
Vom  Mysterium  des
Dirigierens:  Klaus  Mäkelä
stellt  sich  als
Porträtkünstler in Essen vor
geschrieben von Werner Häußner | 4. Oktober 2024

Klaus Mäkelä (Foto: Marco Borggreve)

Da  ist  der  Intendantin  der  Essener  Philharmonie  ein  Coup
gelungen.  Noch  bevor  die  Vermarktungsmaschinerie  den
28jährigen Klaus Mäkelä richtig zwischen die Zahnräder bekam,
hatte  Babette  Nierenz  den  kommenden  Star  für  ein
Künstlerporträt  verpflichtet.  Drei  Mal  kommt  der  gefragte
junge Finne also nach Essen.

Das erste Konzert mit dem Concertgebouw Orkest, das er ab 2027
als Chefdirigent leitet, liegt bereits hinter ihm. Das zweite
mit  den  Wiener  Philharmonikern  und  der  1906  in  Essen
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uraufgeführten  Sechsten  von  Mahler  findet  am  19.  Dezember
statt. Und das dritte am 1. März 2025 bestreitet Mäkelä mit
dem Orchestre de Paris, als dessen Musikdirektor er seit 2021
fungiert.

Es hat in den letzten Jahren keinen jungen Dirigenten gegeben,
der so rasch und strahlend aufgestiegen ist wie dieses Wunder
am Pult. Was ist sein Geheimnis? Wie fasziniert er die großen
Orchester, die er in den letzten fünf Jahren quasi aus dem
Stand heraus für sich gewonnen hat?

Mit 21 leitete er das Schwedische Radio-Sinfonieorchester, mit
22  ernannten  ihn  die  Osloer  Philharmoniker  zu  ihrem
Chefdirigenten. Seither scheint es, als sammle er Orchester
wie Trophäen: Münchner Philharmoniker, Bamberger Symphoniker,
London  Philharmonic  Orchestra,  Luzerner  Festival  Orchestra,
Berliner Philharmoniker. In dieser Saison debütiert er mit den
Wiener  Philharmonikern  und  ist  „Focus  Artist“  im  Wiener
Musikverein. Ab 2027 folgt ein Chefposten bei gleich zweien
der besten Orchester der Welt, dem Concertgebouw Amsterdam und
dem Cleveland Orchestra. Wie geht das?

Schwindelerregender Terminplan

Ein  Blick  auf  den  Terminkalender  seiner  Webseite  macht
ebenfalls  staunen  und  schwindlig:  Anfang  Oktober  Mahlers
Neunte in Paris, Mitte Oktober Mahlers Dritte in Cleveland.
Dann eine Serie von Konzerten mit seinem Osloer Orchester in
Brüssel,  Stuttgart,  Wien,  Hamburg  und  am  3.  November  mit
Strawinskys  Violinkonzert  und  Tschaikowskys  Vierter  in
Dortmund.

Drei Tage später das Orchestre de Paris mit Strauss‘ „Tod und
Verklärung“, Messiaens „L’Ascension“, Faurés „Requiem“ und der
Uraufführung  von  „Lux  Aeterna“  von  Thierry  Escaich.  Dann
Zwischenspiel beim London Symphony Orchestra, bevor es mit dem
Concertgebouw auf USA-Tour geht. In New York erklingt dasselbe
Programm  wie  vor  kurzem  in  der  Essener  Philharmonie:
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Schönbergs „Verklärte Nacht“ und Mahlers Erste Sinfonie. Man
darf davon ausgehen, dass die Carnegie Hall ausverkauft sein
wird – im Gegensatz zu Essen, wo erstaunlich viele Plätze frei
geblieben  sind.  Es  braucht  offenbar  mehr  als  eine
Exklusivvertrag  bei  Decca  und  hochgerühmte  Sibelius-  und
Schostakowitsch-Aufnahmen,  um  den  Instinkt  der  Essener
Kulturwelt zu animieren.

Jetzt sind wir im Fahrplan wohlgemerkt erst Mitte November.
Bis Mäkelä vor Weihnachten nach Essen zurückkehrt, hat er noch
seine  Orchester  in  Oslo  und  Paris  mit  anspruchsvollen
Programmen (Brahms, Berlioz) zu leiten, bevor er sich am 13.
Dezember mit Mahlers Sechster im Wiener Musikverein vorstellt.
Die Essener Konzerte sind komischerweise in seinem „schedule“
nicht aufgeführt – was man auch immer daraus schließen mag…

Schlichtweg eine Jahrhundert-Begabung 

Ja, wie geht das? Dass in Mäkelä eine Jahrhundert-Begabung
schlummerte,  die  sich  nun  vehement  Bahn  bricht,  dürfte
unbestreitbar  sein.  Denn  er  ist  ja  kein  tourender
Kapellmeister, der sich überall präsent setzen will. Dazu sind
– bei allen Vorbehalten – die künstlerischen Ergebnisse zu
bemerkenswert. Liegt das Geheimnis vielleicht in seinem Umgang
mit  den  Orchestern?  Pflegt  er  einen  empathischen,
partnerschaftlichen  Stil,  der  bei  den  Musikern
Höchstleistungen  hervorruft,  ohne  Druck,  ohne  Zwang,  ohne
Beklemmung? Er ermuntere, statt zu fordern, heißt es. Er sehe
die Musiker als Individuen, schaffe eine familiäre Atmosphäre,
gehe  auf  die  Einzelnen  ein.  Das  klingt  ein  wenig  nach
Orchester-Wellness,  doch  Mäkelä  kann  nicht  bloß  der  gute
Kumpel am Pult sein; er begnügt sich nicht mit beflissener
Spiel-Perfektion.

Und sein Alter? Kein Argument: Arturo Toscanini war 31, als er
an der Scala debütierte, Hermann Scherchen im gleichen Alter,
als er Nachfolger Furtwänglers in Frankfurt wurde. Claudio
Abbado dirigierte mit 28 an der Scala. Daniel Barenboim begann



seine Dirigentenkarriere mit 25 und war mit 32 Chefdirigent
des Orchestre de Paris. Bruno Walter war 25, als er unter
Mahler Kapellmeister an der Wiener Hofoper wurde.

Das Charisma der Großen

Vielleicht stimmt es doch, dass Dirigieren ein „Mysterium“
ist. Dass es jenes unbestimmbare, aber deutlich zu spürende
Charisma  ist,  das  einen  versierten  oder  sogar  perfekten
Dirigenten  von  einem  der  Großen  unterscheidet.  Meine
bisherigen  Live-Erfahrungen  mit  Klaus  Mäkelä  waren
zwiespältig:  Bei  Berlioz‘  „Symphonie  fantastique“  in  Essen
stimmte die Dramaturgie zwischen Idylle und Exaltation. Vor
zwei Jahren lieferte er mit dem Concertgebouw Orkest in Köln
eine  Sechste,  deren  Scharfschnitt  und  Präzision  geradezu
unheimlich waren, weckte aber nicht den Eindruck, sich auf die
wirklichen Abgründe Mahlers eingelassen zu haben. Die Chance,
es mit Hilfe der Mahler-Erfahrung der Wiener Philharmoniker
nun überzeugender zu machen, hat Mäkelä im Dezember.

Klaus Mäkelä und das Concertgebouw Orkest in der Essener
Philharmonie. (Foto: Volker Wiciok/TuP)
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Jetzt  in  Essen  hinterlässt  die  Erste  Symphonie  einen
gereifteren  Eindruck.  Brillanz  und  Streben  nach  Perfektion
wirken nicht so glatt und geheimnislos wie der Kölner Mahler.
Und das liegt nicht am Stück, denn Mahler war als 28-Jähriger
bereits „fertig“, schrieb eine Musik jenseits des Suchens und
Tastens nach dem persönlichen Ausdruck. Emotionale Extreme,
das  Aufeinanderprallen  von  Banalität  und  Transzendenz,
musikalische Idiome zwischen Choral und Volksmusik – all das
ist in der Ersten schon ausgereift.

Keine Ironie, keine Groteske?

Mäkelä  scheint  sich  dennoch  mehr  für  rein  musikalische
Vorgänge  als  für  Stimmungen,  Rhetorik  oder  gar
Programmatisches  zu  interessieren  (das  Mahler,  wie  den
hartnäckig weiterbenutzten Titel „Titan“, ja aus guten Gründen
getilgt hat). Darin ist sein Blick klar und unbestechlich: Die
Entwicklung von der gestaltlosen Klangfläche des Beginns über
fragil gespielte motivische Ansätze bis zum liedhaften Thema
ist unter seinen Händen ein wunderbar ausbalancierter Vorgang.
Mäkelä achtet darauf, dass strukturell wichtige Momente wie
das  für  die  Durchführung  bedeutende  Motiv  der  Celli
entsprechend  hervorgehoben  werden.  Steigerungen  hält  er  im
Zaum, um das Fortissimo-Pulver nicht gleich zu verschießen.
Die finale Trompetenfanfare und das Aufzischen der Becken ist
minutiös  vorbereitet.  Der  Effekt  sitzt  nicht  als  solcher,
sondern als Kulminationspunkt einer logischen Entwicklung.

Neue Mahler-Lesart jenseits jeglicher Ironie

So ließe sich von der stampfenden Rhythmik des zweiten Satzes
und seinen lockeren Kontrast im Trio über die düster lauernde
Atmosphäre  des  „feierlich  und  gemessen“  betitelten
Trauermarschs mit seiner makabren Ironie bis zur souveränen
Strukturierung des Finalsatzes Punkt für Punkt Rechenschaft
ablegen  über  Mäkeläs  Scharfsicht.  Und  man  fragt  sich  so
langsam, ob dieser junge Kopf nicht auf blitzgescheite Weise
eine Mahler-Lesart einführen will, die sich jeglicher Ironie,



jeglicher  Uneigentlichkeit,  jeglicher  Groteske  oder  Parodie
„in Callot’s Manier“ (so Mahlers ursprüngliche Beschreibung
des dritten Satzes mit Bezug auf E.T.A. Hoffmann) entziehen
will – konzentriert auf die reine Musik, bedeutungslos wie ein
Gemälde Gerhard Richters, bei dem man sich nicht fragen darf,
was der Rausch der Farben bedeutet und worin die Transzendenz
der Form liegen könnte. Die Antwort wird die Zukunft geben,
live zu verfolgen im Dezember in der Philharmonie Essen.

Klaus Mäkelä kommt wieder mit dem Oslo Philharmonic Orchestra
am  Sonntag,  3.  November  ins  Konzerthaus  Dortmund  und  am
Donnerstag, 19. Dezember mit den Wiener Philharmonikern in die
Philharmonie Essen. Am Samstag, 1. März 2025 ist er hier auch
mit dem Orchestre de Paris zu Gast. Info: www.theater-essen.de

Kontrollierte  Verstörung:
Tomáš  Netopil  rundet  seinen
Essener Mahler-Zyklus ab
geschrieben von Werner Häußner | 4. Oktober 2024
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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
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.

Unheimlich  geheimnislos:
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Klaus  Mäkelä  und  das
Concertgebouworkest mit einem
brillanten Mahler in Köln
geschrieben von Werner Häußner | 4. Oktober 2024

Klaus Mäkelä. (Foto: Marco Borggreve)

Der Satz, so abgedroschen er klingt, stimmt: So hat man Mahler
noch nicht gehört. Der 26jährige Klaus Mäkelä liefert bei
seinem  Debüt  in  der  Kölner  Philharmonie  mit  dem
Concertgebouworkest  eine  Sechste,  deren  Scharfschnitt  und
Präzision geradezu unheimlich sind.

Ein unerbittlich flotter Marschrhythmus zu Beginn, räumlich
aufgespannte  Bläser  –  etwa  wenn  die  Hörner  den  Trompeten
antworten  –,  ruhevolle  Choralinseln  der  Holzbläser,  ein
„Alma“-Thema, in dem die Streicher klingen, als habe Antonín
Dvořák ein paar Takte seiner warmen Melodik ausgeliehen.

https://www.revierpassagen.de/127196/unheimlich-geheimnislos-klaus-maekelae-und-das-concertgebouworkest-mit-einem-brillanten-mahler-in-koeln/20220902_1207
https://www.revierpassagen.de/127196/unheimlich-geheimnislos-klaus-maekelae-und-das-concertgebouworkest-mit-einem-brillanten-mahler-in-koeln/20220902_1207
https://www.revierpassagen.de/127196/unheimlich-geheimnislos-klaus-maekelae-und-das-concertgebouworkest-mit-einem-brillanten-mahler-in-koeln/20220902_1207


Mäkelä ist ab 2027 Chefdirigent des traditionsreichen, in den
letzten Jahren im Zuge zweifelhafter Vorwürfe gegen seinen
früheren Chef Daniele Gatti ins Zwielicht und durch lange
Führungslosigkeit  künstlerisch  ins  Trudeln  geratenen
Orchesters. Davon war in Köln nichts zu hören: Die Akkuratesse
der  Einsätze,  die  Balance  der  Orchestergruppen,  die
Konzentration des Klangs waren ohne Makel. Wer die auch bei
großen  Orchestern  auftretenden  Verunklarungen  in  den
Mahler’schen Katastrophen erwartete, wurde auf faszinierende
Weise  enttäuscht.  Ein  gutes  Omen  für  die  bevorstehende
Residenz des Orchesters in der beginnenden Spielzeit 2022/23
in der Essener Philharmonie.

Doch  genau  an  diesen  diamantgleich  in  kalter  Präzision
aufblitzenden Momenten macht sich das Unheimliche fest, nicht
etwa im raunenden Dunkel verschwommener Klangmagie, sondern im
erbarmungslosen Licht eines Dirigats, das alles, aber auch
alles offenlegt. Mäkelä offeriert einen Mahler, den man durch
und  durch  jugendlich  nennen  möchte  –  ein  dirigierender
Siegfried, der erst noch das Fürchten lernen muss. Ein von
Zweifeln, Erinnerungen, Traditionen, Belastungen, vielleicht
auch  Momenten  des  Rauschs  ungetrübter  Blick  richtet  sich
unbekümmert  auf  Mahler,  flankiert  von  der  Präzision  des
Gedankens,  der  reaktionsschnellen  Schärfe  eines  jungen
Geistes.

Der Dämon der technischen Überwältigung

Aber  in  der  Kulmination  dieser  technischen  Überwältigung
gleißt der Mittagsdämon im unfehlbaren Licht auf die nackte
Partitur. Unheimlich ist also nicht die düster-unerbittliche
Grundierung der ins Extrem getriebenen Diesseits-Katastrophe
der Sechsten, unheimlich ist die Abwesenheit der Mahler’schen
Selbsterkundung,  die  in  der  Sechsten  so  auf  die  Spitze
getrieben  ist,  dass  Alexander  von  Zemlinsky  sie  Mahlers
„Eigentliche“  genannt  haben  soll.  Unheimlich  ist  der
Zusammenbruch  der  verzweifelten  Hochspannung  zwischen
„klassischen“  Formteilen  und  den  geradezu  traumatisch



hartnäckigen  Kräften  ihres  Aufsprengens.

Klaus  Mäkelä,  der  schon  große  Orchester  von  Berlin  über
Chicago bis London dirigiert, macht nicht den Eindruck, sich
in diesem alerten Umtrieb auf die wirklichen Abgründe Mahlers
eingelassen zu haben. Das ist keine Frage von Lebensjahren:
Jugend kann Ahnung spüren von tiefer Lebenstragik, so wie sich
Alter in harmlosem Lebensfrohsinn vertändeln kann. Aber es ist
bemerkenswert, wie ein zweifellos hochbegabter junger Dirigent
einem  Orchester  mit  der  Mahler-Tradition  des  Concertgebouw
eine  Lesart  abringt,  die  sich  in  geheimnisloser  Brillanz
erschöpft.

Die  Folge  ist  ein  sinfonisches  Hochglanzprodukt,  das  die
existenziell  aufwühlenden  Tiefen  der  Musik  überspielt.  Die
sind  in  technisch-musikalischen  Kategorien  so  schwer  zu
beschreiben, wie sie in einer Aufführung heraufzubeschwören
sind – aber sie kennzeichnen einen gelingenden, berührenden
Mahler-Abend.  Einige  Indizien:  Die  (zu  leise)  von  draußen
klingenden  Kuhglocken  kommen  über  die  Wirkung  als
instrumentaler  Effekt  nicht  hinaus,  weil  sich  drinnen  die
Anmutung  von  Idylle  nicht  einstellt  und  die  Farben  des
Orchesters zu freundlich und ungetrübt bleiben. Wenn sich dann
die Kräfte ballen, wirken sie nicht bedrohlich, weil Mäkelä
nichts über die Noten hinaus aus der Musik liest. Das Andante
an zweiter Stelle wirkt sehr sanft, sehr transparent. Die
Ländler wirken so unmittelbar, als habe Mahler tatsächlich
naive  Tänzlein  gemeint  und  nicht  die  wehmutsvollen
Erinnerungsfetzen an ein imaginiertes bäuerliches Arkadien.

Gepflegte Katastrophen

Die katastrophischen Zuspitzungen des Scherzos wirken überaus
gepflegt – da klingt kein Höllengelächter und kein brutales
Stampfen,  nur  zwingend  dosierte  Lautstärke.  Die  fahlen
Holzbläser tragen keinen grinsenden Grimm auf der polierten
Oberfläche ihres Klangs. Der vierte Satz beginnt für einige
Momente so klangverliebt, als stamme er von Franz Schreker;



danach leiden die – vorzüglichen – Violinen keine Schmerzen,
bleibt  die  Spannung  zwischen  Tuba  und  Harfe  Effekt  statt
herzzerreißende  Kluft.  Sicher,  es  gibt  wundervolle
kammermusikalische  Momente  als  Kontrast  zur  Fortissimo-
Entfesselung, aber sie sind kein zaghafter Trost in einem Meer
von Brutalität. Alles, so hat man den Eindruck, ist bereits
gesagt, als der Hammer niedersaust. So unheimlich brillant,
glatt und aussagelos geht Mahler auch – das ist die Erkenntnis
dieses Abends, der bei erschreckend vielen freien Plätzen im
Rund  der  Kölner  Philharmonie  sein  Publikum  gleichwohl
beeindruckt: Die Stille nach dem letzten Donnerschlag wollte
sich lange nicht lösen; die ersten zögernden Klatscher wurden
wie eine Störung empfunden.

