
Musikalischer  Jugendstil:
Sophia  Jaffé  mit  Erich  J.
Wolffs Violinkonzert
geschrieben von Werner Häußner | 27. Oktober 2012
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
erstmals in modernen Zeiten – wenn nicht sogar überhaupt zum
ersten  Mal  –  in  der  Reihe  der  Sinfoniekonzerte  der  Neuen
Philharmonie  Westfalen  in  Recklinghausen,  Gelsenkirchen  und
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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.



Entstelltes  Genie:  Kurt
Weills  „Street  Scene“  am
Musiktheater in Gelsenkirchen
geschrieben von Anke Demirsoy | 27. Oktober 2012

Leben  in  einer  schäbigen
Mietskaserne:  Das  Ehepaar
Maurrant (l. Joachim Gabriel
Maaß  und  Noriko  Ogawa-
Yatake)  und  Tochter  Rose
(Dorin  Rahardja,  r.  Foto:
MiR/Pedro Malinowski)

Den Blick für das Leid der Unterprivilegierten, Unterdrückten
und  Verfolgten  verlor  der  Komponist  Kurt  Weill  auch  nach
seiner Flucht aus Nazi-Deutschland nicht. In den USA musste
der Schöpfer der „Dreigroschenoper“ sich freilich anpassen, um
Erfolg zu haben.

Nach  intensiven  Studien  amerikanischer  Folksongs  und  der
Jazzmusik unternahm der Einwanderer das Wagnis, eine originär
„Amerikanische Oper“ schaffen zu wollen, die für ihn nur aus
der populären Musik des Landes hervorgehen konnte.

Mit größter Energie arbeitete Kurt Weill an „Street Scene“,
inspiriert vom gleichnamigen Drama von Elmer L. Rice, das 1929
den Pulitzer Preis erhielt. Die Handlung, Mitte der 40er Jahre
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in  den  Slums  von  New  York  angesiedelt,  zeigt  Amerika  als
„Melting pot“ der Nationen, aber auch die Deformation der
Menschen  durch  materielle  Not.  Im  Mittelpunkt  steht  die
Familie Maurrant: Anna betrügt ihren Ehemann Frank, während
Tochter  Rose  mit  dem  jüdischen  Intellektuellen  Sam  Kaplan
anbandelt.  Unter  den  Augen  klatschsüchtiger  Mietskasernen-
Bewohner spitzen sich die Dinge zu, bis es zu einem Doppelmord
aus Eifersucht kommt.

Das  Gelsenkirchener  Musiktheater  legt  „Street  Scene“  zur
Saisoneröffnung  in  die  Hände  von  Gil  Mehmert,  Musical-
Professor an der Folkwang-Universität Essen und Regisseur für
die Eröffnungsshow des Kulturhauptstadtjahrs Ruhr.2010. Diese
Entscheidung ist schwer verständlich, zumal das Programmheft
das „vermeintliche Musical“ als „Große Oper“ lobt. Mehmerts
Zugriff ist zu sehr auf Unterhaltung bedacht und verniedlicht
die sozialen Schärfen des Dramas. Statt der im Programmheft
versprochenen  „aufregenden  Gesellschafts-  und  Sittenschau“
sehen wir eine bunte, zahnlose Revue, in der das Publikum
sogar beim grausigen Doppelmord noch amüsiert gluckst.

Lys Symonettes deutsche Übersetzung der Songtexte von Langston
Hughes  sträubt  sich  gegen  den  Fluss  der  Musik,  die  vom
jazzigen  Swing  zu  Wagner’scher  Emphase,  von  der
schwelgerischen Puccini-Arie zum flotten Schlager und von der
Kavatine zum Blues gleitet. Die dafür nötige Geschmeidigkeit
kann Dirigent Heiko Mathias Förster den Musikern der Neuen
Philharmonie  Westfalen  nur  bedingt  vermitteln.  So  gut  es
gelingt, zarte Momente wie die Ode an den Fliederstrauch mit
subtilem Klangzauber zu unterlegen, so oft scheint sich das
Holpern der deutschen Texte im Orchestergraben fortzusetzen.
Hoffnung  stiftende  Ansätze  von  US-amerikanischem  Schwung
geraten immer wieder ins Straucheln.

In Erinnerung bleibt das Bühnenbild von Heike Meixner, die uns
einen halb umgestürzten Hochhausblock von unten zeigt, und ein
Ensemble,  das  an  diesem  Abend  mehr  Spielfreude  denn
sängerische Glanzleistungen bietet. Glaubhaft zeigen Joachim



Gabriel  Maaß  und  Noriko  Ogawa-Yatake  die  fortschreitende
Verhärtung und Verhärmung des Ehepaars Maurrant durch einen
gnadenlosen Alltag. Weicher und hoffnungsvoller ist Tochter
Rose, der Dorin Rahardja warme und wandlungsfähige Soprantöne
gibt.  Lars-Oliver  Rühl  verleiht  Sam  Kaplan  Puccini-Farben,
nicht immer ohne Mühe. Umgeben sind diese Hauptakteure von
einem Typenkabinett, das zuweilen am Rande des Tingeltangel-
Theaters agieren muss. Kurt Weill, dieses geniale musikalische
Chamäleon,  begegnet  uns  quasi  in  Turnschuhen,  behängt  mit
einer Federboa aus prallbunten Klischees. Wie sollen wir ihn
da ernst nehmen?

