel  von  der  Alfred  und  Cläre  Pott
Stiftung. Der finnische Cellist Christian Fagerström wird von
Helene  Mahnert-Lueg  unterstützt.  Und  bei  der  Fagottistin
Kaitlyn Grace Cameron trägt der frühere Essener Orchesterchef
Stefan Soltesz bei: Er war im März 1999 einer der Gründerväter
der Akademie und ist seit 2012 ihr Ehrenmitglied.

„Musiker ist ein emotionaler Beruf“

Der 23-jährige Geiger, der in Wuppertal studiert, freut sich,
den  Spielbetrieb  eines  Orchesters  kennenzulernen:  Proben,
Arbeit mit verschiedenen Dirigenten, Austausch mit erfahrenen
Musikern. Jeder Stipendiat hat einen persönlichen Mentor aus
dem Orchester zur Seite. Für Casalino ist das die Geigerin
Natalie Arnold: „Wir machen jede Woche eine Stunde Unterricht,
gehen Opern durch, bereiten die Standardstücke vor, die bei
Probespielen verlangt werden.“ Vor allem die Oper komme in der
Hochschul-Ausbildung zu kurz. Da bringen die Erfahrungen am
Aalto-Theater  die  jungen  Musiker  ein  gutes  Stück  weiter.
Alleine  fünfzehn  Opern  lernt  Casalino  in  der  laufenden
Spielzeit. Dazu kommen die Dienste bei einigen Konzerten.

Natalie Arnold weiß auch, dass die angehenden Orchestermusiker
Tipps brauchen, wie sie die psychisch belastenden Probespiele



und  –  bei  Anstellung  –  das  Probejahr  bewältigen  können:
„Musiker ist ein emotionaler Beruf, man muss sich im Orchester
aufeinander einstellen. Ein junger Kollege kann dabei viel
falsch  machen.“  So  geben  die  Mentoren  den  jungen
Berufsanfängern  auch  Informationen,  wie  man  eine  Bewerbung
richtig  angeht:  „Sie  wissen  nicht,  auf  was  Orchester  bei
Bewerbern  achten.  Nach  welchen  Kriterien  Bewerbungen
ausgewählt werden. Und wie man sich im Gespräch und Vorspiel
richtig präsentiert.“

Casalino hat’s offenbar richtig gemacht: Der aufgeschlossene
junge  Mann  hat  einen  Jahresvertrag  bei  den  Essener
Philharmonikern in der Tasche. Und ist damit so glücklich wie
sein  Mit-Stipendiat  Francesc  Saez:  Der  bekam  nach
erfolgreichem  Probespiel  die  freie  Hornistenstelle  im
Orchester. Kein Einzelfall ist, dass ehemalige Stipendiaten zu
den  Philharmonikern  zurückkehren.  Andere  sind  in  namhaften
Orchestern in der ganzen Welt tätig. Nestor Luciano Casalino
freut  sich  jetzt  erst  einmal,  dass  er  bald  bei  seiner
Lieblingsoper, Giacomo Puccinis „Turandot“, im Graben dabei
sein  darf.  Und  er  möchte  gerne  wieder  Mozarts  „Figaro“
spielen:  „Das  war  die  erste  Oper,  die  ich  noch  als
Geigenschüler im Orchester in Córdoba mitspielen durfte.“

(Der Bericht ist in kürzerer Form bereits in der WAZ Essen
erschienen)

Ausflug  nach  Prag:
Sinfoniekonzert  der  Essener
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Philharmoniker, halb geglückt
geschrieben von Werner Häußner | 24. März 2026
„Prag,  goldene  Stadt“  hieß  das  Motto  des  achten
Sinfoniekonzerts der Essener Philharmoniker, und Tomáš Netopil
nutzte die dramaturgische Steilvorlage kreativ. Die beiden der
tschechischen Hauptstadt gewidmeten Werke zu Beginn und am
Ende sind für deutsche Konzertbesucher ziemlich unerforschtes
Terrain.

Karel  Husa,  der  92jährige  in  Prag  geborene  amerikanische
Komponist,  hatte  1968  unter  dem  Eindruck  des  sowjetischen
Einmarschs seiner Heimatstadt ein tönendes Denkmal gesetzt.
Dem Werk für ein Blasmusik-Orchester gab Husa eine sinfonische
Fassung,  die  er  nach  dem  Fall  des  Eisernen  Vorhangs  1990
selbst in Prag aufführte.

Die andere Reminiszenz an die Perle an der Moldau stammt von
Josef  Suk.  Den  Spätromantiker  (1874-1935)  kennen
Musikliebhaber  trotz  seines  reichen  Schaffens  kaum.  Seine
sinfonische Dichtung „Praga“ von 1904 beschwört die Atmosphäre
zwischen Vyšehrad und Hradschin mit üppigen Klangfarben und
prachtvoller Instrumentation.

Beiden Werken ist gemeinsam, was sie auch mit einem Teil von
Bedřich Smetanas „Mein Vaterland“ verbindet: Sie verwenden als
grundlegendes Motiv das historische Lied der Hussiten „Ktož sú
boží bojovníci“. 600 Jahre alt ist diese Gotteskrieger-Hymne,
doch  bis  heute  steht  sie  für  das  tschechische
Nationalbewusstsein.  Bei  Karel  Husa  taucht  die
unverwechselbare rhythmische Figur aus dem Hussiten-Choral wie
von  ferne  in  der  Pauke  auf,  durchzieht  in  wechselnden
Instrumenten die vier Sätze und bestätigt sich machtvoll im
Finale.

Die Musik erzählt eine Geschichte

Husa legt den Keim seiner klanglich exquisiten Kombinationen
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zu Beginn in einem schüchternen Flötensolo, der Klarinette,
einer  langsam  anschwellenden  Klangfläche  und  einer
Trompetenfanfare, die einen Wendepunkt markiert: Die Dynamik
entwickelt sich zurück, bis nurmehr ein schwebender Laut der
gestopften  Trompete  und  ein  dünner  Pianissimo-Faden
verklingen.  Die  Musik,  auch  wenn  sie  heftig  aufschäumt,
scheint auf der Stelle zu treten, findet keinen Ausweg zu
einer Entwicklung, scheint nur weiterzukommen, wenn sie sich
in feine Einzelstimmen verzweigt.