Eigentlich nicht gerecht ist es, wenn das Eröffnungsstück des
Abends  in  den  Schatten  Mahlers  verbannt  wird:  Das  2002
entstandene  Orchesterstück  „Orion“  von  Kaija  Saariaho  wäre
eingehender Betrachtung wert. Zumal in Köln im Herbst 2021 die
Oper „L’amour de loin“ in einer erhellenden Inszenierung von
Johannes Erath und im klangsensiblen Dirigat von Constantin
Trinks auf die Qualitäten der Musik der finnischen Komponistin
aufmerksam  gemacht  hat.  „Orion“  lebt  im  ersten  Satz  von
rhythmisch unterfütterten flirrenden Klanggebilden, im zweiten
von  einer  sich  ständig,  aber  unmerklich  wandelnden
Gewebestruktur  aus  Mikro-Kombinationen  der  Instrumente,  im
dritten aus einem markanten, vom Xylophon in den Klangraum
gesetzten Motiv, das sich mit rhythmischer Energie durchsetzt.
Zwanzig Minuten subtile, sphärische Sinnlichkeit.

Das  Concertgebouworkest  beginnt  seine  Zeit  als  „Artist  in
Residence“ der Essener Philharmonie am Samstag, 10. September,
mit  einem  Sinfoniekonzert:  Alain  Altinoglu  dirigiert,  der
Porträtkünstler  der  Philharmonie,  Víkingur  Ólafsson,  spielt
das Klavierkonzert von Edvard Grieg. Weiter im Programm: Tänze
von Johannes Brahms, Béla Bartók, Leonard Bernstein und Göran
Fröst, mit Martin Fröst als Klarinettensolist.

Erstmals gestaltet ein ganzes Orchester die Künstler-Residenz



der Essener Philharmonie. 1888 gegründet, gehört es zu den
Top-Orchestern  der  Welt.  Im  Proramm  stehen  zwei  weitere
Orchesterkonzerte:  am  27.  Januar  2023  mit  Sir  John  Eliot
Gardiner am Pult und am 15. April 2023 mit dem Komponisten
Matthias Pintscher, der neben eigene Werke den „Wunderbaren
Mandarin“ Béla Bartóks stellt. Außerdem treten Musiker des
Orchesters in kleineren Formationen auf, so am 1. Oktober die
Blechbläser als RCO Brass. Tickets unter (0201) 81 22 200,
Info: www.philharmonie-essen.de

Brillante  Solistin,  beirrtes
Orchester:  Sol  Gabetta  und
die  Sächsische  Staatskapelle
Dresden  im  Konzerthaus
Dortmund
geschrieben von Anke Demirsoy | 4. Oktober 2024
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Sol Gabetta wurde als Tochter französisch-russischer Eltern 1981 im argentinischen Villa María geboren (Foto: Petra Coddington)

Die Maske eiserner Konzentration tragen manche Musiker, sobald
sie  die  Konzertbühne  betreten.  Ganz  auf  den  Augenblick
fokussiert, wirken sie dabei wie Hohepriester ihrer Kunst:
ernst,  nach  innen  gekehrt,  beinahe  streng.  Nicht  so  Sol
Gabetta.  Sobald  die  in  Argentinien  geborene  Cellistin  die
Bühne betritt, erfasst ihre lebensbejahende Ausstrahlung den
gesamten  Saal.  Ihr  strahlendes  Lächeln  spricht,  bei  aller
Professionalität, unverstellt von der Freude am Augenblick und
an der Musik.

Mit dieser positiven Energie war sie nach neun Jahren endlich
wieder im Konzerthaus Dortmund zu erleben, wo sie erstmals
2008 in der Nachwuchsreihe „Junge Wilde“ auftrat. Wie stark
Sol Gabetta seither zu souveränem Format gereift ist, zeigte
jetzt ihre Rückkehr mit der Sächsischen Staatskapelle Dresden
unter der Leitung von Daniele Gatti. Sie ist als Interpretin
klug  genug,  das  Cellokonzert  Nr.  1  des  Franzosen  Camille
Saint-Saëns nicht mit romantischer Emphase aufladen zu wollen,
sondern  einen  objektiveren,  mehr  auf  Geist  und  Feinheit
zielenden Ton anzuschlagen.

Sol Gabetta spielt auf einem
Cello von Matteo Goffriller
aus  dem  Jahr  1730.  (Foto:
Petra Coddington)

Dieser  Ansatz  kommt  dem  oft  nervös  vorwärts  drängenden,
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leuchtend  lyrischen  und  zuweilen  vertrackt  virtuosen
Cellokonzert von Saint-Saëns sehr entgegen. Sol Gabetta setzt
ihr Vibrato sparsam ein, lässt Töne zuweilen gar ins Aschfahle
erblassen. Aber sie zieht lange sangliche Bögen, ernst und
innig, alles Süßliche streng meidend. Energisch packt sie in
den kaskadenartig herabstürzenden Triolen des Hauptthemas zu.
Aber  sie  kennt  auch  Traumverlorenheit,  wenn  sie  das  zart
hingetupfte  Menuett  der  Streicher  mit  langen  Trillerketten
begleitet. Die fingerbrecherischen Tücken im Finale bereiten
ihr, der brillanten Virtuosin, offenkundiges Vergnügen. Ins
Nachtdunkle  lässt  sie  die  „Elegie“  von  Gabriel  Fauré
abgleiten, die sie dem begeisterten Publikum als Zugabe gönnt.

Daniele Gatti interpretierte
mit  der  Staatskapelle  die
monumentale 5. Sinfonie von
Gustav  Mahler  (Foto:  Petra
Coddington)

Zwiespältig fällt die Bilanz für die Sächsische Staatskapelle
Dresden aus, die nach der Pause Gustav Mahlers 5. Sinfonie
spielt.  Unter  der  Leitung  von  Daniele  Gatti  nimmt  der
Edelklang des Orchesters zuweilen überraschend imperiale Züge
an. Von Zerknirschung, gar von einem „glühend Messer“ ist im
Kopfsatz wenig zu spüren: Gattis Mahler ist feierlich groß,
oft schönheitstrunken, aber auch unter Dauerspannung, weil der
Dirigent zuweilen eigenwillig mit den Tempi verfährt.

Natürlich  bewährt  sich  die  Staatskapelle  als  das  tönende
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Wunderhorn, das Mahlers komplexe Welt – wie manche Karikatur
es  trefflich  darstellt  –  eindrucksvoll  heraus  posaunt.
Selbstredend ist an der hohen Qualität der Instrumentengruppen
nicht  zu  zweifeln.  Indessen  lässt  ein  zu  früh  ertönender
Beckenschlag  im  zweiten  Satz  aufhorchen.  Er  kündet  von
Irritationen  zwischen  Dirigent  und  Orchester,  die  sich  im
weiteren Verlauf dieser Monstremusik steigern.

Gatti nimmt das berühmte Adagietto, das leider viel zu oft
verkitscht  wurde,  in  so  zügigem  Tempo,  dass  niemand  in
Versuchung geraten kann, in Sentiment zu baden. Im Gestrüpp
des gewaltigen Scherzo, vor allem aber im Finalsatz kommt es
dann  jedoch  zu  mancher  Konfusion.  In  den  polyphonen
Verdichtungen nimmt das Chaos auf eine Weise überhand, die
deutlich anzeigt, dass hier mehr schwankt als nur das Tempo.
Dass  etwas  insgesamt  nicht  mehr  rund  läuft.  Die
traditionsreiche  Staatskapelle  hinterlässt,  im  doppelten
Wortsinn,  an  diesem  Abend  keinen  durchweg  glücklichen
Eindruck.

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

„Opus  Klassik“:  Zwei  Preise
gehen nach Düsseldorf
geschrieben von Gastautorin / Gastautor | 4. Oktober 2024
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Im  Vordergrund:  die  Trophäe  des  Opus  Klassik.  Foto:
Monique Wüstenhagen

Unser Gastautor Robert Unger (Geschäftsführender Vorstand des
Internationalen  Kurt  Masur  Instituts  Leipzig)  über  die
Verleihung des Musikpreises „Opus Klassik“:

Gleich zwei Preise des zum zweiten Mal vergebenen Opus Klassik
gehen  nach  Nordrhein-Westfalen,  genauer:  in  die
Landeshauptstadt  Düsseldorf.

Das  musische  sozial-integrative  Projekt  SingPause  in
Düsseldorf  erhält  den  Preis  in  der  Kategorie
„Nachwuchsförderung“.  In  der  Kategorie  „Sinfonische
Einspielung  des  Jahres  für  Musik  des  19.  Jahrhunderts“
zeichnete  die  Jury  die  Düsseldorfer  Symphoniker  unter  der
Leitung von Ádám Fischer für ihre Interpretation der Dritten
Sinfonie Gustav Mahlers aus.

Der Opus Klassik ist der Nachfolger des Echo Klassik: Diesen
Preis  hatte  der  Vorstand  des  Bundesverbands  Musikindustrie
(BMVI) 2018 eingestellt, nachdem es für die Verleihung des
Echo Pop an die Rapper Kollegah und Farid Bang anhaltende
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Kritik gegeben hatte. Nicht wenige Kritiker hatten die Texte
auf  dem  prämierten  Album  „JBG3“  als  gewaltverherrlichend,
sexistisch  und  antisemitisch  eingestuft.   Der  Preis  solle
nicht  als  „Plattform  für  Antisemitismus,  Frauenverachtung,
Homophobie  oder  Gewaltverharmlosung  wahrgenommen“  werden,
begründete der BVMI seinen Schritt. Das Album landete später
auch auf dem Jugendschutz-Index.

Ausrichter  des  Opus  Klassik  Preises  ist  der  Verein  zur
Förderung  der  Klassischen  Musik  e.  V.,  in  dem  Labels,
Veranstalter, Verlage und Persönlichkeiten aus der Klassik-
Welt vertreten sind. Dieser zeichnet außerordentliche Künstler
und Leistungen aus dem Genre Klassik aus. Eine unabhängige
Jury wählt nach Nominierungen in verschiedenen Kategorien die
Preisträger aus. Der Opus Klassik soll dabei „ein Preis von
der Klassik für die Klassik sein“, so der Vorsitzende des
Vereins  zur  Förderung  der  klassischen  Musik  Dr.  Clemens
Trautmann,  Präsident  der  Deutschen  Grammophon.  Die
Preisverleihung findet am 13. Oktober im Konzerthaus Berlin
statt und wird dann vom Partner ZDF um 22.15 Uhr ausgestrahlt.

Die SingPause als sozial-integratives Bildungsangebot hat das
Ziel,  ganzen  Jahrgängen  von  Grundschulkindern  die  Musik
zurückzubringen. Sie startete erstmals 2006 und ist heute die
größte Singbewegung für Kinder in Europa. Zwei Mal in der
Woche besucht in 69 Grundschulen ein in der amerikanischen
WARD-Methode  ausgebildeter  Sänger  eine  Grundschulklasse  und
macht mit den Schülern eine SingPause. Durch den gemeinsamen
Gesang lernen die Kinder, dass die Stimme ein wunderbares
Instrument ist, während sie durch den Gesang selbstbewusst und
stark  werden  sollen.  Die  Düsseldorfer  SingPause  ist  ein
Projekt des vor mehr als 200 Jahren gegründeten Städtischen
Musikvereins zu Düsseldorf.

https://musikverein-duesseldorf.de/


Ausgezeichnete  Aufnahme:
Mahlers Dritte Sinfonie mit
den  Düsseldorfer
Symphonikern  und  dirigiert
von Ádám Fischer. Cover: Avi
music

Seit 2015 führen Ádám Fischer und die Düsseldorfer Symphoniker
in einem Zyklus alle Sinfonien Gustav Mahlers gemeinsam mit
Sinfonien  von  Joseph  Haydn  auf.  Die  Aufnahme  von  Gustav
Mahlers Dritter Sinfonie vom November 2017 aus der Tonhalle
wurde nun mit dem Opus Klassik ausgezeichnet. Der Mitschnitt
unter  Mitwirkung  der  Altistin  Anna  Larsson,  dem  Clara-
Schumann-Jugendchor und den Damen des Städtischen Musikvereins
entstand  in  Kooperation  mit  dem  Deutschlandradio  und  ist
erschienen beim Label Avi Music.

Die  Aufnahme  setzte  sich  in  der  Kategorie  „Sinfonische
Einspielung / Musik des 19. Jahrhunderts“ gegen 16 weitere
Nominierte  durch.  Dies  ist  bereits  die  zweite  renommierte
Auszeichnung für einen Mitschnitt des Mahler-Zyklus: Die 2018
erschienene Sinfonie Nr.1 unter Ádám Fischer erhielt im Januar
den BBC Music Magazine Award. Der Zyklus wird am 28. Februar
sowie 1. und 2. März mit Mahlers Sechster in der Düsseldorfer
Tonhalle vollendet; zum Abschluss dirigiert Ádám Fischer am
15., 17. und 18. Mai 2020 Joseph Haydns „Die Jahreszeiten“.

https://avi-music.de/html/2018/3399.html
https://www.prestomusic.com/classical/products/8399837--mahler-symphony-no-1-in-d-major-titan
https://www.tonhalle.de/reihen/reihe/Sternzeichen1/Mahler-Zyklus7/
https://www.tonhalle.de/reihen/reihe/Sternzeichen1/Die-Jahreszeiten/


Die Preise sind ein Achtungszeichen für die Kulturvielfalt in
der Rhein-Ruhr-Region, die sich sonst im nationalen Feuilleton
neben Metropolen wie München, Berlin, Hamburg oder Frankfurt
schwer tut, Aufmerksamkeit zu erzielen. Für die Kommunen, die
unterstützenden  Institutionen  und  die  erfreulich  ausgebaute
Kulturförderung der Landesregierung mögen die Auszeichnungen
ein Signal sein: Es lohnt sich, in Kultur zu investieren.

Bruckner  unter  Spannung,
Mahler  weltabgewandt  –
Herbert  Blomstedt  und
Christian Gerhaher setzen in
Essen Maßstäbe
geschrieben von Martin Schrahn | 4. Oktober 2024
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Herbert Blomstedt, der jung gebliebene Senior unter den
Dirigenten. Foto: Martin Lengemann

Zuallererst muss vom Dirigenten die Rede sein. Von Herbert
Blomstedt, der mit 92 Jahren noch immer am Pult steht, hoch
aufgerichtet,  mit  kleinen,  gleichwohl  intensiven  Bewegungen
sowie  punktgenauen  Einsätzen.  Der  nichts  von  Strenge  hat,
vielmehr  natürliche  Autorität  ausstrahlt.  Der  also  ein
Orchester  verlässlich  zu  führen  versteht.  Dem  Manier,
Theatralik  oder  gar  Egozentrik  völlig  fremd  sind.

Blomstedts  Auftritt  in  der  Philharmonie  Essen  ist
außerordentlich,  ein  kostbares  Geschenk,  das  sich,  zur
Eröffnung  der  neuen  Saison  (2019/20),  als  Paukenschlag
erweist. Weil der Dirigent, gehüllt in eine Aura väterlicher
Güte,  dem  Gustav  Mahler  Jugendorchester  betörende
Klangschönheit entlockt, es atmen lässt und so der Musik, den
fünf  Rückert-Liedern  Mahlers,  zudem  Anton  Bruckners  6.
Sinfonie,  teils  Größe  verleiht,  teils  fragile  Intimität
zuordnet.  Blomstedt  formt  mit  Bedacht,  das  junge  Ensemble
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spielt  mit  Liebe,  in  höchster  Konzentration  und
außerordentlich  präzise.  Ein  Glücksfall.

Als  wäre  dies  alles  nicht  genug,  gesellt  sich  Christian
Gerhaher, bester Bariton seiner Generation, dessen Stimme sich
auf  jede  Gefühlsnuance  von  Mahler  einlässt,  zu  den
Interpreten.  Todesfahl  kann  das  klingen  oder  kantig  und
harsch, bisweilen bittersüß. Manche Ansätze tragen etwas von
Sprechen  in  sich  –  dem  Kunstlied  wird  gewissermaßen  ein
kerniger  Realismus  übergestülpt.  Anderes  gewinnt  nahezu
opernhafte Kraft, wenn der Solist die dynamische Entäußerung
sucht.  Und  seine  Registerwechsel  können  gespenstische
Wirkmacht  entfalten.

Mahler  hat  die  Lieder  eher  sparsam  instrumentiert,  in
transparentem Satz, bisweilen asketisch klar. Gleichwohl hören
wir,  vom  Orchester  luzide  aufbereitet,  den  typischen,  mal
schlichten, mal resignativen oder schmerzhaften Mahlerton. Der
Komponist wendet sich ganz nach innen, feiert die Ruhe, die
sich indes zu bestürzender Leere ausweiten kann. Dies alles
kulminiert  im  5.  Lied,  dem  berühmten  „Ich  bin  der  Welt
abhanden gekommen“, eine stille Abkehr von irdischen Mühen hin
zum Eremitendasein, letztlich zur erlösenden Transzendenz. Das
„Ewig, ewig…“ aus dem „Lied von der Erde“ lässt grüßen.



Bariton Christian Gerhaher kostet bei Malers Rückert-
Lieder  jede  emotionale  Nuance  aus.  Foto:  Sony
Classic/Jim  Rakete

Christian Gerhaher, der hier den Fluss der Zeit gleichermaßen
einfriert,  damit  eine  Stimmung  herbeizaubert,  die  zwischen
grenzenloser  Traurigkeit  und  wärmender  Friedfertigkeit
pendelt, wählt als Zugabe das kurze „Urlicht“ aus Mahlers
Auferstehungssinfonie. Jede Phrase davon ist sorgfältig, ja
geradezu skrupulös gestaltet, mündend in die leidenschaftliche
Aufwallung „Ich bin von Gott…“. Ein Bekenntnis, das nicht
zuletzt auf den durch und durch religiösen Anton Bruckner
verweist, dessen 6. Sinfonie ebenfalls vom weltlichen Mühen
und Plagen weiß, von Leere wie von der Inbrunst des Glaubens.

