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vereint  Kurzopern  von
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Ein Garten wie eine Insel: Jolanthe (Heejin Kim) ist blind und
lebt abgeschieden von der Welt. Doch Ritter Vaudémont naht
(Khanyiso Gwenxhane. Foto: Pedro Malinowski)

Die Liebe lehrt sie sehen: Jolanthe, blinde Titelheldin von
Tschaikowskys  letzter  Oper,  gleicht  einer  Dornröschenfigur,
die erwacht – und dadurch erwachsen wird. Von ihrem Vater
streng behütet, erfährt sie erst durch einen fremden Ritter,
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dass es jenseits ihres abgeschiedenen Gartens eine sichtbare
Welt voller Farben und Formen gibt.

Märchenhafte  Züge  trägt  auch  Igor  Strawinskys  Oper  „Le
rossignol“  (Die  Nachtigall),  ein  Auftragswerk  nach  einer
Vorlage von Hans Christian Andersen. Weil beide Werke nicht
abendfüllend sind, erlebt man sie selten auf der Bühne. Das
Gelsenkirchener Musiktheater (MiR) bindet sie jetzt zu einem
reizvollen Doppel zusammen.

Das  ist  eine  hübsche  Alternative  für  alle,  die  dem  engen
Repertoire  von  Spielplänen  entkommen  möchten,  die  allseits
bekannte Evergreens immer wieder neu auflegen. „Carmen“, „Die
Zauberflöte“  und  „Rigoletto“  bringen  eben  gute
Publikumszahlen, und wer oder was würde heutzutage nicht an
der  Quote  gemessen?  Dabei  gäbe  es  so  viel  gute  Musik  zu
entdecken. Der neue Doppelabend in Gelsenkirchen ist dafür ein
schöner Beweis.

Jolanthe  (Heejin  Kim)  wird  von  ihren  Dienerinnen
eingekleidet (Foto: Pedro Malinowski)
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Weil beide Kurzopern eine fantasievolle, optisch ästhetische
Umsetzung erfahren, verzeiht sich manche Unbeholfenheit der
Regie. Zu deren Verteidigung muss auch gesagt werden, dass
Tschaikowskys  „Jolanthe“  nach  stimmungsvollem  Beginn  ins
Sentimentale abrutscht. Das versucht Tanyel Sahika Bakir zu
verhindern, indem sie das „Erwachen“ der Titelheldin nicht in
allgemeines Gotteslob münden lässt, sondern Jolanthe von ihrer
Insel der Seligen holt. Ihr Gartenrondell schwimmt wie eine
Seerose  in  einem  tristen  Bühnenhalbrund,  in  dem  schwer
bewaffnete  Männer  die  Herrschaft  ihres  Vaters  durchsetzen
(Bühne: Julia Schnittger).

Ihn, den König René, erkennt sie erst nach der Heilung durch
den Arzt Ibn-Hakia als Despoten. Aber das erschließt sich erst
nach  der  Lektüre  des  Programmhefts.  Um  zu  diesem  Ende
hinzuführen  genügt  es  nicht,  eine  gesichtslose  Soldateska
ausgiebig mit Gewehren herumfuchteln zu lassen. Eine Duell-
Konstellation  zwischen  dem  Ritter  Vaudémont,  der  Jolanthe
liebt, und König René, der die Tochter weiter unter Kontrolle
halten  will,  wird  nicht  deutlich.  Stattdessen  scheint
plötzlich  jeder  auf  jeden  zu  zielen.  Das  hinterlässt
Fragezeichen.

Mit  Waffengewalt  wird
Jolanthes  Welt  beschützt
(Foto:  Pedro  Malinowski)

Alles Weitere fügt sich in der Produktion so ineinander, dass
dieser Jolanthe ein angemessener Liebreiz zuwächst: eben nicht
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süßlich, sondern lyrisch und licht. Dafür sorgen an erster
Stelle das Gesangsensemble und die Neue Philharmonie Westfalen
unter  der  Leitung  von  Rasmus  Baumann,  die  Tschaikowskys
Partitur mehr und mehr in Fluss bringen.

Aus dem kammermusikalischen Beginn – nur Holzbläser und Hörner
gestalten das Vorspiel – entwickelt sich ein grandioses Melos,
das in die Seele der Hauptfiguren hineinleuchtet. Dazu gibt es
lautmalerische  Effekte,  wenn  die  Ankunft  des  Königs  mit
Hörner- und Trompetenschall zelebriert wird, wenn Bratschen
und Celli das Getrappel der Pferde nachahmen oder wenn der
Arzt  Ibn-Hakia  sein  Therapiekonzept  mit  orientalischen
Melismen ausschmückt.

Heejin Kim versteht sich darauf, ihren Sopran aus innigem,
beinahe schüchternem Piano aufblühen zu lassen. Auch wenn die
große  Entdeckung,  die  Jolanthe  durch  den  Ritter  Vaudémont
macht, immer höhere Wogen schlägt, behält die Sängerin diesen
hellen Schimmer bei, nimmt sie uns mit auf einen Wellenritt
der  Emotionen.  Für  ekstatische  Höhepunkte  hat  sie  genug
Durchschlagskraft,  setzt  diese  aber  mit  eleganter
Zurückhaltung ein. Khanyiso Gwenxhane zeigt sich als Ritter
Vaudémont auch stimmlich glänzend gerüstet: Sein Tenor vereint
Geschmeidigkeit mit hellen Farben. Dem setzt Philipp Kranjc
(König  René)  als  sein  Gegenspieler  einen  markigen  Bass
entgegen. Benedict Nelson mischt als Arzt Ibn-Hakia zweifelnde
Töne in seinen warmen, empathisch klingenden Bariton.

Unterstützt  werden  die  musikalischen  Leistungen  durch  die
Kostüme  von  Hedi  Mohr,  die  unaufdringlich  ein
Aufeinandertreffen von Islam und Christentum andeuten, und die
Beleuchtung von Patrick Fuchs, die das künstliche Rondell aus
dem Dunkel herausschneidet, als sei es das verlorene Paradies.



Ja  wo  ist  sie  denn?  Der  Hofstaat  sucht  nach  der
Nachtigall, denn sie wird vom Kaiser von China erwartet.
(Foto: Pedro Malinowski)

Deutlich bunter, ja beinahe comichaft geht es in Strawinskys
„Le rossignol“ zu, in der sich die Regie von Kristina Franz
sehr wirkungsvoll mit dem Puppentheater ergänzt. Das Märchen
von  der  chinesischen  Nachtigall,  die  in  der  kaiserlichen
Gefangenschaft zunehmend versagt und leichtfertig durch einen
Automaten ersetzt wird, deutet die Regie als Kampf zwischen
Natur und Künstlichkeit, letztlich auch zwischen Leben und
Tod. Auch dies erschließt sich eher im Programmheft als auf
der  Bühne,  aber  die  szenische  Umsetzung  ist  so  hübsch
anzusehen  und  Strawinskys  Musik  so  originell,  dass  sich
darüber hinwegsehen lässt.

Im  Wesentlichen  ist  „Le  Rossignol“  ein  stimmlicher,  mit
Koloraturen  und  Spitzentönen  gespickter  Hochseilakt.  Den
meistert die belgische Sopranistin Lisa Mostin bewundernswert
schwindelfrei; die Spezialisierung auf dieses Fach ist ihr
anzuhören. Frei bewegt sie sich aber nicht nur stimmlich: Sie
stellt auch in ihren Bewegungen ein Naturwesen dar, in einem
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unscheinbaren  braunen  Kleid,  das  sich  von  der  farbenfroh
gewandeten Hofgesellschaft absetzt (Kostüme: Hedi Mohr).

Eine Schachfigur erwacht zum Leben: Gloria Iberl-Thieme,
Daniel Jeroma und Maximilian Teschemacher führen eine
Puppe von Jonathan Gentilhomme (Foto: Pedro Malinowski)

Der zweite große Clou dieser Inszenierung sind die Puppen von
Jonathan  Gentilhomme,  der  einer  kleinen  weißen  Schachfigur
zunächst einen kleinen Kobold entsteigen lässt, der allmählich
zum Riesen wächst (und laut Programmheft den Tod darstellen
soll).  Gloria  Iberl-Thieme,  Daniel  Jeroma  und  Maximilian
Teschemacher bewegen diese Figuren so kunstvoll, dass sie ein
staunenswertes Leben gewinnen.
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Vokaler  Höhenflug:  die
belgische  Sopranistin  Lisa
Mostin als Nachtigall (Foto:
Pedro Malinowski)

Im Orchestergraben gelingt es Rasmus Baumann und der Neuen
Philharmonie Westfalen, der Musik über den Bruch hinweg zu
helfen, der sich durch die zwischenzeitliche Uraufführung von
„Le Sacre du Printemps“ im Kompositionsprozess ergab. Klingt
im ersten Akt noch Impressionistisches à la Claude Debussy
durch, wird es im weiteren Verlauf deutlich moderner, ragt das
Werk hörbar ins 20. Jahrhundert hinein. Dass „Le Rossignol“
sich auf der Opernbühne nie so recht durchsetzen konnte, ist
nicht allein der Musik wegen schade. Kurz vor Ausbruch des 1.
Weltkriegs  entstanden,  besitzt  die  Fabel  einen  zeitlos
aktuellen Kern: Mensch, Natur und Seele stehen auf der einen
Seite, der kalte Mechanismus der Maschine auf der anderen.

(Karten und Termine: www.musiktheater-im-revier.de)

Pressekonferenz  per  Video:
Programm  der  Neuen
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Philharmonie  Westfalen  rankt
sich um Beethoven
geschrieben von Bernd Berke | 6. März 2024

NPW-Orchesterchef Rasmus Baumann, aus seinem Home-Office
der  Pressekonferenz  zugeschaltet.  (Foto/Screenshot:
Bernd Berke)

Heute habe ich die erste Video-Pressekonferenz meines doch
schon recht langen Berufslebens absolviert. „In den Zeiten von
Corona“ (eine bereits völlig ausgelutschte Wendung, ich weiß)
ist  ein  solches  Verfahren  wohl  ratsam.  Der  Blick  in  eine
mögliche Zukunft des journalistischen Gewerbes ging von Unna
aus.  Dort  wurde  heute  das  Programm  2020/21  der  Neuen
Philharmonie Westfalen (NPW) vorgestellt, das im Kern aus neun
Sinfoniekonzerten besteht. Hier ist der Link, der Einzelheiten
erschließt, die wir an dieser Stelle nicht ausbreiten können.
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Wie wir alle seit gestern wissen, sind Großveranstaltungen
(also auch Konzerte der E-Musik) mindestens bis zum 31. August
2020 generell untersagt. Michael Makiolla, Landrat des Kreises
Unna, gab sich heute dennoch zuversichtlich, dass das NPW-
Programm im September 2020 beginnen kann. Makiolla betonte,
Kultur sei gerade in diesen Zeiten weiterhin wichtig. Man
werde alles tun, um das Orchester auch künftig zu erhalten.

Auch Chefdirigent Rasmus Baumann möchte optimistisch nach vorn
blicken. Er erläuterte das Programm, das sich um Ludwig van
Beethoven (1770-1827) rankt. Der weltberühmte Komponist wurde
bekanntlich vor 250 Jahren geboren. Freilich will Baumann kein
reines  Beethoven-Programm  gestalten,  sondern  einige  seiner
Schöpfungen mit jenen anderer Komponisten verknüpfen oder auch
kontrastieren.  Mehrere  Abende  werden  auch  gänzlich  ohne
Beethoven-Musik bestritten.

Keine Beethoven-Inflation also, damit auch etwas für kommenden
Spielzeiten übrig bleibt; denn, so Baumann: „Beethoven spielen
wir  ja  eigentlich  immer.  Seine  Werke  sind  sozusagen  eine
Bibel.“

Und so kommt es, dass gleich beim 1. Sinfoniekonzert (geplant
für  den  9.  September  in  der  Kamener  Konzertaula)
beispielsweise auch die Zweite Sinfonie von Robert Schumann
erklingt – unter dem sprichwörtlichen Motto des Abends, das
aus  Goethes  Drama  „Egmont“  stammt  und  welches  da  lautet:
„Himmelhoch  jauchzend,  /  Zu  Tode  betrübt…“  Letztere
Stimmungslage fügt sich auf tieftraurige Weise zu Schumanns
schizophrenem Seelenzustand jener Zeit. Das andere Hauptwerk
des Abends ist just Beethovens Schauspielmusik zum „Egmont“.

Das  2.  Sinfoniekonzert  umfasst  u.  a.  Beethovens  Sechste
(„Pastorale“), die Überschrift des Abends lautet „Landpartie“.
Mit ähnlich lockenden Titeln geht es weiter. So wird man etwa
beim 7. Sinfoniekonzert (Losung: „Very British“) die Ouverture
zu „Roberto Devereux“ von Gaetano Donizetti hören, die mit der
Tonfolge von „God save the Queen“ (britische Nationalhymne)



beginnt und sinnigerweise mit einem Werk des Briten Edward
Elgar  kombiniert  wird.  Der  achte  Abend  ist  ausschließlich
Komponistinnen gewidmet, u. a. Sofia Gubaidulina und Clara
Schumann. „Hörnerschall“ heißt die Devise zum Abschluss beim
9. Konzert.

Man  merkt  Rasmus  Baumann  schon  die  Vorfreude  auf  eine
hoffentlich ungetrübte neue Saison an, er ist voll des Lobes
fürs  regionale  Publikum  –  und  für  die  Mitwirkenden  der
Konzerte,  von  denen  einige  zumindest  auf  dem  Sprung  zur
Weltkarriere stünden. Wenn Baumann nicht die eine oder den
anderen schon länger kennen würde, kämen sie wohl schwerlich
in die westfälische Provinz, wo man programmlich meist etwas
konventioneller  ansetzen  muss.  Raritäten  und  gewagte
Experimente  stehen  hier  nicht  im  Vordergrund.

Zum  Reigen  der  neun  Sinfoniekonzerte  kommen  beispielsweise
noch  Crossover-Veranstaltungen  wie  „Abba  Forever“  sowie
Kinderkonzerte („Beethoven auf der Spur“) und Familienkonzerte
(„Dschungelbuch“, „Peter und der Wolf“).

Die 1996 gegründete Neue Philharmonie Westfalen spielt ihre
Sinfoniekonzerte  traditionell  in  der  Kamener  Konzertaula.
Diesmal  wird  man  auch  einmal  im  Süden  des  Kreises  Unna
gastieren, in der Rohrmeisterei Schwerte. Außerdem ist ein
Freiluftkonzert  auf  dem  Marktplatz  von  Unna  vorgesehen.
Weitaus  mehr  noch:  Der  als  NRW-Landesorchester  fungierende
Klangkörper  bespielt  außerdem  seit  vielen  Jahren  das
Ruhrfestspielhaus  in  Recklinghausen  und  vor  allem  das
Gelsenkirchener Musiktheater im Revier (MiR), das zwar ein
Ensemble, aber kein eigenes Opernorchester hat.



Landrat Michael Makiolla bei
seinem  Statement.
(Foto/Screenshot:  Bernd
Berke)

Der Subventions-Struktur sei Dank: Durch die Corona-Krise hat
das  Orchester  bislang  nur  sehr  überschaubare  finanzielle
Einbußen  erlitten.  Landrat  Michael  Makiolla  verweist
allerdings darauf, dass man am Ende des Jahres noch einmal
genauer Bilanz ziehen müsse.

Apropos Einnahmen: Wie Mike-Sebastian Janke, Kreisdirektor und
Kulturdezernent des Kreises Unna, sagte, nimmt die Zahl der
Konzertabonnenten – vornehmlich aus „demographischen Gründen“
– seit Jahren geringfügig ab, je Saison um etwa 20 Abos.
Teilweise wettgemacht wird dieser Verlust durch gesteigerte
Einzelverkäufe. Dem will man nun durch den erstmals möglichen
Verkauf von Einzeltickets übers Internet Rechnung tragen. Auch
die Abos werden flexibel gehandhabt. Neben dem Neuner-Paket
kann man auch 6 oder 3 Konzerte nach Wahl buchen.

Um auf die Video-Pressekonferenz zurückzukommen: Nach kleinen
technischen Hakeleien hat die Sache recht gut funktioniert,
passgenaues  Umschalten  der  Kameraperspektiven  und
verständliche Dialoge inbegriffen. Wenn man in den letzten
Jahrzehnten viele Hundert Pressetermine auf herkömmliche Art
erlebt  hat,  mag  man  bedauern,  dass  so  etwas  früher  nicht
möglich war. Da hat man so manchen Kilometer abgespult, den
man  sich  (und  der  Umwelt)  hätte  ersparen  können  –  mit
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Zeitdruck, Staus und allem anderen „Komfort“. Tempi passati.

Dennoch: Schön wär’s, Pressekonferenzen und Vorbesichtigungen
gelegentlich  auch  mal  wieder  als  physische
Präsenzveranstaltungen erleben zu dürfen. Aber wem sage ich
das?