Die Hatz aus abgerissenen Tönen und Motiven im „Interlude“
genannten dritten Satz, der festtönige Widerstand der Hörner,
das Auffahren des rhythmischen Hussiten-Motivs und ein dagegen
gesetzter  Wirbel  zweier  militärischer  kleiner  Trommeln,
schließlich ein vielstimmiges, geräuschhaftes Miteinander der
Streicher und der Triumph des Chorals: Man ist geneigt, sich
von der Musik eine Geschichte erzählen zu lassen, die viel mit
dem politischen Leidensweg der Tschechen zu tun hat.

Ähnlich manifestiert sich das bestimmende Motiv des Hussiten-
Chorals in der spätromantisch üppigen sinfonischen Dichtung
„Praga“ von Josef Suk: Mit triumphalem Fortissimo beendet das
Motiv ein Stück voll kraftvoller Klangfarben. Da zeigen die
Philharmoniker noch einmal, was in diesem Orchester steckt: In
einer fast unhörbaren Eröffnung von Harfe und Kontrabässen, in
wuchtigem Cello-Marsch, in edlen Klarinetten- und Trompeten-
Soli.  Suk  scheut  das  Pathos  nicht,  aber  auch  nicht  die
düsteren Farben: Auch das unheimliche Prag der Alchemisten und
der  finsteren  Fanatiker,  des  Golem  und  der  kafkaesken
Gespenster  tritt  uns  vor  das  musikalisch  interpretierende
Gehör.

In zwei von Mozarts in Prag komponierten Werken gelingt es
dagegen  nicht,  einen  überzeugenden  Kontrast  zur  Moderne
aufzubauen.  Die  Programmidee  war  glänzend,  die  Ausführung
enttäuschend:  Die  „Prager“  Symphonie  (KV  504)  beginnt
eigentlich mit einem ausdrucksintensiven Adagio, das aber bei
Netopil ohne Atmosphäre und inneres Leben abläuft. Es fehlt



der  Blick  auf  die  expressiven  Bläserstellen,  auf  den
Spannungsaufbau der Phrasen, auf die lebendige Rhetorik, auch
auf die dräuenden Anklänge an die Welt des „Don Giovanni“.

Und zu allem Überfluss liefert die Pianistin Lauma Skride mit
dem  C-Dur-Konzert  (KV  503)  das  wohl  langweiligste
Klavierkonzert seit langem ab: Sie spurtet flüssig durch das
Werk der Passagen, der galanten Melodiebildungen, meidet im
Rondo jede Spur eines variierenden Zugriffs oder eines Blicks
auf expressive Trübungen oder Übergänge. Mozart’sche Rhetorik,
Charakterisierungskunst  oder  der  Charme  der  „Klangrede“
scheinen sie nicht zu interessieren. Von Netopil am Pult kommt
kein Impuls; die Pianistin richtet auch keinen Blick nach
links, um den Dirigenten oder die Orchestermusiker in ihr
Spiel einzubinden. Mozart, ein Freund starker Worte, hätte das
glatte,  uninspirierte  Spiel  wohl  so  kommentiert:
„Heruntergehudelt“.

Kein  Wunsch  bleibt  offen:
Essener  Philharmoniker
erkunden  die  „russische
Seele“
geschrieben von Werner Häußner | 24. März 2026
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Der Dirigent Kirill
Karabits.  Foto:
Sussie  Ahlburg

Eines muss man dem neuen Essener Generalmusikdirektor Tomáš
Netopil  lassen:  Die  Programme  der  Sinfoniekonzerte  sind
abwechslungsreich  geworden  und  verlassen  sich  nicht
vornehmlich  auf  den  –  durch  häufige  Aufführung  eher
abgewetzten als aufpolierten – Glanz gängiger „Meisterwerke“.
Statt beim Stichwort „Russische Seelenklänge“ wieder einmal
bei  Tschaikowsky  herumzuschwelgen,  bot  das  siebte
Sinfoniekonzert  der  Philharmoniker  mit  Mussorgsky  (in  der
Überformung  durch  Nikolai  Rimski-Korsakow),  Skrjabin  und
Rachmaninow  wahrhafte  Seelen-Musik  aus  der
geistesgeschichtlich  spannenden  Epoche  vor  dem  Ersten
Weltkrieg.

„Seele“ also nicht gleichgesetzt mit Sentiment, sondern in
ihren rätselvollen 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  kühne,  schroffe
Urfassung zu spielen, sondern Rimski-Korsakows luxuriöse, aber



auch glättende Version. Dennoch: Es bleiben genug exzessive
Orchesterfarben, rhythmische Grotesken, grelle Entladungen, um
die Essener Orchestermusiker ihr Können vorführen zu lassen.
Der Dirigent des Abends, Kirill Karabits, gehört unter den
vielen neuen Kapellmeistern, die in Essen für Abwechslung und
Qualitätssicherung  sorgen  sollen,  zu  den  erfreulicheren
Gästen: Er bringt offenbar das Gespür und die Technik mit,
Schärfe  und  Konturen,  Farben  und  dynamische  Steigerungen
detailliert  und  dennoch  im  Überblick  zu  entfalten.  Vom
lauernden Pianissimo bis zur Eruption glutheißer Klang-Lava
hat Karabits den opulenten Apparat im Griff.

Körperlich-erotische Musik

Das gilt auch für Alexander Skrjabins „Poème de l’extase“. Der
kühne  Eigenbrötler  unter  den  russischen  Komponisten  wollte
seine eher symbolistisch als programmatisch gedachte Vierte
Symphonie nicht nur schöngeistig aufgefasst wissen. Anspannen,
aufheizen, explosives Entladen: Skrjabin fasste das in eine
vor hundert Jahren als extrem, verrückt und manchmal auch zu
offensichtlich körperlich-erotisch eingeschätzte Musik. Noch
heute reißt das musikalisch frei dem Klang und dem Rausch
huldigende Werk von 1908 in den Strudel seiner Exaltation mit.