Bruckner bedient sich freilich anderer musikalischer Mittel,
schon die opulente Besetzung steht in harschem Kontrast zum
spärlichen Mahler-Klang. Zudem das Orchester an diesem Abend
mit einem massigen Streicherkorpus aufwartet, der über alle
Maßen glänzt und funkelt, schroffe Markierungen setzt oder
feurig glüht; der den (nervösen) Puls der vier Sätze vorgibt,
andererseits  die  lyrischen  Themen  schwelgerisch  aussingt.
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Darüber  türmen  sich  bisweilen  die  Blechbläser  in
faszinierenden Schichtungen. Holzbläser, bisweilen auch Horn
und Trompete, steuern kantige Einwürfe bei. Jedes Solo ertönt
mit gewissermaßen offenem Visier. Brüche tun sich auf und
gehörige Spannungsfelder.

Herbert Blomstedt setzt eher auf dezente Tempi, um eben jene
Spannung  zu  transportieren.  Doch  fällt  er  damit  nicht  in
musikalische  Blockbildung.  Wichtig  ist  ihm  der  stete
musikalische Fluss, die organische Entwicklung. Mag auch der
gottesfürchtige Bruckner stets mitgedacht werden, zelebrieren
Dirigent  und  Orchester  gleichwohl  kein  Hochamt.  Hymnische
Höhepunkte ergeben sich aus dem Vorherigen. Prachtvoll sind
sie trotzdem.

Am Ende Jubel, jede Menge Glücksgefühle. Das Orchester der
Jungen und der Senior unter den Dirigenten geben allen Grund
dazu. Die Saison hat gerade erst begonnen, und schon ist ein
erster Höhepunkt zu vermelden. So schnell kann das gehen.

Zweifel und Bekenntnis: Adam
Fischer  dirigiert  in
Düsseldorf  Mahlers
„Auferstehungs-Symphonie“
geschrieben von Werner Häußner | 4. Oktober 2024
Bekenntnisse  sehen  anders  aus.  Sie  haben  vielleicht  den
erhabenen Ernst, mit dem Joseph Haydn die „Sieben letzten
Worte unseres Erlösers am Kreuze“ umkleidet. Nicht aber den
grellen  Zweifel  des  „wüsten  Traums“,  der  das  Leben
durchdringt, und den Gustav Mahler in einer programmatischen
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Erläuterung zu seiner Zweiten Symphonie erwähnt.

Der Chor des Städtischen Musikvereins zu Düsseldorf und
die Düsseldorfer Symphoniker unter Adam Fischer in der
Tonhalle.  ©Tonhalle  Düsseldorf/Susanne  Diesner
Fotografie

Und doch klingt im letzten Satz eine geradezu verzweifelt
festgehaltene  Zuversicht  in  der  ätherischen  Schönheit  des
Chorgesangs  mit:  In  heißem  Liebesstreben  entschweben  zum
Licht, in das kein Aug‘ gedrungen. Hier dichtet Mahler selbst
– und was man auch immer über seinen Wechsel zur katholischen
Konfession  raunt:  Was  der  Komponist  hier  in  unerhörten,
Glaubensgewissheit verströmenden Klang fasst, sind persönliche
Worte, die von seinem Fühlen und Denken nicht zu trennen sind.

Adam Fischer steigert diesen letzten Satz der c-Moll-Symphonie
ins  Monumentale,  ohne  ihn  zu  bloßer  musikalischer
Überwältigung  degenerieren  zu  lassen.  Wie  er  überhaupt  in
diesem  vorletzten  Mahler-Konzert  seines  Düsseldorfer  Haydn-
Mahler-Zyklus eine mustergültig beherrschte Auffassung zeigt:
Er  pflegt  weder  den  technizistisch  geglätteten,  perfekt



polierten  Mahler-Sound  moderner  Breitband-Dirigenten,  noch
reißt  er  die  Faktur  der  Symphonie  in  wilder,  greller
Übersteigerung auf. In der Zweiten sind die Märsche und Tänze
weit weniger grotesk oder ironisch als in anderen Mahler-
Symphonien, die Unruhe ist nicht so kantig formuliert, die
lyrischen  Teile  sind  eher  von  Wehmut  und  Schmerz  als  von
Sarkasmus  geprägt.  Fischer  hält  in  allem  Maß,  ohne
unverbindlich  zu  werden.

Adam  Fischer.  Foto:
Tonhalle,  Susanne  Diesner

Die Düsseldorfer Symphoniker finden unter Fischers Stab zu
„böhmischen“  warmen  Klangfarben,  etwa  im  zweiten  Satz  mit
seiner weichen, beinah zärtlichen Ländler-Erinnerung. Da tönt
eine Bruckner’sche Idylle herüber, sacht und ohne Ironie. Die
dramatisch gesteigerten Trios wirken – inklusive kraftvoller
Harfen  –  scharf  zugeschnitten,  aber  nicht  katastrophisch
gesteigert. Den Beginn des fünften Satzes mit seiner „wild
herausfahrenden“ Streicherfigur bringt Fischer in Bezug zu dem
schneidend forsch formulierten Motiv der tiefen Streicher in
der  Exposition  des  ersten  Satzes;  er  arbeitet  mit  dem
vortrefflich flexibel agierenden Orchester die Kontraste aus,
steigert gelassen, majestätisch und unerschütterlich hin zu
den dröhnenden Tutti-Schlägen, welche die Akustik der Tonhalle
dann endgültig klirrend überreizen.

Und dann tritt der Chor ein, wie aus einer anderen Welt, ein
allmählich sich artikulierendes Pianissimo, rein und licht.
Der Chor des Städtischen Musikvereins zu Düsseldorf leistet



sich  keine  Trübung  des  Klangs,  keinen  Schorf  in  der
Artikulation.  Groß  und  leuchtend  formuliert  er  den  Appell
Mahlers: „Bereite dich, zu leben“, bevor die Solisten Nadine
Weissmann (Alt) und Tünde Szabóki (Sopran) den bezwungenen Tod
besingen. „Tod, wo ist dein Sieg?“, fragt auch die christliche
Osterliturgie. In diesem Moment ruht der Zweifel, der sich
vorher – kaum hörbar von fern – doch immer wieder eingemischt
hat, und sei es nur als ein Nachhall einer Welt, die jetzt in
leuchtender Musik überwunden ist. So kommt Mahler am Ende dann
doch zum Bekenntnis seines Sehnens „über die Dinge dieser Welt
hinaus“.

Das  letzte  Mahler-Konzert  des  Zyklus  mit  der  Sechsten
Symphonie und Haydns f-Moll-Symphonie Nr. 49 findet am 28.
Februar und 1./2. März 2020 statt. Abgeschlossen wird der
Zyklus  mit  Joseph  Haydns  Oratorium  „Die  Jahreszeiten“  am
15./17./18.  Mai  2020  in  der  Tonhalle  Düsseldorf.  Info:
www.tonhalle.de

 

Steinbruch und Hölle: Yannick
Nézet-Séguin  dirigiert  in
Dortmund Werke von Mahler und
Schostakowitsch
geschrieben von Martin Schrahn | 4. Oktober 2024
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Gern  gesehener  Gast  im  Dortmunder  Konzerthaus:  Der
kanadische Dirigent Yannick Nézet-Séguin am Pult des
Rotterdam Philharmonic Orchestra. Foto: Hans van der
Woerd

Am  Beginn  stand  der  fast  manische  Tatendrang,  die
hemdsärmelige Attitüde, eine Leidenschaft zudem, die sich in
gewaltiger Körperlichkeit ausdrückte. Das war im Jahr 2008,
als der kanadische Dirigent Yannick Nézet-Séguin erstmalig im
Dortmunder  Konzerthaus  gastierte  und  wirkte,  als  sei  das
Agieren  am  Pult  Schwerstarbeit,  um  eine  wuchtige
Orchestermaschinerie in Gang zu setzen und unter Dampf zu
halten.

Schnell, in seiner unverwechselbaren Mischung aus Dynamik und
Charme, wurde der Musiker zu Publikums Liebling. Unter den
Fittichen  von  Konzerthaus-Intendant  Benedikt  Stampa  hat
Yannick, wie er im Stile der Dortmunder Kumpelmentalität gern
genannt  wird,  indes  eine  ziemlich  spannende  Entwicklung
vollzogen:  vom  jungenhaften  musikalischen  Bilderstürmer  zu
einem  ernsteren,  ja  abgeklärteren  Orchestermotivator.
Natürlich lodert da noch das alte Feuer, gleichzeitig jedoch
hat sich sein Blick für Details geschärft, setzt er mehr auf
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Transparenz denn auf vordergründige Knalleffekte.

Nézet-Séguin  kam  2008  mit  dem  Rotterdam  Philharmonic
Orchestra,  dessen  Chef  er  damals  gerade  geworden  war.  Im
Gepäck  hatte  er  Musik  von  Händel,  Beethoven,  Ravel  und
Strawinsky – eine über drei Jahrhunderte gespannte Mixtur ohne
strengen dramaturgischen Überbau. Nun aber sind Dirigent und
Orchester nach Dortmund zurückgekehrt, um die sinfonischen,
spätromantischen Muskeln spielen zu lassen. Mit Gustav Mahlers
„Totenfeier“ und Dmitri Schostakowitschs 13. Sinfonie („Babi
Yar“)  zieht  das  Düstere,  Melancholische,  Sarkastische  ins
Konzerthaus ein, zudem eine gewisse monströse Übersteigerung.
Mahler, der große Weltenzimmerer, trifft auf Schostakowitsch,
den politisch verstrickten Meister des Kommentierens aus dem
Geiste der Musik.

Gleichwohl fehlt bei diesem Programm die klare Verklammerung.
Richtig ist zwar, dass der Russe den tönenden Kosmos des aus
Böhmen  stammenden  Österreichers  überaus  schätzte,  doch  zu
verschieden  sind  eigentlich  beider  Sprachen.  Mahlers
Naturlaute, Durchbrüche, Raumklänge, derbe Folklore und seine
Hinwendung  zum  Transzendenten  sind  etwas  anderes  als
Schostakowitschs  rhythmische  Bruitismen,  gefahrvolle  dunkle
Streicherlinien oder die markigen Schreie in gleißend hoher
Lage.  Darüberhinaus  ist  mit  „Totenfeier“  nichts  anderes
gemeint  als  eine  Frühfassung  des  ersten  Satzes  der
„Auferstehungssinfonie“.



Großer  Applaus  für  eine
tolle  Interpretation  von
Schostakowitschs  groß
besetzter  13.  Sinfonie.
Foto: Konzerthaus Dortmund

Wir befinden uns also in Mahlers Steinbruch, etwa 20 Minuten
lang, um dann in die Konzertpause entlassen zu werden. Was
folgt, umschreiben wir mutig mit dem Begriff Schostakowitschs
Hölle: „Babi Yar“ erzählt von (russischem) Antisemitismus, vom
Witz, der den Mächtigen ein Dorn im Auge ist, von Armut und
(Kriegs)-Angst,  schließlich  von  unfähigen  Karrieristen.
Jewgeni  Jewtuschenko,  kritischer  und  von  der  Obrigkeit
drangsalierter Kopf zu Sowjetzeiten, verfasste die lyrischen
Texte. Der Komponist schrieb dazu ein massiges Werk in fünf
Sätzen, für Bass-Männerchor, solistischem Bass und Orchester.
„Babi Yar“, der Kopfsatz, reflektiert das Massaker in der
gleichnamigen Schlucht nahe Kiew, bei dem 1941 etwa 34 000
jüdische  Menschen  von  der  Gestapo  und  ukrainischen
Kollaborateuren  ermordet  wurden.

Schostakowitsch  wusste,  was  er  hier  komponiert  hatte.  Vor
allem sein Leben unter Stalins Herrschaft war geprägt von
Ängsten,  materieller  Not,  vom  Zwang,  sich  zumindest  in
gewissem  Umfang  anzupassen.  In  der  „Babi  Yar“-Sinfonie
spiegeln  sich  diese  Nöte,  mithin  Schostakowitschs  Hölle,
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beinahe exemplarisch wieder. Entsprechend emotional aufgeladen
gerät die Interpretation des Werks im Konzerthaus, mit dem
fulminanten (Männer)-Chor des Bayerischen Rundfunks und dem
Bassisten Mikhail Petrenko. Schnell finden sie den richtigen
Ton, in markiger, wuchtiger, äußerst plastischer Artikulation,
pendelnd  zwischen  Grabesstimmung,  Melancholie  und  beißendem
Spott (in teils idyllischer Tarnung).

Mikhail  Petrenko,
ein  markiger  Bass
von  Format.  Foto:
Alexandra Bodrova

Das Rotterdamer Orchester wiederum lässt das Schlagwerk nach
russischer  Revolution  klingen,  unterfüttert  vom  Furcht
transportierenden,  nervösen  Raunen  der  (tiefen)  Streicher,
lässt die Bläser schreien oder elegisch klagen, findet dabei
dennoch  zu  einem  ziemlich  transparenten  Klangbild.  Yannick
Nézet-Séguin hält alle Fäden des musikalischen Verlaufs gut
zusammen, mit Übersicht und Energie. Mikhail Petrenkos Stimme
ist in der Tiefe so schwarz wie in hoher Lage geschmeidig. Und
der  Chor  singt  mit  großer  Kraft  und  feinem  rhythmischen
Gespür.  Die  Aufführung  ist  ein  beeindruckendes  Erlebnis,
hinter dem Mahlers „Totenfeier“ klar zurückfällt. Sperrig und
etwas  spröde  in  seiner  Formsprache,  fehlt  in  diesem
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Sinfoniesatz-Vorläufer zudem die Farbe der tiefen Harfen, die
perkussive  Wucht  und  die  räumliche  Dimension  der
Klangexplosionen.  Vielleicht  wäre  die  Verzahnung  beider
Komponisten  besser  gelungen  mit  den  unsagbar  traurigen
Kindertotenliedern zu Beginn.

 

Die  Bewältigung  einer
Überwältigung  –  Wagner  und
Mahler an einem Abend mit dem
Mariinsky  Orchester  und
Valery Gergiev
geschrieben von Martin Schrahn | 4. Oktober 2024

Dirigent  Valery  Gergiev
inmitten  seines  Orchesters.
Foto:  Hamza
Saad/Philharmonie  Essen

Der  Mann  ist  wahnsinnig.  Setzt  zwei  Stücke  für  einen
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Konzertabend  an,  die  für  sich  allein  schon  wie  gewaltige
Monolithe im Raum stehen. Platziert den ersten Aufzug aus
Richard Wagners „Die Walküre“ neben Gustav Mahlers sechste
Sinfonie.

Beide  Male  geht  es  um  Leben  und  Tod,  insgesamt  bald
zweieinhalb  Stunden  lang,  geht  es  also  wieder  einmal  ums
Ganze. Das scheint dem Manne am Pult, dem Dirigenten Valery
Gergiev,  gerade  das  rechte  Maß.  Mit  dem  Orchester  des
Mariinsky-Theaters St. Petersburg ist er nach Essen gekommen,
in  die  Philharmonie.  Es  wird  ein  Abend,  der  insgesamt
beeindruckt, im Einzelnen aber manche Schwäche offenbart. Kein
Wunder.

Gergiev wirkt als Dirigent immer ein wenig archaisch. Wie er
dasteht mit seinem Zahnstochertaktstock, wenig Körperlichkeit
zeigt, nur ab und an einen Einsatz aus den Armen rüttelnd.
Manchmal raunt er in sich hinein, zischt oder bläst hörbar die
Luft durch die Backen. Von ihm geht eine gewisse Zuchtmeister-
Aura aus, die letzthin auch bedeutet, dass seine Disziplin die
des Orchesters sein muss. Musizierende „Indianer“ zeigen eben
keine  Schwächen,  sei  ein  Konzert  auch  noch  so  lang.  Doch
Heldentum  ist  das  eine,  die  physische  Belastbarkeit  eines
Instrumentalisten die andere Seite der Medaille. Und dann kann
schon Mal etwas aus dem Ruder laufen.

So wie im „Walküre“-Aufzug. Der ruppige Streicherbeginn, die
Sturm- und Gewittermusik, von höchster Not kündend, wirkt ein
wenig  holprig  und  nicht  wirklich  tief  schwarz.  Überhaupt
scheint Gergiev in erster Linie in Strukturen zu denken, was
die  zunehmende  musikalische  Raserei  bisweilen  ausbremst.
Andererseits gönnt sich der Dirigent die feine psychologische
Ausdeutung  des  personellen  Beziehungsgeflechts  und  agiert
betont sängerfreundlich. Die wiederum danken es mit klarster
Diktion und einem unaufdringlichen Spiel, das die Spannung
allein durch Blickkontakte hält.



Anja  Kampe  (Sieglinde)  und
Mikhail  Vekua  (Siegmund),
einander noch fremd, im 1.
Aufzug  von  Wagners
„Walküre“.  Foto:  Hamza
Saad/Philharmonie  Essen

Denn dieser Teil aus Richard Wagners Tetralogie „Der Ring des
Nibelungen“ handelt nicht zuletzt vom Wiedererkennen. Siegmund
flieht vor Feinden und Wetter in Sieglindes Heim. Beide ahnen
zunächst, erlangen zunehmend Gewissheit, dass sie einst als
Zwillingspaar auseinandergerissen wurden. Die Freude über das
Wiedersehen  steigert  sich  zur  inzestuösen  Liebesbeziehung.
Wenn da nur nicht der widerliche Hunding wäre, Sieglindes
Gatte durch Zwangsheirat und Siegmunds Todfeind.

