
Schamlose  Klangfarben:  Der
Dirigent  Klaus  Mäkelä
triumphiert  mit  Berlioz  in
der Essener Philharmonie
geschrieben von Werner Häußner | 18. März 2023

Klaus Mäkelä und das Orchestre de Paris in der Essener
Philharmonie. (Foto: Sven Lorenz)

Klaus  Mäkelä  ist  einer  jener  Shooting-Stars,  die  in  der
Klassik-Szene gerade willkommen sind. Denn die alte Garde der
Dirigenten  tritt  allmählich  ab  und  in  der  mittleren
Altersgruppe  sind  charismatische  Figuren  rar.

Da  steht  er  also  zum  ersten  Mal  am  Pult  der  Essener
Philharmonie, der 27 Jahre alte Finne Klaus Mäkelä, weltweit
bei großen Orchestern gefragt und in vier Jahren Chefdirigent
des Amsterdamer Concertgebouworkest. Man fragt sich: Ist es
das Marketing, das die Aura erschafft? Oder baut der Ruf auf
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Ausstrahlung  und  Können  auf?  Bei  seinem  Kölner  Debüt  mit
Mahlers Sechster am Beginn der Spielzeit 2022/23 hätte man
Mäkelä gewünscht, mehr Zeit und Reife mitbringen zu können. Da
lieferte  er  ein  sinfonisches  Hochglanzprodukt,  das  die
existenziell aufwühlenden Tiefen der Musik überspielte.

Doch  Hector  Berlioz  und  seine  „Symphonie  fantastique“
zerstreuten nun den Verdacht, diese Dirigentenpersönlichkeit
müsse  sich  erst  noch  ausformen.  Da  standen  Präzision  und
Brillanz des Orchestre de Paris, das Mäkelä seit 2021 leitet,
im Dienst der Sache. Und die heißt bei Berlioz: unbekümmerter
Umgang mit der symphonischen Form, unerhörte Farben, ungeheure
Rhetorik, ungeahnte Experimente in der Harmonik, von Robert
Schumann einst als platt und verzerrt kritisiert. Der Deutsche
hat Recht: Die gellende Gemeinheit des Hexensabbats steht –
wie  zwei  Generationen  später  bei  Mahler  –  nicht  für  die
Raffinesse absoluter Musik, sondern für ein geradezu szenisch
gedachtes Programm, dessen Radikalität viele entsetzte, aber
andere wie Franz Liszt elektrisierte.

Fieberbrand mit Reserve

Alles beginnt mit einer gelösten Idylle: Mäkelä lässt den
lyrischen Beginn sanft aufblühen, heimst erste Bewunderung ein
für die fabelhaft abgestufte Mikro-Dynamik, an der sicher die
Berlioz-Erfahrung des Orchestre de Paris ihren Anteil hat.
Mäkelä hält klug die Reserven für die exaltierten letzten
Sätze  zurück,  lässt  den  Fieberbrand  des  Berlioz’schen
Opiumrauschs erst verhalten züngeln. Die heftigen Kontraste,
die atemlose Rasanz haben zu warten. Der glühend aufgeladene
Ton der Bässe oder das herrlich runde Blech: Sie haben ihre
Höhepunkte noch vor sich.

Das  Abmischen  der  Instrumentengruppen,  das  Verfließen  der
Farben, der intensive, mit vollem Bogen ausgekostete Klang der
Streicher gelingen expressiv –ob sie sonor grundieren oder als
dominierende Stimme hervortreten. Mäkelä evoziert mitreißende
rhythmische  Energie,  kann  das  Orchester  aber  im  Bruchteil
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eines  Taktes  zurückschalten  in  gelöstes  Legato.  Takt-  und
Rhythmuswechsel frappieren und lassen ahnen, wie Berlioz seine
Zeitgenossen gefordert und überfordert hat. Der zweite Satz
mit  seinen  Harfen-Effekten  und  seinem  in  verschiedenen
Beleuchtungen  schimmernden  Walzer  dirigiert  er  wie  eine
Opernszene, bedacht auf Rubato und pulsierenden Atem.