Karabits hat den Überblick über ein noch einmal gewachsenes
Orchester-Rund zu wahren und macht schon mit den einleitenden
heiklen  Pianissimo-Strukturen  klar,  wie  umsichtig  er  den
Philharmoniker  helfen  würde,  aufeinander  zu  hören  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
drängende  dynamische  Energie,  um  der  Steigerungsdramaturgie
des Werks gerecht zu werden. Dass sich die wirbelnde Unruhe
und  die  fiebrige  Poesie  zwischendurch  erschöpfen,  die
klangfarblichen Effekte verblassen, hat wohl weniger mit der
konzentrierten Ausführung durch die Philharmoniker als mit dem
Werk selbst zu tun: übersteigerte Reize stumpfen schnell ab.



Und um die Philharmoniker in der Schwelgerei des Klangs und
das  Konzert  in  der  Kulmination  des  ideellen  Konzepts  zum
Höhepunkt zu führen, steht am Ende Sergej Rachmaninows Chor-
Sinfonie „Die Glocken“ (op. 35) – ein wegen seines gewaltigen
Aufwands nicht eben häufig aufgeführtes Werk. Verpflichtet dem
morbid-üppigen Luxus eines Zeitalters, das selbstbewusst allen
musikalischen  Möglichkeiten  gebietet;  affiziert  von  einem
Symbolismus, der sich wohlig in die Schauer untergründiger
Ahnungen  kuschelt;  aber  auch  verstört  vom  existenziellen
Grauen eines Edgar Allan Poe, dessen gleichnamiges Gedicht die
programmatische  Basis  der  entfesselten  Musik  bildet.  Die
Glocken sind ja nicht nur Träger von Klang: Sie stehen für die
Lebensstationen  des  Menschen  und  sie  sind  Mahner  an
verborgene,  abgründige,  jenseitige  Sphären  –  man  mag  sie
tiefenpsychologisch  zu  fassen  versuchen  oder  religiös  zu
ergründen.

Muster an Präsenz und Präzision

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  Dürre
neigende  Version  vorgelegt  hat,  scheut  der  in  Kiew
ausgebildete Dirigent der Essener Aufführung den Klang als
Träger  des  Ausdrucks  nicht.  Das  ist  kein  Gegensatz  zu
Präzision im Detail: die gespenstischen Spiccati des Beginns
gelingen  ebenso  wie  ein  unheimlich  starrer  Spieluhren-
Rhythmus; instrumentale Details sind expressiv eingearbeitet
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 atmosphärische Musik geschaffen hat, wird
nicht geleugnet.

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

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

„Und in dem ‚Wie‘, da liegt
der  ganze  Unterschied“:
Camilla Nylund singt Richard
Strauss in Essen
geschrieben von Werner Häußner | 24. März 2026

https://www.revierpassagen.de/23787/und-in-dem-wie-da-liegt-der-ganze-unterschied-camilla-nylund-singt-richard-strauss-in-der-philharmonie-essen/20140309_2102
https://www.revierpassagen.de/23787/und-in-dem-wie-da-liegt-der-ganze-unterschied-camilla-nylund-singt-richard-strauss-in-der-philharmonie-essen/20140309_2102
https://www.revierpassagen.de/23787/und-in-dem-wie-da-liegt-der-ganze-unterschied-camilla-nylund-singt-richard-strauss-in-der-philharmonie-essen/20140309_2102
https://www.revierpassagen.de/23787/und-in-dem-wie-da-liegt-der-ganze-unterschied-camilla-nylund-singt-richard-strauss-in-der-philharmonie-essen/20140309_2102


Camilla  Nylund.
Foto:  Markus
Hoffmann

So  etwas  nennt  sich  Pech:  Zum  zweiten  Mal  musste  Anja
Harteros, „Residence“-Künstlerin der Philharmonie Essen, ein
Konzert absagen. Eine hartnäckige Krankheit hat ihren Auftritt
unmöglich gemacht. Als Einspringerin kam Camilla Nylund an die
Ruhr – und die blonde Finnin als „Ersatz“ anzusprechen, wäre
mehr als ungerecht.

Im  Gegenteil:  Häufiger  als  Harteros,  die  sich  auf  das
italienische  Fach  und  2013  fast  ausschließlich  auf  Verdi
konzentriert hat, singt Nylund seit Jahren Strauss: Ariadne in
Frankfurt, Salome und Feldmarschallin in Wien, Chrysothemis in
Amsterdam, Daphne in Dresden. In der Region war Nylund 2010 in
Köln im „Rosenkavalier“ zu erleben; demnächst singt sie Salome
in Philadelphia und Arabella in Hamburg – unter Essens Ex-GMD
Stefan Soltesz.

An ihn musste bei dem Konzert öfter denken, auch wer keine
Nostalgie pflegt: Unter Friedrich Haider waren die Essener
Philharmoniker ziemlich weit weg von den raffiniert polierten
Klängen, die Soltesz bei Strauss zu modellieren pflegte. Schon
in der Szene der Ariadne „Ach, wo war ich? … Es gibt ein
Reich, wo alles rein ist…“ nahm Haider wenig Rücksicht auf die



eher  mit  lyrischer  Innigkeit  als  mit  dramatischer  Attacke
agierende Sängerin, ließ sie mit expansiver Energie zudecken.

Das Orchesterzwischenspiel aus der leider auch im Strauss-Jahr
2014 nicht gespielten launigen Miniatur „Intermezzo“ mag in
dem  verschmolzenen  Klangbild,  das  Haider  pflegt,  noch
hingehen. Aber im Schlussmonolog der Gräfin aus „Capriccio“
gewinnt das Orchester kein Profil, erstickt die leuchtende
Finesse  der  Instrumentation  in  dickem  Schwall,  treten  die
harmonischen Spannungen nicht hervor, die Strauss vor allem
durch die Holzbläser erzeugen will. Und Camila Nylund scheint
sich im Konversationston dieser Partie auch nicht wohl zu
fühlen: die Artikulation ist unscharf, der Stimme fehlen die
Farben,  um  dieses  Selbstgespräch  plausibel  und  beredt  zu
gestalten.