Dies  alles  untermalt  Wagner  mit  rauschhafter  Glut  und
 sehrendem Melos, das sich förmlich beißt mit der archaischen,
dunklen Akkordik des Hunding-Motivs. Lyrische Episoden, die
von Liebe künden, stehen neben exzessiver Leidenschaft, neben
Parlando- und Belcanto-Elementen. Ja, ausdrucksstark und schön
darf  hier  gesungen  werden,  oder,  im  Falle  Hundings,  arg
bedrohlich. Das löst Mikhail Petrenko in großer Finsternis
ein, wie andererseits die wunderbare Anja Kampe eine Sieglinde
gibt,  die  jugendliche  Unbekümmertheit  ausstrahlen  kann  wie
auch   die  weit  gefächerte  Emphase.  Ihr  Sopran  ist  gut
fundiert,  blüht  herrlich  auf,  schillert  in  verführerischen
Farben. Nur schade, dass Mikhail Vekua (Siegmund) sich vor
allem mit den deutschen Vokalen arg müht. Der Tenor verfügt
über jede Menge Metall und Kraft, sucht aber oft sein Heil in
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der gekünstelten Exaltation, im Affekt.

Sei’s  drum:  Nach  einer  guten  Stunde  dieses  emotionalen
Aufbegehrens hat das Publikum – und das Orchester – eine Pause
redlich verdient. Einige wollen sich das Schwelgen in Wagners
Leitmotiven auch nicht zerstören lassen und verzichten auf
Mahlers 6. Das ist durchaus nachvollziehbar. Denn es folgen
weitere 75 Minuten wild hämmernde Rhythmik, Destruktion und
Endzeitstimmung,  nur  kurz  unterbrochen  von  einer
vermeintlichen  Idylle,  die  alsbald  schon  ins  Dramatische
abgleitet.  Ja,  Mahler  wollte  mit  seiner  Musik  eine  Welt
zimmern, doch vom puren Paradies war dabei nie die Rede. Schon
Schönberg erkannte in der 3. Sinfonie die nackte Seele eines
Menschen,  „wie  eine  geheimnisvolle,  wilde  Landschaft“,  mit
„grauenerregenden Untiefen“ und „idyllischen Ruheplätzen“.

Am  Ende  großer  Applaus.
Foto:  Hamza
Saad/Philharmonie  Essen

Und  so  ist  auch  die  Nr.  6  ein  in  musikalische  Tableaus
gegossener Daseinskampf, der indes in der Katastrophe endet.
Zwei wuchtige Hammerschläge im Finale besiegeln das Desaster
eines imaginären Helden, zugleich stehen sie für den Zerfall
tönender  Struktur.  Es  ist  ein  Schlagen  und  ein  Toben,
Aufjaulen und Zerbröseln im Orchester, dass wir den Wagner vom
Beginn  des  Konzerts  nur  noch  einer  fernen  Vergangenheit
zuordnen wollen.
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Fast stoisch allerdings steht Valery Gergiev das alles durch,
legt auch hier Strukturen frei, nimmt dem Ganzen jedoch die
letzte Entäußerung. Das Orchester gerät konditionell und in
puncto  Genauigkeit  ohnehin  an  seine  Grenzen.  Mahlers
Raumklangeffekte  wollen  sich  nicht  einstellen.  Und  den
wenigen, von Herdenglocken durchtränkten Idyllen, fehlt die
Nähe zur Transzendenz, zur Erhabenheit.

Am Ende (natürlich) jede Menge Applaus, doch ein wenig darf
sich das Publikum auch selbst feiern. Für die Bewältigung
einer Überwältigung.

 

 

 

Verlöschensklänge:  Das
Orchestre de Paris kombiniert
in  Dortmund  Werke  von  Jörg
Widmann und Gustav Mahler
geschrieben von Anke Demirsoy | 4. Oktober 2024
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Solist Antoine Tamestit war
von  Beginn  an  eng  in  den
Entstehungsprozess  des
Bratschenkonzerts  von  Jörg
Widmann  eingebunden.  (Foto:
Pascal Amos Rest)

Daniel Harding und Antoine Tamestit waren sich einig. Wenn
überhaupt  ein  Werk  vor  der  9.  Sinfonie  von  Gustav  Mahler
gespielt  werden  könne,  dann  das  Konzert  für  Viola  und
Orchester  von  Jörg  Widmann,  meinten  der  Dirigent  und  der
Bratschist.

Im  schmerzlich-innigen  Ausklang  des  Stücks,  das  2015  im
Auftrag  des  Orchestre  de  Paris  entstand,  sehen  beide  den
perfekten  Brückenschlag  zu  Mahlers  letzter  vollendeter
Sinfonie. Wenn Widmann in den letzten Takten die Spätromantik
samt  ihrer  Brüchigkeit,  Fragmentierung  und  Überdehnung
beschwört, dann scheint Mahlers Neunte um die Ecke zu lugen:
eine Sinfonie, die sich auflöst in ihre Bestandteile, die nach
rund 80 Minuten zögernd und langsam erstirbt. Eine Musik des
Verlöschens.

Wie  angemessen,  ja  nachgerade  natürlich  diese  Werkfolge
klingen kann, bewiesen Harding, Tamestit und das Orchestre de
Paris jetzt im Konzerthaus Dortmund. Widmanns Bratschenkonzert
gleicht einer klanglich reizvollen Reise, in der Chinesisches,
Arabisches  und  Jüdisches  mitschwingt.  Zu  Beginn  schlägt
Widmungsträger Antoine Tamestit viele Minuten lang Pizzicato-
Kaskaden  aus  seinem  Instrument,  als  habe  er  das  Ziel,
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berühmten spanischen Gitarristen Konkurrenz zu machen. Dann
beginnt er, zwischen den Orchestergruppen umher zu wandern:
sucht  Anschluss  an  die  Bassflöte,  erschrickt  vor  den
rülpsenden Einwürfen der Tuba, wirft sich in einen virtuosen
Wettstreit  mit  der  Pauke  und  animiert  die  Streicher  zu
flirrenden Glissandi.

Antoine  Tamestit  wandert
während des Spiels zwischen
den  Instrumentengruppen  des
Orchesters  umher  (Foto:
Pascal  Amos  Rest).

Aber es sind weder musiktheatralische Effekte à la Kagel noch
Geräuschhaftigkeiten à la Lachenmann, die uns packen und nicht
mehr loslassen. Vielmehr wird hier mit höchster Überzeugung
und bestechendem Können musiziert. Wer Neue Musik für spröde
und verkopft hält, erlebt bei diesem sinnlichen Klangpanorama
sein blaues Wunder. Den Ausklang gestalten Tamestit und das
Orchester als intensive Klage.

Was für Teufelsmusiker es sind, die Daniel Harding nur noch
bis Sommer dieses Jahres als Chefdirigent leiten wird, zeigt
sich dann auch in Mahlers 9. Sinfonie. Nicht genug damit, dass
sich  Bläsereinsätze  wie  aus  dem  absoluten  Nichts  im  Raum
kristallisieren.  Sie  sind  so  subtil,  dass  es  fassungslose
Sekunden braucht, um die Klangquelle überhaupt benennen zu
können. Oboe und Flöte, Klarinetten und Hörner, Piccoloflöte
und  erste  Geigen  verschmelzen  in  perfekter  Intonation  zu
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unvergleichlichen  Farben.  Daniel  Harding  gestaltet  das
„Andante comodo“ zu einer riesigen Sehnsuchtsmusik. Alles ist
Drängen in diesem ersten Satz: Aber das Schlachtgetümmel der
früheren  Sinfonien,  die  triumphalen  Apotheosen  hat  diese
Neunte weit hinter sich gelassen.

Daniel  Harding  und  das
Orchestre  de  Paris  (Foto:
Pascal Amos Rest)

Harding versteht sich bestens auf die Elemente von Mahlers
Tonsprache:  auf  das  bauernhaft  Grobe,  das  Einfältige  und
Banale,  das  höhnisch  Meckernde,  das  Feierliche  und  das
Schönheitstrunkene.  Er  hält  das  Orchester  unter  Spannung,
dabei übergroße Lautstärken vermeidend. Noch einmal beschwört
er im letzten Satz „die allmächtige Liebe“, wie sie der Pater
Profundus in Mahlers 8. Sinfonie besingt. Schließlich erblasst
das abschließende Adagio, wird jenseitig fahl, ja brüchig.
Harding  hält  diese  morbide  Textur  mit  feinem
Fingerspitzengefühl,  scheint  zuzusehen,  wie  die  Fäden  sich
auflösen, lauscht voraus in die Stille, in die diese Musik
unweigerlich  einmünden  muss.  Das  versteht  auch  das
Konzerthaus-Publikum,  das  die  Sinfonie  zuvor  schon  zweimal
durch Applaus unterbrechen wollte. Lange rührt sich nach dem
letzten Ton keine Hand. Dann bricht der Jubel los.

Antoine  Tamestit  wird  am  19.  und  20.  April  erneut  im
Konzerthaus Dortmund zu erleben sein: mit einem öffentlichen
Meisterkurs sowie einem Liederabend mit Christiane Karg.
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(Der Bericht ist zuerst im Westfälischen Anzeiger erschienen.
Informationen:  http://www.konzerthaus-dortmund.de,  Ticket-
Hotline 0231/ 696 200.)

Ein  großer  Tag  dämmert  den
BoSys: Gustav Mahlers Neunte
in  Bochum  lässt  tief
betroffen zurück
geschrieben von Werner Häußner | 4. Oktober 2024
Abschied  durchweht  das  Vierte  Sinfoniekonzert  der  Bochumer
Symphoniker  (BoSys):  Letzte  Werke  sind  angesetzt.  Richard
Strauss‘  „Vier  letzte  Lieder“  eröffnen  den  Abend,  Gustav
Mahlers letzte vollendete Sinfonie krönt ihn. Zwei Werke, die
unterschiedlicher kaum sein könnten: Bei Strauss ein üppig
glühender,  langsam  in  zarten  Farben  erblassender
Sonnenuntergang, harmonisch schwelgerisch, melodisch intensiv.
Bei Mahler zerrissenes, drohendes Wetterleuchten und groteske
Licht-und-Schatten-Tänze, dann ein fahles Ersterben, in dessen
Erlöschen ein Hoffen auf Transzendenz aufscheint.

Orchesterchef  Steven  Sloane
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profiliert sich als Mahler-
Dirigent.  (Foto:  Bochumer
Symphoniker)

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

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

http://www.bochumer-symphoniker.de


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

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

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

Groß  in  Form  sind  Orchester  und  Dirigent  auch  in  den
Mittelsätzen.  Michael  Gielen,  einer  der  profiliertesten



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

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

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

Nichts  als  Überraschungen:
Das  Scala-Orchester  mit
starkem  Auftritt  im
Konzerthaus Dortmund
geschrieben von Martin Schrahn | 4. Oktober 2024
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Leidenschaftliche  Einsätze:
Riccardo Chailly leitet das
Orchestra  Filarmonica  Della
Scala.  Foto:  Petra
Coddington

Impressionen eines Konzertes, die, so dahingewürfelt, seltsam
klingen mögen. Doch gemach: Die Symbolkraft und Besonderheit
der Beobachtungen wird sich alsbald erschließen. Also halten
wir fest, dass Daniil Trifonov jetzt Vollbart trägt, dass die
Zugabe  dieses  spannenden  Nachmittages  ein  zeitgenössisches
Stück ist – der Komponist sitzt im Saal – und dass Schumanns
Musik  teils  wie  von  Fieber  geschüttelt,  teils  ungewohnt
introvertiert klingt.

Wir hätten das so nicht erwartet, bei diesem Gastspiel des
Mailänder  Orchestra  Filarmonica  Della  Scala  in  Dortmunds
Konzerthaus,  am  Pult  der  Chefdirigent,  Riccardo  Chailly.
Andererseits  gehört  es  ja  zur  Philosophie  der  Dortmunder
Veranstalter, dem Publikum immer aufs Neue scheinbar Bekanntes
im veränderten Klanggewand zu präsentieren. „Raus aus deinen
Hörgewohnheiten“ ist das Motto. Nun, in diesem Konzert mit
Schumanns „Manfred“-Ouvertüre, dem Klavierkonzert und seiner
2. Sinfonie ist das auf Eindrucksvollste gelungen. Nichts als
Überraschungen, wohin sich Aug’ und Ohr auch wenden.

Beginnen wir mit dem Solisten. Der 25jährige Daniil Trifonov
scheint aus seiner übervirtuosen Sturm-und-Drang-Phase schon
herausgewachsen,  technische  Schwierigkeiten  können  ihm
offenkundig kaum noch etwas anhaben, sein Spiel hat an Reife
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und Reflektion enorm gewonnen. Bei Schumann jedenfalls nimmt
er sich extrem zurück. Versinkt in der Musik, artikuliert
zartfühlend,  wirkt  wie  ein  scheuer  Zeremonienmeister.  Oder
auch, die Assoziation sei ob des Bartes gestattet, wie ein
Eremit, der ganz im Klang gefangen ist.

Daniil  Trifonov  spielt  das
Schumann-Konzert  überaus
introvertiert.  Foto:  Petra
Coddington

So  einer  will  nicht  auftrumpfen,  nicht  voller  Überschwang
durchs lebhafte Finale fegen. Stattdessen rhythmische Strenge,
das Virtuose fest unter Kontrolle, auf dass der Satz ja nicht
zu viel Gewicht bekomme. Schumanns Konzert atmet gewissermaßen
romantische Clarté, hell im Klangbild und wie abgespeckt. Dies
ist dem fulminanten Dirigat Chaillys zu danken: Nie wird das
Klavier vom Mailänder Orchester zugekleistert, vielmehr hören
wir eine dynamisch wunderbar ausbalancierte Musik.

Trifonov spielt Schumann im Geiste Chopins. Das mag nicht
jedermanns Sache sein, wenn hier und da die gestelzte Dekadenz
eines Salons durchschimmert, doch am Ende hat der Pianist das
Publikum auf seiner Seite. Überraschung gelungen. Wie denn
auch das Orchester staunen macht. Ein Klangkörper, der mit
warmen  Holzbläserfarben  überzeugt,  dessen  Violinschmelz
wohltönt,  der  überhaupt  ungemein  wach  agiert  auf  Chaillys
Dirigat. Der Chef der Mailänder ist ein Kapellmeister der
alten  Schule,  ohne  körperliche  Verrenkungen  und  andere
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Marotten.

Und  er  ist,  was  nun  die  Aufführungspraxis  angeht,  ein
Vollblutmusiker,  der  etwas  wagt.  Weil  er,  in  Schumanns
Ouvertüre  und  Sinfonie,  nicht  der  Originalklangbewegung
nachspürt, die ja längst in der Spätromantik angekommen ist,
sondern vielmehr die Retuschen Gustav Mahlers verwendet. Und
da  geht  es  nicht  um  Kleinigkeiten,  sondern  um  beherztes
Eingreifen  in  die  Originalpartituren.  Da  klingen  plötzlich
Blechbläser mit Dämpfer auf, die Schumann niemals verwendet
hat, da tummeln sich allein 26 erste und zweite Geigen sowie
neun  Kontrabässe  auf  der  Bühne.  Eine  großorchestrale
Besetzung, als gelte es, bloß ordentlich Effekt zu machen.

Maestro  Chailly,  ein
Dirigent, der etwas wagt in
Sachen  Aufführungspraxis.
Foto: Petra Coddington

Doch Chailly ist kein fahrlässiger Maestro am Pult, der es mal
richtig knallen lassen will. Er stellt zur Diskussion. Und
wenn  in  der  „Manfred“-Ouvertüre  das  Klangbild  hell  und
aufreizend funkelt, der musikalische Verlauf wie im Rausch
vorüberflitzt, jede Beruhigung mehr Schein als Sein ist, wenn
es schroff und wild zugeht, dann fällt es schwer, „ja, aber…“
zu rufen. Immerhin sei angemerkt, dass die Holzbläser oftmals
kaum zu hören sind. Erst am Ende, wenn die Spannung nach und
nach  verebbt,  Schumann  (mit  Mahler)  auf  Reduktion  setzt,
entdecken wir den balsamischen Klang von Flöten, Oboen oder
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Klarinetten.

Ähnlich geht es in der Sinfonie zu. Deren Hauptmotiv wird
anfangs  zwar  noch  etwas  unstrukturiert  vorgetragen,  doch
alsbald  liegt  alles  so  offen  wie  fiebrig  und  dynamisch
exaltiert vor Ohren. Als Höhepunkt darf der langsame Satz
gelten, dessen tristaneskes Sehnsuchtsmotiv sich ins Hymnische
weitet. Da ist der Weg zu Bruckner nicht mehr fern. Dann
wieder Atemlosigkeit im auftrumpfenden Finale, kraftstrotzend
und roh wie bei Beethoven, teils in grenzwertiger Lautstärke.
Alles vom Mailänder Orchester souverän gemeistert, präzise und
mit unbedingter Leidenschaft. Überraschung erneut gelungen.

Doch damit nicht genug. Das Orchestra Filarmonica Della Scala
tritt  zur  Zugabe  an.  Rasch  huschen  noch  ein  paar  Musiker
herbei, darunter das Personal für kleine und große Trommel
sowie Becken. Sollten die Italiener als Rausschmeißer noch
einen Rossini in Petto haben, serviert aus dem Mutterland der
Oper? Weit gefehlt. Angekündigt wird Carlo Boccadoros „Fast
Motion“. Eine vierminütige Raserei mit scharfen harmonischen
Reibungen,  teuflisch  komplexer  Rhythmik  und  in  zumeist
eminenter  Lautstärke.  Maschinenmusik  wie  von  futuristischer
Hand, garniert indes mit allerlei Jazzidiomatik. Ein neues
Stück, wie sich herausstellt, der Komponist sitzt gerührt im
Publikum, von vielen italienischen Fans frenetisch bejubelt.
Überraschung gelungen: Hier, im Konzerthaus Dortmund, erklingt
das  Stück  –  eine  Zugabe  (!)  –  tatsächlich  als  deutsche
Erstaufführung. Respekt.

 

 



Hymnische  Hundertschaften:
Die  Neue  Philharmonie
Westfalen feiert ihr Jubiläum
geschrieben von Anke Demirsoy | 4. Oktober 2024

Rasmus  Baumann,
Generalmusikdirekto
r  der  Neuen
Philharmonie
Westfalen  (Foto:
Pedro
Malinowski/MiR)

Ist  dies  nun  Größenwahn?  Ein  musikalischer  Exzess?  Ein
monumentales  Spätwerk  oder  eine  „metaphysische
Riesenschwarte“, wie Theodor W. Adorno meinte? Ein Universum
in  Tönen  oder  eine  „missglückte  Wiederbelebung  des
Kultischen“, um noch einmal Adorno zu zitieren? Wie immer man
zu Gustav Mahlers 8. Sinfonie stehen mag, leicht zu fassen ist
sie beim besten Willen nicht.