Im vierten Satz mit seinem unheimlich grellen Fagott-Marsch
brechen  dann  die  Gewalten  herein,  gefordert  von  Mäkeläs
imperialen  Gesten,  seiner  niedersausenden  Faust,  dem
Aufstampfen mit dem Fuß. Dennoch drängt sich nie der Eindruck
bloßen  Effekts  auf.  Infernalischer  Lärm  und  unwirkliches
Filigran  im  Hexensabbat  des  letzten  Satzes  sind  nicht
unkontrolliert  entfesselt.  Sie  folgen  mit  ihrer  ganzen
schamlosen  Ausnutzung  der  Klangfarben  einer  wohlüberlegten
Dramaturgie.  Für  Mahler  mag  Mäkelä  noch  manche  Erfahrung
sammeln müssen – mit Berlioz und dem phänomenalen Pariser
Orchester  legt  er  nahe,  dass  sein  Ruf  der  Persönlichkeit
entspricht. Zu hoffen ist, dass man von dem jungen Mann nach
diesem Debüt auch in Essen noch hören wird.

Vom Schaum der Ekstase kaum ein paar Flocken



Janine Jansen und Klaus Mäkelä. (Foto: Sven Lorenz)

Vor  der  Pause  ging  es  weit  gesitteter  zu:  Jean  Sibelius‘
Violinkonzert  entbehrt  zwar  nicht  der  schwärmerischen
Leidenschaft, aber selbst die prägnanten rhythmischen Passagen
und  die  Ausbrüche  des  Orchesters  im  letzten  Satz  bleiben
hinter dem Höllenritt von Berlioz zurück. Mäkelä emanzipiert
das  Orchester  zu  einem  dynamisch  wunderbar  dosierten,  mit
kostbaren Farben spielenden Partner der Solistin. Doch die
Geigerin Janine Jansen zeigt kein Interesse, ihre schlanke,
bisweilen zu Blässe neigende Tongebung expressiv aufzuladen.
Das „Espressivo“ will sich in ihrem abgemagerten Ton nicht
einstellen, die schwer lastende, leidenschaftliche, mit edlem
Sentiment getränkte Melodik des Adagio will Jansen entfetten,
aber das löbliche Vorhaben verdünnt den Klang und überzeugt
nur in den leisen Momenten. Im Finalsatz fliegen vom Schaum
der Ekstase kaum ein paar Flocken.



Musik  mit  Testosteron:
William  Waltons  Erste
Symphonie in Essen
geschrieben von Werner Häußner | 18. März 2023
Die Essener Philharmoniker verabschiedeten sich bei ihrem 12.
Sinfoniekonzert  mit  einem  ungewöhnlichen  Programm  in  die
Ferien. Man merkte es am Besuch: Der Alfried Krupp Saal war
nur  schütter  besetzt.  Der  konservative  Teil  des  Essener
Publikums  lässt  sich  mit  William  Waltons  Erster  Symphonie
nicht locken.
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Solist  Lutz  Koppetsch.  Foto:  Alex
Chepa

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

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

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

Die Musik lässt die Muskeln spielen

Dafür  trumpft  der  Abschluss  von  William  Waltons  Erster
Symphonie umso imperialer auf. Die Musik lässt die Muskeln
spielen, und Nicholas Carter, Chefdirigent der Oper Bern, tut



alles,  damit  sich  die  Stränge  unter  gespannter  Haut  auch
deutlich abzeichnen. Dass er die Philharmoniker um ihr Leben
spielen lässt, macht seine gemessene Gestik erst einmal nicht
sichtbar.  Aber  das  musikalische  Testosteron  fließt
ungehindert, heizt den komplexen kontrapunktischen Strukturen
der Musik Waltons so energisch ein, dass die orgiastische Glut
alles  überschmilzt,  was  vielleicht  trotz  der  steigenden
Fortissimo-Grade noch an feineren Funken, harmonischen Blitzen
oder elektrisierendem Leuchten erfahrbar hätte sein können.
Das war entschieden zu viel, und der Final-Lärm hatte sich
längst erschöpft, als er eigentlich zu seinem Höhepunkt kommen
sollte.