Auch nach der Pause bleibt’s eher wuchtig als elegant. Die
„Rosenkavalier“-Walzer poltern lieber lerchenauisch aufgebläht
als in silbriger Eleganz zu schweben. In den Finalszenen aus
„Arabella“ bleiben die Holzbläser wieder unterbelichtet. Und
unter  den  Ausschnitten  aus  Opern  von  Ermanno  Wolf-Ferrari
erreicht nur das Vorspiel zu den „Vier Grobianen“ diskrete
Eleganz; die Suite aus der Oper „Der Schmuck der Madonna“ –
die man auch gerne einmal auf der Bühne kennenlernen würde –
war weniger in die glühende Schärfe des italienischen Verismo
gekleidet als in einen breiig aufgetriebenen Klang.

Camilla Nylund präsentiert sich vor allem im Lyrischen als
exquisite Strauss-Sängerin. Ihre Stimme gebietet nicht über
die klangliche Expansion, die für dramatische Zuspitzung nötig
wäre, aber sie hat eine leuchtende Mittellage, eine natürlich
wirkende Noblesse im Ton und eine funkelnde Höhe. So singt
Nylund  eine  beredte  Feldmarschallin  und  eine  jugendlich
strahlende Arabella, der man abnimmt, dass ihre Liebe über
alle spießigen Niederungen ihrer Umgebung erhaben ist.



Lichtvoll  und  leicht:  Tomáš
Netopil  dirigiert  Brahms  in
der Essener Philharmonie
geschrieben von Werner Häußner | 24. März 2026
Auf Mahler folgt Brahms: Zum zweiten Mal in dieser Spielzeit
nähert sich Tomáš Netopil dem klassischen deutschen Repertoire
des  19.  Jahrhunderts:  mit  der  beliebten  „Zweiten“  des  in
Hamburg geborenen Wieners.

Diesmal vermittelte sich der Eindruck, als habe sich der neue
Generalmusikdirektor mit der Akustik des Alfried Krupp Saales
erfolgreich angefreundet. Netopil erschloss Brahms’ Zweite aus
dem  Geist  heiteren  lyrischen  Schwebens,  tilgte  den
„Trauerrand“, den der Komponist in schalkhaften Ankündigungen
an seine Freunde um das Werk gezogen hatte. Überspitzt gesagt:
Das Werk hätte auch am sonnigen Moldauufer statt am Wörthersee
geschrieben sein können.

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

Ein  solches  Konzept  lichtvoller  Leichtigkeit  kommt  den
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Philharmonikern gerade recht: Sie können ihre Erfahrung im
achtsamen  Austarieren  klanglicher  Balancen,  im  Aushören
kultivierter Piani, im Ausspielen erlesener Legati lustvoll
einbringen.  Ein  „ben  marcato“  wird  bei  ihnen  nicht  zum
teutonischen Dröhnen; der energisch-lebhafte vierte Satz tobt
sich nicht aus, sondern bleibt geistvoll gezügelt, auch in der
leuchtenden Steigerung der Dynamik.

So führt Netopil die Stimmung genau in die Richtung, die schon
die  Uraufführungs-Kritiken  lobten:  Heiterkeit  und
Lebensfreude. Dem entspricht die Holzbläseridylle des dritten
Satzes und die lyrische Selbstbespiegelung des zweiten: Selbst
der Blick der Posaunen zurück auf den ersten Satz trübt das
ruhevolle  Licht  nicht.  Die  Instrumentierung  mit  tiefen
Streichern und Bläsern könnte auch anders gelesen werden –
aber Netopil will sich die gelöste Atmosphäre nicht verdüstern
lassen.

Auch den ersten Satz versteht der Dirigent offenbar ganz aus
dem Geist des Lyrischen. Damit bettet er die gesamte Symphonie
in eine einheitliche, geradezu pastorale Sphäre. Man mag das
als  befreiend  empfinden,  aber  unüberhörbar  ist  auch  eine
Monochromie, die den Schattierungen und energischen Kontrasten
nicht  gerecht  wird.  Was  Brahms-Forscher  Peter  Gülke  eine
„brutale, störende Intervention“ genannt hat – die Pauken- und
Posaunen-Passage am Ende des Hauptthemas –, wird bei Netopil
zum aparten Farbakzent. Auch die bohrenden Akkordbrechungen
gewinnen  keine  dramatische  Relevanz.  Und  die  drängenden
Imitationen  des  beiläufigen  Eröffnungsmotivs,  das  sich  als
thematisch wichtige Zelle offenbart, bauen keine Spannung auf.
Lyrik wird zum Lyrizismus.

Was bei Brahms den Eindruck des Defizitären nicht abschütteln
kann,  darf  bei  Haydn  als  reine  Tugend  gelten:  Mit  dem
Cellisten Johannes Moser ergibt sich im C-Dur-Cellokonzert des
Esterhazy’schen Meisters ein frisches, heiteres Zusammenspiel,
ungetrübt von schwerköpfiger Reflektion oder sauertöpfischer
Grübelei.



Moser verzärtelt weder den zupackenden Optimismus des ersten
noch  die  pikante  Beweglichkeit  des  dritten  Satzes.  Die
Phrasierung  ist  markant,  die  Tongebung  bestimmt  und  klar
definiert;  der  Klang  des  Cellos  changiert  zwischen  zart
verrauchtem Piano und forscher Brillanz. Und das Adagio ist
von jener schimmernden Sanglichkeit geadelt, die seit jeher
als Prüfstein für die Musikalität jedes Cellisten gelten darf.
– Die „Tänze aus Galánta“ Zóltan Kodálys zur Eröffnung des
Abends  leben  aus  den  melodiösen  Reminiszenzen,  die  der
forschende Kollege Béla Bartóks in der heimischen Musik dieser
Provinzstadt  rund  fünfzig  Kilometer  östlich  von  Bratislava
entdeckt hatte und in einer subtilen symphonischen Form voll
klanglicher Reize verarbeitete.