___________________________________________

Hier nochmals der Link zum gesamten Programm mit Download des
Programmheftes.

Die  Kunst  in  Zeiten  des
Konflikts:  Das  Musiktheater
in  Gelsenkirchen  zeigt
„Mathis, der Maler“ von Paul
Hindemith
geschrieben von Anke Demirsoy | 6. März 2024

Zwei Frauen und ein Maler:
Yamina  Maamar  als  Ursula,
Bele  Kumberger  als  Regina
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und  Urban  Malmberg  als
Mathis  (von  links).  (Foto:
Karl + Monika Forster)

Bücherverbrennung. Verfolgung. Willkür und Gewalt. Mittendrin
der genial begabte Renaissance-Maler Matthias Grünewald, der
sich gezwungen sieht, im Strudel der Ereignisse Position zu
beziehen. In seiner Oper „Mathis, der Maler“ nutzte der von
den Nationalsozialisten verfemte Komponist Paul Hindemith die
historische Folie lutherischer Glaubenskriege, um seine eigene
Situation zu spiegeln.

Die  Frage  nach  der  Verantwortung  des  Künstlers  in  Zeiten
politischer Umbrüche steht in Zentrum dieser Oper, mit der
Hindemith  auf  seine  eigene  Gegenwart  verweist.  Im
Gelsenkirchener Musiktheater versucht Hausherr Michael Schulz
nun, eine ähnliche Position zu beziehen, indem er auf die
politischen Konflikte unserer Tage deutet.

Gespaltene  Gesellschaft:
Kardinal Albrecht kehrt nach
Mainz zurück (Foto: Karl +
Monika Forster)

Mit bissiger Schärfe zeichnet er eine Gesellschaft, die über
jeden vernünftigen Diskurs hinaus zerstritten scheint. Warum
es unter „Wir sind das Volk“-Transparenten zu einer kleinen
Tortenschlacht  kommt,  muss  der  Besucher  freilich  im
Programmheft nachlesen: Es handelt sich um eine Anspielung auf
die Eat-Art des Schweizer Künstlers Daniel Spoerri.
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Gleichwohl  ist  der  Produktion  anzumerken,  mit  wie  viel
Herzblut  Michael  Schulz  und  Generalmusikdirektor  Rasmus
Baumann  sich  für  das  Stück  einsetzen,  das  trotz  seiner
Vollendung im Jahr 1934 in Deutschland erst 1946 aufgeführt
werden konnte. Zwischen den verschiebbaren Steinwänden einer
Kapelle (Bühne: Heike Scheele) werfen Intendant und Dirigent
eindrucksvolle Schlaglichter auf die Zweifel und Konflikte,
die nicht nur Mathis zusetzen.

Der  Tenor  Martin
Homrich  als  Kardinal
Albrecht (Foto: Pedro
Malinowski)

Da ist der Kardinal Albrecht, getrieben von Geldsorgen und
widerstreitenden politischen Interessen. Da ist Ursula, die
eigentlich Mathis liebt, aber gezwungen wird, sich für Luthers
Sache zu opfern. Da ist der Bauernführer Hans Schwalb, dessen
Kampf für mehr Gerechtigkeit Raub und Mord nach sich zieht.

Die Kostüme von Renée Listerdal setzen moderne Eleganz und
angedeutete  Renaissance-Pracht  gegen  die  armselige  Kleidung
der kämpfenden Bauern. Was Bürgerkrieg bedeutet, spitzt Schulz
in einer Szene zu, in der die junge Regina von den Schergen
des Regimes gezwungen wird, den eigenen Vater zu erschießen.
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Ist die Handlung bis hierhin stringent erzählt, löst sich ab
dem sechsten Bild alles in einer religiös geprägten Bilderflut
auf. Die Vision des Mathis formiert sich zum Altar: oben die
Engel, eine Pietà-Formation, in der Mitte eine Gerichtsszene
und zuunterst ein Höllen-Chor, der Mathis in den Wahnsinn zu
treiben  droht.  Alles  gleitet  ins  Allegorische,  bis  ein
Schlagbaum die Hauptfiguren endgültig voneinander trennt. Was
dahinter liegt, wohin sie gehen, bleibt schmerzlich dunkel.

Was  aus  dem  Orchestergraben  klingt,  ist  das  eigentliche
Ereignis dieses Premierenabends. Es ist keine Überraschung,
dass Rasmus Baumann und die Neue Philharmonie Westfalen den
größten Beifall ernten. Zwischen silberfeiner Transparenz und
erratischen Ausbrüchen erschließen sich die Reichtümer dieser
Partitur aufs Schönste: der heilige Ernst der Choral-Anklänge,
der  rasselnde  Militarismus,  die  barocke  Polyphonie  und
Hindemiths eigenwüchsige, sehr gestische Tonsprache.

Auf der Flucht: Bauernführer
Hans Schwalb (Tobias Haaks)
und  seine  Tochter  Regina
(Bele Kumberger. Foto: Karl
+ Monika Forster)

Die Sängerleistungen können die ehrgeizigen Ambitionen nicht
ganz erfüllen. Urban Malmberg legt die Titelpartie zwischen
warmherzigem  Humanismus  und  grüblerischer  Selbstanklage  an,
neigt  zuweilen  aber  zu  verformten  Vokalen  und  monochromer
Galligkeit. Als Albrecht von Brandenburg zeigt Martin Homrichs
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Tenor im ersten Teil ein unstetes Flackern, das sich erst nach
der  Pause  zugunsten  einer  weit  präziseren  Tonfokussierung
legt.

Yamina Maamar beweist als Ursula erneut die Durchschlagskraft
ihres hochdramatischen Soprans, dessen Vibrato zumeist weit
ausgreift. Eindruck machen Tobias Haaks als Bauernführer Hans
Schwalb,  stimmlich  fürwahr  „ein’  feste  Burg“,  und  Bele
Kumberger, die als seine Tochter Regina von mädchenhaft heller
Unschuld in einen Ton intensiver Verstörung kippt.

Auch  Hindemiths  Libretto  hat  das  Zeug  dazu,  lange
nachzuklingen. Es gibt darin Sätze, die wie mit Fingern auf
uns zeigen. Mancher Appell von damals hat bis heute nichts von
seiner Dringlichkeit verloren.

Weitere  Informationen  und
Aufführungstermine:  https://musiktheater-im-revier.de/#!/de/pe
rformance/2017-18/mathis-der-maler/

(Der Text ist zuerst im Westfälischen Anzeiger erschienen)

Wilde Träume des bürgerlichen
Unterbewusstseins:  Ben  Baur
inszeniert Mozarts Oper „Don
Giovanni“ in Gelsenkirchen
geschrieben von Anke Demirsoy | 6. März 2024
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Zerlina  (Bele  Kumberger)
wird schwach angesichts der
Avancen  von  Don  Giovanni
(Piotr  Prochera).  (Foto:
Pedro  Malinowski/MiR)

Was hat Arthur Schnitzlers „Traumnovelle“ mit der Oper „Don
Giovanni“  von  Wolfgang  Amadeus  Mozart  zu  tun?  Im
Gelsenkirchener Musiktheater derzeit eine ganze Menge. Der aus
dem südhessischen Reinheim stammende Bühnen- und Kostümbildner
Ben Baur, der sich zunehmend dem Regiefach zuwendet, deutet
den nimmersatten Frauenhelden jetzt als finsteres Alter Ego
seines  Dieners  Leporello,  als  morbide  nächtliche  Fantasie
eines bürgerlichen Unterbewusstseins.

Viele Rezitative zwischen Don Giovanni und Leporello fallen
dieser Sichtweise zum Opfer. Einige Arien schneidet Ben Baur
heraus, um sie an anderer Stelle zu positionieren. Das ist
durchaus machbar, ohne das Stück zu zerstören: Als Ausgangs-
und Knotenpunkte der Handlung funktionieren die Arien dieser
Oper eigentlich immer. Zudem hat sich Mozarts ebenso geniales
wie  mehrdeutiges  „Dramma  giocoso“  von  Beginn  an  wenig  um
Opernkonventionen und Gattungsgrenzen geschert.

Das Geschehen auf der Bühne zu verstehen, dürfte freilich
erhebliche Probleme bereiten, wenn im Vorfeld die Lektüre des
Programmhefts unterbleibt. Schon während der Ouvertüre findet
auf der Szene ein so munteres „Bäumchen wechsel Dich“-Spiel
statt, dass man bald nicht mehr begreift, wer da alles wem und
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warum um den Hals fällt. Die komische Seite des Spiels bleibt
wenig belichtet. Selbst Zerlina und Masetto, das naiv-burleske
Bauernpaar, ringt um ein vertrauensvolles Leben zu zweit.

Don  Giovanni  (Piotr
Prochera,  li.)  mit  Zerlina
(Bele Kumberger) und Masetto
(Michael  Dahmen).  (Foto:
Pedro  Malinowski/MiR)

Die mit Totenmasken ausgestattete Statisterie soll vermitteln,
dass diese Nacht mit dem Totentanz des Titelhelden endet,
bevor es endlich Tag wird und der Spuk ein Ende hat. Warum
aber muss Don Giovanni vor seinem Ende in das Brautkleid der
Donna Elvira steigen? Ein seltsames Totenhemd für einen Super-
Macho.

Baurs  Lesart,  wiewohl  weit  hergeholt,  entfaltet  gleichwohl
Reize  für  den,  der  sich  auf  sie  einlässt.  Als  magische
Traumgestalt oder Ausgeburt einer überhitzten Fantasie lässt
sich  die  mythische  Titelgestalt,  an  deren  rätselhafter
Anziehungskraft  sich  Dichter,  Denker  und  Philosophen
abgearbeitet  haben,  vielleicht  noch  am  ehesten  begreifen.
Elegant sind die Bühnenbilder, für die ebenfalls Ben Baur
verantwortlich zeichnet.

Alles beginnt in einem mit Stuckaturen verzierten Salon mit
eingezogenem  Theatervorhang.  Wenn  diese  Kulisse  schließlich
komplett  Richtung  Schnürboden  gezogen  wird,  bleibt  ein
feierliches,  von  Kerzenleuchtern  und  Blumengestecken
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geschmücktes  Spielfeld  der  Liebe  und  des  Todes.

Das  quirlige  Ensemble  des  Musiktheaters  (MiR)  eilt  dem
Orchester  zuweilen  bedenklich  davon,  aber  die  teils
erheblichen Unstimmigkeiten zwischen Graben und Bühne mögen
auch dem Premierenfieber geschuldet sein. Piotr Prochera, von
Statur  und  Stimmvolumen  nicht  der  Größte,  meistert  die
Titelpartie  auf  intelligente  Weise.  Er  gibt  „seinem“  Don
Giovanni strizzihaften Charme und samtige Eleganz, die er bei
passender  Gelegenheit  ins  Forcierte  und  Brutale  umschlagen
lässt. Stimmlich überzeugend zeichnet er das Porträt eines
Edelmanns mit sadistischen Zügen.

Der schwedische Bariton Urban Malmberg muss als Leporello eine
Bass-Partie bewältigen, weshalb er sich im tiefen Register
dementsprechend  müht.  Gleichwohl  findet  er  passend  gallige
Töne für einen Diener, der seinen Herrn satt hat bis zum
Überdruss.

Nacht  und  Kerzenschein:  In
Ben  Baurs  Lesart  von  „Don
Giovanni“ ringen die Figuren
um  das  Leben  zu  zweit.
(Foto: Pedro Malinowski/MiR)

 

Wunderbar  besetzt  sind  die  beiden  Sopran-Partien:  Alfia
Kamalova bringt als Donna Anna lyrischen Schmelz und edle
Dramatik zum leuchten, und Bele Kumberger ist eine Zerlina,
die  herrlich  zwischen  mädchenhafter  Scheu  und  gewitzter
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Koketterie  schwankt.  Petra  Schmidt  gibt  der  Donna  Elvira
gehörigen Rache-Furor, in den sich zuweilen auch spitze oder
verhärmte Töne mischen.

Die  Partie  des  Masetto  scheint  Michael  Dahmen  perfekt  zu
liegen: Bei ihm verschmelzen stimmliche und schauspielerische
Darstellung  zu  genau  der  Einheit,  die  Mozarts  Figuren  so
ungeheuer  lebendig  macht.  Dong-Won  Seo  gibt  dem  Komtur
nachtschwarz drohende Wucht. Ibrahim Yesilay entwickelt als
Don Ottavio tenoralen Schmelz, hat bei der Premiere aber das
Pech, einmal fast komplett den Anschluss zum Orchester zu
verlieren.

Die metaphysische Wucht des d-Moll, die im „Don Giovanni“ den
Einbruch einer rächenden Instanz aus dem Jenseits markiert,
will sich im Orchestergraben zunächst nicht recht einstellen.
Die  Neue  Philharmonie  Westfalen  braucht  eine  ganze  Weile
Anlauf, bis sie sich in den rechten Esprit für Mozarts ebenso
transparente wie anspruchsvolle Partitur hinein spielt. Nach
der „Zauberflöte“ im Jahr 2009 hatte sich Chefdirigent Rasmus
Baumann  eben  eher  auf  Riesenrösser  des  Repertoires
konzentrierte – man denke nur an „Lady Macbeth von Mzensk“,
„Die  Frau  ohne  Schatten“  oder  „Tristan  und  Isolde“.  Der
Offenbarungseid,  dem  Mozarts  Werke  für  Sänger  und  Musiker
gleich kommen, fällt in Gelsenkirchen vielleicht nicht immer
brillant, aber doch vielversprechend aus.

(Folgetermine  im  Mai,  Juni  und  Juli  2017.  Informationen:
https://musiktheater-im-revier.de/#!/de/performance/2016-17/do
n-giovanni/)



Vergnügliche  Kunst  im
musikalischen  Zirkus:
Artistische  Rhythmus-
Experimente in Gelsenkirchen
geschrieben von Werner Häußner | 6. März 2024
Das  Artistische  in  der  klassischen  Musik  ist  erst  in  den
überaus  ernsten  Jahrzehnten  nach  dem  Zweiten  Weltkrieg  in
Verruf geraten – und das auch vornehmlich in den Revieren
kompositorischer  Grübler  und  Grantler.  Weder  ein
„Teufelsgeiger“  wie  Niccolò  Paganini  noch  eine
Koloraturnachtigall wie Erna Sack scherten sich um „Material“.
Sie führten einfach lustvoll vor, wie perfekt sie ihre mühelos
scheinende Technik beherrschten.

Nerses  Ohanyan.
(Foto:  Neue
Philharmonie
Westfalen)

Heute  ist  der  Ingrimm  der  Kategorien  zum  Vergnügen  des
Publikums verblasst – und davon profitieren Musiker wie der
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28-jährige Flötist Nerses Ohanyan. Im Musiktheater im Revier
versetzte er die – leider viel zu wenigen – Zuhörer im Kleinen
Haus in Staunen: Beatboxing heißt die Kunst, mit der er sein
Flötenspiel aufpeppt. Eine eigentlich uralte Kunst, die vor
allem im Hip Hop wiederbelebt wurde und sich in den letzten
zwanzig Jahren weit verbreitet hat.

Die Musiker beziehen sich dabei weniger auf die amerikanischen
und  afrikanischen  Ursprünge.  Sie  imitieren  vielmehr  die
Geräusch-Percussion  früherer  Rhythmusmaschinen.  Diese  drum
machines kamen seit den sechziger Jahren in der elektronischen
und der Pop-Musik zum Einsatz.

Percussion mit Mund, Zunge, Rachen und Körper

Musiker wie Ohanyan entwickeln eine phänomenale Virtuosität
und Präzision beim Nachahmen der rhythmischen Geräusche. Der
aus dem armenischen Jerewan stammende Ex-Student der Essener
Folkwang  Universität  der  Künste  spielt  gleichzeitig  Flöte
dazu. Eine perfekte Kombination, findet Ohanyan: Seine Luft
reicht für die Flöte und die Percussion, die er mit Mund,
Zunge, Rachen und Körper erzeugt. Wie, das verrät der Künstler
natürlich nicht.

So wird die Flöte zum rhythmusgestützten Melodie-Instrument,
kann aber auch selbst perkussiv eingesetzt werden wie in der
Zugabe, einer Bearbeitung von Mozarts berüchtigtem „Rondo alla
turca“.  Wie  ein  Virtuosenkonzert  alten  Zuschnitts  kommt
„Native  Tongues“  daher,  ein  Konzert  für  Beatbox-Flöte  und
Streichorchester,  geschrieben  von  dem  Amerikaner  Randall
Woolfe – einem experimentierfreudigen Komponisten, der weder
vor  dem  Populären  noch  vor  der  musikalischen  Zirkusnummer
zurückschreckt.  2010  uraufgeführt,  zeigt  sich  das  Stück
beeinflusst von Hip Hop wie Minimal Music und vermittelt vor
allem  das  Staunen  über  die  phänomenale  Konzentration,
Präzision und Schnelligkeit, mit der Nerses Ohanyan seinen
Part zum Besten gibt.