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

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

Die  Essener  Philharmoniker  sind  zurück  zum  ersten
Sinfoniekonzert  der  neuen  Spielzeit  am  Donnerstag/Freitag,
18./19. August. Dirigent Marcus Bosch geleitet das Orchester



dann durch die Wogen klassischer Filmmusiken, zum Beispiel von
Erich Wolfgang Korngold („Captain Blood“), Max Steiner („Vom
Winde verweht“), Bernard Herrmann („Psycho“) oder Nino Rota
(„Der  Pate“,  „Der  Leopard“).  Info:
https://www.theater-essen.de/philharmonie/spielplan/klassiker-
der-sinfonischen-filmmusik-105639/6962/

Aufbruch  ins  Reich  der
Freiheit:  Schostakowitschs
Zehnte Symphonie in Krefeld
geschrieben von Werner Häußner | 18. März 2023
Das  musikalische  Porträt  einer  Epoche  –  geht  das?  Ein
Charakterbild  in  Tönen  –  ist  das  möglich?  Wer  Dmitri
Schostakowitschs Zehnte Symphonie hört, wird dem zustimmen,
auch wenn er das „Programm“ des Komponisten nicht kennt: Der
erste Satz exponiert ein Motiv, das gewalttätig und verzerrt
wirkt,  führt  es  auf  eine  extrem  geschärfte  Art  durch.  Im
vierten Satz will dieses Motiv noch einmal die musikalische
Dominanz übernehmen, doch es wird verdrängt: Ein anderes setzt
sich durch, das der Hörer im zweiten Satz kennengelernt hatte.

Schostakowitsch hat von diesem 1953 uraufgeführten Werk in
seinen Memoiren behauptet, es gehe um die Stalin-Ära, ja um
den  Menschenschlächter  selbst.  Biografische  Hinweise  legen
sich nahe, wenn das zweite Thema aus den Noten d-es-c-h, den
Anfangsbuchstaben des Namens Dmitri Schostakowitsch gebildet
wird.  Doch  man  muss  die  Symphonie  nicht  als  musikalische
Genugtuung über den Tod des Diktators und das Überleben des
Komponisten  lesen:  Schostakowitsch  verbindet  die  formalen
Ansprüche  der  klassischen  Symphonie  grandios  mit  einer
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modernen Ausdruckssprache, die damals wie heute in ihren Bann
zieht.

Gemessen an ihrer Qualität stehen Schostakowitschs Symphonien
immer noch zu selten auf den Spielplänen. Denn sie führen
selbst  internationale  Spitzenorchester  an  ihre  Grenzen.  In
Krefeld und Mönchengladbach wagten sich die Niederrheinischen
Sinfoniker dran – und triumphierten auf ganzer Linie. Unter
seinem  Generalmusikdirektor  Mihkel  Kütson  stellte  sich  das
Orchester  nicht  nur  den  spieltechnischen  Herausforderungen:
Die Musiker trafen Atmosphäre und spezifischen Tonfall der aus
dunklem e-Moll erkeimenden Symphonie, die sich dann tonal ein
Reich der Freiheit erkämpft.

Der düstere Beginn im verschatteten Piano der tiefen Streicher
ist ein Bild der Erstarrung. Die Musik kommt nicht von der
Stelle. Die grelle Solo-Trompete bringt den unverwechselbaren
Schostakowitsch-Ton  ins  Spiel  –  mit  seinen  dissonanten
Blöcken,  seinen  hochgetriebenen  Violinen  und  den  harten
Bläserkontrasten. Im Seidenweberhaus in Krefeld klingen solche
Momenten  öfter  verschwommen:  Sie  überfordern  die  Akustik,
nicht aber das Orchester.

Kütson lässt Piani färben, dass sie kriechend lauern wie eine
Schlange,  bereit  zum  Zupacken.  Er  zündet  die  Tuttischläge
scharf und heiß wie die Flamme eines Schweißgeräts. Er hält in
den Bläser-Eruptionen und den katastrophischen Zusammenbrüchen
die unverstellte Gewalttätigkeit und den nackten Bruitismus
der Musik fest, mit der sie in der Tat ein klingendes Dokument
der Stalin-Ära wird. Man kann sich an den vier Sätzen nicht
satthören:  Die  Sinfoniker  überraschen  stets  aufs  Neue  mit
ihrer reaktionsschnellen Präzision, dem Sog einer kraftvollen
Phrasierung, aber auch der klanglichen Palette in den Soli –
von  skurril  gellenden  Einwürfen  bis  hin  zur  weichen
Resignation  kantabler  Linien.