Kollektive  Verzückung:  Nareh
Arghamanyan  und  die  Essener
Philharmoniker  spielen
Tschaikowsky und Rachmaninow
geschrieben von Werner Häußner | 24. März 2026

Nareh  Arghamanyan.  Foto:
Marco  Borggreve
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Draußen  hat  es  der  Winter  bisher  nur  zu  einem  Hauch  von
Schneeregen  gebracht.  Drinnen  in  der  Essener  Philharmonie
bricht  er  mit  voller  Wucht  los  –  zumindest  musikalisch:
Donnerschlag, heulender Schneesturm, glasige Erstarrung in Eis
und Frost. Zu hören in Pjotr Iljitsch Tschaikowskys Erster
Sinfonie, wenn man denn ihre Bezeichnung „Winterträume“ als
Leitfaden  zum  Zuhören  begreifen  will.  Die  Essener
Philharmoniker  krönen  mit  dem  selten  gespielten  Werk,  der
„süßen  Sünde“  aus  Tschaikowskys  Jugend,  ihr  viertes
Sinfoniekonzert.

Auch der Beginn zählt nicht zu den ewig wiederholten „Reißern“
aus der Feder des russischen Komponisten: Die Ouvertüre zu
Alexander  Nikolajewitsch  Ostrowskis  Drama  „Das  Gewitter“  –
Vorlage  für  Leoš  Janáčeks  Oper  „Katja  Kabanova“  –  wurde
überhaupt  erst  nach  dem  Tode  Tschaikowskys  uraufgeführt.
Aufgewühlt und stürmisch bricht die Musik los, peitschende
Fortissimo-Schläge  künden  das  Gewitter  an,  dazwischen
formulieren Englischhorn und Harfe über verhaltenen Tremoli
der  Violinen  auch  einen  Moment  zärtlichen  Schwärmens.
Tschaikowsky  gestaltet  in  der  Ouvertüre  –  dem  Drama
entsprechend – ein Bild innerer Zerrissenheit, die ihn bis in
seine Spätwerke hinein begleiten sollte.

Unter dem Gastdirigenten Michael Sanderling – der in Köln
Sergej Prokofjews „Krieg und Frieden“ musikalisch veredelt hat
–  setzen  die  Essener  Philharmoniker  die  eröffnenden
Donnerschläge präzis in den Saal, laden die Ruhe dazwischen
lauernd auf, als konzentriere sich die Kraft der Natur erneut,
um sich nach kurzem Crescendo knallend zu entladen. Für die
atemlose Unruhe, die abrupten Risse in der Musik haben die
Philharmoniker den richtigen Biss. Wenn sich die elementaren
Gewalten beruhigen, die wunderbare Harfe Gabriele Bambergers
über dem hellen Kräuseln der Violinen schwebt, stellen sich
auch die Momente der Beruhigung ein, die den entscheidenden
Kontrast zu den aufkochenden Fortissimo-Eruptionen bilden.

War es die Absicht Sanderlings, Tschaikowskys hochemotionale
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Musik zu zügeln, die schwärmerische Exaltation in die Grenzen
eines  sachlichen  Klangs  zu  bannen?  Jedenfalls  lassen  die
Philharmoniker  an  diesem  Abend  den  gelösten,  frei
schwingenden, sich in Farben intensivierenden Klang missen: In
der  „Gewitter“-Ouvertüre  macht  sich  das  bemerkbar,  wenn
Melodien  nicht  konsequent  ausphrasiert  werden.  Ungünstiger
wirkt ein gestauter Atem im zweiten Satz der Ersten Sinfonie:
Nach  einem  verloren-schwermütigen  Beginn  kann  sich  das
„cantabile“ nicht recht entfalten, bleibt vor allem der Ton
der Holzbläser zu körperlich.

Sanderling  macht  sich  allerdings  auf  die  Suche  nach  dem
„Charakteristischen“, etwa am Beginn des vierten Satzes mit
seinen knöchernen Holzbläsern und dem monumentalen Ausbruch im
Fortissimo,  zu  dem  das  Blech  in  all  seiner  Majestät
hinzutritt. Die insistierenden Anläufe, mit denen Tschaikowsky
das Material zu steigern sucht, wirken jedoch wie ein bemühtes
Fugato. Ganz ungetrübt war die Winterpracht also nicht.

Temperament,  durch
Verantwortung gezähmt: Nareh
Arghamanyan.  Foto:  Julia
Wesely

Von  Jahreszeiten  unabhängig  der  Mittelteil  des  Konzerts,
Sergej Rachmaninows Rhapsodie über ein Thema von Paganini (op.
43).  Die  Pianistin  Nareh  Arghamanyan  beginnt  trocken  und
schnörkellos, als gehe sie an ein Stück von Paul Hindemith:
klar und kurz ihr Anschlag, ausgeprägt das „marcato“. Das „più



vivo“  der  vierten  Variation  muss  man  ihr  nicht  zwei  Mal
hinschreiben: Sie intensiviert nicht nur das Tempo, sondern
auch ihren kühl-perlenden Ton.

All die pianistischen Kunstgriffe, die sogar der Komponist vor
der  Uraufführung  fürchtete,  bewältigt  die  Armenierin  ohne
Mühe. Der Kontrast zur Dritten Variation mit ihren Bögen und
dem ausdrucksvollen Solo-Fagott gelingt. Das „Dies Irae“-Motiv
löst einen apokalyptischen Ritt im Orchester aus, der den
Essener  Musikern  offenbar  eher  entgegenkommt  als  die
zahlreichen  Pianissimo-  und  Crescendo-Vorschriften
Rachmaninows.

Arghamanyan nimmt das Pathos aus der Musik heraus, ohne sie
farb- und emotionslos zu skelettieren; sie kann träumerisch,
verspielt, kraftvoll zupackend und wuchtig spielen, erfasst
den theatralischen Aspekt dieser Musik, ohne sie an die bloße
pianistische  Bravour  zu  verraten.  Dass  die  Virtuosa  im
eleganten  roten  Kleid  auch  als  solche  ankommt,  zeigt  die
Reaktion auf die Zugabe: eine „Fledermaus“-Paraphrase, bei der
die Finger über die Tasten huschen wie eine Schar vielbeiniger
Strandkrabben  auf  der  Flucht.  Nach  dem  letzten  Ton:  ein
kollektiver Seufzer verzückter Bewunderung.

Nächster Auftritt von Nareh Arghamanyan in der Region: Am 13.
April 2014 spielt sie im Max Ernst Museum Brühl einen Solo-
Abend.