Mit Lust und Laune bei der Sache

Mit dem Rhythmus als Kategorie des Komponierens spielt auch
das Eingangsstück des Konzerts, „Zoom and Zip“ von Elena Kats-
Chernin.  Die  in  ihrer  Wahlheimat  Australien  gefeierte,
vielseitige  Komponistin  lässt  Celli  und  Kontrabass  einen
stampfenden,  maschinellen  Offbeat  spielen,  der  im  Zeitmaß
vergrößert  irgendwann  zur  Melodie  wird,  während  die  sich
herausbildende Melodie der Violinen sich zu einem Rhythmus
verdichtet.  In  der  Mitte  des  Stücks  lässt  eine  weit
schweifende Elegie die Dynamik der Bewegung vorübergehend zur
Ruhe kommen. Eine hübsche Studie, die an Kultorten der Neuen
Musik wie Donaueschingen vermutlich für einen Eklat gesorgt
hätte.

Enrico Calesso. (Foto: Falk
von  Traubenberg/Mainfranken
Theater Würzburg)

Die Streicher der Neuen Philharmonie Westfalen lassen sich auf
diese unterhaltsamen und überraschenden Spielereien mit Lust
und  Laune  ein.  Gastdirigent  Enrico  Calesso,
Generalmusikdirektor in Würzburg, zeigt bei seinem Debüt in
Gelsenkirchen Humor und Temperament, fordert Präzision, aber
auch animierten Schwung.



Haydn als Vorläufer

Den  gibt  der  berührungsangstfreie  Italiener  auch  einem
„Vorläufer“-Werk  der  rhythmisch  bestimmten  Entdeckungen  im
Programm dieses Konzerts mit: Joseph Haydns D-Dur-Sinfonie mit
der Nummer 86, eine der „Pariser“ Sinfonien, setzt rhythmische
Figuren  als  kennzeichnendes  und  sogar  strukturbildendes
Element ein.

Der erste Satz beginnt mit einer harmlos wirkenden Auftakt-
Figur aus drei Achteln, die sich dann als scharfes Dreier-
Staccato  durch  den  ganzen  Satz  ziehen  und  das  „Allegro
spiritoso“ energisch vorwärts drängen. Haydn spielt mit den
Achtelfiguren auch in der Motivik und zeigt sich überdies in
der  Themen-  und  Tonarten-Entwicklung  zu  reizvollen
Überraschungen aufgelegt. Mit Tonrepetitionen schafft auch das
Menuett eine Beziehung zu seinen Nachbarsätzen; Violine und
Fagott ergeben im Trio eine aparte Klang-Kombination.

Der  letzte  Satz  ist  mit  einer  einen  Ton  fünf  Mal
wiederholenden Figur rhythmisch befeuert und bekräftigt noch
einmal Haydns Absicht, in dieser Sinfonie für das verwöhnte,
aber auch wohl seine Hörgewohnheiten liebende Pariser Publikum
eine  qualitätsvolle,  von  Überraschungen  und  subtilem  Humor
geprägte Probe seines Könnens zu liefern.

Calesso  signalisiert  den  Musikern  eine  scharfe,  den
rhythmischen  Esprit  betonende  Artikulation  und  ein  flottes
Tempo, dem die Neue Philharmonie Westfalen geschmeidig folgt.
Die kurzen, betonten Noten kommen auf dem Punkt – das Hör-
Vergnügen lässt nicht auf sich warten.

 

http://www.neue-philharmonie-westfalen.de/


Zwischen Abstraktion und „Was
wäre  wenn“:  Gelsenkirchen
stemmt  „Tristan  und  Isolde“
mehr als achtbar
geschrieben von Martin Schrahn | 6. März 2024

Liebeserkenntnis  vor
Schiffssegel: Szene aus dem
1. Akt „Tristan und Isolde“.
(Foto: Karl Forster)

Bei „Tristan und Isolde“ sitzen wir in der ersten Reihe. Das
ist mal eine ganz neue Erfahrung. Weil die Dynamik der Musik,
sei  es  in  Form  des  Orchesterklangs  oder  der  sängerischen
Gestaltungskraft, sich doch sehr unmittelbar entfaltet. Und
weil  der  Blick  für  mimische  Details,  für  Facetten  der
Bühnengestaltung, ein schärferer ist. So entpuppt sich der
Platz hier, im Gelsenkirchener Musiktheater im Revier (MiR),
als keineswegs schlechtes Zugeständnis. Fast wähnen wir uns
inmitten des Geschehens – still beobachtend, vor allem aber
gepackt  von  der  Sogkraft  des  oft  ungezähmten  wagnerschen
Sehnsuchtstons.

Im  Vorspiel  entwickelt  sich  das  langsam;  unaufgelöste
Dissonanzen, schwebende Harmonien gehen erst nach und nach in
melodischen Fluss über. Schon hier stellt sich die Frage nach
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der Intensität, und für die Neue Philharmonie Westfalen unter
Rasmus  Baumann  gilt,  dass  sie  sich  etwas  gemächlich
einschwingt,  das  Farbspiel  der  Streicher  dabei  genussvoll
auffächert, um schließlich zu hoher Expressivität zu gelangen.

Später dann, wenn sich dieses Drama der Liebe, des Verrats und
der  Todessehnsucht  verdichtet,  wenn  die  Musik  in  Ekstase
gerät,  gibt  sich  das  Orchester  diesem  Taumel  nahezu
hemmungslos hin. Im 3. Akt hingegen, wo zunächst die dunkel-
schroffen,  ja  schrundigen  Töne  herrschen,  Ödnis  und  Leere
illustrierend, bleibt die hypnotische Wirkung eher aus, wenn
auch  die  Hirtenklage  des  Englisch  Horns  die  Szenerie
wirkmächtig  unterstreicht.

Dennoch: Mitgerissen werden wir allemal. Am stärksten sogar
vom Orchesterklang, aber auch von den Solisten. Hier darf das
MiR durchaus stolz sein. Mit Torsten Kerl, ein Gelsenkirchener
Junge, und der Britin Catherine Foster als Tristan und Isolde
wurden international erfolgreiche Solisten verpflichtet, die
nicht zuletzt in Bayreuth reüssieren. Beide singen bewegend,
überwiegend klar in der Diktion, geschickt haushaltend mit
ihren Kräften über die drei Akte hinweg, ohne Scheu, sich zu
entäußern, aber auch in lyrisch zartem Ton. Kerl gestaltet mit
seinem tief timbrierten Tenor die Mezzopianopartien allerdings
ein  wenig  brüchig,  unbestechlich  dagegen  die
leidenschaftlichen Höhen seiner metallglänzenden Stimme. Lust
und Schmerz, Eros und Thanatos liegen da ganz eng beieinander,
gleißend hell sind bisweilen seine Fiebertöne im 3. Akt.
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Selbstbefragung  eines
liebenden Paares im Spiegel.
Torsten  Kerl  und  Catherine
Foster im 2. „Tristan“-Akt.
(Foto: Karl Forster)

Foster wiederum wirkt insgesamt kontrollierter, in der tiefen
Lage muss sie sich erst freisingen, sonst aber leuchtet diese
Isolden-Stimme in schönstem Glanz. Nur am Ende, im berühmten
Liebestod, bleibt sie uns manches an Transzendenz schuldig.
Ja,  wir  sind  geneigt  zu  sagen  „Plötzlich  geht  alles  ganz
schnell“. Was wohl daher kommt, dass anderes ungemein statisch
wirkt. Dies aber führt uns auf die Spur der Inszenierung, die
MiR-Intendant Michael Schulz verantwortet. Sie ist offenbar
geprägt  von  der  Idee,  dass  Wagners  Etikett  „Handlung  mit
Musik“  nicht  wirklich  zutrifft.  Weil  das  Changieren  und
Reflektieren seelischer Befindlichkeiten den dürren Fortgang
des Geschehens bei weitem überstrahlt.

Zum anderen aber scheint sich die Regie der Überlegung „Was
wären wenn…“ hinzugeben: Tristan und Isolde als rechtmäßiges
Paar.  Beide  Ansätze  haben  Konsequenzen  für  die
Bühnengestaltung und Personenführung – letzthin stehen diese
Sichtweisen  sich  im  Weg.  Und  sollen  doch  im  Liebestod
verschmelzen – Isolde, im weißen Gewand wie eine würdevolle
Priesterin, Isolde aber auch, eine Frau, die verzweifelt und
fast  appellativ  ihr  „…wie  er  lächelt…Freunde…seht  ihr  es
nicht?“ an uns richtet. Diesem Ende wohnt kein Zauber inne.

Wie auch die groß angelegte Liebesnacht-Szene des 2. Aktes
ihre Wunderkraft verliert, weil eben hier der Regisseur das
„Was wäre wenn…“ optisch ausreizt, indem er Tristan und Isolde
in  ein  Haus  schickt,  dessen  Zimmer  sich  labyrinthisch
verzweigen.  Kathrin-Susann  Brose  hat  das  Gebäude  auf  die
Drehbühne gestellt – nicht der unendliche Raum einer Liebe bis
zum Tod wird vermessen, sondern das Paar begegnet sich selbst
als real Liebende. Und nebenan spielen die Kinderlein mit



Plüschtieren.

Isolde als Fantasiebild des
tödlich verwundeten Tristan.
Szene aus dem 3. Akt. (Foto:
Karl Forster)

Solcherart Umdeutung ist gewagt und wirkt auch nicht zwingend.
Doch Schulz und seine Ausstatterin bevorzugen offenbar das
(groß)-bürgerliche  Milieu,  davon  zeugt  auch  der  Raum  im
Schiffsbau  des  1.  Aktes  mit  seinen  Kolonialstil-Intarsien,
sehr detailverliebt eingerichtet.

Erst am Schluss, wenn der totverwundete Tristan auf einem
riesigen,  kunstvoll  drapierten  Stoff  dahinsiecht,  ist,  als
krasser  Gegensatz,  die  totale  Abstraktion  erreicht.
Folgerichtig gerinnt der Kampf zwischen Tristans Getreuen und
dem Gefolge des betrogenen Königs Marke zu einem stilisierten
Schattenspiel. Es ist im Grunde die stärkste Szene dieser
Inszenierung.

Nicht  zuletzt  sei  gesagt,  dass  neben  Torsten  Kerl  und
Catherine Foster das hauseigene Ensemble nebst Chor oft zu
beeindrucken versteht. Almuth Herbst (Brangäne) als sanft sich
sorgende Vertraute der Isolde, die in lyrischer Emphase sehr
ausgeglichen singt, ist eine Entdeckung für die Rolle. Urban
Malmberg  (Kurwenal)  aber  gestaltet  die  Partie  bisweilen
gewollt kraftvoll, nicht ohne raue Untertöne. Und Phillip Ens’
König Marke hat oft Probleme mit der Fokussierung.

https://www.revierpassagen.de/41186/zwischen-abstraktion-und-was-waere-wenn-gelsenkirchen-stemmt-tristan-und-isolde-mehr-als-achtbar/20170309_1937/tristanakt3


„Nehmt alles nur in allem“: Das MiR hat sich einer großen
Herausforderung, das sind Wagneropern immer, mehr als achtbar
gestellt.  Die  Karten  für  diesen  „Tristan“  sind  äußerst
gefragt, für manche Vorstellung gibt’s nur noch freie Plätze
unterm Dach.

Das Gelsenkirchener Haus ist in der Stadtgesellschaft und in
der  Politik  wunderbar  verankert,  nicht  zuletzt  dank  der
interessanten  Repertoireauswahl  des  Intendanten  Michael
Schulz. Wo sonst sitzt der Oberbürgermeister, wie hier Frank
Baranowski, in jeder Premiere des Theaters? Es muss auch gar
nicht die erste Reihe sein.

Infos: https://musiktheater-im-revier.de/Start/#!/de/

Hymnische  Hundertschaften:
Die  Neue  Philharmonie
Westfalen feiert ihr Jubiläum
geschrieben von Anke Demirsoy | 6. März 2024
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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
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
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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
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)



Vom Florentiner Hut bis zum
Tristan:  Das  MiR
Gelsenkirchen  stellt  sein
Programm vor
geschrieben von Anke Demirsoy | 6. März 2024

Das  Musiktheater  im  Revier
gehört zu den bedeutendsten
Theaterbauten  der
Nachkriegszeit.  Am  15.
Dezember  1959  wurde  der
neugebaute Komplex nach den
Entwürfen des federführenden
Architekten  Prof.  Werner
Ruhnau  eröffnet.  (Foto:
Pedro  Malinowski)

Es  ist  eigentlich  ein  ganz  einfacher  Satz.  Aber  welchem
anderen Stadtoberhaupt in der Region käme er jemals über die
Lippen?  Frank  Baranowski,  amtierender  Oberbürgermeister  von
Gelsenkirchen, eröffnet die Pressekonferenz im Opernhaus der
Stadt mit einem klaren Bekenntnis zum Theater.

Kurz zählt er die Fördermittel auf, 13 Millionen Euro für das
Musiktheater, 4 Millionen für die Neue Philharmonie Westfalen.
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Gelder, um die es in Gelsenkirchen zum Glück keine Konkurrenz
gebe,  wie  der  OB  sagt.  Dann  fügt  er  mit  großer
Selbstverständlichkeit hinzu „Ich bin davon überzeugt, dass
dieses Geld gut angelegt ist.“

Der OB bekannt sich zum Theater

Glückliches Gelsenkirchen! Von solcher Rückendeckung durch die
Stadtspitze  können  Kulturschaffende  andernorts  nicht  einmal
mehr  träumen.  Indes  weiß  Baranwoski  als  regelmäßiger
Theatergänger  sehr  genau,  wovon  er  spricht.  Er  lobt  die
Bandbreite  des  Angebots,  das  Intendant  Michael  Schulz  im
Folgenden genauer vorstellt. Die Spielzeit wird im Kleinen
Haus  mit  „The  Turn  of  the  Screw“  beginnen  (10.  September
2016),  einem  psychologisch  raffinierten  Geister-  und
Gruselstück,  mit  dem  das  Theater  seinen  Britten-Zyklus
fortsetzt. Das Große Haus, vom 1. Juni bis 3. Oktober wegen
Baumaßnahmen geschlossen, erwacht am 16. Oktober 2016 mit der
Wiederaufnahme des Musicals „Anatevka“ zu neuem Leben.

Szenenfoto  aus  dem  Musical
„Anatevka“  (Foto:  Pedro
Malinowski)

Es sind vor allem zwei Raritäten, die den neuen Opernspielplan
würzen.  Zu  nennen  ist  zunächst  „Der  Florentiner  Hut“  des
Italieners  Nino  Rota,  berühmt  vor  allem  durch  seine
Filmmusiken zu „La Strada“, „La Dolce Vita“ und „Der Pate I &
II“.  Der  Stoff,  eine  Hochzeitskomödie  mit  vielen  heiteren
Verwicklungen um einen Strohhut, wurde in Deutschland durch
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den gleichnamigen Film mit Heinz Rühmann bekannt.

Oper über eine Auschwitz-Überlebende

Einen überaus ernsten Kontrapunkt bildet „Die Passagierin“,
Hauptwerk  des  polnisch-jüdischen  Komponisten  Mieczyslaw
Weinberg, der vor den Nazis nach Moskau floh. In zwei Akten
erzählt die Oper von einer Auschwitz-Überlebenden, die nach
dem  Krieg  auf  einem  Ozeandampfer  einer  ehemaligen  KZ-
Aufseherin wieder begegnet. Nach der szenischen Uraufführung
bei den Bregenzer Festspielen im Jahr 2010 wird das MiR das
vierte Haus sein, das „Die Passagierin“ aufführt. Um das Thema
aus verschiedenen Perspektiven zu beleuchten und zu vertiefen,
bietet das Haus ein Rahmenprogramm mit Lesungen, Kammermusik,
Chansons und Schauspiel.

Die  großen  Opernproduktionen  seien  natürlich  nicht
verschwiegen: Es sind Richard Wagners „Tristan und Isolde“ (4.
März 2017, Regie: Michael Schulz), Mozarts „Don Giovanni“ (29.
April 2017, Regie: Ben Baur) und „Hoffmanns Erzählungen“ von
Jacques Offenbach (10. Juni 2017, Regie: Michiel Dijkema).
Hinzu kommen Franz Lehárs Operette „Die lustige Witwe“ (16.
Dezember 2016) und das Kult-Musical „Linie 1“ (11. März 2017)
von Birger Heymann und Volker Ludwig. Experimentell wird es ab
September  2016  mit  der  Fortsetzung  von  Daniel  Kötters
Musiktheaterprojekt „ingolf #2 – 6“, an dessen Entwicklung
sich  das  Publikum  und  Gelsenkirchener  Bürger  beteiligen
können.

http://www.revierpassagen.de/35777/vom-florentiner-hut-bis-zum-tristan-das-mir-gelsenkirchen-stellt-sein-programm-vor/20160425_1913/koeppen


Alina  Köppen  und  Junior
Demitre  in  der  Produktion
„Ruß“,  die  mit  dem
Theaterpreis  DER  FAUST
ausgezeichnet  wurde  (Foto:
Costin Radu)

Gleich neun Tanz-Produktionen

Kaum  zu  bremsen  ist  die  Compagnie  von  Gelsenkirchens
Ballettchefin Bridget Breiner, die sich mit insgesamt neun
Produktionen  präsentiert.  Der  Jahresjubilar  William
Shakespeare hinterlässt dabei deutliche Spuren im Programm.
Der  Wiederaufnahme  des  Aschenputtel-Stücks  „Ruß“  (23.
September  2016)  folgt  das  Ballett  „Prosperos  Insel“  (8.
Oktober 2016), das Breiner in diesen Tagen nach Shakespeares
„Der Sturm“ entwickelt.