(Der  Bericht  ist  zuerst  im  Westfälischen  Anzeiger
erschienen. Informationen: www.musiktheater-im-revier.de)

„Merlin“  –  Isaac  Albéniz‘
wirrer  Opernschinken  in
Gelsenkirchen
geschrieben von Martin Schrahn | 27. Oktober 2012

König  Arthur  (Lars-Oliver
Rühl) hält das Schwert des
Mächtigen. Foto:MiR/Beu
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Endlich mal keine „Carmen“, „Traviata“ oder „Zauberflöte“ –
allesamt  Opernhits,  die  landauf,  landab  heruntergenudelt
werden. Dafür bekommen wir „Merlin“. Das ist der Zauberer aus
der Artus-Sage. Das ist hehrer Stoff, große Oper, ja großes
Kino. Da hat sich schon Richard Wagner prächtig bedient, haben
sich  unzählige  Literaten,  später  Filmemacher  inspirieren
lassen.

„Merlin“  also.  Das  Gelsenkirchener  Musiktheater  im  Revier
(MiR) lädt zur Deutschen Erstaufführung einer Oper, die indes
schon über 100 Jahre alt ist. Sie stammt von dem Spanier Isaac
Albéniz. Geschrieben auf das Libretto eines reichen Briten
namens Francis Burdett Money Coutts. Ein exzentrischer Kauz
und glühender Wagnerianer, der sich im wahnhaften Wetteifern
mit  dem  Bayreuther  Meister  an  einer  Artus-Trilogie
abarbeitete.

Albéniz wiederum, als meisterlicher Pianist in Europa eine
Größe, als Komponist vor allem mit Klavierwerken glänzend,
wollte  in  den  1890er  Jahren  die  Oper  für  sich  entdecken.
Vielleicht war auch da ein wenig Geltungsbedürfnis im Spiel,
der  unbedingte  Wille,  als  Spanier  im  Konzert  des
mitteleuropäischen  Musikdramas  mitzumischen.  In  London
jedenfalls fanden Albéniz  und der „Literat“ zusammen. Leider:
Denn dieser Begegnung bedurfte es in der Musikgeschichte nun
wirklich nicht.

Das Ergebnis nämlich war „Merlin“: schrecklich unbeholfen im
dramaturgischen  Verlauf,  unsäglich  das  Libretto,  krude  und
wüst in der musikalischen Gestaltung. Albéniz serviert uns
Wagner light in Verbindung mit übersteigertem Verismo. Eine
Melange, die oft in pur Plakativem mündet. Offenbar hatte der
Komponist  wenig  Gespür  dafür,  die  Szenerie  klanglich
differenziert zu zeichnen. „Merlin“ ist ein wirrer „Schinken“,
der  an  Richard  Strauss’  wenig  später  erschienene  „Salome“
nicht mal kratzen kann.

Trotz allem hat sich das MiR an die Ausgrabung gewagt, acht



Jahre nach der Uraufführung in Madrid. Hat das Werk mutig
eingekürzt auf drei konzentriert gefasste Akte. Und hat sich
an diesem „Schatz“ gehörig verhoben. Regisseur Roland Schwab
präsentiert  Archetypen,  keine  Charaktere.  Ausstatter  Frank
Fellmann zeigt im wabernden Nebel oder mystischen Blau eine
Straße ins Nirgendwo, einen gestrandeten Wagen. Merke: Die
Sehnsucht nach dem Sagenhaften ist auch der Moderne nicht
fremd.

Blonder Racheengel:
Nivian  (Petra
Schmidt)  tötet
Merlin  (Björn
Waag).  Foto:
MiR/Beu

Die Ritter kommen hingegen ritterlich daher (Kostüme: Renée
Listerdal), wenn Artus, wie ein tumber Siegfried, das Schwert
aus dem Stein zieht und König wird. Nach dem Krieg mit den
Anhängern  der  grundbösen,  verräterischen  Morgan  sehen  wir
aufgespießte  Köpfe.  Im  Schlussakt  plötzlich  Merlins  Ende,
blutig gerichtet von seiner Sklavin Nivian.

Wahn,  überall  Wahn.  Die  Regie  hat  den  Figuren  vor  allem
aufgesetzte, exaltierte Posen verordnet. Bjørn Waag (Merlin),
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Lars-Oliver Rühl (Arthur) und Majken Bjerno (Morgan) singen
überwiegend am oberen Ende der Ausdrucksskala, was den Stimmen
nicht  bekommt.   Einzig  Petra  Schmidt  (Nivian)  verströmt
bisweilen lyrische Wärme in differenzierter Dynamik. Dirigent
Heiko  Mathias  Förster  wiederum  führt  Chor  und  Neue
Philharmonie Westfalen einigermaßen unfallfrei durch die wüste
Partitur.

Am Ende haben wir gegen zehn Uhr die Oper verlassen und wähnen
uns  um  die  Mitternacht.  Wir  hören  „Iberia“  –  wunderbarer
Albéniz.

 