Ein  Requiem  zum  200.
Geburtstag:  Giuseppe  Verdis

https://www.revierpassagen.de/20835/ein-requiem-zum-200-geburtstag-giuseppe-verdis-totenmesse-erklingt-in-essen/20131015_2001
https://www.revierpassagen.de/20835/ein-requiem-zum-200-geburtstag-giuseppe-verdis-totenmesse-erklingt-in-essen/20131015_2001


Totenmesse erklingt in Essen
geschrieben von Anke Demirsoy | 24. März 2026

Giuseppe Verdi schrieb
sein  „Requiem“  in  der
langen  Pause  zwischen
„Aida“ und „Otello“

Am Beginn steht die Bitte um ewige Ruhe. Aber der Text der
katholischen  Totenmesse  schildert  auch  die  Schrecken  der
Apokalypse: den Tag des Jüngsten Gerichts, der alle Kreatur
vor dem Urteil des Schöpfers zittern lässt.

Im  1791  komponierten  Requiem  von  Wolfgang  Amadeus  Mozart
strömt der Schall der letzten Posaune noch in balsamischer,
letztlich  tröstlicher  Wehmut  dahin.  Nichts  davon  83  Jahre
später  in  der  Vertonung  von  Giuseppe  Verdi.  Wenn  ferne
Trompeten  von  der  Ankunft  des  höchsten  Richters  künden,
steigern  sich  die  Fanfaren  alsbald  zu  einem  beharrlichen
Blechblas-Geschmetter,  das  durch  Mark  und  Bein  geht.  Der
Jüngste Tag („Dies irae“), schon bei Mozart ein Sturm des
Schreckens, hämmert uns bei Verdi schier zu Boden. Die Schläge
der großen Trommel, krachend wie Kanonenschüsse, dröhnen mit
vernichtender Wucht.
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Landauf,  landab  erklingt  diese  monumentale  Klangvision  in
diesen Tagen, um den 200. Geburtstag von Giuseppe Verdi zu
würdigen.  Zu  diesen  Feierlichkeiten  hat  Essens  neuer
Generalmusikdirektor  Tomáš  Netopil  jetzt  eine  Version
beigetragen,  die  tiefen  Eindruck  hinterlässt.  In  der
Philharmonie malt er die Dramatik des Werks kraftvoll aus,
ohne sie mit lärmender Theatralik zu verwechseln. Herausragend
wird der Abend, weil Netopil darüber nicht den Herzenston des
Komponisten vergisst, der hier vor allem eine philanthropische
Botschaft in die Welt hinaus sendet: die glühende Bitte um
Erlösung und um Nachsicht mit der Fehlbarkeit des Menschen.

Der  Dirigent  kann  dabei  auf  das  hohe  Niveau  und  die
Differenzierungskunst  der  städtischen  Philharmoniker  bauen,
die  sein  Vorgänger  Stefan  Soltesz  ihm  in  glänzender  Form
hinterlassen  hat.  Vom  Sitzplatz  in  Reihe  4  aus  kann  die
klangliche  Balance  der  Aufführung  an  dieser  Stelle  leider
nicht beurteilt werden. Aber den erheblichen Phonstärken, die
das Orchester im Verbund mit dem Opernchor des Aalto-Theaters
und  dem  Philharmonischen  Chor  erreicht,  stehen  an  diesem
dritten  (und  letzten)  Abend  Dolce-Klänge  gegenüber,  die
zuweilen bis ins Ätherische entschweben. Durch das elegische
Mezzopiano, das Netopil dem Orchester im „Agnus Dei“ entlockt,
schimmern die Holzbläser ohne Mühe.

Dem stimmstarken Solistenquartett kann sich der Hörer ohne
Sorge anvertrauen. Der Sopran von Katia Pellegrino erklimmt
auch im größten Fortissimo-Getümmel leuchtende Höhen, wo er
ohne ein Zeichen von Anstrengung verweilt. Aber auch im Piano
setzt die Sängerin weich und geschmeidig an. Ihre Legato-Bögen
sind  bezwingend.  Die  schottische  Mezzosopranistin  Karen
Cargill  knüpft  in  der  Höhe  so  nahtlos  an  diese  helle
Stimmfarbe  an,  dass  es  zum  Erstaunen  ist.  Ihre  tieferen
Register klingen machtvoll, wenngleich zuweilen etwas unfrei.
Der  erst  28-jährige  Tenor  Alexey  Sayapin  verbindet  sein
vielversprechendes Stimmvolumen mit einer Portion Italianità,
die im Piano – erkältungsbedingt? -mitunter leicht angekratzt



klingt. Liang Li nimmt seinen markigen, ja gewaltigen Bass im
„Dies irae“ bis zum tonlosen Stammeln zurück.

Fantastisch in Form sind an diesem Abend die Chöre, die Verdis
großartig-schreckliche Visionen wie ein klingendes Fresko vor
uns ausbreiten (Einstudierung: Alexander Eberle). Todesangst
und  Gnadenbitten  stürzen  durch  die  Harmonien;  infernalisch
heulende Rufe sinken herab zu schauerlichem Flüstern. In das
jubelnde Gotteslob des „Sanctus“ stimmen die Chöre mit fast
tänzerischer  Beweglichkeit  ein.  Disziplin  und  Flexibilität,
Hingabe  und  Zurückhaltung  begegnen  uns  im  gleichsam
verschworenen Kollektiv. Das ist – ganz bewundernd gemeint –
ein starkes Stück.

Ein  Versprechen  für  die
Zukunft:  Der  Einstand  des
neuen  Essener  GMD  Tomáš
Netopil
geschrieben von Werner Häußner | 24. März 2026
Vor einer Woche kassierte Tomáš Netopil für sein Dirigat von
Jacques Fromental Halévys „La Juїve“ („Die Jüdin“) in Dresden
einige kräftige 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 hören: Der Schatten von Stefan Soltesz liegt über
diesem  Neuanfang.  Es  ist  nicht  einfach,  sich  gegen  einen
Vorgänger durchzusetzen, der sechzehn Jahre lang den Geschmack
eines Publikums geprägt und die Kultur eines Orchesters in
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einsame Höhen geführt hatte.