Für Kinder und Jugendliche tanzt die Compagnie „Das Mädchen
mit den Schwefelhölzern“ von Kevin O’Day (26. November 2016).
Weiter geht es mit „Hamlet“ (11. Februar 2017), einem Ballett
der  britischen  Choreographin  Cathy  Marston,  die  in
Gelsenkirchen  bereits  mit  ihren  ungewöhnlichen  Perspektiven
auf  Strawinskys  „Oprheus“  und  Anton  Tschechows  „Drei
Schwestern“ überraschte. Die Orgelsymphonie von Camille Saint-
Saens  inspirierte  Bridget  Breiner  zu  einem  zweiteiligen
Ballettabend mit dem Titel „The Vital Unrest“ (25. März 2017).
Choreographien  von  Marguerite  Donlon  und  Renato  Paroni  de
Castro sind an einem mehrteiligen Abend mit dem Titel „Der
Rest ist Tanz“ zu sehen (20. Mai 2017). Die 4. Internationale
Ballettgala (17. Juni 2017), eine experimentelle Jam Session
im Frühjahr 2017 sowie das Schüler-Tanzprojekt „Move!“ (28.
Juni 2017) runden das Programm ab.

Mahlers „Sinfonie der Tausend“



Die Broschüren zur Spielzeit
2016/17  im  Musiktheater  im
Revier  (Foto:  Christoph
Nager/MiR)

Die Neue Philharmonie Westfalen, die in diesem Jahr ihr 20-
jähriges  Bestehen  feiert,  eröffnet  die  Spielzeit  am  11.
September 2016 im Ruhrfestspielhaus in Recklinghausen mit der
„Sinfonie der Tausend“ von Gustav Mahler.  Lange musste dafür
nach einem Spielort gesucht werden, was  angesichts der für
dieses Werk erforderlichen Vielzahl von Musikern, Choristen
und Gesangssolisten nicht verwundert.

Mit „Ein Deutsches Requiem“ von Johannes Brahms und der 7.
Sinfonie  von  Anton  Bruckner  finden  sich  weitere
Monumentalwerke in den Sinfoniekonzerten, die neben bekanntem
Repertoire  aber  auch  Raum  für  Entdeckungen  lassen:  zum
Beispiel für das Konzert für Saxophon und Orchester von Henri
Tomasi (Solistin: Asya Fateyeva), das Trompetenkonzert „Nobody
knows de trouble I see“ von Bernd Alois Zimmermann (Solist:
Reinhold Friedrich) oder auch das Konzert für Koloratursopran
und Orchester von Reinhold Glière (Sopran: Nicole Chevalier).

Breite  Publikumsschichten  anzusprechen,  ohne  die  Kenner  zu
langweilen:  Zu  dieser  Gratwanderung  gesellt  sich  in
Gelsenkirchen eine weitere, weil sich das Theater möglichst
geschickt zwischen den großen Häusern in Essen und Dortmund
positionieren  muss.  90.000  Besucher  in  der  noch  laufenden
Spielzeit (Stand: 31. März 2016) sprechen derzeit für einen
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guten Zulauf. Man darf gespannt sein, wie es weiter geht.

(Informationen  und  Termine:
http://www.musiktheater-im-revier.de/)

Zwischen  den  Stühlen:
Gelsenkirchen  zeigt  Vincenzo
Bellinis Oper „Norma“
geschrieben von Anke Demirsoy | 6. März 2024

Diva mit Dornenkrone: Die
Regisseurin  Elisabeth
Stöppler zeichnet „Norma“
als  Heilige  und
Schmerzensgestalt  (Foto:
Monika Forster/MiR)

Viele  Regisseure  neigen  bei  Vincenzo  Bellinis  „Norma“  zur
großen Ausstattungsoper. Dabei eignet sich die Tragödie um die
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gallische  Seherin  auch  hervorragend  für  eine  abstrakt-
psychologisierende Deutung. Diesen Weg hat Elisabeth Stöppler
jetzt im Gelsenkirchener Musiktheater eingeschlagen, das die
Oper erstmals in Deutschland in der kritischen Neuausgabe in
Szene setzt.

Anhand der Originalpartitur belebten der Komponist Maurizio
Biondi  und  der  Geiger  und  Dirigent  Riccardo  Minasi  viele
Details,  die  im  Laufe  der  Aufführungstradition  verloren
gingen.  Wie  ursprünglich  von  Bellini  vorgesehen,  wird  die
Rolle der Adalgisa in Gelsenkirchen von einem Sopran gesungen
statt von einem Mezzo. Das erweist sich als starkes Argument
für  den  Besuch  dieser  Produktion:  Nicht  allein,  weil  die
Rivalität  zwischen  den  Protagonistinnen  so  noch  schärfer
hervor tritt, sondern weil Gelsenkirchen mit Hrachuhi Bassénz
(Norma)  und  Alfia  Kamalova  (Adalgisa)  zwei  Sängerinnen
aufbieten kann, deren Gesangskunst den derzeit acht weiteren
Norma-Produktionen  an  deutschen  Bühnen  scharfe  Konkurrenz
machen dürfte.

Die in Gelsenkirchen bekannte Elisabeth Stöppler, inzwischen
Hausregisseurin am Staatstheater Mainz, zeigt „Norma“ als ein
Stück über die siegreiche Kraft der Liebe. Dabei mag sie sich
weder auf eine Zeit noch auf einen Ort festlegen, sondern
entfaltet  das  Drama  zwischen  Tischen  und  Stühlen  in
gesichtsloskalten  Räumen.  Dieser  Ansatz  bleibt  schmerzlich
vage,  zumal  hochhackige  gelbe  Damenschuhe  ein  doch  recht
schwaches  Symbol  für  die  Welt  der  weiblichen,  Frieden
spendenden  Mondgöttin  Luna  sind.

Die Druidin ruft zum Kampf:
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Norma  (Hrachuhi  Bassénz,
Mitte)  stachelt  ihre
gallischen  Landsleute  auf
(Foto: Monika Forster/MiR)

Aber  die  Regisseurin  beweist  zugleich  eine  spannungsvolle
Personenführung, die innere und äußere Konflikte so scharf
nachzeichnet, dass Emotionen aufreißen wie Erdspalten. Normas
Seelendrama wird durch ihre heimlich mit Pollione gezeugten
Kinder deutlich, die in Gelsenkirchen beinahe ständig um sie
sind: unschuldige Beweise ihrer Schuld (Lili und Mona Lenz
agieren an der Seite der Großen bemerkenswert professionell).
Lars-Oliver  Rühl  (Flavio)  spricht  Texte  von  Pier  Paolo
Pasolini, die von Krieg und Frieden handeln. Ob es dieser
bedurft hätte, um Normas Drama zu erzählen, bleibt wiederum
fraglich.

Ein  starkes  Frauenduo:
Adalgisa  (Alfia  Kamalova,
links)  und  Norma  (Hrachuhi
Bassénz.  Foto:  Monika
Forster,/MiR)

Allen Freunden des Belcanto sei diese „Norma“ unbedingt ans
Herz gelegt. Es ist außerordentlich, wie Hrachuhi Bassénz sich
in die Titelpartie hinein schraubt, wie sie ihren beweglichen,
leicht dunkel umflorten Sopran zu einem Gefäß für glühende
Leidenschaft,  wilde  Rachegefühle,  tiefe  Reue  und  nicht
geweinte Tränen macht. Als Norma wächst diese Sängerin zur
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großen  Schmerzensgestalt:  Diva,  Heroine,  liebende  Frau  und
sorgende Mutter in einem. Die Adalgisa von Alfia Kamalova ist
ihr hart auf den Fersen. Umwerfend ihre zarten Piani, ihre
vehemente Attacke, ihre leuchtend klare und scheinbar mühelose
Formung  von  Bellinis  endlosen  Melodiebögen.  Geschickt  legt
Hongjae  Lim  den  Pollione  so  lyrisch  an,  dass  er  nicht
forcieren  muss.

Am Dirigentenpult ist es der Finne Valtteri Rauhalammi, der
diesen  lyrischen  Schleier  weiter  webt.  Nie  klingt
marschartiges Gerumse aus dem Orchestergraben, ja nicht einmal
die furchterregenden Kriegschöre wirken krachend. Rauhalammi
zelebriert durchweg einen feinen, federnden Klang, der die
Sänger  unterstützt  und  viele  Szenen  unterschwellig  mit
nervöser  Spannung  auflädt.  Des  Dirigenten  vollmundige
Ankündigung, Gesang zelebrieren zu wollen, wird auch Dank der
Neuen  Philharmonie  Westfalen  wahr,  die  dem  Dirigenten
aufmerksam und geschmeidig durch alle Temposchwankungen folgt.

Termine  und  Informationen:
http://www.musiktheater-im-revier.de/Spielplan/Oper/Norma/
Karten: 0209/ 40 97 200).

(Der Bericht ist zuerst im Westfälischen Anzeiger erschienen).

Ein  Wrack  namens  Scarpia  –
Gelsenkirchen  zeigt  „Tosca“
in ungewöhnlicher Lesart
geschrieben von Martin Schrahn | 6. März 2024
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Für  Scarpia  (Aris  Argiris,
v.) ist das „Te Deum“ ein
einziges  Höllenspektakel.
Foto: Pedro Malinowski

Der  Mann  ist  am  Ende.  Ein  Wrack,  wie  er  dasteht,  etwas
gebeugt,  mit  strähnigen  Haaren,  von  Dämonen  besessen,  von
einer Obsession getrieben. Sein erster Auftritt ist so, als
hätte ihn die nahe Menschenmasse ausgespien. Und dieser müde
Außenseiter  soll  der  gefürchtete  Baron  Scarpia  sein?  Der
Polizeichef  Roms  als  fieser  Strolch?  Das  ist  mal  eine
Umdeutung in Giacomo Puccinis Oper „Tosca“, die wir so noch
nicht gesehen haben.

Regisseur Tobias Heyder zeichnet am Musiktheater im Revier
Gelsenkirchen (MiR) für diese Lesart verantwortlich, und so
wie  Scarpia  ganz  artfremd  als  schmieriger,  gebeutelter
Strippenzieher  dasteht,  sind  auch  die  anderen  Hauptfiguren
dieses Dreiecksdramas mit politisch-historischem Hintergrund
relativ frei ausgestaltet. Tosca zeigt kaum Spuren innerer
Verletzbarkeit,  ihre  Eifersucht  ergeht  sich  bisweilen  in
seltsam  maskulinen  Posen,  ihre  Rache  (Scarpias  Ermordung)
speist sich nur aus milder Verzweiflung und gebremstem Furor.
Ihr Geliebter, der Maler Cavaradossi schließlich, ist ein eher
ungelenker, fast nüchterner Antiheld, ein Freigeist der naiven
Art, der seinem politisch verfolgten Freund Angelotti nahezu
geschäftsmäßig hilft.

Jeder leidet für sich allein, scheint das Fazit der Regie,
zumal die Interaktion der Beteiligten mehr nebeneinander her
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läuft,  mit  geringen  Blickkontakten  und  einer  nahezu
aseptischen körperlichen Nähe. Tosca in Scarpias Armen, die
Erfüllung  seiner  Obsession,  wirkt  wie  pure  Hilflosigkeit,
nicht  wie  die  pralle  Gier.  Und  wenn  die  Frau  ihrem
vermeintlichen Bezwinger das Messer in die Rippen stößt, fehlt
der  Szene  die  Eiseskälte  der  Täterin  ebenso  wie  die
Schockstarre  des  Opfers.

Toscas Paralyse hingegen setzt erst ganz zum Schluss ein. Wenn
sie feststellen muss, dass ihr Geliebter nicht zum Schein,
sondern tatsächlich erschossen wurde. Dann zieht und zerrt sie
an ihm herum, die Menge, die bereit ist, sie zu lynchen, nicht
mehr beachtend. Der Sprung der Tosca von der Engelsburg fällt
aus.

Tosca  (Petra  Schmidt)  und
der  von  der  Folter
gezeichnete  Cavaradossi
(Derek  Taylor).  Im
Hintergrund  Scarpias  Helfer
Spoletta  (William  Saetre).
Foto: Pedro Malinowski

Darüber mag mancher im Publikum die Nase rümpfen wie auch über
Scarpias Deformation, die bisweilen in tranceartige Zustände
mündet. Verbunden damit sind indes starke, teils verstörende
Bilder. Nicht nur in dem Sinne, dass der Maler Cavaradossi
riesige Gemälde mit nackten Frauen produziert – Ausstatter
Tilo Steffens hat ein entsprechend großformatiges Exponat auf
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die  Bühne  gewuchtet,  das  „Nudes“  im  Stile  Helmut  Newtons
zeigt. Sondern auch dergestalt, dass das berühmte „Te Deum“
zum Finale des 1. Aktes zum Höllenspektakel wird, als hätte
Hieronymus  Bosch  seine  Gespenstergestalten  losgelassen.
Scarpia, so ist wohl die Botschaft, hat sich dunklen Mächten
hingegeben.  Die  Symbolkraft  des  Katholizismus  ist  für  ihn
einzige Pein.

Dazu passt, dass im 2. Akt, in seinem Palast, die Gemälde
alter Meister abgehängt sind. Der Gott anrufende Chorgesang,
der zwischenzeitlich erklingt, dröhnt dem Finsterling in den
Ohren. Mag er auch Trost suchen in den Armen einer Nonne
(eines Engels?) und dabei der „Erbarme Dich…“-Arie aus Bachs
„Matthäuspassion“ lauschen, Frieden findet dieser Mensch im
Diesseits wohl nicht mehr. Und sein Tod wird einhergehen mit
dem Ende der Despotie in Rom, eingeleitet durch Napoleons
Sieg.  Die  Exekution  Cavaradossis,  das  Übermalen  seiner
Nackten, ist nur ein letztes Aufzucken des alten Regimes.

Tosca, die kühle Diva, mit
dem  armselig  schmachtenden
Scarpia.  Foto:  Pedro
Malinowski

Insofern hat diese Produktion durchaus politischen Charakter.
Wenn  dieser  auch  durch  die  Personenführung  nicht  explizit
beglaubigt wird. Andererseits versagt sich Regisseur Tobias
Heyder die konsequente Psychologisierung.
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Neben Scarpia wirken seine Gegenspieler blass. Sollte also
Puccinis Oper hier lieber „Scarpia“ heißen? Ganz falsch wäre
das nicht. Denn ein musikalisches Gerüst dieser Verismo-Oper
sind gewiss die wuchtigen Akkordschläge, die den Bösewicht
kennzeichnen. Andererseits hat der Komponist sein Werk mit
sanfter  Liebeslyrik  ausklingen  lassen  –  ein  Zeichen  der
Hoffnung gegen die brutale Despotie.

Wuchtige  Dramatik  und  sensible,  leidenschaftliche
Schwingungen: Das klingende Spektrum ist bei Dirigent Rasmus
Baumann und der Neuen Philharmonie Westfalen in allerbesten
Händen. Hier spielen sich aller Hass, alles Aufbegehren und
innige Liebe ab. Entäußerungen, die der Regisseur den Figuren
teils  versagt,  haben  ihren  Platz  in  der  musikalischen
Umsetzung.  Der  tönende  Bruitismus  ist  von  unglaublicher
Schärfe.  Die  Mordszene  (Tosca-Scarpia)  gewinnt  nur  im
Orchester wirklich erschreckende Kontur. Im Graben wüten die
emotionalen Wechselbäder.

Mithalten kann da nur Aris Argiris als Scarpia. Die baritonale
Mittellage  verfügt  über  schneidende  Kraft.  Doch  fehlt  der
Stimme einerseits dämonische Tiefe, zum anderen das schmierige
Parlando  eines  Gauners.  Derek  Taylor  singt  den  Maler
höhensicher,  wirkt  gleichwohl  angestrengt.  Große,  frei
gestaltete Legatobögen sind seine Sache nicht. Da hat Petra
Schmidt in der Titelpartie durchweg mehr zu bieten. Leuchtende
Glut, ein Mezzoton zum Fürchten, schöne Stimmführung. Schade
nur, dass ihre große Arie „Vissi d’arte“ so gleichförmig und
introvertiert klingt. Aber das passt ja wohl zum Ansatz der
Regie.

Der große, in sich gerundete Wurf ist die Gelsenkirchener
„Tosca“  also  nicht.  Eher  der,  durchaus  diskussionswürdige,
Versuch einer unkonventionellen Annäherung. Gleichwohl gilt:
Unbedingt hingehen, allein schon wegen des famosen Orchesters.