Da sind zum einen die schieren Dimensionen des Riesen-Werks,
das bei seiner Uraufführung am 12. September 1910 in München
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mehr  als  1000  Sänger  und  Musiker  vereinte:  verteilt  auf
diverse  Chöre,  ein  üppig  besetztes  Orchester,  ein
Fernorchester und acht Gesangssolisten. Zum anderen kostet es
erhebliche  Mühen,  den  utopischen  Gehalt  der  Texte  zu
durchdringen.  Mahler  vertonte  einen  mittelalterlichen
lateinischen Pfingst-Hymnus und die Schluss-Szene aus Goethes
„Faust II“. Wiewohl seine Musik die zwei unterschiedlichen
Teile miteinander verzahnt, hebt die Tonsprache sich von allen
anderen Mahler-Sinfonien ab. Sie ist ein sperriger Solitär,
diese 8. Sinfonie, die ein findiger Marketing-Experte im Jahr
1910 flugs als „Sinfonie der Tausend“ bewarb.

Um  mit  einem  Ausrufezeichen  in  ihre  Jubiläumsspielzeit  zu
starten, entwickelten Dirigent Rasmus Baumann und die Neue
Philharmonie Westfalen jetzt den Ehrgeiz, das kolossale Werk
aus eigener Kraft zu stemmen. Das Landesorchester besitzt die
dafür nötige Größe. Was vor 20 Jahren aus der Fusion der
Orchester von Gelsenkirchen und Recklinghausen entstand, ist
heute ein Klangkörper von etwa 130 Musikerinnen und Musikern,
die rund 300 Auftritte im Jahr absolvieren.

Minister,  Regierungspräsident,  Landräte,  Bürgermeister  und
zahlreiche Freunde und Förderer kamen ins Ruhrfestspielhaus
Recklinghausen,  um  das  Ereignis  zu  feiern.  Recklinghausens
Bürgermeister Christoph Tesche sprach in seinem Grußwort die
finanzielle  Unsicherheit  an,  die  das  Orchester  in  den
vergangenen Jahren seiner komplizierten Trägerstruktur wegen
ertragen musste. Er erinnerte daran, dass es die Bürger selbst
waren, die in schwierigen Zeiten den Erhalt des Orchesters
gefordert hatten. Bis zum Jahr 2021 sei dessen Existenz zwar
gesichert, aber er hoffe, dass es auch darüber hinaus eine
Lösung  geben  werde.  Rainer  Nörenberg  vom  Orchestervorstand
erwähnte den ehemaligen Generalmusikdirektor Johannes Wildner
als wichtigen Motor für das Gelingen der Fusion, die weit
glückreicher  verlief  als  die  bereits  nach  fünf  Jahren
gescheiterte Vermählung der Opernhäuser von Gelsenkirchen und
Wuppertal zum „Schillertheater NRW“.



Die  Neue  Philharmonie
Westfalen ist mit rund 130
Musikerinnen  und  Musikern
eines der größten Orchester
der  Region  (Foto:  Pedro
Malinowski/MiR)

Wer danach gespannt Mahlers ekstatische Anrufung des Schöpfer-
Geists  erwartete,  sah  sich  zunächst  vor  allem  mit  einer
schwierigen akustischen Situation konfrontiert. Wohl war die
Bühne des Ruhrfestspielhauses so weit wie möglich nach hinten
geöffnet worden, um den immerhin mehr als 400 Mitwirkenden
Raum zu geben. Dass der Recklinghäuser Rahmen dem Riesenwerk
nicht genügen konnte, war dennoch keine Überraschung. Wo die
Hymne auf den „Creator spiritus“ sonst über den Hörer hinweg
braust wie ein Orkan, kam – zumindest auf dem Rang – eine
wenig strukturierte Klangmasse an.

Weit mehr zahlten sich die Mühen aller Beteiligten im zweiten
Teil aus. Von der schier hypnotischen Wirkung der mystischen
Anachoreten-Musik ausgehend, entfalteten Chöre, Solisten und
Orchester unter der Leitung von Rasmus Baumann ein himmlisches
Panorama, das in Engels- und Erlösungsmusik gipfelte. Acht
Gesangssolisten  verkörperten  christlich-faustische  Figuren,
unter anderem die „Mater gloriosa“, die von den Klängen von
Celesta und Harfe umrauscht entschweben konnte.

Gänsehaut-Momente  waren  durch  starke  Chorleistungen
garantiert:  Zu  nennen  sind  hier  der  Opernchor  des
Musiktheaters im Revier (Einstudierung: Alexander Eberle), der
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Chor der Universität Duisburg-Essen und der Konzertchor Unna
(Einstudierung Hermann Kruse), der Projektchor „Sinfonie der
Tausend“  (Einstudierung:  Christian  Jeub),  der  Knabenchor
Gütersloh  und  die  Jugendkantorei  Gütersloh  (Einstudierung:
Sigmund Bothmann). Mit dem Erreichen des Chorus Mysticus wurde
das Unzulängliche – um Goethes Schlussvers zu zitieren – am
Ende doch Ereignis.

(Informationen zu weiteren Konzerten der Neuen Philharmonie
Westfalen:
http://www.neue-philharmonie-westfalen.de/konzerte.html)

Mahler und Migranten – Alain
Platels  Stück  „nicht
schlafen“  bei  der
Ruhrtriennale
geschrieben von Rolf Pfeiffer | 4. Oktober 2024

Sie  gehen  sich  an
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die  Wäsche.  Szene
aus  „nicht
schlafen“ von Alain
Platel,  Steven
Prengels  und
Berlinde  De
Bruyckere.  (Foto:
Chris  van  de
Burght/Ruhrtriennal
e)

An die Belle Époque erinnern sie eher nicht, die Tänzer und
die  Tänzerin  auf  der  Bühne.  Eher  wirken  sie  migrantisch.
Fallschirmseide,  Trainingsanzüge.  Nach  einer  langen  Phase
statuarischen  Wartens  werden  sie  gewalttätig,  kämpfen
miteinander, reißen sich die Kleider vom Leib. Körperliche
Jungmännerrituale, ist man geneigt zu denken.

Doch was haben diese Personen, vorwiegend womöglich arabischer
und afrikanischer Herkunft, mit dem Komponisten Gustav Mahler
zu tun, der von 1860 bis 1911 lebte und dem das Projekt den
Arbeitstitel „Mahler Projekt“ verdankt? Und was hat der Altar
auf der Bühne zu bedeuten, auf dem zwei Pferdekadaver (nicht
echt)  liegen?  Alain  Platels  Tanzabend  in  der  Bochumer
Jahrhunderthalle,  dargeboten  im  Rahmen  der  Ruhrtriennale,
verlangt nach Interpretation.

Seele auf Achterbahnfahrt

Nun, zunächst einmal ist „nicht schlafen“ eine Choreographie
auf Mahlers Musik, auf sein dramatisches Seelenleben, das sich
in  ihr  ausdrückt.  Wiederholt,  beispielhaft  in  seiner  5.
Symphonie, wechseln manische Aufwallungen sich mit trostlos
depressiver  Trübnis  ab,  entwickeln  die  gegenläufigen
Stimmungen in ihrem Kontrast geradezu eine eigene Dynamik.

Um solche Achternbahnfahrten durch die eigene Seelenlandschaft
verstehen zu können, muß man sich (fast ganz) nackt machen,



ungeschützt und angreifbar, womit sich die ersten Szenen der
Choreographie erklären ließen. Im Tanz der jungen Männer zum
dritten  Satz  der  Fünften  spiegelt  sich  des  Komponisten
Seelenpein  geradezu  mustergültig,  mal  kraftvoll  und
athletisch,  mal  verzweifelt  und  erschöpft.

Die Musikliste dieses Abends übrigens – dem 3. Satz aus der
Fünften folgt ein 4. Satz der Dritten, hernach intensives
Tieratmen unter dem Titel „Breathing – Mahler“, und so fort –
listet neben den Mahler-Zitaten auch afrikanische Klänge sowie
etliche zum Teil recht freie Bearbeitungen und Arrangements
von Steven Prengels auf, der die musikalische Leitung hat.

„nicht  schlafen“  –
Probenfoto (Foto: Chris van
der Burght/Ruhrtriennale)

Vor dem Ersten Weltkrieg

Alain Platel, ist im Programmheft zu lesen, will Mahler auch
verstanden wissen als eine Art Seismograph seiner Zeit, in der
es, meint der Regisseur, ziemlich drunter und drüber ging,
drei Jahre vor dem Ersten Weltkrieg. Technischer Fortschritt,
Bevölkerungsexplosion  und  Psychoanalyse,  um  nur  mal  drei
Schlagworte  zu  nennen,  revolutionierten  Gesellschaften  und
Staaten mit vielfach veralteten, autoritären, reformunwilligen
Machtstrukturen.  Das  männliche  Selbstbild  wankte,  und  das
alles konnte nicht gutgehen, da baute sich zu viel Druck im
Kessel auf.
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Feinnervige Künstler wie eben Mahler, so die These, gaben
diesen  atmosphärischen  Veränderungen  in  ihrem  Schaffen
Ausdruck. Die Choreographie wäre somit ein getanztes Sitten-
oder  Gesellschaftsbild,  das  Gefühle  von  Verunsicherung,
Gefahr,  diffuser  Gewalt  oder  Verlustangst  (von  Männern)
aufnimmt. Das tut sie in engen Grenzen gewiß, doch bietet sie
kaum zusätzlichen Erkenntnisgewinn.

Herren von „Les ballets C de
la  B“  in  „nicht  schlafen“
(Foto:  Chris  van  de
Burght/Ruhrtriennale)

Wer sind die Opfer?

Eher schon drängt die migrantische Anmutung dieses Auftritts
von „Les ballets C de la B“ aus Gent in Belgien ins Blickfeld.
Leben wir wieder in Zeiten des Umbruchs? Welche Opfer müssen
gebracht werden, wer sind die Opfer? Eine größere Sequenz des
Getanzten bearbeitet dieses Thema, zeigt die Ausgrenzung eines
Mannes, der sich auffällig juvenil und tuntig gibt und wohl
deshalb  ausgeguckt  wird,  zeigt  seine  Isolierung  von  der
Gruppe, sein Leiden und Sterben. Schließlich liegt er neben
den Tieropfern auf dem Opferaltar. Und den anderen geht es
wieder gut; so ein Opfer besänftigt die Seele und gibt den
Menschen  neue  Kraft.  Oder?  Wenn  der  Opfergang  auf  seinem
Höhepunkt angelangt ist, vermeint man im dichten Klangrausch
auch die hämmernden Klänge aus Stravinskys „Frühlingsopfer“ zu
vernehmen, doch nennt die Musikliste diesen Komponisten nicht.
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„nicht  schlafen“  –
Probenfoto (Foto: Chris van
de Burght/Ruhrtriennale)

Immer wachsam sein

Der Titel des Tanzabends, das entnehmen wir einem Aufsatz von
Hildegard de Vuyst im Programmheft, ist durchaus appellativ
gemeint  („Wir  sind  dazu  verurteilt,  immer  auf  der  Hut  zu
sein“) und rekurriert seinerseits auf Zeilen des Philosophen
Friedrich  Nietzsche,  die  Mahler  für  Zarathustras
Nachtwandlerlied  verwendete  („O  Mensch!  Gib  acht!…).  Von
Nietzsche wiederum wissen wir, daß er dem Wahnsinn anheimfiel,
nachdem er auf der Straße ein Pferd geherzt hatte. Taugt dies
für eine assoziative Kaskade bis zu den (künstlichen) Pferden
auf dem Opferaltar im Tanzstück? Oder setzt man damit auf das
falsche Pferd?

In Wiederholungsschleifen

Die  umfangreiche  theoretisch-historisch-philosophische
Grundierung findet im Tanz der Männer leider nur zum Teil ihre
Entsprechung.  Da  ist  ein  selten  unterbrochenes,  in  seiner
Gleichförmigkeit  ermüdendes  Agieren  aller  auf  der  Bühne,
Bilder im Sinne einer dramatischen Strukturierung bleibt diese
Einrichtung schuldig. Nach etwa der Hälfte der Zeit wirkt der
gestische  Vorrat  endgültig  verbraucht,  man  wähnt  sich  in
Wiederholungsschleifen.

Eindrucksvoll aber bleibt, wie die jungen Männer (und die eine
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Frau)  mit  großem  Körpereinsatz  in  stickig-heißer
Jahrhunderthallenluft  rund  zwei  Stunden  fast  permanenter,
bewegter  Bühnenpräsenz  ohne  Erschöpfungszeichen  meisterten.
Ein bißchen mehr Präzision im Tanz hätte hie und da gutgetan,
aber bei einer solchen frei konstruierten Choreographie soll
man nicht zu streng sein.

Manche applaudierten heftig, manche gingen etwas früher – wie
das eben so ist.

Weitere Termine: 3., 8., 9., 10. September
www.ruhrtriennale.de

Atem  seliger  Liebe:  Daniel
Harding  und  das  Mahler
Chamber Orchestra in Essen
geschrieben von Werner Häußner | 4. Oktober 2024

Daniel Harding. Foto: Julian
Hargreaves

Beim Leipziger Mahler-Fest vor fünf Jahren hinterließ Daniel
Harding mit dem Mahler Chamber Orchestra nicht eben den besten
Eindruck: Er ebnete die schroffen Gegensätze, das Verstörende
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und  das  Heitere  der  Vierten  Symphonie  in  einer  gekonnt
brillanten  Darstellung  ein.  Anders  nun  in  Essen:  In  der
„Auferstehungssymphonie“ in der Philharmonie kam ihm der Blick
auf die Einheit der Musik entgegen.

Denn Mahlers Zweite vereinigt zwar die heterogenen Formen der
musikalischen Traditionen ihrer Zeit. Rudolf Stephan nennt in
seiner Analyse „hohe“ und „niedere“ Musik, Instrumentales und
Vokales, Sonate und Volkslied, Choral und Ländler. Aber die
Symphonie, und das macht Daniel Harding in seiner schlüssig-
geschlossenen  Darbietung  deutlich,  schöpft  ihre  Wirkung
weniger aus grellen Gegensätzen, sondern aus dem Sog, der zum
Finale  führt:  „Aufersteh’n,  ja,  aufersteh’n  wirst  du“
verkünden da der mit wundervollem Piano ansetzende Chor der
Mahler Chamber Orchestra Academy und der aufblühende Sopran
Christiane Kargs.

Allenfalls  hätte  der  Ausbruch  des  Ekels  im  dritten  Satz
greller  tönen,  radikaler  formuliert  sein  können.  Die
wundervoll schwebenden Streicher-Pianissimi des Mahler Chamber
Orchestra  –  in  riesiger  Besetzung  –,  die  elegischen
Holzbläser-Soli banden sich eher an den lyrischen zweiten Satz
als  einen  Kontrast  zu  betonen.  Aber  sie  entsprechen
andererseits der „ruhig fließenden Bewegung“, die Mahler für
den mittleren seiner fünf Sätze fordert.

So mag die Prater- und Zirkusmusi noch so grinsend stampfen
und blasen: Der große Atem, den Harding unverstellt strömen
lässt, führt letztendlich zu Liebe, seligem Wissen und Sein,
wie Mahler in seinem ursprünglichen „Programm“ schreibt. Dass
Harding auch die „Totenfeier“ des ersten Satzes, ursprünglich
als  „symphonische  Dichtung“  gedacht,  in  diese  Bewegung
eingebunden sieht, ist nur konsequent.

In seiner klugen Einteilung dynamischer Wirkkräfte hat Harding
für die Apotheose des letzten Satzes mit Glocken und Orgel
noch Reserven gelassen. Entsprechend monumental stellen das
Mahler  Chamber  Orchestra  und  der  von  Alexander  Eberle



einstudierte Chor diesen Gipfelpunkt aus. Auch Bernarda Finks
Alt preist mit freiem Ton den Weg vom Tod zum Licht.

Der  Schmelz  des  Mahler  Chamber  Orchestras  lässt  keine
Schlacken zu: Die Explosionen des Trauermarschs im ersten Satz
ereignen  sich  glühend  homogen,  die  brucknerisch  anmutenden
Streicher-Idyllen  meiden  sprödes  Kräuseln.  Holz  und  Blech
strahlen ganz locker Zaubertöne in den Raum. Und zu Beginn
zeigen die Kontrabässe mit entschiedenem Schritt: Bei Mahler
geht es um alles andere als um verzärtelte Idyllen. Die sind,
wenn sie erscheinen, immer nur Erinnerung an das Ersehnte:
Erlösung.

Neuer  „principal  conductor“
Adam  Fischer  tritt  in
Düsseldorf  an:  Haydn-Mahler-
Zyklus eröffnet
geschrieben von Werner Häußner | 4. Oktober 2024

Neuer  „principal  conductor“
der Düsseldorfer Symphoniker
ist  Adam  Fischer.  Foto:
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Tonhalle,  Susanne  Diesner

Düsseldorf hat einen neuen „principal conductor“. So wird Adam
Fischer jedenfalls vor Beginn seines Antrittskonzerts bei den
Symphonikern vorgestellt. Nein, nicht „Erster Konzertdirigent“
oder so ähnlich. Das könnte zu bieder rheinisch klingen.

Aber ein „principal conductor“, das ist etwas Internationales.
Und da wollen die Düsseldorfer Symphoniker offenbar hin. Raus
aus der oberen Mittelklasse, in der sie sich in den letzten
Jahren  wohl  nicht  ganz  freiwillig  eingenistet  hatten.  Der
erste Schritt: Mit Adam Fischer entsteht ein Haydn-Mahler-
Zyklus, der bis 2020 auch auf Tonträger gebannt werden soll.