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

Die „Buhs“ für 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 große französische Oper zu klingen hat. Und wie
steht  es  mit  dem  Jubel  in  Essen?  Unter  der  energischen,
bewegungsreichen, aber nie zur Show abgleitenden Stabführung
des 38 Jahre alten Tschechen war ein Mahler zu hören, dessen
Klasse außer Frage steht: Netopil punktet mit seiner präzisen
Schlagtechnik vor allem, wenn es um komplexe Strukturen geht –
etwa im dramatischen Kampf der Motive und Themen im vierten
Satz.

Netopil  überlässt  den  süffigen  Klang,  den  symphonischen
Hexenkessel mit seinen aufsteigenden und wieder in den Trubel
zurückgerissenen  Materialfetzen  nicht  sich  selbst,  führt



sicher durch alle Wallungen hin zum majestätisch gefestigten
Höhepunkt der sechs Hörner. Auch das Charakterisieren gelingt
ihm:  das  unwirsche  Bratschenmotiv,  die  gellenden
Bläsereinwürfe, die krachenden Blitze der Schlaginstrumente,
aber auch das falsche Gift eines kriechenden Piano-Klangs.
Noch  haben  die  Finalausbrüche  dieses  Erstlings  etwas
Bestätigendes – das wird bei Mahler noch anders werden!

Der Unterschied zu Soltesz‘ Interpretation – er hat die Erste
2008  dirigiert  –  ist  evident.  Soltesz  nahm  Mahler  mit
strahlendem,  aber  stets  gerundetem  Klang,  mit  einer  auf
vollendete Ästhetik gerichteten Kontrolle. Auch Netopil behält
die  Façon,  aber  er  bringt  den  klanglichen  Zug  ins  Herbe
deutlich  ins  Spiel,  verschließt  sich  den  existenziellen
Kämpfen Mahlers nicht.

Das  ist  viel,  aber  für  Mahler  noch  nicht  genug.  Die
Souveränität, auch das Zerklüftete, Zerrissene in dieser Musik
zu entdecken, bringt der neue GMD noch nicht mit. Vielleicht
spielt auch die Befangenheit des Neuanfangs mit, wenn zwar die
Klangfläche des Beginns in den Streichern unheimlich gebrochen
wirkt (Netopil hat selbst Violine studiert), aber die Einwürfe
der Bläser, die absichtslos, quasi zufällig wirken sollten, zu
entschieden und zu kalkuliert gesetzt sind. Wie dann die Celli
den Impuls der Klarinette aufnehmen und weiterführen, zeugt
wieder  von  einer  anfechtungsfreien  Kunst,  Übergänge  zu
gestalten.

Wenn  uns  Pauke  und  Triangel  dann  zum  ersten  dynamischen
Aufrollen der Mahler’schen Klangwellen geleiten, mündet 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
überzeugen. Und was mit zum Schwersten gehört, was ein Mahler-
Dirigent in klingende Expression zu bringen hat, bleibt bei
Netopil auch noch eher im Bereich des Versprechens: Für 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 Zuhörer
zu seiner Freude entschlüsselt – das wäre eher eine Idee von
Haydn.  Sondern  er  schlägt  dem  fassungslosen  Zuhörer  den
Tonfall,  den  Melodiefetzen,  den  er  zu  kennen  glaubt,  mit
bitterem Sarkasmus um die Ohren. Das zu hören, war in der
Essener Philharmonie nicht vergönnt.

Dennoch: Mahlers Erste war ein Versprechen, und der neue GMD
wird,  das  war  zu  hören,  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 Václav Hugo Voříšeks D-Dur-Sinfonie. Wenn
das kein Signal ist: Netopil bekennt sich zu dem reichen, aber



bei  uns  längst  nicht  ausreichend  bekannten  Kulturraum  des
östlichen Mitteleuropa, zu seiner Heimat und Herkunft und zu
einem  Komponist  und  Werk,  das  nicht  auf  jeder  gängigen
Orchester-Agenda zu finden ist. Das ist nach den Mainstream-
Programmen,  die  Soltesz  bevorzugte,  ein  willkommener
programmatischer  Akzent.

Voříšek 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 Voříšeks
bewegter,  schroffer,  dann  wieder  klangsinnig  eleganter
Musiksprache hört man die Höhe seiner Zeit: Mozart grüßt, 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  ist,  einen  anregenden
Außenseiter zu Gehör gebracht zu haben, der dennoch mittendrin
in dieser lebendigen musikalischen Welt steht. Mehr davon wäre
ungemein anregend!

Wie Eberhard Kloke in Essens
Philharmonie  Miltons
„Verlorenes  Paradies“  in
Szene setzt
geschrieben von Martin Schrahn | 24. März 2026
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„Paradise  lost“:  Ein
ausgewaideter  Oldtimer  als
Verlustsymbol,  dazu  Mahlers
Musik  und  Endzeitgedichte
von  Heiner  Müller.  Foto:
Sven  Lorenz

Ein Wiedersehen mit Eberhard Kloke im Ruhrgebiet. Der Denker
und Dirigent, Projektentwickler und Regisseur, Komponist und
Arrangeur gibt sich die Ehre in Essens Philharmonie. Mit einer
nahezu monströsen Collage aus Text, Bild, Musik, Installation
und  Performance.  Nun,  es  geht  ja  auch  um  etwas.  Um  den
gefallenen Engel, die Ursünde und die Vertreibung aus dem
Paradies. Um einen Disput mit dem Teufel über die Existenz
Gottes. Um Idylle und Zerstörung, Romantik und Realität. Kurz:
Bei Eberhard Kloke geht’s mal wieder ums Ganze.

„Paradise  lost“  heißt  sein  Programm,  konzipiert  nach  dem
gleichnamigen Gedicht des Briten John Milton, der in epischer
Breite schildert, wie der Mensch aus dem Garten Eden verjagt
wurde. Wir wissen um die Konsequenzen. Und Kloke führt sie uns
in seiner dreiteiligen Inszenierung vor Augen, meißelt sie uns
bisweilen in die Ohren, ja lässt sie uns an einer Stelle sogar
riechen. Liebe, Glaube, Hoffnung – alles dahin. Kein Trost,
nirgends.