Für das viel gespielte Violinkonzert Jean Sibelius‘ haben die
Sinfoniker mit Carolin Widmann eine Solistin gewonnen, die



sich nicht mit den Zugpferden des Repertoires, sondern mit
ihrer  Vielseitigkeit  und  ihrem  Einsatz  für  zeitgenössische
Musik einen Namen gemacht hat. Sie macht schon mit dem sanft
vibrierenden,  schlanken,  leuchtend  erfüllten  Ton  der
Einleitung klar, dass sie den schmerzgebärenden Gestus des
„romantischen“ Virtuosen nicht übernehmen will. Details wie
die traumsicheren Akkordgriffe oder die perfekten Sprünge auf
der G- und D-Saite, das plastische Herausarbeiten von Details,
der auch in schwierigsten Momenten souverän geführte Bogen
sprechen für eine Solistin, die technisch problemlos in der
Spitzengruppe heutiger Geigerinnen mithält.

Was  nachhaltig  für  Widmann  einnimmt,  ist  die  musikalische
Durchdringung  des  Sibelius-Konzerts:  Der  bewusst  gestaltete
Ton ist in der Farbe oder dem Charakter des Vibratos nicht am
Zauber des schönen Moments orientiert. Er steht im Dienst
einer komplexen Entwicklung, die großräumig gedacht und über
die eine oder andere Phrase hinaus konzipiert ist. Das weckt
beim Zuhören Entdeckerfreude und Spannung; das viel gehörte
Konzert wirkt frisch und unverbraucht. Widmann schenkt dem
Zuhörer den Aha-Effekt des neu Entdeckens, nicht des wohligen
Wiedererkennens. So trägt der feinherbe, schimmernde Klang des
„Adagio di molto“ im zweiten Satz eine edle Kantilene, führen
die  energischen  Non-Legati  und  die  stets  zielführend
gebildeten Repetitionen des dritten zu Sinn und Tiefe. Die
Abstimmung mit dem Orchester klingt vorzüglich, Kütson ist ein
engagierter, zuhörender Partner.

Begonnen hatte das Konzert mit Modest Mussorgskys „Eine Nacht
auf  dem  kahlen  Berge“  –  in  der  schroffen,  unangepassten
Urfassung ein Zeugnis für die visionären, von seiner Zeit
nicht  verstandenen  klanglichen  und  formalen  Entwürfe  des
Russen. Kütson hatte anscheinend ein wenig Respekt vor der
eigenen  Schneid:  Er  legte  temperamentvolle  Tempi  und
dynamische Entwicklungen vor, entschied sich im Zweifelsfall
aber  eher  für  den  kultivierten  Klang  eines  technisch
versierten  Sinfonieorchesters  als  für  das  Ausstellen  sich



aneinander reibender Dissonanzen und klanglicher Extreme, etwa
in den sehr schön, aber nicht abgründig offen intonierenden
tiefen Holzbläsern. Dazu begünstigt die Akustik des Krefelder
Saales  die  Detailschärfe  des  Klangs  nicht:  Die  krachenden
Fortissimo-Exzesse gerieten so neblig wie ein Wintertag auf
dem Brocken. Dennoch: Die Begegnung mit diesem Orchester –
jenseits der Oper – gab einen überzeugenden Eindruck mit, der
auf  einige  auch  programmatisch  ansprechende  Konzerte  der
nächsten Saison 2014/15 viel Appetit macht.

Sturm und Drang – Vilde Frang
geschrieben von Martin Schrahn | 18. März 2023

Irgendwo weit draußen muss es eine Quelle
geben,  der  von  Zeit  zu  Zeit  aparte
Fräuleinwunder entspringen, die eine Geige
in die Hand nehmen und die Welt mit Musik
verzaubern.  Sie  sind  von  klein  auf  im
Reich  der  Töne  zuhause,  vollbringen
Außerordentliches  auf  ihrem  Instrument.
Voila, hier also ist Vilde Frang.