Die Voraussetzungen stehen nicht schlecht: Zum ersten Mahler-
Konzert  mit  der  Siebten,  eingeleitet  von  Joseph  Haydns
Symphonie  Numero  88,  federt  der  freundliche  Herr  mit  den
mutigen  Ansichten  aufs  Pult,  demonstriert  souveränen
Überblick, gibt seine Einsätze fern jeder Orchesterbändiger-
Tanzshow,  meidet  hektisches  Fuchteln,  mit  dem  Teodor
Currentzis etwa seinen Mozart jüngst in Dortmund in angeblich
so unerreichte himmlische Sphären hineingefiebert hat. Wenn
man Fischer beobachtet, seine innere Ruhe in der Bewegung,
seine Spannkraft in der Lockerheit, sein Zupacken im richtigen
Moment, dann erklärt sich, warum die Wiener Philharmoniker und
die Symphoniker ihren Mahler so gerne mit ihm musizieren.

Aber  Fischer  bringt  aus  seiner  erfahrungsgesättigten
Vergangenheit noch einen äußerst sympathischen Zug mit. Er
koppelt  Mahler  mit  Haydn.  So  schlägt  er  den  Bogen  vom  –
traditionell, nicht tatsächlich aufzufassenden – Beginn der
„Wiener  Klassik“  zu  ihrem  Ausklingen  in  der  zerrissenen
Spätromantik Gustav Mahlers. Und er adelt einen Symphoniker,
der leider immer noch gern zum Schöpfer adretter Einspielwerke
für „Größeres“ degradiert wird. Haydns unglaubliches kreatives
Potenzial, das sich heute hinter dem Schleier des vermeintlich
allzu  Bekannten  verbirgt,  wird  Fischer  in  den  nächsten
Konzerten des Zyklus sicher freizulegen wissen. So wie er es



auf  seiner  legendären  Gesamtaufnahme  aller  Haydn-Symphonien
vorgemacht  hat,  die  er  mit  der  Österreichisch-Ungarischen
Haydn  Philharmonie  am  Wirkungsort  des  Komponisten  in
Eisenstadt  aufgenommen  hat.

In der G-Dur-Symphonie Nr. 88 führt Fischer vor, was für ein
Verwandlungskünstler Haydn gewesen ist: Aus simplen Motiven
zaubert  er  neue,  überraschende  Wendungen,  mit  einem
rhythmischen Element des Themas entwickelt er ein geistvolles
Spiel,  mit  chromatischen  Durchgängen  und  Modulationen
demonstriert  er  Könnerschaft.  Fischer  lässt  diese  Finessen
lebendig  ausformen,  wählt  ein  alertes  Tempo,  genießt  die
Forte-Piani-Kontraste, musiziert das Largo strömend aus und
lässt das Finale kraftvoll auftrumpfen.

Obwohl die Düsseldorfer wirklich nicht schlecht spielen, zeigt
die Haydn-Symphonie, dass es noch ein Stück des Weges bedarf,
bis sich Dirigent und Musiker durch und durch verstehen. Von
Unschärfen im präzisen Reagieren abgesehen, könnte der Klang
weniger füllig, dafür etwas spritziger und eleganter werden.
In Mahlers Siebter dagegen wirft das Orchester seine Erfahrung
aus der Oper in die Waagschale – und die senkt sich tief in
Richtung eines originären Mahler-Klangs. Der verlangt – wie
sollte  es  anders  sein  –  Präzision,  die  Fischer  auch
einfordert,  aber  keine  Akkuratesse:  Das  Gefühl  für  die
elastische Metrik der Musik kitzelt den Reiz heraus.

In  den  spannungsvoll  angesteuerten  Kulminationspunkten  des
„allegro risoluto“-Satzes finden sich diese Finessen wieder;
in den geheimnisvoll ätherischen Momenten der Nachtmusik-Sätze
auch. Die Märsche kippen dank dieses Gespürs ins unheimlich
Groteske, die Klangfarben mischen sich zu magisch erleuchteten
Feldern. Im zweiten Satz gelingt einer der Höhepunkte des
Abends, wenn sich die Musik aus solch jenseitiger Pianissimo-
Sphäre wieder löst, als kehre sie in unsere gegenständliche
Welt zurück.

Sicher: Manche Farbreibungen könnten schärfer gefasst, manche
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Akzente entschiedener ausgespielt werden. Aber die Holzbläser
lassen schon im ersten Satz Dünste eines Hexenkessels ins Ohr
steigen.  Die  Streicher  haben  becircende  Momente  in  den
nächtlich leisen, flirrend verharrenden Tonfeldern, in denen
die Idylle ins Unheimliche driftet. Im dröhnenden Lärm des
letzten  Satzes  haben  Pauken  wie  Flöten  ihre  prominenten
Auftritte.

Fischer  lässt  es  „krachen“,  aber  er  meidet  martialische
Übertreibung  und  rettet  Mahler  mit  einem  Hauch
österreichischer Noblesse vor dem Abgrund der Exaltation.

Der Mahler-Zyklus mit Adam Fischer wird erst in der Saison
2016/17  fortgesetzt.  Das  nächste  Konzert  der  Düsseldorfer
Symphoniker mit Musik Gustav Mahlers dirigiert der bis 2014
amtierende Generalmusikdirektor Andrey Boreyko als Gast. Am
1., 3. und 4. Juli 2016 erklingt der Blumine-Satz aus der
Erstfassung der Ersten Symphonie. Info: http://www.tonhalle.de

 

Entdeckung  in  Bochum:  Die
Symphoniker  präsentieren
Mahlers Inspirator Hans Rott
geschrieben von Werner Häußner | 4. Oktober 2024
Der junge Mann hat eine tragische Geschichte, seine Symphonie
auch:  Hans  Rott  starb  1884  mit  25  Jahren  in  der
Niederösterreichischen  Landes-Irrenanstalt  in  Wien  an
Tuberkulose. Seine erste und einzige vollendete Symphonie lag
über 100 Jahre unbeachtet in einem Nachlass, bis sie 1989
uraufgeführt  und  sogleich  als  ein  wegweisendes  Werk  der
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anbrechenden Moderne erkannt wurde.

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

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

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

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

Er fühlte sich von Brahms verfolgt

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



Halluzinationen“ diagnostizierten die Ärzte.

Und Gustav Mahler? Der hat Rott sehr geschätzt und das Werk
seines  Freundes  mehrfach  studiert,  aber  nie  aufgeführt.
Stattdessen verarbeitete er die Anregungen daraus in seinen
eigenen Symphonien: Unschwer ist – bei allen Unterschieden
zwischen den beiden – Rotts Einfluss in Mahlers Idiom bis
hinein in die Fünfte zu entdecken. So ganz unberechtigt ist
die Rede vom „missing link“ also nicht.

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

Klänge einer zerrissenen Welt

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



Aber man hört auch, warum Brahms jenseits ablehnenden Gefühls
die Symphonie des Anfängers nicht goutiert haben dürfte: Gegen
die formale Souveränität und Perfektion der Haydn-Variationen
–  von  den  Bochumern  genüsslich  ausgespielt  –  wirkt  der
wichtige Kopfsatz von Rotts Symphonie unentschieden. Zwar sind
die  Themen  ansprechend  exponiert,  aber  die  weitere
Verarbeitung wirkt zuweilen, als trete sie auf der Stelle.
Auch der vierte Satz kommt weitschweifig daher – wiewohl die
Reprise  des  Materials  des  ersten  und  die  Zitate  aus  dem
zweiten  und  dritten  Satz  eine  ehrgeizige  symphonische
Konzeption  verraten.

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

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

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

http://www.bochumer-symphoniker.de


Glanzvoll  und  ohne
Verstörung: Toshiyuki Kamioka
triumphiert in Wuppertal mit
Mahler
geschrieben von Werner Häußner | 4. Oktober 2024

Toshiyuki  Kamioka.  Foto:
Andreas  Fischer

Man möchte Gustav Mahler widersprechen: Doch, doch, das Beste
in der Musik steht in den Noten, wenn sie jemand wie Toshiyuki
Kamioka zum Klingen bringt. Als Opernintendant so ärgerlich
gescheitert, triumphiert er nach wie vor als Dirigent: Das
Wuppertaler Publikum liebt und feiert ihn, wie jetzt nach dem
Konzert  mit  Mahlers  Dritter  Symphonie  in  der  Historischen
Stadthalle. Und das nicht ohne Grund: Was in den Noten steht,
erfährt unter Kamiokas temperamentvoller, aber stets bewusst
auf den Punkt geführter Leitung eine glanzvolle Wiedergabe.

Bei einer oft als „monströs“ beschriebenen Riesen-Symphonie
wie Mahlers Dritter braucht es eine klare Linienführung und
eine deutlich konturierte Klang-Disposition, soll nicht die
formal disparate Anlage in ein lärmendes Chaos münden. Kamioka
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hält mit dem Sinfonieorchester Wuppertal die nötige eiserne
Disziplin:  Exakt  abgestimmt  treffen  Streicher  und  Bläser
aufeinander, die gewaltigen Eruptionen vor allem des ersten
Satzes schleudern ihre Klangschichten stets differenziert in
den Raum, kein Notenrauch vernebelt, was sich in den Momenten
strahlend-majestätischer  Entfaltung  –  die  Kamioka  offenbar
sehr liebt – oder in tintiger Verdüsterung ereignet.

Auch  die  verzerrten  Schein-Zitate  aus  militärischem
Geschmetter  oder  die  grell-primitiven  Melodiefetzen  von
Jahrmarktsmusik sprengen die klare Disposition nicht. Kamioka
zeigt sich als Souverän, der auch über scheinbar chaotische
Bewegungen  seiner  Klangtruppen  einen  napoleonisch  kühlen
Überblick  wahrt  und  die  glänzend  auf  ihn  eingestimmten
Sinfoniker zum Siege führt.

Überhaupt das Orchester: Es muss sich mit diesem Mahler vor
der Konkurrenz der Klangkörper der Umgebung nicht verstecken.
Schon  die  entschiedene  Exposition  der  Hörner  lässt  keinen
Zweifel am versierten Umgang mit schwierigem Material. Wenn
die  Holzbläser  mit  ihrem  Unisono  den  Marsch  höllisch
einfärben,  wenn  das  mit  acht  Mann  besetzte  Schlagwerk  im
Pianissimo  seine  Kraft  bändigt,  wenn  die  hohen  Streicher
flirrend  helle  Kontraste  ohne  Scharten  und  Kratzer
präsentieren, weiß man das Mahler’sche musikalische Universum
in  guten  Händen.  Vor  allem:  Die  Konzentration  bleibt
ungebrochen, bis in den ätherischen letzten Adagio-Satz, in
der die Entrückung des Klangs bei den Streichern leuchtet,
dynamisch  sorgfältig  gesteigert  und  intensiv  gefüllt.  Den
ruhevollen  Pianissimo-Beginn  muss  eine  Streichergruppe  erst
einmal so gelöst und „empfunden“ realisieren!



Gustav  Mahler  auf
einem Foto von 1909,
zwei  Jahre  vor
seinem  Tod.

Mahlers  musikalisches  Universum  bindet  vokale  Elemente  mit
ein:  Kathrin  Göring  zitiert  die  Worte  des  Alt-Solos  aus
Friedrich Nietzsches „Also sprach Zarathustra“ auf dem dunklen
Klanggrund wie eine aus dem Irgendwo kündende Prophetin; die
Damen  des  Wuppertaler  Opernchors  und  die  Knaben  der
Wuppertaler Kurrende bringen zum Ausdruck, dass Mahler mit dem
Lied  „Es  sungen  drei  Engel“  aus  „Des  Knaben  Wunderhorn“
zwischen bewusster Naivität und erhabener Schlichtheit pendelt
– auch die Chöre bindet Kamioka konsequent in das Klangbild
ein.

Ungeheures Lachen über die Welt

So ist also alles aus den Noten herausgelesen? Mit Sicherheit.
Aber die Suche nach dem „Besten“, das Mahler so unbestimmt in
seinem Wort anspricht, führt dann doch über Aufgeschriebenes
hinaus. Und um das zu finden, hätte Kamioka ein paar Risiken
mehr eingehen müssen. Mahler sagte einmal zu seiner Dritten,
sie sei ein „ungeheueres Lachen über die ganze Welt“. Über
diese abgründige, sarkastisch gewürzte Verunsicherung schwebt
Kamiokas Deutung weit hinauf in die Sphären von Schönheit und



ungebrochenem Glanz.

Doch, doch, das Grelle, das Dissonante, das Gewalttätige ist
präsent, ist von Kamioka gekonnt erfasst und ausgespielt. Aber
der  Hauch  des  sarkastischen  Ingrimms,  die  flammende
Verzweiflung,  die  brütende  Depression,  die  sich  furchtbar
aufbäumende,  in  Erschöpfung  verpuffende  Energie  –  diese
Extreme  emotionalen  Ausdrucks  holt  Kamioka  nicht  ein.
Verstörung sollte nicht walten, aber die Mahler’sche Welt ist
tief, tiefer noch als in den Noten gedacht…

_________________________________________________________

Das Vierte Sinfoniekonzert des Wuppertaler Sinfonieorchesters
am 13. Und 14. Dezember in der Stadthalle präsentiert ein
außergewöhnliches  Programm  mit  Musik  der  polnischen
Komponisten  Karol  Szymanowski,  Mieczysław  Karłowicz  und
Wojciech  Kilar.  Die  Leitung  hat  Antoni  Wit,  Direktor  der
Warschauer  Nationalphilharmonie.  Info:
www.wuppertaler-buehnen.de

Mehr Mahler in der Region gibt es am 20., 22, und 23. November
in Düsseldorf: In der Tonhalle dirigiert Adam Fischer, neuer
Chefdirigent der Sinfoniker, Mahlers Siebte Symphonie. Info:
www.tonhalle.de  .  Im  Februar  gastiert  das  Mahler  Chamber
Orchestra mit der Zweiten Symphonie seines Namensgebers unter
Daniel Harding in der Philharmonie Essen (19.), im Konzerthaus
Dortmund  (20.)  und  in  der  Philharmonie  Köln  (21.  Februar
2016). Info: www.mahlerchamber.com

Zwischen  Talkshow  und
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Happening – die Triennale auf
musikhistorischer Lesereise
geschrieben von Martin Schrahn | 4. Oktober 2024

Blick  auf  die
skandalträchtige
Uraufführungschoreo
graphie  des
 „Sacre“.  Foto:
Christoph Sebastian

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

Es sei gestattet, ein wenig zu lachen, auch wenn hier, als
filmisches  Dokument,  die  Rekonstruktion  der
Uraufführungschoreographie gezeigt wird (1913 in Paris, von
Waslaw  Nijinsky),  die  immerhin  einen  der  größten
Theaterskandale  des  beginnenden  20.  Jahrhunderts  ausgelöst
hat.  Sodass  die  Musik  im  tumultuösen  Lärm  des  erhitzten
Publikums beinahe unterging.
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Nicht zuletzt auf Eklats dieser Art hat der amerikanische
Musikkritiker Alex Ross wohl bei der Titelgebung seines Buches
geblickt: „The Rest is Noise“ erzählt eine Geschichte von der
tönenden  Moderne,  die  nicht  wenige  Zeitgenossen  als  Lärm
abtaten, von einer Moderne, die andererseits den Lärm der Welt
durchaus  spiegelte.  Der  Autor  entwirft  dabei  ein
großformatiges Gemälde, das die musikalische Entwicklung des
vergangenen  Jahrhunderts  in  Beziehung  setzen  will  zu
politischen, philosophischen, soziologischen Strömungen jener
Epoche. Ein überquellendes Kompendium, nicht frei indes von
steilen  Thesen,  „Vielleicht“-  und  Konjunktivsätzen,
Halbwahrheiten.

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

Johan Simons’ Musikvermittlung der besonderen Art startet im
Essener  Grillo-Theater  und  verhandelt  zunächst  die  letzte
Jahrhundertwende, das Fin de Siècle, mithin die Komponisten
Mahler und Strauss, um sich dann im 2. Teil hauptsächlich eben
des „Sacre“ anzunehmen.

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

Da  gibt  Axel  Holst  einen  fein  formulierenden  Harry  Graf
Kessler, Stefan Diekmann einen spitzzüngigen Jean Cocteau, und
die resolute Ingrid Domann zitiert im Agitpropstil harsche
Kritiken aus der zeitgenössischen Weltpresse. Der wunde Punkt
von Strawinskys Musik ist schnell benannt: die Dissonanz. Sie
ist im übrigen in Ross’ Buch das Element, das die Entwicklung
der tönenden Moderne geprägt hat. Sie emanzipiert sich indes
nicht erst, das sei nur am Rande angemerkt, seit den späten
Stücken eines Franz Liszt. Es gibt Werke der Renaissance, die
würde der arglose Hörer im 20. Jahrhundert verorten.



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

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

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

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

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

Nachtstücke  und  falscher
Jubel  –  Martin  Schläpfer
choreographiert  Mahlers  7.
Sinfonie
geschrieben von Martin Schrahn | 4. Oktober 2024

„Die  Reise  nach  Jerusalem“
als  beklemmende  Raserei  zu
Mahlers  wilder  Musik  des
Finales. Foto: Gert Weigelt

Paukengedröhn, Fanfarengetön: Im Orchestergraben bricht sich
ein  protzender,  prunkender  Jubel  Bahn,  als  wären  dort
Streicher und Bläser und Schlagwerker ganz kirre geworden. Die
Musik überschlägt sich, kommt kaum zu Atem, knallt plakativ
die Freudenausbrüche aneinander. Und oben, auf der Bühne? Da
stehen einige Tänzer im Halbdunkel, wohlgeordnet in Reih’ und
Glied, und machen – erstmal nichts.
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Jetzt ahnen wir zumindest, im Duisburger Haus der Rheinoper
sitzend,  vom  letzten  Satz  aus  Gustav  Mahlers  7.  Sinfonie
klanglich  überwältigt,  dass  diese  ganze  Happy-end-Stimmung
offensichtlich eine Farce ist, falsches Getöse, um den Jubel
an  sich  zu  denunzieren.  Zwar  lichtet  sich  alsbald  die
Szenerie, das vortreffliche Corps de ballet weiß so elegant
wie sprungmächtig, so dynamisch wie anmutig, bisweilen in ganz
klassischer Manier, den Überschwang zu zelebrieren.