Es beginnt mit Peter Schröder. Als Rezitator vorgestellt, ist
er  weit  mehr:  wunderbarer  Schauspieler,  exzellenter
Wortakrobat  und  hinreißender  Dialogpartner  seiner  selbst.
„Seltsame Dinge werden geschehen“, zitiert er eingangs Edgar
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Allan Poe, um dann mit Heiner Müller ein langes Leben im
Wohlstand dem Paradiese vorzuziehen. Später wird Schröder uns
in  aller  Textverständlichkeit  und  Plastizität  Milton
nahebringen. Oder aus Dostojewskis „Die Brüder Karamasow“ den
Alptraum Iwans – das halluzinierte Gespräch mit dem Teufel –
aufs Schönste rezitieren.

Musikalisch setzt Kloke auf Werke von Charles Ives, Berlioz,
Edgar  Varèse,  Ivan  Wyschnegradsky,  Mahler  und  Berg.  Kein
Ohrenschmaus im klassisch-romantischen Kontext also, vielmehr
hochkomplexe  Bekenntnismusik.  Mit  Ives’  „Dich,  Gott,  loben
wir“,  einer  großorchestralen,  klanggeschichteten,
polyrhythmischen und vom Chor unterstützten Anbetung scheint
die Welt noch in Ordnung. Doch der Brite schuf das Werk im
Angesicht des 1. Weltkriegs. In Klokes Konzeptkonzert ist es
also ein Dokument eben jener Zerstörung, die die Vertreibung
aus dem Paradies auslöste. Zwei Naturbilder werden projiziert,
wie  aus  dem  Albumblatt.  Dann  fangen  sie  Feuer,  bleiben
angekokelt zurück: allüberall Symbolik.

Das  ist  penibel  inszeniert,  nichts  scheint  dem  Zufall
überlassen. Kloke setzt auf die Kraft von Bild und Ton, von
Sprache und Licht. Das wirkt so intellektuell wie berauschend,
erkenntnisfördernd wie verstörend. Zwischenbeifall weist der
Künstler soweit möglich zurück. Ein bisschen, so scheint’s,
setzt sich dieser freigeistige Macher auch selbst in Szene.

Schauspieler  Peter  Schröder
in Aktion. Foto: Sven Lorenz
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Vor seiner konzisen, zunächst absurd scheinenden, dann aber
umso sinnfälligeren Performance namens „Über die Grenzen des
All“ (das zweite der fünf Altenberg-Lieder Alban Bergs) darf
allerdings getrost der Hut gezogen werden. Mulch bedeckt den
Boden,  gewissermaßen  als  stummer  Zeuge  ewigen  Werdens  und
Vergehens,  inmitten  des  kleinen  Saals  ein  ausgewaideter
Oldtimer.  Schauspieler  Peter  Schröder,  in  der  Kluft  eines
Automechanikers,  sorgt  sich  offenbar  um  dieses  Gefährt,
berührt  es  mit  sanfter  Hand,  umrundet  es.  Eine  Art
Götzenanbetung  scheint  dies,  und  dazu  zitiert  Schröder
Endzeitgedichte Heiner Müllers. Währenddessen die exzellente
Sopranistin Kim-Lillian Strebel in schillerndsten Farben frühe
Mahler-Lieder interpretiert, Gesänge von Liebe, Tod und dem
großem Weltenweh. Das achtköpfige E-MEX-Ensemble liefert dazu
Klokes  Instrumentalfassung,  ergänzt  durch  elektronische
Zuspielung, die dieser Performance die Aura des Imaginären
verleiht. Ein Kammerspiel von Verlust, Verfall, Verzweiflung.

Die  Videoinstallation  „Parsifal  reloaded“  hingegen,  mit
zerrupfter, fragmentierter Musik aus Wagners Erlösungsdrama,
dazu Bilder vom Verfall in der Zivilisation, gehört zu jenen
„L’Art  pour  L’Art“-Gebilden,  die  kaum  mehr  als  ein
Schulterzucken  auslösen.  Da  widmen  wir  uns  lieber  der
Mahlerschen  Wunderhorn-Magie,  wenn  Kloke  und  Kim-Lillian
Strebel noch einmal die frühen Lieder im großorchestrierten
Arrangement ausdeuten.

Die  Sopranistin  Kim-Lillian
Strebel,  Dirigent  Eberhard
Kloke  und  die  Essener

http://www.revierpassagen.de/18493/wie-eberhard-kloke-in-essens-philharmonie-miltons-verlorenes-paradies-in-szene-setzt/20130626_1847/aa0441


Philharmoniker.  Foto:  Sven
Lorenz

Kein  Trost,  nirgends?  Vielleicht  liegt  er  eben  in  der
Schönheit  der  Musik.  Die  Essener  Philharmoniker  jedenfalls
glänzen nicht zuletzt mit Bergs Liedern, diesen meisterlich
kolorierten Aphorismen, von der Mezzosopranistin Ezgi Kutlu
feinherb gesungen. Exzellent musizieren im übrigen Bläser und
Schlagzeug in Varèses „Déserts“ – pointierte Rhythmik trifft
auf harsche, gleißende Klänge.

Am  Ende  darf  gesagt  werden:  Dieses  Konzeptkonzert  ist  im
großen  und   ganzen  gelungen.  Dank  exzellenter  Interpreten
lässt  sich  das  Publikum  konzentiert  ein  auf  dieses
ungewöhnliche Format. Bemerkenswert auch, wie souverän sich
das Orchester in der Neuen Musik bewegt. Damit setzt es ein
Zeichen, das bereits in die neue Saison ragt. Es ist aber auch
eine  Verbeugung  vor  dem  jetzt  scheidenden  Philharmonie-
Intendanten  Johannes  Bultmann.  Der  sich  der  Moderne
verpflichtet  fühlt.  Und  wir  halten  es  einmal  mehr  mit
Nietzsche:  „Ohne  Musik  ist  das  Leben  ein  Irrtum“.

Der Text ist zuerst in kürzerer Form im Westfälischen Anzeiger
(Hamm) und in der WAZ (Essen) erschienen.