Nächste Aufführungen: 27. Dezember 2015 (15 Uhr), 2. Januar,
14. Januar, 16. Januar und 5. Februar 2016 (jeweils 19.30



Uhr).  Infos:
http://www.musiktheater-im-revier.de/Spielplan/Oper/Tosca/

Wie  die  Neue  Philharmonie
Westfalen finanziell gerettet
werden soll
geschrieben von Rudi Bernhardt | 6. März 2024
Musikalisch ist die Neue Philharmonie Westfalen (NPW) längst
erfolgreich,  finanziell  soll  es  das  größte  Landesorchester
wieder werden. Den Weg dafür machte der Kreistag Unna frei: Er
verzichtete auf sein Recht, den bestehenden Fusionsvertrag bis
einschließlich 2021 zu kündigen.

Damit ist das notwendige zeitliche Fenster zur Umsetzung eines
mittelfristig tragbaren Finanzierungskonzeptes geschaffen. Was
genau geleistet werden soll und muss, hatte Landrat Michael
Makiolla  in  seiner  Funktion  als  Vorstandsmitglied  im
Trägerverein  des  Orchesters  schon  im  Juni  beschrieben.

Damals hatte Michael Makiolla nicht nur über den Abschluss
eines lange verhandelten Haustarifvertrages (mit unterm Strich
finanziellen  Einbußen  bei  den  Musikern)  berichtet,  sondern
alle Eckpunkte erläutert.

Makiolla war es auch, der bereits in der Mitte der 1990er
Jahre darum gerungen hatte, dass die Fusion des Westfälischen
Sinfonie  Orchesters  mit  dem  Gelsenkirchener  Grabenorchester
gelang. So konnte damals, als Makiolla noch Kreisdezernent für
Soziales und Kultur war, die Existenzbedrohung für das WSO
abgewendet werden. Für den Kreis Unna hatte es stets eine
besondere Bedeutung, denn die Anfänge des WSO reichten bis in
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die  frühe  Nachkriegszeit  zurück.  Symbolhaft  schufen  damals
Hubert Biernat, der spätere Landrat und sein Freund Alfred
Gleisner  die  Voraussetzungen  für  ein  erstes  kulturelles
Highlight im noch kriegszerstörten Umfeld.

Was jetzt geschehen muss:

• Die Neue Philharmonie Westfalen senkt die Zahl der Musiker-
Planstellen von 124 auf 114. Das bedeutet eine dauerhafte
Einsparung von rund 600.000 Euro/Jahr.
•  Die  Musiker  verzichten  bis  2021  auf  große  Teile  ihres
Weihnachtsgeldes.  Dies  führt  zu  einer  durchschnittlichen
Einsparung von rund 300.000 Euro/Jahr.
• Die Musiker verzichten auf tarifliche Nachforderungen für
die Jahre bis 2014. Das spart insgesamt 760.000 Euro.

Hintergrund:

• Die Neue Philharmonie Westfalen (NPW) entstand 1996 durch
die Fusion des vom Kreis Unna mitfinanzierten Westfälischen
Sinfonieorchesters (WSO) und dem vor allem am Musiktheater in
Gelsenkirchen spielenden Philharmonischen Orchester.
• Das NPW ist das größte der drei Landesorchester (neben der
Nordwestdeutschen  Philharmonie  und  der  Philharmonie
Südwestfalen).
• Finanziert wird der Klangkörper von der Stadt Gelsenkirchen
(3/6),  der  Stadt  Recklinghausen  (2/6)  und  dem  Kreis  Unna
(1/6).  Dazu  kommen  Zuschüsse  vom  Land  und  vom
Landschaftsverband  Westfalen-Lippe  (LWL).
• Generalmusikdirektor ist seit Sommer 2014 Rasmus Baumann.
• Die Zahl der Musikerplanstellen beträgt derzeit (noch) 124.
•  Im  Kreis  ist  die  Neue  Philharmonie  vor  allem  für  die
Sinfoniekonzerte (9 Veranstaltungen) in der Konzertaula Kamen
und ihre Kinderkonzerte (8) bekannt.



Die  Neue  Philharmonie
Westfalen auf den Spuren der
Farbenpracht  ungarischer
Musik
geschrieben von Martin Schrahn | 6. März 2024

Rasmus Baumann und die Neue
Philharmonie  Westfalen.
Foto: Pedro Malinowski/NPW

Der  stilisierte  Notenschlüssel,  gleich  einer  eilig
dahingeworfenen Kritzelei, ist so etwas wie ein Markenzeichen
der Neuen Philharmonie Westfalen (NPW). Symbolisch steht er
vor allem für Dynamik.

Das dürfte ganz im Sinne von Rasmus Baumann sein, Chefdirigent
des Orchesters. Denn sein Stil auf dem Podium ist von viel
Elan geprägt. Mag ihm auch das große Charisma fehlen, versteht
er es doch, Freude an der Musik zu vermitteln. Darüberhinaus
aber scheint das gemeinsame Spiel eine Frage von Genauigkeit,
Strukturbewusstsein,  mithin  von  gehöriger  Konzentration  zu
sein.

Neun  Sinfoniekonzerte  bestreitet  das  Orchester  in  dieser
Spielzeit,  sieben  davon  dirigiert  Baumann  selbst.  Diese
Präsenz, diese Kontinuität ist von eminenter Bedeutung. Gilt
es doch, einen Klangkörper zu formen, dessen Qualität sich mit

https://www.revierpassagen.de/29168/die-neue-philharmonie-westfalen-auf-den-spuren-der-farbenpracht-ungarischer-musik/20150211_1533
https://www.revierpassagen.de/29168/die-neue-philharmonie-westfalen-auf-den-spuren-der-farbenpracht-ungarischer-musik/20150211_1533
https://www.revierpassagen.de/29168/die-neue-philharmonie-westfalen-auf-den-spuren-der-farbenpracht-ungarischer-musik/20150211_1533
https://www.revierpassagen.de/29168/die-neue-philharmonie-westfalen-auf-den-spuren-der-farbenpracht-ungarischer-musik/20150211_1533
http://www.revierpassagen.de/26753/neuer-chefdirigent-viel-elan-rasmus-baumann-leitet-die-neue-philharmonie-westfalen/20140911_1508/baumann-npw_pedro-malinowski
http://www.neue-philharmonie-westfalen.de/


anderen Formationen der Region messen kann. Die NPW scheint
dabei auf einem guten Weg. Manche Entwicklung ist überaus
achtbar.

Das  zu  erleben,  hat  nun  das  6.  Sinfoniekonzert  alle
Gelegenheit  geboten.  Das  Programm  mit  Musik  ungarischer
Komponisten ist nämlich bestens dazu geeignet, in Klängen zu
schwelgen, solistisch zu glänzen, oder rhythmische Kraft zu
entwickeln. Wie etwa in Zoltán Kodálys „Tänze aus Galánta“.
Hier paaren sich Schwermut und ungebremste Lebensfreude. Hier
besticht  das  homogene,  süffig-leidenschaftliche  Spiel  der
Streicher ebenso wie das melancholische Klarinettensolo. Dank
Baumanns exakten Dirigats gelingen die Tempowechsel, spielt
das Orchester rhythmisch überwiegend à point.

Ein  Mann  mit  Herz
für  Partituren:
Rasmus  Baumann,
Dirigent. Foto: NPW

Problematisch  aber  bleibt,  dass  Dirigent  und  Orchester
offenbar viel in Struktur denken, in klarer Gliederung, und so
holzschnittartiges Musizieren nicht immer vermeiden können.

Die Präsenz mancher Instrumente geht zudem einher mit der
Blässe anderer. Evident wird dies in Béla Bartóks „Konzert für
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Orchester“.  Denn  hier  wird,  in  Anlehnung  an  das  barocke
„Concerto  grosso“-Prinzip,  das  Zusammenspiel  verschiedener
Instrumente  oder  Instrumentengruppen  zwar  plastisch
herausgeschält, doch die Fallhöhe des Werks an sich, die große
Idee, bleiben unterbelichtet.

Baumann  lässt  kontrolliert  musizieren,  zu  Lasten
interpretatorischer  Spontaneität.  Der  grell  parodistische
Einwurf im „Intermezzo interrotto“ etwa wirkt allzu handzahm.
Die  düstere  „Blaubart“-Atmosphäre  des  3.  Satzes  aber,  das
unheimliche Flirren, die sich steigernde Emphase illustrieren
gehörige Dramatik. Bartók, mit allem Herzblut ein Ungar, krank
und unglücklich im amerikanischen Exil, spiegelt mit diesem
Konzert eben auch seine Seele. Dies allerdings vermittelt die
Neue Philharmonie Westfalen nur bedingt.

Besser aufgestellt ist das Orchester indes, wenn es um die
Deutung von Franz Liszts 2. Klavierkonzert geht. Glanz und
Heroik bestimmen das Klangbild. Nur schade, das Solist Bernd
Glemser  ein  wenig  angestrengt  wirkt,  um  den  hochvirtuosen
Klavierpart zu meistern. Auch was das Spiel mit Farben angeht,
hat das Orchester mehr zu bieten denn der Solist. Glemser
spielt souverän, aber etwas statisch – und im übrigen sehr auf
den Dirigenten fixiert. So bleibt alles im Gleichgewicht, und
der  Liszt’sche  Brocken  wird  zur  schwer  verdaulichen
Angelegenheit.  Es  ist  aber,  das  sei  hier  kühn  behauptet,
ohnehin nicht das beste Stück des Komponisten.

 

 



Rudelrennen  in  Babylon:
Händels  Oratorium  „Belsazar“
im  Gelsenkirchener
Musiktheater
geschrieben von Anke Demirsoy | 6. März 2024

Gewogen  und  für  zu  leicht
befunden:  Die  Tage  der
Herrschaft  von  König
Belsazar  (Attilio  Glaser)
sind  gezählt  (Foto:  Pedro
Malinowski/MiR)

„Jehova, dir künd’ ich auf ewig Hohn! Ich bin der König von
Babylon!“ So ruft Belsazar in der gleichnamigen Ballade von
Heinrich Heine, den Gott der Juden frech herausfordernd. Das
biblische Gleichnis von der menschlichen Vermessenheit, dem
Buch des Propheten Daniel entnommen, inspirierte im Jahr 1744
auch den Komponisten Georg Friedrich Händel. Er schuf mit
„Belsazar“ eines seiner großen englischsprachigen Oratorien,
jener  zu  Unterhaltungszwecken  komponierten  „Sacred  Dramas“,
die er in seinen Londoner Jahren schrieb.

Verschiedentlich  hat  die  opernhafte  Form  und  Dramatik  von
„Belsazar“  zu  szenischen  Umsetzungen  geführt.  Den  jüngsten

https://www.revierpassagen.de/28001/rudelrennen-in-babylon-haendels-oratorium-belsazar-im-gelsenkirchener-musiktheater/20141116_2027
https://www.revierpassagen.de/28001/rudelrennen-in-babylon-haendels-oratorium-belsazar-im-gelsenkirchener-musiktheater/20141116_2027
https://www.revierpassagen.de/28001/rudelrennen-in-babylon-haendels-oratorium-belsazar-im-gelsenkirchener-musiktheater/20141116_2027
https://www.revierpassagen.de/28001/rudelrennen-in-babylon-haendels-oratorium-belsazar-im-gelsenkirchener-musiktheater/20141116_2027
http://www.revierpassagen.de/28001/rudelrennen-in-babylon-haendels-oratorium-belsazar-im-gelsenkirchener-musiktheater/20141116_2027/glaser-opernchor


Versuch einer solchen hat jetzt die Regisseurin Sonja Trebes
unternommen, die Gelsenkirchens Musiktheater damit die erste
größere  Barock-Produktion  seit  gut  einem  Dutzend  Jahren
bringt. An der Hanns Eisler Hochschule in Berlin ausgebildet
und dem Staatstheater Kassel verbunden, schickt Trebes sich
bei ihrem Gelsenkirchener Debüt an, „Belsazar“ als Parabel
über die Vergänglichkeit von Macht zu deuten.

Doch obgleich sich der düstere Turm zu Babel beständig dreht,
den Bühnenbildnerin Hyun Chu auf die Bühne gewuchtet hat,
fällt es der Regie nicht leicht, ein lebendiges Spiel aus der
starren Form des Oratoriums zu entwickeln. Ihr Bemühen führt
zu  manchem  Rudelrennen  der  Chöre,  zu  manch  kollektiver
Tanzeinlage und diversen Aktionismen, aus denen sich jedoch
kein wahrer Schwung gewinnen lässt. Bis Belsazar über seine
Selbstherrlichkeit  fällt  und  der  Perserkönig  Cyrus  die
Herrschaft  übernimmt,  bleibt  der  Abend  eine  recht  zähe
Angelegenheit.

Die  aufwändigen  Kostüme  von  Reneé  Listerdal  lassen  trotz
Fantasy-Anmutung  die  Konflikte  unserer  Tage  anklingen.  Die
Babylonier  tragen  Munitionsgürtel  um  die  Brust,  Belsazar
baumeln Handgranaten am Gürtel. Die roten Stirnlampen am Helm
der in Goldrüstungen steckenden Perser wecken freilich auch
andere Assoziationen: Biegt gleich womöglich die alte Dampflok
„Rusty“ aus dem Bochumer Starlight-Express um die Ecke? Oder
stimmt doch noch jemand das Steigerlied an? Wenn die Perser
ihre Stirnlampen im Dunkeln für Morsezeichen nutzen, möchte
mancher sich vielleicht auch ganz gerne vor den Kopf schlagen.



Königin  Nitocris  (Alfia
Kamalova,  l.)  und  der
Perserkönig  Cyrus  (Anke
Sieloff.  Foto:  Pedro
Malinowski/MiR)

Von  den  Unbeholfenheiten  der  Szene  unberührt,  sind  die
musikalischen  Leistungen  achtbar.  Unter  der  Leitung  des
kundigen  Spezialisten  Christoph  Spering  entfaltet  Händels
Musik ihre eleganten Phrasierungen und schimmernden Spinett-
Klänge. Die Musiker der Neuen Philharmonie Westfalen folgen
seinem  Dirigat  willig,  halten  sich  zugunsten  der  Sänger
zurück,  erreichen  in  den  finalen  Chorszenen  aber  auch
imperialen  Glanz  samt  Pauken  und  Trompeten.

Unter den Solisten ragt vor allem Alfia Kamalova heraus, die
Belsazars Mutter Nitocris einen leuchtenden, biegsamen Sopran
verleiht. Als Gast gibt Attilio Glaser der Titelfigur einen
hellen Tenor mit störrischen Untertönen. Anke Sieloff (Cyrus),
die bald  ihr 20-jähriges Bühnenjubliäum feiert, und Almuth
Herbst (Daniel) sind den beiden verlässliche Partner.

Den größten Beifall ernten jedoch Opern- und Extrachor des
Theaters (Einstudierung: Christian Jeub), die das Volk der
Juden, Perser und Babylonier verkörpern müssen. Das bedeutet
viele rasche Kostümwechsel, durch die sich die Sängerinnen und
Sänger freilich nicht aus der Spur bringen lassen. Sie sind
die  tragende  Säule  der  Produktion,  die  erst  beim  finalen
Machtwechsel schmerzlich klar macht, wie willkürlich es um
alle Macht bestellt ist. Ob König oder Gott: Welchem „Herrn“
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das Volk huldigt, hängt am Ende allein von der Frage ab, wer
gerade das Sagen hat.

Informationen  und  Termine:
http://www.musiktheater-im-revier.de/Spielplan/Oper/Belsazar/

(Der Text ist zuerst im Westfälischen Anzeiger erschienen.)

Neuer  Chefdirigent,  viel
Elan:  Rasmus  Baumann  leitet
die  Neue  Philharmonie
Westfalen
geschrieben von Martin Schrahn | 6. März 2024

Guter  Einstand:  Rasmus
Baumann  und  die  Neue
Philharmonie  Westfalen.
Foto: Pedro Malinowski/NPW

Die  Neue  Philharmonie  Westfalen  (NPW)  ist  ein
außergewöhnliches Orchester. Das manifestiert sich schon in
seiner Stärke: Mehr als 120 Köpfe zählt der Klangkörper, eine
derart große Besetzung findet sich sonst kaum in der Republik.
Doch  wer  nun  glaubt,  dies  sei  Ergebnis  einer  üppigen
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Finanzausstattung, befindet sich auf der falschen Fährte.

Die  NPW  ist  vielmehr  aus  einer  Fusion  erwachsen,  aus  der
Zusammenlegung  des  Westfälischen  Sinfonieorchesters
Recklinghausen  und  des  Philharmonischen  Orchesters
Gelsenkirchen.  Ursache  war  schon  damals,  1996,  dass  beide
Städte Probleme mit der Finanzierung hatten.