Doch mit dem Einbruch des düsteren Trauermarschthemas aus dem
ersten  Satz  der  Sinfonie  kippt  die  Stimmung:  eine  blonde
Ballerina (Anne Marchand) ringt mit einem Hocker, unter dem
sie bisweilen wie gefangen liegt. Nichts mehr von gleißender
Glückseligkeit. Dann setzt Mahlers Finale zur letzten Raserei
an. Auf der Bühne hetzt sich eine Menge bei der „Reise nach
Jerusalem“ fast zu Tode. Hinten plötzlich Menschen in langen
Mänteln, wie Aufseher in einem Lager, die Musik zieht noch
einmal Luft, ein Schlag, Licht aus.

Es ist durchaus logisch, dass Martin Schläpfers Choreographie
„7“, die tänzerische Deutung von eben Mahlers 7. Sinfonie,
dieses  Pseudo-Jubelfinale  in  Düsternis  und
Verzweiflungsraserei enden lässt. Geben doch die vier Sätze
zuvor allen Anlass, die dunkle, groteske Seite des Daseins auf
die Bühne zu bringen. Der Komponist selbst spricht ja in zwei
Fällen  von  Nachtmusiken,  das  derbe  Scherzo  nennt  er
schattenhaft, und der dumpfe Trauermarsch des Beginns, mit der
traurigen Tenorhornmelodie, ist eine klare Vorgabe.



Derber  Tanz  in  klobigen
Stiefeln  zum  schattenhaften
Mahler-Scherzo  mit  Yuko
Kato, Wun Sze Chan, Camille
Andriot  (v.l.).  Foto:  Gert
Weigelt

Schläpfer lässt zur schaurigen Einleitung Tänzer auf die Bühne
kriechen,  ungelenke  gekrümmte  Wesen,  schmerzbeladene  und
zerbrochene  Gestalten.  Nach  und  nach  erst  finden  sie
gewissermaßen  zum  aufrechten  Gang.  Später,  im  skurrilen
Scherzo, stürzt ein Trio herbei, von Ausstatter Florian Etti
in Stiefel gesteckt, die Füße auf den Boden knallend, teils in
gebückter Haltung, als führten sie einen derben Bauerntanz
auf.

Wenn Mahler nun seine wilde Welt mit ihren Banalitäten und
ihrem Schmerz verlassen will, driftet er ab ins Sphärische.
Streicherklang,  Harfenglissando,  Kuhglocken,  über  allem
Trompetenseligkeit  in  höchsten  Höhen.  Dann  führt  Schläpfer
Paare zusammen, zeigt glückliche Menschen. Doch ach: Mitunter
entpuppen  sich  die  Partner  als  die  falschen,  durchzieht
Rivalität und Eifersucht, bis hin zur Machismo-Brutalität, die
Szenerie.

Selbst die 2. Nachtmusik, eigentlich eine hübsche Serenade mit
Mandoline und Gitarre, entwickelt ihre Schattenseiten. Zwei
Paare necken sich wie im idyllischen Schäferspiel, und doch
gibt es, wenn die Musik sich dunkel färbt, sanfte Zweifel.
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Schläpfers Mahler-Deutung ist eine, die den Pessimismus, das
Leid  aus  der  Musik  herausliest.  Nur  ab  und  an  gibt  es
Hoffnungsschimmer,  als  winzige  Inseln  von  Glückseligkeit.
Diese  Interpretation  verdeutlicht  zudem,  dass  die  7.  des
Komponisten weit mehr im Schatten der „Tragischen“ (Nr. 6)
steht als im Faustischen der Nummer acht.

Entsprechend  derb  naturalistisch,  teils  brachial  in  den
Klangballungen,  oder  mit  herbem  Serenadenton  spielen  die
Duisburger  Philharmoniker  unter  Wen-Pin  Chien  das  Stück.
Ziemlich analytisch geht der Dirigent dabei zu Werke, die
Strukturen  betonend,  alles  Skurrile,  Groteske,  Dunkle,
Schmerzbehaftete  teils  überdeutlich  herauskehrend.  Manchmal
leiden  darunter  die  dynamischen  Proportionen,  andererseits
bleibt  noch  im  dichtesten  polyphonen  Geflecht  alles
transparent.

Mögen  auch  hier  und  da  die  Trompeten  Mühe  haben,  Mahlers
höchste  Höhen  sicher  zu  erreichen,  bleibt  doch  der
Gesamteindruck  einer  hochspannenden,  in  sich  geschlossenen
Interpretation. Bildmacht und orchestrale Kraft fügen sich zum
aufregenden Ganzen. Großer Applaus.

Weitere  Infos:
http://operamrhein.de/de_DE/repertoire/b-17.1045217

Video-Ausschnitt  aus  der  Produktion:
https://www.youtube.com/watch?v=O72cLnIWxKE

Von musikalischer Zerstörung:
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Die Dortmunder Philharmoniker
deuten Mahlers 6. Symphonie
geschrieben von Martin Schrahn | 4. Oktober 2024

Mahler-Karikatur aus der
Wochenschrift  „Die
Muskete“  (1907):
„Herrgott, dass ich die
Hupe  vergessen  habe!
Jetzt muss ich noch eine
Sinfonie schreiben.“

„Symphonie heißt mir eben: mit allen Mitteln der vorhandenen
Technik eine Welt aufzubauen“. So hat Gustav Mahler 1895 sein
Credo formuliert, glaubt man den Erinnerungen seiner Freundin,
der Geigerin und Bratschistin Natalie Bauer-Lechner.

Es war das Jahr, in dem des Komponisten 2. Symphonie in Berlin
uraufgeführt wurde, unter seiner Leitung. Und in der Tat, er
hat seine Mittel weidlich ausgenutzt: den liedhaften Tonfall,
räumliche  Klangwirkungen  durch   Fernorchester  und  Echos,
Naturlaute, extreme dynamische Spannweite, skurrile Wendungen.

In den Augen mancher war Mahler bereits mit seiner 1. ein
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fertiger  Komponist.  Er  selbst  indes  sah  sich  eher  als
Suchender,  der  seine  Werke  noch  während  der  Proben  zur
Uraufführung und darüber hinaus korrigierte, sei es bei der
Orchestrierung oder der Satzfolge. Kunst war für ihn also
einerseits  Handwerk,  zum  anderen  Trägerin  metaphysischer
Bedeutung. Keinesfalls aber sah er sich in der Nachfolge der
Programmusiker namens Franz Liszt oder Richard Strauss.

Mahler nahm also sein Material und entwickelte es stetig fort.
Die Welt, die er dabei vor Augen hatte, mochte bisweilen schön
sein, doch Schönheit ist bekanntermaßen vergänglich. Für den
Komponisten  hieß  dies,  Abgründe  freizulegen,  Illusionen  zu
entlarven, Tod und Leben nebeneinander zu stellen. Dies hat er
wohl  nirgends  so  konsequent  komponiert  wie  in  der  6.
Symphonie.  Mehr  noch:  Mahler  zeigt  nicht  nur  eine
schreckliche,  von  unerbittlichen  Marschrhythmen  beherrschte
Welt, aus der es nur kleine Fluchten in die pastorale Idylle
gibt, sondern er dekonstruiert die Musik gewissermaßen selbst.
Was kernig beginnt, endet in Stammelei. Harte Paukenrhythmen
und zuletzt wuchtige Hammerschläge hauen alles in Stücke. Dem
Hörer, der sich diesen 90 Minuten hingibt, ja sie durchsteht,
bleibt blankes Entsetzen – und Schweigen.

Gabriel  Feltz,
Chefdirigent  der
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Dortmunder
Philharmoniker.
Foto: Thomas Jauk

Nun  haben  die  Dortmunder  Philharmoniker,  verstärkt  durch
Studierende des Orchesterzentrums NRW, sich dieses gewaltigen
symphonischen Brockens angenommen. Chefdirigent Gabriel Feltz
steht im Konzerthaus am Pult, führt diese Klangkörpermasse mit
den allseits bekannten Fingerzeigen durch die hochpolyphone
Partitur,  auf  dass  jeder  Einsatz  sitzt  und  sich  Gehör
verschafft. Das sieht nach gutem Überblick aus, doch mitunter
ist Feltz’ Körpersprache derart exponiert, als ringe er selbst
mit der Materie.

Und  das  Orchester,  das  nicht  unbedingt  auf  eine
Mahlertradition zurückblicken kann, wie sie etwa die Bochumer
Symphoniker  seit  zwei  Jahrzehnten  kontinuierlich  pflegen,
macht seine Sache in vielerlei Hinsicht außerordentlich gut.
Koordinations- und Intonationsprobleme halten sich in engen
Grenzen.  Die  Durchhörbarkeit  ist  überwiegend  gewährleistet.
Die Emotionalität ist hoch, wie die Wirkmacht dieser Musik.

Und doch: Feltz dirigiert das Werk stark aus dem Geist der
Romantik. Weder gelingt ihm die rhythmische Unerbittlichkeit
der  Marschbewegungen,  mit  denen  Mahler  bereits  die
Maschinenmusik streift, noch klingen die Hammerschläge, um ein
Detail zu benennen, wie krass naturalistische Axthiebe. Diese
Welt, die zusammenfällt, soll wenigstens eine halbwegs schöne
gewesen  sein.  Doch  diese  Schönheit,  wie  sie  sich  etwa  im
Einschub der Herdenglocken-Idylle innerhalb des ersten Satzes
offenbart,  ist  eine  allzu  greifbare.  Mahlers  Vorstellung
jedenfalls,  dass  diese  Laute  wie  der  letzte  Ausdruck
menschlicher Zivilisation sich in der Natur verlieren, ist
kaum erfüllt.

Anderes gelingt famos. Der schlichte, liedhafte Beginn des
langsamen Satzes ist betörend, die Fernorchesterwirkungen des
Finales klingen schon immateriell, die Präsenz besonders der



Holzbläser wie der Trompeten ist beachtlich, das Schlagwerk
gewinnt im Finale an schauriger Präsenz. Nur schade, dass
Feltz im mitunter größten Wüten der Welt das Tempo rausnimmt.
Das erzeugt kaum zusätzliche Spannung, ist eher ärgerlich.

Insgesamt aber schlägt sich das Orchester tapfer. Und schafft
eine überzeugende Grundlage für eine hoffentlich regelmäßige
Beschäftigung mit dem Phänomen Mahler und seiner Welt.

Kunst  statt  Krieg  –
großartiger  Auftritt  der
Sopranistin Anna Prohaska in
Dortmund
geschrieben von Martin Schrahn | 4. Oktober 2024

Im Trailer der „Junge Wilde“-Reihe
des  Dortmunder  Konzerthauses  reißt
sich Anna Prohaska wutschnaubend die
Perlenkette vom Hals. Als wolle sie,
sagen wir, in der Gestalt der Donna
Elvira  dem  so  geliebten  wie
verhassten Don Giovanni den Schmuck
vor die Füße werfen. Eine Episode,
die  voller  Symbolkraft  steckt:  Da
ist  eine  Sängerin  der
unkonventionellen Art, jung und wild
eben,  die  sich  in  musikalischen

Gefilden  auch  auf  abseitigen  Pfaden  bewegt.

„Das Ende der klassischen Klassik“ propagiert das Konzerthaus
damit, und nichts scheint dem besser zu entsprechen, als Anna
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Prohaskas  jüngster  Auftritt,  ein  Liederabend.  Denn  die
Sängerin bricht mit manchen Gesetzen der Aufführungspraxis,
findet den Weg heraus aus kammermusikalischer Intimität oder
nach innen gerichteter Emotionalität. Sie und ihr großartiger
Klavierpartner  Eric  Schneider  beherrschen  das  Podium
gewissermaßen mit offenem Visier und fechten einen Kampf wider
den Wahnsinn des Krieges, mit den Mitteln der Kunst.

„Behind  the  Lines“  ist  dieses  Konzeptkonzert  zum
Jahresgedenken  an  den  Ersten  Weltkrieg  überschrieben,  mit
ausgewählten Liedern des Barock, der Klassik, Romantik und
Moderne.  Dabei  wird  indes  nicht  nur  das  Leben  und  Fühlen
abseits  der  Front  (Hinter  den  Linien)  beleuchtet,  besser
gesagt messerscharf analysiert, vielmehr fällt der Blick oft
genug aufs Schlachtfeld selbst. Es wird jubelnd in den Kampf
gezogen,  herrschen  Stolz  und  Freude  wie  Schmerz  und
allertiefster Jammer. Aus Helden werden Gefangene, Vermisste,
Begrabene. Der Tod ist immer und überall.

Der Pianist Eric Schneider,
Anna  Prohaskas  fulminanter
Mitstreiter.  Foto:  Peter
Adamik

Und  Anna  Prohaska,  deren  Stimme  stets  als  Koloratursopran
geführt  wird,  schafft  es,  jede  Nuance  wirkungsvoll  zu
artikulieren,  seien  es  fahle  Töne  in  tiefer  Lage,  sei  es
leuchtend  hohes  Jubeln.  Und  wenn  sie  in  Hanns  Eislers
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bitterbösem  Spottlied  „Meine  Mutter  wird  Soldat“  ins
glasklirrende Spitzentonregister wechselt, dürfte sich mancher
Gänsehauteffekt unmittelbar einstellen. Auf der anderen Seite
der Ausdrucksskala steht etwa Gustav Mahlers „Wo die schönen
Trompeten blasen“: komponierte Leere, ein sanfter Balladenton,
der in weltverlorene Lyrik mündet. Prohaska singt mit weitem
Atem  und  wirkt  in  diesem  Moment  wie  die  personifizierte
Einsamkeit.

Wie sich bei dieser Sängerin sowieso alle Emotion in ihrem
Gesicht und Habitus wiederfindet. Die Haare hochgesteckt, in
eine  Art  Uniformjacke  gekleidet,  setzt  sie  gleichsam  das
optische Signal, wie sehr ihr diese Dinge am Herzen liegen. Es
geht nicht nur um schönen Gesang, sondern um eine Botschaft.
Dass  sie  dabei  eine  gewisse  Androgynität  ausstrahlt,
changierend  etwa  zwischen  Soldat  und  daheim  gebliebener
Geliebter, ist eine weitere, wohl bewusst gesetzte Note. Das
hat, nicht zuletzt, auch etwas mit Authentizität zu tun.

Prohaska hütet sich vor Überzeichnung und findet instinktiv in
die jeweils geforderte Stilistik. Von sanfter Schönheit ist
etwa das Lamento „Ich irre umher wie in der Wildnis“ von
Michael Cavendish, im Tonfall eines Madrigals gehalten. Franz
Schuberts „Ellens Gesang I“  interpretiert die Sopranistin mit
feinem  Legato,  in  höchster  Sensibilität,  mit  aufbrausender
Kraft  und  zuletzt  mit  fahler  Stimme,  langsamer  werdend,
ersterbend.  Wolfgang  Rihms  „Untergang“  wiederum  macht
deutlich,  über  welche  Vielfalt  betörender  Farben  die
Künstlerin  verfügt.

Eric  Schneider  ist  ihr  in  allem  ein  kongenialer
Klavierpartner.  Einer,  der  mit  jedem  Marschrhythmus,  jeder
dissonanten  Wendung,  mit  jedem  Klagegesang  und  jeder
Modulation als treuer Verbündeter Anna Prohaskas gelten kann.
So wird dieses Konzert zu einem der spannendsten Beiträge des
Weltkriegsgedenkens,  weil  hier  in  uns  Kunstempfinden  und
Intellekt geweckt werden. „Das Ende der klassischen Klassik“
heißt  im  übrigen  auch:  keine  Zugabe.  Weil  mit  diesem



Liederabend  in  dieser  Form  alles  gesagt  ist.

Ein  Versprechen  für  die
Zukunft:  Der  Einstand  des
neuen  Essener  GMD  Tomáš
Netopil
geschrieben von Werner Häußner | 4. Oktober 2024
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
einsame Höhen geführt hatte.
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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 | 4. Oktober 2024
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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
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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.

Das  Spektrum  der  Romantik:
Michaela  Selinger  singt
Lieder im Aalto-Foyer
geschrieben von Werner Häußner | 4. Oktober 2024
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Michaela  Selinger.
Foto: Ruth Ehrmann

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

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

Dem klug komponierten Programm entspricht eine klug geführte
Stimme. In Essen am Aalto, seit 2010 ihr Stammhaus, hat sich
Michaela  Selinger  große  Rollen  ihres  Fachs  als  lyrischer
Mezzosopran erarbeitet. In der nächsten Spielzeit kommen zwei
dazu: die Charlotte in Jules Massenets „Werther“ und eine neue



Händel-Partie in „Ariodante“. Seit sie Fotos vom Aalto-Theater
gesehen hatte, war es ihr Wunsch, an diesem Haus zu arbeiten,
bekennt  die  Österreicherin  im  Gespräch.  Erstklassiges
Orchester,  gute  Arbeitsbedingungen,  schöne  Rollen:  diese
Vorzüge schätzt Michaela Selinger am Aalto. Vor allem auf die
Partie der Charlotte freut sie sich, nachdem sie sich bereits
als Mélisande in Claude Debussys Oper im französischen Fach
„ausprobiert“ hatte.

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

Das Lied steht für die Sängerin ganz oben in der Wunschliste:
„Ich habe im Studium das Lied für mich entdeckt. Das war lange
vor der Oper, denn ich komme vom Oratorium her. Für mich ist
es ein Mittel des persönlichen Ausdrucks. Eine intime Form, in
der ich Freiheit des Gestaltens bis ins Kleinste habe.“ Auf
der Bühne sei das nicht möglich; der Zuschauer würde solche
Nuancen gar nicht wahrnehmen. „Beim Singen eines Liedes kommt
es darauf an, ob ich schnell oder langsam atme, geräuschlos
oder laut. Alles kann dem Ausdruck dienen.“ Diese Möglichkeit,



genau zu modellieren, fordert Michaela Selinger heraus. Und
sie sieht den Liedgesang als „Stimmhygiene“: „Wenn ich viel
Oper gesungen habe, merke ich, wie gut das Lied meiner Stimme
tut.“

Die beiden Eisler-Lieder – Selinger sang noch „Die Heimat“ auf
einen Hölderlin-Text – könnte man psychologisch als regressiv
bezeichnen: Trauer über das Verlorene herrscht vor, das „Ich“
träumt sich weg, will sich im Kinderland ausruhen, sehnt sich
danach,  zum  zweiten  Mal  ein  Kind  zu  sein:  Die  deutsche
Romantik als Sehnsuchtsort in einer Zeit, in der die Blaue
Blume im Exil und auf hartem, blutgetränktem Boden vergeblich
zu blühen versuchte.