Die  Norwegerin,  zarte  24  Jahre  jung,  studierte  bei  Kolja
Blacher, und die Namen ihrer Mentoren flößen Ehrfurcht ein:
Gidon  Kremer,  Martha  Argerich,  Anne-Sophie  Mutter.  Ein
Glückskind  betritt  die  Szene,  und  hat  uns  nun  zwei  CD’s
geschenkt. Zeigt keine Angst, sondern greift sich zunächst
nahezu  grimmig  entschlossen  große  Virtuosen-Brocken:  die
Violinkonzerte von Sibelius und Prokofiev (Nr.1).
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Wie schnell fliegen da die Finger, wie präzise, wie zwingend
ist ihre Gestaltungskraft. Süchtig aber macht ihr Ton, der
fahl  verhangen  schimmert  oder  strahlend  glänzt.  Der
schneidend-attackierend oder uns ganz schroff ans Ohr kommt.
Gerade richtig für die kühne, wilde, satt-lyrische Musik eines
Sibelius. Und dann erst die Fratzenhaftigkeit in Prokofievs
Scherzo: Ein Spuk ist das, eine böse, garstige Narretei. Vilde
Frang liebt kernige Akzente, zuckt aber (noch) zurück vor
Schwebendem,  etwa  vor  der  finalen  Entrückung  des  letzten
Satzes. Eine junge Frau agiert im Geiste des Sturm und Drang.
Schade nur, dass das WDR Sinfonieorchester Köln unter Thomas
Søndergård teils brav und klanglich wenig präsent dieses Bild
trübt.

Grieg,  Bartók,  Strauss  –  es  ist  nicht  gerade  die  gängige
Violinsonaten-Literatur,  die  sich  die  junge  norwegische
Geigerin Vilde Frang für ihre Kammermusik-CD ausgesucht hat.
Doch  ihres  Mottos  getreu,  im  unerschöpflichen  Fundus
klassischer Musik stets neues zu entdecken, bleibt uns das
gängige  Repertoire  eines  Beethoven,  Schumann  oder  Franck
verwehrt. Macht aber nichts: Das Hineinhören ins Frangsche
Raritätenkabinett  öffnet  Horizonte  –  was  gleichermaßen  für
drei  außergewöhnliche  Werke  wie  auch  für  das  Spiel  der
Künstlerin gilt, ihren kongenialen Partner und Mitgestalter am
Klavier, Michail Lifits, selbstredend eingeschlossen.

Griegs 1. Violinsonate mag in ihrem romantischen Gestus an
Schubert  erinnern,  doch  der  bisweilen  fahle,  schneidig
folkloristische, auch melancholische Ton kann das Nordische
nicht verleugnen. Faszinierend wiederum zu hören, wie Vilde
Frang zwischen verhangenem und strahlend jubilierendem Klang
zu wechseln weiß. Saubere Technik und kristalline Intonation
tun ein übriges. Weit mehr aber berührt, ja erschüttert ihre
Deutung der Bartókschen Solosonate, ein Jahr vor seinem Tod
komponiert. Schroff, brüchig, zerklüftet kommt die Musik daher
–  technisch  höchst  komplex.  Frang  schafft  es  mit  ihrem
analytischen  Zugriff,  diesen  Schwanengesang  in  höchster



Expressivität zu vermitteln. Zwischen Melancholie, Schmerz und
Raserei irrlichtern Figurationen und Klänge, wie unter Atemnot
herausgepresst.

Richard  Strauss‘  jugendliche,  frische  Sonate  ist  herber,
verwirrender Kontrast. Wunderbar hell funkelt die Geige, zudem
in allerlei Schattierungen kann das Instrument klingen. Und
das Aufblitzen eines kecken Konversationstons im Finale zeigt,
wie auch Michail Lifits aller technischen Raffinesse gewachsen
ist.

Die beiden CD’s sind bei EMI Music erschienen.

 

Der Text war in veränderter Form auch in der WAZ zu lesen.

 