Mit der Fusion bekam die NPW, mit Sitz in Recklinghausen,
zugleich einen neuen Status, den eines Landesorchesters. Damit
wuchsen die Aufgaben, zugleich aber wurde die Finanzierung auf
mehrere  Schultern  verteilt.  Geld  kommt  vom  Land  NRW,  vom
Landschaftsverband  Westfalen-Lippe,  von  den  Städten
Recklinghausen und Gelsenkirchen, zudem vom Kreis Unna. Dafür
müssen die Musiker in Städten der Region auftreten, die kein
eigenes  Orchester  haben,  garantieren  den  Opernbetrieb  im
Musiktheater im Revier (MiR), geben dort, in Gelsenkirchen,
neun Symphoniekonzerte, die auch in Recklinghausen und Kamen
zu hören sind. Spezielle Programme für Kinder und Jugendliche
kommen hinzu.

Ein Berg von Verpflichtungen also, der nur bewältigt wird,
weil sich das Orchester, kraft seiner Stärke, aufteilen kann,
um vor Ort präsent zu sein und gleichzeitig in einer anderen
Stadt zu gastieren. Doch so schön das alles klingt, so groß
ist nun wieder die Not. Vier Jahre haben die Musiker auf
Gehaltserhöhungen verzichtet. Jetzt aber steht für 2014 eine
tarifliche Anpassung in Höhe von 1,5 Millionen Euro an. Und
alle  Träger  tun  sich  schwer,  die  Summe  aufzubringen.
Krisengespräche  sind  angesagt,  ein  bereits  vielbeschworener
„Runder Tisch“ soll bald Realität werden.



Partituren sind für
Rasmus Baumann „mein
wichtigster
Reichtum“. Foto: NPW

Doch trotz aller Probleme wurden neue Zeichen gesetzt. Und im
Zentrum steht Rasmus Baumann, vor kurzem als Chef der NPW
benannt,  ausgestattet  mit  einem  Fünf-Jahres-Vertrag,  in
Nachfolge des zuletzt eher glücklosen Heiko Mathias Förster.
Der neue Mann am Pult ist für das Orchester kein Unbekannter:
Am MiR hat Baumann als Generalmusikdirektor die Qualität des
Klangkörpers erheblich steigern können. Manche Opernpremiere
wurde zur musikalischen Sternstunde.

Dennoch  ist  es  etwas  anderes,  im  Orchestergraben  zu
dirigieren, als vor 120 Musikern auf dem Podium zu stehen.
Denn die NPW in ihrer Gesamtheit hatte zumindest unter Förster
nicht  gerade  Glanzvolles  zu  bieten.  Technische
Unzulänglichkeiten  bestimmten  das  Hörbild,  ein  wenig
transparenter Klang. Und manchem war eine gewisse Spielunlust
durchaus anzusehen. Hier gegenzusteuern wird die große Aufgabe
Baumanns sein. Der neue Chef ist gefragt als Motivator, als
akribisch  probender,  zugleich  charismatischer  Leiter.  Denn
klar dürfte sein: Nur ein Qualitätsschub, verbunden mit einem
attraktiven Programm, lockt mehr Besucher, bringt also mehr
Einnahmen.  Je  mehr  sich  also  das  Orchester  in  der  Region
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verwurzelt, desto weniger können sich die Träger aus ihrer
Verantwortung stehlen.

Den Auftakt dazu haben die Neue Philharmonie Westfalen und
Rasmus Baumann nun mit dem 1. Sinfoniekonzert intoniert. Wie
es  sich  für  einen  ordentlichen  Beginn  gehört,  mit  der
„Festlichen Ouvertüre“ von Schostakowitsch, gefolgt von einem
„Schlager“  des  Virtuosenrepertoires  (Tzimon  Barto  spielt
Tschaikowskys b-moll-Klavierkonzert), schließlich Rachmaninows
so mitreißende wie ergreifende 2. Sinfonie. Und am Ende ist
klar: Es darf wieder genau hingehört werden, wenn sich die NPW
der Musik hingibt.

Das  ist  einem  Dirigenten  geschuldet,  der  in  höchster
Konzentration am Pult wirkt, der zudem sehr körperlich agiert.
Dann scheint er jede musikalische Phrase zu durchleben, sein
Schwung  überträgt  sich  aufs  Orchester.  Entsprechend  klingt
Schostakowitschs Ouvertüre als hellblitzendes Jubelstück, klar
geformt, nur in seiner treibenden Rhythmik noch ein wenig
hakelig. Ein klangsattes Entrée, das Lust auf mehr macht.

Berühmter  Solist
des  1.
Simfoniekonzerts:
der Pianist Tzimon
Barto.  Foto:
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Malcolm  Yawn

Wenn  indes  Tzimon  Barto  anhebt,  die  ersten  Tschaikowsky-
Akkorde  ins  Klavier  zu  stanzen,  dann  aber  plötzlich  ins
wachsweiche  Samtpföteln  übergeht,  wenn  er  binnen  Sekunden
Ausdruck, Dynamik und Tempi wechselt, ist für das Orchester
vor  allem  eines  angesagt:  Kampf.  Dieses  Stück  muss
offenkundig,  mit  diesem  überaus  eigenwilligen  Solisten  am
Flügel, geradezu neu erarbeitet werden. Was nicht ohne Folgen
bleibt. Hörner und Holzbläser können bei der Tongebung manche
Unsicherheit  nicht  verbergen,  im  feurigen  Finalsatz,  wenn
Barto  das  Tempo  nach  Gutdünken  anzieht,  hechelt  der  Rest
irgendwie hinterher.

Andererseits erstaunt die Homogenität, Sensibilität und Glut
der  Streicher,  sowie  deren  Fähigkeit,  Spannung  aufzubauen.
Dass indes manche Steigerung in Richtung großorchestrale Wucht
im Beliebigen versandet, ist ein Makel. Barto indes zelebriert
und sinniert unbekümmert vor sich hin, um im nächsten Moment
pianistisch aus der Haut zu fahren. Er macht das technisch
souverän, allein der Sinn, er will sich nicht erschließen.

Wie  schön,  dass  dann  die  Interpretation  der  Rachmaninow-
Sinfonie viel mehr von dem Potential zu erkennen gibt, das in
diesem  Orchester  schlummert.  Plötzlich  werden  Höhepunkte
organisch angestrebt, scheuen die Streicher nicht den satten
Breitwandsound, geschickt dem Kitschverdacht ausweichend. Im
2. Satz kommen die Musiker rhythmisch deutlich besser auf den
Punkt.  Der  Eindruck  festigt  sich,  dass  Aufbruchstimmung
herrscht, zudem größere Aufmerksamkeit. Die Hörner gewinnen an
gestalterischer Kraft, das Klarinettensolo im Adagio ist von
langem Atem geprägt und klingt wunderbar sehnsüchtig.

Dieses Konzert ist ein Versprechen für eine spannende Saison,
für Einsatz und Spielfreude. Zugleich mag es als flammendes
Plädoyer gesehen werden, die Neue Philharmonie Westfalen nicht
hängen zu lassen.



Klavier-Festival Ruhr beginnt
mit Werken für die linke Hand
–  Gedenken  an  den  1.
Weltkrieg
geschrieben von Martin Schrahn | 6. März 2024

Die Pianisten Leon Fleisher
(l.) und Nicholas Angelich
sowie die Neue Philharmonie
Westfalen  mit  Dirigent
Dennis Russell Davies (r.)
eröffneten  das  Klavier-
Festival  Ruhr  2014.  Foto:
Mohn/KFR

In  der  Geschichte  des  Klavier-Festivals  Ruhr,  wurzelnd  im
Klaviersommer, den Jan Thürmer 1984 in Bochum ins Leben rief,
ist  die  Nutzung  großer  Industriehallen  als  Spielstätte
zunächst kein Thema gewesen. Erst 2002 gab es die Premiere auf
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Zollverein  in  Essen,  mit  einer  sensationellen
Doppelvorstellung von George Antheils skurriler Maschinenmusik
namens „Ballet mécanique“. Ein Jahr später folgte die Bochumer
Jahrhunderthalle,  das  Festival  wurde  hier  Teil  der
„Extraschicht“.

Dabei ist es kein Zufall, dass die neuen Podien erst so spät
ins  pianistische  Rampenlicht  rückten.  2002  ist  das
Gründungsjahr  der  Triennale,  die  ihre  Theaterbretter
vornehmlich  in  eben  jenen  Werkshallen  der  Kohle-  und
Stahlindustrie aufbauen wollte. Dafür bedurfte es allerdings
zunächst  einer  millionenschweren  baulichen  Aufhübschung.  So
bekam etwa die Bochumer Jahrhunderthalle ein gläsernes Foyer.
Und das Dach wurde ausgebessert, um den Regen fernzuhalten.

In diesem Ambiente wurde nun das diesjährige Klavier-Festival
Ruhr eröffnet. Es war zu erfahren, dass der Vertrag des seit
1996  amtierenden  Intendanten  Franz  Xaver  Ohnesorg  um  fünf
weitere  Jahre  verlängert  wurde.  Es  war  zu  erleben,  dass
prasselnder Regen ein akustischer Störfaktor sein kann. Denn
es handelt sich hier nicht um einen isolierten Konzertsaal.
Nur  gut,  dass  der  Hagelschauer  vor  Beginn  der  Aufführung
niederdonnerte, sonst hätte es wohl eine Zwangspause geben
müssen.

Seit 2003 ist das Klavier-
Festival  bei  der
„Extraschicht“  in  Bochums
Jahrhunderthalle präsent. Es
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lockt  so  durchaus  neue
Publikumsschichten. Foto: -n

Im Vorlauf des eigentlichen Aufführungs-Raumes durfte sich das
Publikum  übrigens  einer  erheblichen  olfaktorischen  Reizung
stellen. Der Gestank gab durchaus Anlass zur Beschwerde. Wie
denn auch das Imbissangebot im Foyer von der eher mageren Art
war. Keine Frage, die Spielstätte mag ihren Reiz haben. Und
das  Ansinnen  des  Klavierfests,  vor  allem  durch  die
„Extraschicht“  neues  Publikum  zu  gewinnen,  ist  natürlich
legitim. Doch die äußeren Bedingungen, der hauseigene Service
zumal, sollten schon, soweit möglich, einen gewissen Standard
erfüllen. Nun, für Herbst 2015 ist die Eröffnung der Bochumer
Symphonie  geplant  –  ein  Konzertsaal  als  ernstzunehmende
Alternative.

Musikalisch wurde die Jahrhunderthalle jetzt zum Schauplatz
des  Gedenkens  an  den  1.  Weltkrieg.  Diese  „Urkatastrophe“
führte nicht zuletzt dazu, dass sich ein neues pianistisches
Repertoire  herausbildete,  Klavierstücke  für  die  linke  Hand
entstanden. Das war dem unglücklichen Umstand geschuldet, dass
es  Pianisten  wie  Paul  Wittgenstein  gab,  die  im  Krieg  den
rechten Arm verloren hatten. Viele Komponisten schrieben für
ihn Konzerte, aber auch Kammermusik. Manches davon gilt es neu
zu  entdecken.  Eine  Spurensuche,  der  sich  das  große
Pianistentreffen nun annimmt. Zum Einstieg erklingen deshalb
die Klavierkonzerte für die linke Hand von Sergej Prokofjew,
mit Leon Fleisher als Solisten, und Maurice Ravel, gespielt
von Nicholas Angelich.



Der  rote  Flügel,
Markenzeichen des Festivals,
vor  dem  Bochumer
Industriedenkmal.  Foto:
Wohlrab/KFR

Fleisher geht das in seiner Struktur klassizistisch anmutende
Werk Prokofjews behutsam an, in nuancierter Tongebung. Manches
aber wirkt allzu zaghaft, der spöttische Biss fehlt, den diese
Musik  eben  auch  bietet.  Schön  ist  dabei,  dass  die  Neue
Philharmonie  Westfalen  (in  erweiterter  Kammerbesetzung)  mit
Dirigent  Dennis  Russell  Davies  die  Klangbalance  hält,  den
Solisten trägt.

Düsterer, teils monumentaler, herber und fiebriger gibt sich
das Ravel-Konzert. Die Jazzelemente mögen den Großstadtsound
der  wilden  20er  wiederspiegeln,  doch  die  vorangegangene
Katastrophe wird nicht ausgeblendet. Solist Nicholas Angelich
spielt entsprechend mit  packendem Zugriff, zudem elegant,
teils rhythmisch pointiert.

Der Abend ist indes auch einer des Orchesters. Wie die Neue
Philharmonie  Westfalen  Ravels  „Rhapsodie  Espagnole“
interpretiert,  beseelt,  leidenschaftlich,  den
Klangfarbenreichtum  des  Werks  auf  Schönste  herausstellend,
verdient allen Beifall. Und zu Beginn, mit Prokofjews Opern-
Suite  „Die  Liebe  zu  den  drei  Orangen“,  stürzen  sich  die
Musiker  mutig,  manchmal  allerdings  allzu  plakativ,  ins
Brachiale, Martialische.
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Informationen: http://www.klavierfestival.de

Ein  Maikönig  baut  Mist:
Brittens  Oper  „Albert
Herring“  im  Musiktheater
Gelsenkirchen
geschrieben von Anke Demirsoy | 6. März 2024

Maikönig  wider  Willen:
Albert Herring (Hongjae Lim)
macht  neben  der  gestrengen
Lady  Billows  (Karen
Fergurson)  keine  glückliche
Figur.  (Foto:  Pedro
Malinowski/MiR)

Muttis Liebling soll Maikönig werden. Albert Herring, devoter
Kaufmannssohn, keusch mangels Mut und Gelegenheit, wird im
englischen  Provinznest  Loxford  wider  Willen  zur  Ikone  der
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Moral erhoben. Das geht natürlich nicht lange gut: auch nicht
im Musiktheater Gelsenkirchen, wo sich Benjamin Brittens Anti-
Held alsbald mit Lust vom Sockel fallen lässt.

Der komische Dreiakter geriet nachträglich auf den Spielplan,
weil  die  serbische  Komponistin  Isidora  Žebeljan  um  eine
Verschiebung  der  für  den  26.  April  geplanten  Uraufführung
ihres  Auftragswerks  „Simon  das  Findelkind“  bat.  Nicht  als
beißende  Buffa,  sondern  als  milde  Parodie  auf  die
puritanischen Sitten im viktorianischen England kehrt „Albert
Herring“ nach nunmehr 24 Jahren auf Gelsenkirchens Opernbühne
zurück.

Spitzendeckchenmuff zu vermeiden war das erklärte Ziel des
österreichischen  Schauspielers  Thomas  Weber-Schallauer,  der
Brittens Oper hier neu inszeniert. Er setzt auf eine dezente
Ironie,  die  als  amüsanter  Grundton  mitschwingt.  Diesen
begleiten  die  lichten  und  zeitlosen  Bühnenbilder  (Britta
Tönne) und die trefflich charakterisierenden Kostüme (Martina
Feldmann) durch kleine, aber feine Akzente. Die Empfangshalle
der sittenstrengen Lady Billows gleicht einem Sakralraum. Der
Pfarrgarten  präsentiert  sich  als  bizarr  geschmücktes
Wunderland  mit  grünen  Pilzen  und  Monstergirlanden  à  la
Lochness.  In  dieser  Umgebung  führen  sich  die  pompösen
Maifeier-Reden und der aufgeplusterte Nationalstolz von allein
ad absurdum.

Zuweilen droht das Bühnengeschehen etwas zu nett und harmlos
dahin  zu  plätschern.  Aber  die  Neue  Philharmonie  Westfalen
lässt unter der Leitung des Finnen Valtteri Rauhalammi dann
doch keine Langeweile aufkommen. Im Orchestergraben wechselt
Brittens Musik so fix und gewandt die Masken, als sei sie der
eigentliche  Hauptdarsteller.  Die  Musiker  spielen  schmiegsam
und mit Freude an der Groteske, erfüllen die feinnervige Musik
mit erlesenem Spott und filmmusikalischer Plastizität.

Brittens  parodistische  Anspielungen  und  Zitate  leuchten  so
schillernd wie janusköpfig auf: Siegfrieds Hornruf, Tristans



Vergessenstrunk,  Händels  königlicher  Pomp  und  Kurt  Weills
Dreigroschen-Sound dürften manchem Musikfreund das Grinsen ins
Gesicht treiben.

Der  Tugendbold  hat  sich
betrunken:  Albert  Herring
(Hongjae  Lim)  hat  die
Fremdbestimmung  satt  (Foto:
Pedro Malinowski/MiR)

Dazu passt eine geschlossene Ensemble-Leistung, die uns die
Parade  verschrobener  Spießbürger  stimmlich  punktgenau
vorführt. Der Tenor Hongjae Lim verleiht Alberts Sehnsucht
nach einem selbstbestimmten Leben lyrisch-feinen Ausdruck, der
immer  schwärmerischer  aufblüht.  Hinzu  treten  die
selbstherrliche Lady Billows (Karen Fergurson mit hysterisch
angehauchten  Koloraturen),  ihre  Kammerzofe  Florence  Pike
(Almuth Herbst mit eilfertig-bekräftigenden Wiederholungen),
die Lehrerin Miss Wordsworth (Alfia Kamalova mit leuchtenden
Höhen), Alberts Mutter (Noriko Ogawa-Yatake mit absichtsvoll
stupiden  Tonleitern),  der  Dorfpolizist  (Dong-Won  Seo  mit
sturen Bassrepetitionen) und weitere Nebenfiguren. Sie alle
wirken  wie  mit  feinem  Bleistift  gezeichnet.  Von  der
„widerlichen Tutti-Wirkung“, die Britten abstieß, ist dieses
heitere Kammerspiel meilenweit entfernt.