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

„Pelléas  et
Mélisande“  in
Essen:  Michaela



Selinger  als
Mélisande  und
Jacques  Imbrailo
als Pelléas. Foto:
Hermann  und
Clärchen  Baus

Im  Einzelnen:  Schon  bei  Eisler  fallen  Perioden  auf,  die
verschwommen artikuliert sind, in denen die Konsonanten nicht
ausreichend gebildet werden. Geht es um erfüllte Bögen, fehlt
dem Mezzosopran der sicher fundierte Kern und ein weiträumiger
Klang. Wenn Selinger uns einen öden Strand vors innere Auge
führt, wenn sie Tränen und fahle Resignation besingt, ist ihr
ganz leicht rauchiges, feingliedriges Timbre genau richtig.
Auch für Claude Debussys „Trois Chansons de Bilitis“ bringt
sie lyrische Clarté im Zentrum mit. „Le Tombeau de Naїades“
kleidet  sie  zu  den  charakteristischen,  hell-unwirklichen
Klängen des Klaviers in einen zurückhaltend bleichen, tonarmen
Schimmer. Aber Schrekers und Mahlers groß angelegte, blühende
Entwicklungen  –  mit  herrlichen  Pointen  Zeilingers  auf  dem
Flügel  –  kann  sie  klanglich  nicht  entfalten;  da  bleibt
Selingers  Mezzo  begrenzt.  Manchmal  klingt  auch  die  Höhe
erzwungen, der Ton mit einer Spur zu viel gaumigem Klang.

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



Musikalischer  Jugendstil:
Sophia  Jaffé  mit  Erich  J.
Wolffs Violinkonzert
geschrieben von Werner Häußner | 4. Oktober 2024
Der  Begriff  des  „Jugendstils“  ist  in  der  Geschichte  der
bildenden Kunst nicht unproblematisch; in der Musik leistet er
wenig mehr als die Zuordnung eines Werks zu einer Zeitepoche,
die  von  gärenden  Aufbrüchen  und  von  schönheitstrunkener
Weltflucht, von inspirierter Moderne wie von zähem Festhalten
an alten Idealen und Traditionen geprägt war. Es war eine
Epoche,  die  für  sich  –  auf  der  Suche  nach  einer  neuen
Ursprünglichkeit – die „Natur“ lieben lernte. In Erich J.
Wolffs Violinkonzert aus dem Jahre 1909 entdeckt der staunende
Zuhörer außer einer stupend versierten Komponistenhand auch
jene  Ranken,  aufkeimenden  Triebe  und  aus  zarten  Knospen
wachsenden Blütenwunder, die den floralen Jugendstil in der
Kunst kennzeichnen.

Wolff,  1874  in  ärmlichen  jüdischen  Verhältnissen  in  Wien
geboren  und  1913  in  New  York  an  den  Folgen  einer
Mittelohrentzündung  gestorben,  gehört  zu  den  großen
Unbekannten  der  Epoche  eines  Gustav  Mahler,  Alexander  von
Zemlinsky  oder  jungen  Arnold  Schönberg.  Mit  ihnen  war  er
freundschaftlich verbunden; Wolffs Lieder wurden damals von
vielen Sängern interpretiert.

Heute  wäre  Wolff  komplett  vergessen,  gäbe  es  nicht
„Schatzgräber“ wie Peter P. Pachl, der das Konzert ausfindig
gemacht  und  neu  ediert  hat.  Pachl  sorgte  auch  für  die
Ersteinspielung  einer  Reihe  von  Wolffs  Liedern  mit  der
Sopranistin  Rebecca  Broberg.  Das  Violinkonzert  wurde  nun
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erstmals in modernen Zeiten – wenn nicht sogar überhaupt zum
ersten  Mal  –  in  der  Reihe  der  Sinfoniekonzerte  der  Neuen
Philharmonie  Westfalen  in  Recklinghausen,  Gelsenkirchen  und
Kamen aufgeführt.

Als treffliche Wahl erwies es sich, das Konzert der Geigerin
Sophia Jaffé anzuvertrauen, die seit fünf, sechs Jahren nach
einer Reihe von Wettbewerbserfolgen ihre Karriere ohne viel
Getöse aufbaut. Schon der dunkel-sämige Ton des Beginns weckt
die Ohren auf: Er kündigt einen Geigenton an, der genau in die
lyrische Schwarmwelt des fin de siècle passt. Jaffé kann das
blühende  Schwellen,  das  sanfte  Ersterben  des  Tons,  seine
zärtliche Fülle und sein jubelndes Entfalten hervorrufen.

Sie findet nach einem ersten Forte zum ruhevollen Dialog mit
der Harfe, schraubt sich in melodischem Rankenwerk in ein
bemerkenswert erfülltes Piano in der Höhe, lässt die Gischt
kurzer, sanfter Staccati in filigranem Schaum zerstieben. Die
Sinnlichkeit  ihres  Legatos  erinnert  an  Tschaikowsky;  dazu
zittern die Orchesterviolinen wie von einem Sommerwind bewegt.
Jaffé  holt  die  erlesen-poetische  Schönheit  dieser
musikalischen  Linien  und  Ornamente  ein  –  und  lässt  ganz
nebenher  nicht  spüren,  welche  enormen  technischen  Probleme
Griffe und Bogenführung, Lagenspiel und Tongebung der Solistin
aufgeben. In der originalen Kadenz des ersten Satzes muss sie
bis zur Dreistimmigkeit gehen und meistert auch diese Aufgabe
ohne Anflug hörbarer Anstrengung.

„Jugendstil“  also:  Rankende  Modulationen,  allmähliche
Mutationen  von  Motiven,  Verschlingungen,  Aufblühen  und
Versinken,  manchmal  auch  wuchernde  Steigerung  in  scheinbar
endlosen  Imitationen;  Naturlaute  in  der  Begleitung  der
(freilich manchmal plumpen) Bläser, feine Lichtwechsel, ferne
Horn- und freundlich-sanft ersterbende Klarinettenklänge – all
das erinnert an die geheimnisvollen Frauen eines Alfons Mucha,
die dem Betrachter aus Blättern und Blumen entgegenwachsen.
Dieses Konzert, bei dem man allenfalls das Fehlen dezidierter
Kontraste der Sätze untereinander kritisieren könnte, verdient



es, ins Repertoire aufgenommen zu werden.

Wie bereichernd die Musik Wolffs für uns sein kann, zeigte die
kluge Zusammenstellung des Konzertprogramms: GMD Heiko Mathias
Förster  hatte  es  der  Siebten  Sinfonie  Gustav  Mahlers
vorangestellt. Was bei Wolff noch in ungebrochener Schönheit
blüht,  verwandelt  sich  bei  Mahler  in  dunkel-wehmutsvolle
Erinnerung; wo Wolff ganz bei sich ist im innigen Gefühl,
brechen  Mahlers  Klänge  auseinander,  zerreißt  das  duftige
Gewebe, wird die Idylle zum Zitat. Was bei Wolff noch inneren
Zusammenhalt genießt, fliegt bei Mahler in Fetzen vorbei.

Für  die  Neue  Philharmonie,  die  bei  Wolff  an  einigen
Stolpersteinen nicht vorbeigekommen war, geriet die Siebte zur
Probe  auf  orchestrales  Niveau,  der  sie  nicht  ausweichen
musste. Es gab glänzende Stellen, etwa bei den Celli, und
ungeachtet  einiger  Ausrutscher  einen  untadeligen  Klang.
Förster dirigierte mit klaren Zeichen, stets wach für die
„Schaltstellen“ der Musik. Aber die preußische Präzision hat
auch ihren Haken: Sie lässt die Übergänge steif werden, nimmt
der  Phrasierung  ihre  flexible  Form,  macht  das  Metrum
mechanisch.

Schon  im  ersten  Akt  stehen  Klanggruppen  unverbindlich
nebeneinander, stellt sich die Mahler’sche Zerrissenheit nicht
ein. Das Changieren zwischen Idylle und Düsternis im zweiten
Akt fangen Förster und seine Leute ein; auch die bizarren
Episoden des dritten Satzes gelingen. Doch dem letzten Satz
mit  seiner  verlogen-triumphalen  Geste  fehlt  der  doppelte
Boden. Da lässt Förster auftrumpfen, aber in Glanz und Gloria
fehlt  das  falsche  Gleißen.  Und  damit  eine  entscheidende
Dimension dieses bestürzenden Mahler-Ungetüms.



Ortsbegehungen  in  Mahlers
Welt
geschrieben von Günter Landsberger | 4. Oktober 2024

Nicht nur im laufenden Mahler-Gedenkjahr,
auch lange noch darüber hinaus, werde ich
sehr gerne zu dem schönen, geschmackvoll
edierten  Lebensbuch  greifen,  das  der
Residenz Verlag unter dem Titel „Mahlers
Welt / Die Orte seines Lebens“ unlängst
hat erscheinen lassen. Alle, die sich für
Mahlers  große  Symphonik  interessieren,
sich für sie zu interessieren beginnen,
sie vielleicht sogar schon lieben, werden
sich mit diesem stattlichen Band auf Dauer
anfreunden können.

Man könnte dieses Buch, wenn man es in einem durch liest, im
fortwährenden  Ausgang  von  den  akribisch  aufgeführten  und
detailreich  kommentierten,  recht  zahlreichen  Wohn-  und
Aufenthaltsorten und innerstädtischen Wohnadressen Mahlers her
als eine besondere Art Mahler-Biographie lesen, oder aber es
chronologisch  und  vom  sehr  hilfreichen  Register  her  recht
vorteilhaft  als  Nachschlagewerk  benutzen.  Zudem:  Wer  im
letzten  Jahr  im  Wiener  Palais  Lobkowitz  die  Ausstellung
„Gustav  Mahler  und  Wien“  gesehen  hat  oder  eine  der
bedeutenderen Biographien zu Gustav Mahler (z. B. die von Jens
Malte Fischer) bereits kennt, findet in diesem Buch eine gute
Ergänzung.

Aber auch jener, der ohne allzu große Vorkenntnisse ist, und,
ohne  dass  er  den  Zugang  zu  den  Mahlerschen  Kompositionen
bereits gefunden hätte, unversehens auf dieses Buch stößt,
könnte bei der fortlaufenden Erkundung und der fortlaufenden,
durch etwa 600 Photographien gestützten Besichtigung der Orte
von  Mahlers  Lebens  einen  zumindest  sekundären  Zugang  zu
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Mahlers Schaffen gewinnen.

Ohnehin kann einem der Gedanke kommen, ob nicht auch so schon
jedes  Menschenleben  auf  seine  Weise  interessant  ist  und
gebührendes Interesse verdiente; und wie es wäre, wenn man
nicht  nur  das  Leben  der  Berühmten,  sondern  auch  das  der
Obskuren Revue passieren ließe; ja sogar, wie es wäre, wenn
man das Leben Nahestehender oder auch das eigene Leben in der
Chronologie der jeweiligen Wohn- und Aufenthaltsfolge in ihrem
Leben einmal etwas genauer unter die Lupe nähme. Gewiss: die
Vita der bereits Berühmten wird immer – auch buchmarktsmäßig
gedacht  –  von  größerem  Interesse  sein.  Aber  seit  welchem
Jahrhundert  (wenn  nicht  dem  Zeitalter  der  Renaissance  in
Italien) gibt es überhaupt ein Interesse an Künstler…-Viten?
Und liegt diesem Interesse am Biographischen bei Künstler…n
nicht fast immer die affektiv besetzte Beachtung der von den
Künstler…n geschaffenen Kunstwerke ursächlich voraus?

Und  war  es  nicht  auch  bei  Gustav  Mahler  ähnlich?  Wie
schändlich lange hat es doch posthum gedauert, bis er in der
Öffentlichkeit die ihm und seinem schöpferischen Werk auch nur
einigermaßen  angemessene  Würdigung  endlich  und  erst  nach
erfolgter  Schleusenöffnung  geradezu  boomartig  gefunden  hat!
Anlässlich des vorliegenden, über 400 Seiten starken Bandes
„Mahlers  Welt“  (ein  Titel,  der  einen  an  den  des  größten
Bucherfolgs von Jostein Gaarder erinnert), male ich mir aus,
wie ein ähnlich zugeschnittener Band mit Blick auf andere
Künstler aussähe, die ähnlich häufig wie Mahler von Ort zu
Ort, von Adresse zu Adresse gezogen sind. Mir kommen da auf
Anhieb Kleist, Grillparzer, Dostojewskij, auch Kafka, in den
Sinn, um von den bedeutenden exilierten Künstlern mal ganz zu
schweigen.

Wer also, sagen wir im Ruhrgebiet, z. B. wissen will, was
Mahler mit dem Ruhrgebiet zu tun gehabt hat, wird im Register
nach  Ruhrgebietsstädten  Ausschau  halten  und  dabei  auf  die
Seitenhinweise zur Stadt Essen stoßen. Auf Seite 261 erfahren
wir, dass Mahler im Januar 1907 in Berlin unter anderem „den



Gründer  des  Essener  Folkwang-Museums  Karl  Ernst  Osthaus“
getroffen hat, und auf den Seiten 303f. wird uns ausführlich
mitgeteilt, was es mit Mahlers Mai-Aufenthalt 1906 in Essenfür
eine Bewandtnis hatte. Auf S. 304 z. B. ist u. a. zu lesen:
„Am 27. Mai um 17.30 Uhr fand im Städtischen Saalbau die
zwiespältig  aufgenommene  Uraufführung  von  Mahlers  VI.
Symphonie unter der Leitung des Komponisten statt. Das aus 111
Musikern bestehende Orchster setzte sich aus den Städtischen
Orchestern Essen und Utrecht zusammen. Mit der Eisenbahn wurde
aus Paris von der Firma Musel Père et Fils, Paris IX.ar., 46
Rue de Douai, die in der Partitur vorgeschriebene Celesta
herangeschafft, die laut erhaltenem Frachtbrief-Duplikat ein
Gewicht von 101 kg hatte und 450 fl kostete.“

Je eine der etwa 600 in Einheitsgröße kleinen Abbildungen des
Gesamtbandes  findet  sich  auf  den  beiden  Mahlers  1907er-
Aufenthalt in Essen betreffenden Seiten 303 und 304. Auf Seite
304  ist  der  von  1904  bis  1943  existente  zweite  Essener
Saalbau,  ein  „Jugendstil-Bau“,  abgebildet,  in  dem  Mahlers
„Sechste“ 1907 uraufgeführt wurde.
Durchgängig  sind  die  Abbildungen  des  Bandes  kleiner  als
Postkarten,  aber  deutlich  größer  als  die
Briefmarkenabbildungen  in  älteren  Michel-Katalogen.  Dadurch
bekommt  zwar  einerseits  der  jeweilige  Text  ein  größeres
Gewicht, andererseits verkümmert das Bild ein wenig zum bloßen
Anhaltspunkt.  Mir  hat  Letzteres  allerdings  nicht  allzuviel
ausgemacht.  Mir  hat  die  Einheitlichkeit  in  der  jeweiligen
Bildgröße  des  so  unterschiedlichen  Bildmaterials  aus
gesamtästhetischen Gründen durchaus gefallen. Zur Not hätte
ich mir mit einer Lupe geholfen, wenn nicht ohnehin schon die
Internet- und CD-Rome-Gewohnheit, kleine Bilder durch Zoomen
jederzeit vergrößern zu können, bei mir inzwischen deutlich
innerlich nachwirken und kleinste Bilder wie von selbst auch
innerlich weiten würde.

Notorische  Zweifler  fragen  jetzt  vielleicht  noch:  1.)  Ist
„Mahlers  Welt“  denn  nicht  vordringlich  in  der  von  ihm



komponierten Musik zu finden? 2.) Kann man denn erwarten, dass
Mahlers  „Welt“  sich  aus  chronologisch  aneinandergefügten
Stationen und Aufenthaltsorten als „Welt“ im wahrsten Sinne
des Wortes zusammensetzen ließe?

Zur 2. Frage ist Folgendes zu sagen:
Erstens schränkt der Untertitel „Die Orte seines Lebens“ den
Haupttitel „Mahlers Welt“ schon etwas ein.
Und zweitens wird in allen ortsbezogenen Beiträgen überzeugend
und  erfolgreich  Wert  darauf  gelegt,  sie  in  deutlichen
Zusammenhang mit den jeweiligen Menschen und ihrer Geschichte
zu bringen. Briefzeugnisse Gustav Mahlers und anderer werden
da,  wo  ihr  Ort  ist,  in  die  jeweiligen  Artikel  ebenso
einbezogen  wie  passende,  erhellende  Dokumente  und  in
unermüdlicher Akribie erzielte Rechercheergebnisse. Manchmal
erfährt man sogar, wie nebenbei, wie eine bestimmte Straße
einst zu ihrem Namen gekommen ist (vgl. beispielsweise auf S.
25 die Namensgeschichte des „Rennwegs“ in Wien).
Drittens ist auf diesem strikt faktenbezogenem Wege ein sehr
informatives,  reichhaltiges  und  anregendes  Buch  entstanden.
Zur Freude derer, die noch mehr über Mahler erfahren wollen,
und  als  verlockende  Möglichkeit  für  jene,  die  über
unverbiestert  zuverlässige  Biographie-  und
Kulturgeschichtsfragmente  vielleicht  doch  noch  einmal  einen
eigenen Zugang zu Mahlers Musikwelt zu finden trachten, auch
wenn sie es vorher vielleicht gar nicht erhofft hatten.

Helmut  Brenner  /  Reinhold  Kubik:  „Mahlers  Welt.  Die  Orte
seines Lebens“. Residenz Verlag. 408 Seiten, 39,90 Euro.