(Der Bericht ist zuerst im Westfälischen Anzeiger erschienen.
Informationen  und
Aufführungstermine:  http://www.musiktheater-im-revier.de/Spiel
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plan/Oper/AlbertHerring/)

Starke Gemeinschaftsleistung:
Leonard  Bernsteins  „On  the
Town“ in Gelsenkirchen
geschrieben von Anke Demirsoy | 6. März 2024

Die  forsche  Taxifahrerin
Hildy  (Judith  Jakob)
kutschiert  Chip  (Michael
Dahmen)  durch  New  York
(Foto:  Thilo  Beu/MiR)

Den  Erfolg  seines  Musicals  „West  Side  Story“  hat  Leonard
Bernstein in späteren Jahren oft erdrückend gefunden. Er, der
gerne als Komponist ernsthafter Werke anerkannt werden wollte,
der neben drei Sinfonien noch die „Chichester Psalms“, Lieder,
Klavier- und Kammermusik schuf, fühlte sich immer wieder auf
seine drei populärsten Werke reduziert.

Zu ihnen zählt neben der „West Side Story“ und „Candide“ sein
bereits 1944 uraufgeführter Musical-Erstling „On the Town“:
ein vor Optimismus sprühender Geniestreich eines 26-Jährigen,
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der in der Verfilmung mit Gene Kelly, Frank Sinatra und Jules
Munshin weltberühmt wurde. Drei Matrosen auf Landgang in New
York  haben  in  dieser  turbulenten  Seemannskomödie  nur  24
Stunden Zeit, um die Stadt und die große Liebe zu erobern.

Einem  lang  gehegten  Wunsch  seines  Chefdirigenten  Rasmus
Baumann folgend, hat das Musiktheater im Revier jetzt alle
Kräfte gebündelt, um „On the Town“ zu einem lebensprallen
Streifzug durch das New York der 40er Jahre zu gestalten.
Gelsenkirchens  Hausregisseur  Carsten  Kirchmeier,  neben
Kinderopern  hier  schon  für  drei  Musicalproduktionen
verantwortlich,  arbeitete  dabei  Seite  an  Seite  mit
Ballettchefin Bridget Breiner, deren Compagnie den Schwung von
Bernsteins Musik lustvoll aufgreift und umsetzt.

Die Jagd nach dem Glück spielt sich zwischen monumentalen
Überseekoffern ab, die eng gruppiert die Straßenschluchten von
Manhattan heraufbeschwören, zuweilen aber auch überraschende
Inhalte freigeben. Auf diese sicherlich kostengünstige, aber
wirkungsvolle  Bühne  von  Jürgen  Kirner  zaubert  die
Kostümabteilung  US-amerikanischen  Charme,  der  Nostalgie  und
Glamour  zitiert,  das  Grelle  aber  wohltuend  meidet  (Renée
Listerdal). So kommt eine unterhaltsame Typenparade zustande,
die  das  facettenreiche  Bild  einer  vibrierenden  Metropole
zeichnet.

Umschwärmt:  Die  „Miss  U-
Bahn“  Ivy  Smith  (Julia
Schukowski.  Foto:  Thilo
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Beu/MiR)“

Die  Premiere  gerät  vor  allem  deshalb  zum  Erfolg,  weil
Statisten, Chöre, Sänger, Tänzer und Musiker überzeugend an
einem Strang ziehen. Dies hilft der Produktion vor der Pause
über manch zähflüssigen Dialog hinweg.

Für  die  starke  Gemeinschaftsleistung  seien  ein  paar  Namen
exemplarisch  herausgehoben:  Die  Matrosen  Gabey  (Piotr
Prochera), Chip (Michael Dahmen) und Ozzie (E. Mark Murphy),
die  vor  jugendlicher  Unternehmungslust  schier  aus  ihren
Uniformen platzen, die blonde Ivy Smith (Julia Schukowski),
die für ihre Gesangsübungen sogar in den Kopfstand geht, die
skurrile  Anthropologin  Claire  (Dorin  Rahardja  mit  sicheren
Spitzentönen) und die forsche Taxifahrerin Hildy, von Judith
Jakob  mit  quirligem  Temperament  und  auftrumpfender  Stimme
verkörpert.  Die  staunenswerte  Athletik  des  Tänzers  Joseph
Bunn, manch stimmungsvoller Pas de deux und viele liebevoll
gezeichnete Nebenfiguren füllen das Porträt der Großstadt mit
Farben.

Abermals spielt sich im Orchestergraben unter der Leitung von
Rasmus Baumann ein kleines Wunder ab. Vom Beat des Schlagzeugs
unterstützt, zelebriert die Neue Philharmonie Westfalen einen
Big  Band  Sound,  der  sich  bis  zur  Zarathustra-Apotheose
steigern  kann  und  doch  nie  knallig  klingt.  Noch  in  den
vertracktesten Rhythmuswechseln geht das Orchester geschmeidig
mit.

Wirklich  aufhorchen  lassen  die  vielen  feinen  Nuancen,  die
unter dem Pomp an die Oberfläche steigen. Da gibt es jüdische
Anklänge, Orientalismen, Blues-Eintrübungen und feurige Latin-
Rhythmen, dass man sich die Ohren reiben möchte. Die Neue
Philharmonie  Westfalen  zeigt  uns  Leonard  Bernstein  als
musikalisches Chamäleon, das viele Stile adaptieren kann, ohne
seinen spezifischen Sound zu verlieren. Inwieweit eine strikte
Unterteilung in U- und E-Musik da noch sinnvoll wäre, müssen
sich selbst hart gesottene Klassikfreunde fragen.



(Der Bericht ist zuerst im Westfälischen Anzeiger erschienen.
Informationen  und
Termine:  http://www.musiktheater-im-revier.de/Spielplan/Oper/O
nTheTown/)

Flügellahmer  Firlefanz:
Rossinis „Italienerin“ landet
in Gelsenkirchen im Regenwald
geschrieben von Anke Demirsoy | 6. März 2024

Ab nach Hause: Die Italiener
haben  die  Nase  voll  vom
Dschungel  (Foto:  Pedro
Malinowski)

Die Stärken von Gioacchino Rossinis komischen Opern verkehren
sich im heutigen Theaterbetrieb leicht in ihr Gegenteil. Wo
der  erfindungsreiche  Bonvivant  aus  Pesaro  einst  mühelos
unterhielt,  wo  er  mit  geschliffener  Ironie  und  funkelnder
Spottlust zu Felde zog, holpern und stolpern Neuproduktionen
oft mühsam zwischen lahmen Gags, derben Schenkelklopfern und
platten  Aktualisierungsversuchen.  Dann  wird  aus  turbulenter
Komik eine bunte Klamotte, aus geistreichem Vergnügen eine
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alberne Farce.

So ist es jetzt im Gelsenkirchener Musiktheater geschehen, das
für die temporeiche Komödie „Die Italienerin in Algier“ eines
der aufwändigsten Bühnenbilder hat aufbauen lassen, die es je
an diesem Hause gab. Der zerborstene Flugzeugrumpf, dessen
Teile in einem dichten Regenwald liegen, wanderte nach seiner
Premiere im französischen Nancy in vielen Einzelteilen ins
Ruhrgebiet. Seit dem Sommer wurde er hier zusammengesetzt und
mit diversen Konstrukten aus Bambus umbaut. Denn Isabella und
ihr Lindoro versuchen nicht aus Algier zu fliehen, sondern von
einer fiktiven Südseeinsel, deren einfältiger Regent namens
Mustafà  sich  häuslich  in  dem  aufgerissenen  Flieger
eingerichtet  hat.

Ein spektakulärer Anblick ist dies, verwirklicht durch den
MiR-Bühnenbildner Rifail Ajdarpasic. Und doch hat er der Regie
einen  Bärendienst  erwiesen,  denn  das  tonnenschwere  Wrack
erdrückt die gesamte Produktion. Regisseur David Hermann, der
Helmut Lachenmanns „Mädchen mit den Schwefelhölzern“ an der
Deutschen Oper Berlin eindrucksvoll in Szene setzte, bleibt in
Gelsenkirchen kein Raum für Feingeistiges – und schon gar
nicht  für  Eleganz.  Ohne  sie  schmeckt  aber  selbst  ein
jugendlicher  Geniestreich  wie  die  „Italienerin“  eher  nach
Hausmannskost als nach Trüffelleber.
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Quintett  im  Flugsessel:
Carola  Guber,  Hongjae  Lim,
Alfia  Kamalova,  Krzysztof
Borysiewicz  und  Piotr
Prochera (v.l., Foto: Pedro
Malinowski)

Beim Zusammenprall der Kulturen geht es absehbar derb zu: Die
einen haben dem Kannibalismus noch nicht ganz abgeschworen,
die anderen saufen die Bordbar leer, bevor sie zu Rossinis
vorwärts treibenden Crescendo-Walzen das Tanzbein schwingen.
Die Kostümabteilung zieht alles aus dem Fundus, was nicht
niet- und nagelfest ist: Südseemasken, Federfummel, Seiden-
Saris,  Uniformen,  Muschelketten,  Goldschmuck,  Orden,
Sonnenbrillen, Macheten und vieles mehr. Um Mustafà zu betören
und schließlich zu übertölpeln, muss Carola Guber (Isabella)
fortwährend  Schultern  und  Hüften  schwingen,  obgleich  ihre
Statur  mehr  einer  Brünnhilde  zuneigt  als  einer  Salomé.
Immerhin  bietet  das  Finale  des  ersten  Aktes  einen  Moment
köstlich  überdrehten  Unsinns.  Da  reicht  ein  Statist
Kühlelemente von Bord, damit die Köpfe des völlig verwirrten
Sextetts nicht gänzlich überhitzen.

Gesungen wird ansprechend, wenngleich nicht brillant. Isabella
Guber ist koloratursicher und behält die Fäden sicher in der
Hand. Piotr Prochera vereint als Taddeo sonore Stimmqualitäten
mit  südländischer  Quirligkeit.  Alfia  Kamalova  (Elvira)  und
Anke Sieloff (Zulma) sind verlässliche Partner. Als Lindoro
überrascht Hongjae Lim immer wieder mit Bögen voller Belcanto-
Schmelz  und  Strahlkraft.  Einzig  der  Bass  von  Krzysztof
Borysiewicz zeigt bei der Premiere wenig Kern: Sein Mustafà
bleibt ein blasser Tölpel, der sein Macho-Gehabe stimmlich
nicht untermauern kann. Der Finne Valtteri Rauhalammi, seit
August 2012 erster Kapellmeister des Hauses, dirigiert einen
heiteren  Rossini,  der  zuweilen  recht  brav  und  kultiviert
klingt.  Mancher  mag  da  anarchischen  Witz  vermissen;
andererseits verzichtet Rauhalammi auf krachende Effekte.



Für ihre Flucht bekommen die Italiener den flügellahmen Vogel
am Ende angeblich wieder flott. Schade, dass wir davon nicht
ein bisschen mehr bemerkt haben.

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

„Fantasia“ mit Live-Orchester
in Köln: Beethovens Visionen
und Disneys Arkadien
geschrieben von Werner Häußner | 6. März 2024
Nur noch wenige mediale Ereignisse schaffen es, eine reine,
unverstellte,  gleichsam  kindliche  Poesie  in  unser  Leben
zurückzuholen. Walt Disneys „Fantasia“ gehört dazu.

Der große Wurf des Altmeisters der filmischen Erfindungsgabe
lässt sich heute als DVD oder Blu-Ray bequem aus heimischen
Surround-Anlagen genießen. Aber eine Aufführung in großem Raum
– und noch dazu mit Live-Orchester – wie jetzt in der Kölner
Philharmonie vermittelt den Zauber der bewegten Bilder zur
Musik doch noch einmal anders als eine heimische Anlage, die
trotz aller technischer Perfektion eben doch „Pantoffelkino“
bleibt.

Die  beiden  Konzerte  in  Köln,  bestritten  von  der  Neuen
Philharmonie  Westfalen,  waren  in  ihrer  Szenenfolge  eine
Mischung aus „Fantasia“ von 1940 und der 2000 in die Kinos
gekommenen Weiterführung, die Disneys ehemaliger Mitarbeiter
Hendel Butoy und ein illustres Regieteam verantworteten. So
mussten  die  Zuschauer  etwa  auf  den  legendären  „Tanz  der
Stunden“  zu  Amilcare  Ponchiellis  Ballettmusik  aus  „La
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Gioconda“ verzichten. Dafür war „Clair de Lune“ nach Claude
Debussys raffinierter Stimmungsmalerei zu sehen. Die Sequenz
war als Moment der Ruhe für den ursprünglichen Film gedacht,
blieb  aber  dann  außen  vor.  Erst  eine  1996  erfolgte
Rekonstruktion  machte  die  Szene  zugänglich,  die  zu  den
künstlerisch  anspruchsvollsten  der  beiden  Fantasia-Filme
gehört.

Mickey  in  Disneys
„Fantasia“.  Bild:
bb-promotion

Dass die Wurzeln des Films zu den „comic strips“ der Zwanziger
Jahre zurückreichen, sollte nicht dazu verführen, „Fantasia“
als  Kinderfilm  oder  als  lustig-anspruchslosen  Zeitvertreib
misszuverstehen. Ohne das durchschnittliche Publikum aus den
Augen  zu  verlieren,  wollte  Disney  etwas  Begeisterndes,
Unterhaltendes, Schönes aus den Mitteln von Musik, Bild und
Farbe schaffen. Denn er war überzeugt, dass Wahres, Gutes und
Schönes  für  jeden  Menschen,  nicht  nur  für  eine  elitäre
Auswahl, zugänglich sei.

Ein Anspruch, den er auch nicht an das Geschäft verriet: Die
Keimzelle  des  Films,  die  Szene,  in  der  Mickey  Mouse  als
„Zauberlehrling“ nach Paul Dukas‘ Musik auftritt, hat damals
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so viel gekostet, dass eine Refinanzierung ausgeschlossen war.

Heute noch lässt die aufwändige Machart der Szenen von 1940
staunen.  Die  sprühenden  und  funkelnden  Sternchen  und
Tautropfen, die sich zu Tschaikowskys „Tanz der Zuckerfee“
über Blumen und Spinnweben ergießen, können mühelos mithalten
mit den Farbexplosionen, die „Fantasia 2000“ zu Beethovens
Klopfmotiv im Beginn der Fünften Symphonie auf die Leinwand
wirft. In den winzigen, leuchtenden Feen, die ihre Lichtbahnen
durch die Dämmerung ziehen, liegt auch der Zug zum Abstrakten,
der in anderen (nicht gezeigten) Teilen – wie Bachs Toccata
und Fuge d-Moll – expliziert wird und an der übrigens der
deutsche  Trickspezialist  und  Maler  Oskar  Fischinger
entscheidend Anteil hatte. Er gilt als einer der Vorläufer der
modernen Videoclips – und auch „Fantasia“ selbst lässt sich so
verstehen:  als  frühe  Form  der  visuellen  Umsetzung
musikalischer  Impressionen.  Denn  in  „Fantasia“  werden  die
Musikstücke nicht als „Untermalung“ von filmischen Sequenzen
oder  als  klassische  Filmmusik  eingesetzt,  die  emotionale
Affekte  steigern  soll.  Das  Gegenteil  ist  der  Fall:  Die
Bildwelt  der  Szenen  ist  inspiriert  und  dominiert  von  der
Musik.

Magie und Poesie: Das sind stets sehr subjektiv zu empfindende
Zustände, und was dem einen kitschig oder banal vorkommt, kann
beim  anderen  an  tiefe  Gefühle  rühren.  Als  künstlerische
Kriterien sind diese Begriffe eher mit Vorsicht zu genießen.
Die niedlichen kleinen Zentauren, Einhorn-Jungen und Genien in
der Filmfolge zu Beethovens Sechster Symphonie mögen also als
kindlich, naiv oder unangemessen empfunden werden – selbst
wenn man die perfekte Choreografie der Szenen würdigt. Aber:
Ist vielleicht ihre bezaubernd naive Anmut, ihr jeder Realität
entzogenes heiteres Spiel nicht doch eine Annäherung an jenes
Beethoven’sche Arkadien, in dem die Landleute unbeschwert sind
und  der  Sturm  nicht  wirklich  bedrohlich?  Und  in  dem  die
„frohen und dankbaren Gefühle“ eine visionäre Kraft habe, die
in  einem  „realistischen“  Bild  unweigerlich  in  den  Kitsch

http://www.oskarfischinger.org/


abgleiten würde? Disneys Zeichner dagegen entwerfen eine Welt,
die in ihrer Comic-Herkunft eine ganz sanfte, leise Ironie
mitbringt,  doch  in  ihrer  reinen  Imagination  bezaubernd
unerreichbar bleibt.

Unter  dem  Filmmusik-Spezialisten  Scott  Lawton  –  er  ist
Chefdirigent  des  Deutschen  Filmorchesters  Babelsberg  und
arbeitet seit 2005 mit dem Landespolizeiorchester Nordrhein-
Westfalen  –  blieben  die  Musiker  der  Neuen  Philharmonie
Westfalen  stets  am  visuellen  Geschehen  „dran“.  Tempo  und
Rhythmus werden von den Bildern festgelegt und vom Orchester
so gut wie durchgehend punktgenau platziert. Der Klang war
kompakt, aber konturenreich und farbig. Die Musiker stellten
sich rasch auf die unterschiedlichen musikalischen Welten ein:
von  der  pointierten  Rhythmik  Tschaikowskys  über  die
rätselvolle Clarté Debussys hin zu den Wagner-Resonanzen in
Ottorino  Respighis  „Pini  di  Roma“,  den  klangmalerischen
Finessen  von  Dukas‘  „Zauberlehrling“  und  der  gleißenden
Brillanz von Strawinskys „Feuervogel“. Und mit der kraftvollen
Marianna Shirinyan am Flügel fühlten sich die Westfalen auch
in  der  chromatisch  lasziven,  nervösen  Welt  von  Gershwins
„Rhapsody in Blue“ hörbar zu Hause.

Köln:  Filmklassiker
„Fantasia“  mit  Live-
Begleitung
geschrieben von Werner Häußner | 6. März 2024
Filmmusik richtet sich normalerweise aus an den Bildern und
Stimmungen,  die  der  Produzent  eines  Streifens  vorgibt.  Im
Falle von Walt Disneys „Fantasia“ ist das genau umgekehrt: Der
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Schöpfer von Mickey Mouse ließ Bilder zu Musik komponieren. Er
gab  seinen  Zeichnern  weltberühmte  Musik  zu  hören  und
beauftragte  sie,  die  Klänge  in  Bildern  zu  fassen.

Herausgekommen  sind  zauberhafte  Filmsegmente,  die  Disney
selbst zu einem Film zusammenfasste. In „Fantasia“ gibt es
kurze erzählende Episoden wie jener legendäre Kampf Mickeys
mit den widerspenstigen Besen zu Paul Dukas‘ „Zauberlehrling“;
witzige  Szenen  wie  das  Ballett  der  Tiere  zu  Amilcare
Ponchiellis „Tanz der Stunden“; ästhetische Choreografien wie
zu  Tschaikowskys  „Nussknacker“  oder  abstrakte  Kompositionen
wie  Zeichnungen  zu  Toccata  und  Fuge  d-Moll  von  Johann
Sebastian  Bach.

„Fantasia“:  Mickeys  Kampf
mit  dem  Besen.  Bild:  bb-
promotion

Das  zweistündige  Zeichentrick-Werk  sollte  ursprünglich  „Der
Konzertfilm“  heißen,  weil  dem  Besucher  zur  Musik  die
Fantasiebilder der Zeichner gezeigt werden sollten. Die Musik,
so war geplant, sollte dennoch im Mittelpunkt stehen. Dazu
arbeitete  Disney  mit  dem  Dirigenten  Leopold  Stokowski
zusammen, der aufgeschlossen war für neue mediale Wege der
Musikvermittlung – und der auch im Film auftaucht. Disney hat
sogar einen neuen Kino-Sound erfunden, einen Mehrkanal-Ton,
den er „Fantasound“ nannte.

http://www.revierpassagen.de/16635/koln-filmklassiker-fantasia-mit-live-begleitung/20130325_1129/fantasia-kampf-mit-dem-besen


Technische  Hilfsmittel  brauchen  die  Zuhörer  in  der  Kölner
Philharmonie  allerdings  nicht:  Am  3.  und  4.  April  wird
„Fantasia“ live begleitet auf Großbildleinwand zu sehen sein.
Die Neue Philharmonie Westfalen spielt unter Scott Lawton und
mit  Marianna  Shirinyan  am  Klavier  all  die  unsterblichen
Stücke, die Disney für sein Fantasia-Projekt ausgesucht hatte.
Der Klassiker der Filmgeschichte, der 1940 entstand und zwei
Jahre  später  mit  zwei  „Ehren-Oscars“  ausgezeichnet  wurde,
beginnt jeweils um 19 Uhr.

Karten: (52 bis 79 Euro): (0221) 280 280.

Geschundenes  Teufelsweib:
Schostakowitschs  „Lady
Macbeth“ in Gelsenkirchen
geschrieben von Anke Demirsoy | 6. März 2024

Katerina  Ismailowa  (Yamina
Maamar)  wird  von  ihrem
tyrannischen  Schwiegervater
unterdrückt  (Tomas  Möwes,
Foto: Karl Forster)

https://www.revierpassagen.de/15886/geschundenes-teufelsweib-schostakowitschs-lady-macbeth-in-gelsenkirchen/20130211_1506
https://www.revierpassagen.de/15886/geschundenes-teufelsweib-schostakowitschs-lady-macbeth-in-gelsenkirchen/20130211_1506
https://www.revierpassagen.de/15886/geschundenes-teufelsweib-schostakowitschs-lady-macbeth-in-gelsenkirchen/20130211_1506
http://www.revierpassagen.de/15886/geschundenes-teufelsweib-schostakowitschs-lady-macbeth-in-gelsenkirchen/20130211_1506/sony-dsc-8


26 Jahre alt war Dmitri Schostakowitsch, als er es wagte,
Stalins Sowjetunion erneut den Spiegel vorzuhalten. Mit den
Mitteln  der  Groteske  wirft  seine  Oper  „Lady  Macbeth  von
Mzensk“ grelle Schlaglichter auf brutale Herrschaftsstrukturen
und  den  viehisch  verrohten  Menschenschlag,  den  sie  hervor
bringen. Das Gelsenkirchener Musiktheater zeigt das tollkühne
Meisterwerk jetzt in der Fassung, die Hausherr Michael Schulz
vor anderthalb Jahren für die Bühne des Staatstheaters Kassel
erarbeitete.

Die Schwärze der menschlichen Abgründe, in die Schostakowitsch
uns blicken lässt, hebt sich trefflich von Dirk Beckers weißer
Bühne ab, in der ein paar junge Birken Natur andeuten. Im
Schlussbild  senkt  sich  die  Decke  herab:  Ihre  kreisrunde
Öffnung  zum  Himmel  verwandelt  sich  dann  zur  Mauer  eines
Konzentrationslagers.  Weshalb  die  Titelheldin  Katerina
Ismailova  und  ihr  Geliebter  Sergej  letztlich  dort  enden,
erzählt Michael Schulz mit klarem Blick auf die desolaten
Verhältnisse  und  sicherem  Gespür  für  die  Psychologie  der
Figuren.

Katerina, dieses lebenshungrige Teufelsweib, lauert wie ein
Tier  hinter  dem  Gazevorhang,  vor  dem  ihr  tyrannischer
Schwiegervater patrouilliert wie ein drohender Schatten. Sie
muss morden, wenn sie leben will, findet ihrer Verbrechen
wegen aber keinen Frieden. Ihren Weg vom Opfer zur Täterin,
die abermals benutzt und gebrochen wird, arbeitet Schulz mit
reduzierten Mitteln gekonnt heraus. Er holt die Blechbläser
auf die Bühne, auf dass ihre wüsten Fanfaren uns die ganze
Geilheit und Falschheit dieser Welt in die Ohren trompeten.

Schwach wird die schlüssige Inszenierung nur dann, wenn sie
der  Satire  zusätzliche  Lustigkeit  aufpfropfen  will.  Dann
spielt eine Turnsportgruppe mit einer Stalin-Büste Fangen, und
die Komsomolzen-Parade im dritten Akt schwenkt statt roter
Fahnen plötzlich Luftballons. Solche Clownerien fordern ein
glucksendes Lachen heraus, das angesichts der Millionen Opfer
von Stalins blutigem Zirkus besser im Halse stecken bliebe.



Schier Unglaubliches klingt dafür aus dem Orchestergraben. Von
dort hämmern uns orgiastische Ausbrüche und wüst rammelnde
Rhythmen entgegen. Vulgarität und Rohheit spritzen aus der
Partitur, verzerrte Operetten-Zitate träufeln ätzende Ironie
hinein. Die Musik höhnt und stöhnt, aber die Neue Philharmonie
Westfalen  flankiert  die  erschreckenden  Exzesse  mit
zärtlichsten Rusalka- und Tristan-Klängen, wenn Katerina ihr
kurzes Liebesglück genießen darf. Der bereits viel gerühmte
Aufschwung, den das Orchester unter der Leitung von Rasmus
Baumann genommen hat, ist nach dieser Premiere endgültig als
Sensation einzustufen.

Große  Klanggewalt  entfalten  auch  Opern-  und  Extrachor  des
Theaters.  In  der  Titelpartie  zeigt  der  Sopran  von  Yamina
Maamar  neben  glutvollem  Trotz  und  fordernder  Leidenschaft
zuweilen Schärfen, berührt aber in den leisen Momenten, in
denen Katerina die Ausweglosigkeit ihrer Lage begreift. Lars-
Oliver  Rühl  klingt  als  Sergej  häufig  statisch,  gleicht
Defizite aber durch schauspielerische Vehemenz aus. Als völlig
verhärteter  Gutsbesitzer,  der  gleichwohl  Sorgen  kennt,
überzeugt Tomas Möwes mit charakterstarkem Bariton.

Wenn Katerina diesen grausamen Schwiegervater vergiftet, ahnt
sie ihr eigenes Ende noch nicht. Denn so tief kann der Mensch
offenbar nicht sinken, dass er keinen noch Elenderen fände, um
ihn zu treten und zu schinden.

(Der Bericht ist zuerst im Westfälischen Anzeiger erschienen.
Nähere  Informationen  zum
Stück/Karten:  www.musiktheater-im-revier.de)

http://www.musiktheater-im-revier.de


Unter  dem  Brennglas:  „Don
Carlos“  am  Musiktheater
Gelsenkirchen
geschrieben von Anke Demirsoy | 6. März 2024

Frankreichs  weiße  Lilie:
Elisabeth  (Petra  Schmidt)
wird bald nach ihrer Ankunft
im Escorial in ein steifes
schwarzes  Kleid  gezwängt
(Foto:  Pedro  Malinowski/
MiR)

Gott, welch Dunkel hier. Alle tragen schwarze Kleidung, als
seien sie fortwährend in Trauer. Der Escorial, von Philipp II.
als  Schloss-  und  Klosteranlage  erbaut,  gleicht  einer
fensterlosen Gruft, einem Gefängnis mit nackten Wänden.

In dieser düsteren Szene zeigt Regisseur Stephan Märki wie
unter einem Brennglas, was die Figuren in Giuseppe Verdis Oper
„Don  Carlos“  umtreibt.  Seine  Neufassung  am  Gelsenkirchener
Musiktheater erreicht dabei schneidende Intensität.

In  schlichter,  aber  höchst  wirkungsvoller  Schwarz-Weiß-
Ästhetik zeigt Märki einen elementaren Kampf: Unschuld, Liebe
und  Hoffnung  gegen  Gewalt,  Furcht  und  Depression.  Die
stufenweise ansteigende Spielfläche ist niederschmetternd kahl
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(Bühne:  Sascha  Gross).  Hier  umkreisen  sich  die  Akteure,
belauern  sich  misstrauisch.  Schattenrisse  flackern  auf,
Spannungen werden beinahe mit Händen greifbar. Unter dem alles
erstickenden Schwarz brodeln die Emotionen. Märki kanalisiert
die  unterdrückte  Energie,  bis  die  Figuren  förmlich  zu
vibrieren beginnen. Hinter den individuellen Dramen leuchten
die großen Menschheitsfragen auf. Welchen Preis hat die Macht?
Was kostet die Freiheit?

Abseits der spannungsvollen Personenführung findet die Regie
immer  wieder  zu  klaren,  kraftvollen  Bildern.  Ein  kleines
Mädchen, das zu Beginn im weißen Kleid über die Bühne hopst,
kehrt im Autodafé als „Stimme vom Himmel“ wieder. Elisabeth
sinniert  vor  einem  Altar  mit  Totenschädel  über  Wahn  und
Eitelkeit der Welt. Die verblühten Rosen, die sie ergreift,
treiben  den  Stachel  ihrer  Wehmut  noch  tiefer.  Unterdessen
quält sich der einsame Monarch durch eine schlaflose Nacht,
die durch schemenhaft erkennbare Leichen im Bühnenhintergrund
vollends gespenstisch wird. Überzogen dargestellt wirkt indes
der Machtanspruch des Großinquisitors, den Märki im zweiten
Teil  als  Christusfigur  samt  Dornenkrone  und  Wundmalen
auftreten  lässt.

Musikalisch hebt die Produktion unter Dirigent Rasmus Baumann
zu Höhenflügen ab. Die Neue Philharmonie Westphalen begeistert
durch eine Motivarbeit, die in psychologische Tiefen führt.
Dämonisch finsteren Ausbrüchen steht eine teils glühende, dann
wieder  beglückend  fein  gesponnene  Italianità  gegenüber.
Präzise  Blechbläser  und  Streicher,  die  eine  vielschichtige
Piano-Kultur entwickelt haben, lassen immer wieder aufhorchen.
Dies kommt wiederum dem durchweg gut besetzten Sängerensemble
entgegen.  Daniel  Magdal  entwickelt  als  Don  Carlos  trotz
einiger greller Farben und Schluchzer beachtliche Strahlkraft.
Renatus Mészár gibt Philipp II. stählerne, aber auch warme
Klänge, die er im depressiven Sprechgesang der Arie „Sie hat
mich nie geliebt“ zu erschütterndem Melos steigert. Carola
Guber trumpft als Eboli glamourös, zunächst aber etwas kalt



auf, bevor sie sich der Königin in glühender Reue zu Füßen
wirft. Petra Schmidt gelingt als Elisabeth die Gratwanderung
zwischen Stolz, Wehmut und Verletzlichkeit. Und Michael Tews
ist ein Großinquisitor, dessen Bass einen das Fürchten lehrt.
Wahre Triumphe feiert der von Berlin als Gast zurück gekehrte
Günter Papendell, der sein Rollendebüt als Marquis Posa mit
kraftvoll und mit warm timbriertem Bariton meistert.

Zu  erleben  ist  mithin  ein  Drama,  das  alles  bis  auf  die
Grundmauern unserer Existenz nieder brennt. Wir erfahren von
zerschellten Hoffnungen, von Unterdrückung und Heldenmut, von
der  unstillbaren  Sehnsucht  nach  Freiheit,  ja  nach  einer
besseren  Welt.  Und  es  ist,  als  lächle  Verdis  Genie  uns
mitleidsvoll zu.

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

Entstelltes  Genie:  Kurt
Weills  „Street  Scene“  am
Musiktheater in Gelsenkirchen
geschrieben von Anke Demirsoy | 6. März 2024
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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
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)
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„La  Traviata“  in
Gelsenkirchen:  Von  der
Unbarmherzigkeit der Menschen
geschrieben von Anke Demirsoy | 6. März 2024

Am  Boden:  Die  Kurtisane
Violetta  Valéry  (Alexandra
Lubchansky), Titelheldin aus
Verdis  Meisterwerk  "La
Traviata"  (Foto:  MiR/Karl
Forster)

Wie  vor  einer  Aussätzigen  wechselten  die  Menschen  die
Straßenseite,  wenn  Giuseppina  Strepponi  durch  das
norditalienische Städtchen Busseto ging. Niemand sprach mit
ihr,  aber  alle  über  sie:  Über  die  Sängerin  mit  diversen
Affären und drei unehelichen Kindern, die an Schwindsucht litt
und  ohne  Trauschein  mit  dem  Komponisten  Giuseppe  Verdi
zusammen lebte. Vielleicht war sie „die wahre Traviata“, wie
Gaia Servadio in seiner gleichnamigen Biographie behauptet.
Die unbarmherzige Härte der bürgerlichen Gesellschaft bekam
die Strepponi jedenfalls zu spüren.
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Um  diese  Grausamkeit  geht  es  Gelsenkirchens  Opernintendant
Michael Schulz, der die Titelheldin aus Verdis „La Traviata“
in  seiner  jüngsten  Inszenierung  gleichsam  von  Schuld
freispricht. Fragwürdig erscheint ihm weniger die Kurtisane
als  eine  amüsierwütige  Gesellschaft,  die  unempfindlich  für
fremdes Leid ist und erschreckend rasch im Verachten. Die
Personen zeichnen sich vor allem durch ihr Nicht-Handeln aus:
Sie werden zu Zaungästen, zu Gaffern, zur bloßen Staffage. Die
karge  Ausstattung  betont  das  realistische  Element  der
musikalischen Erzählung (Bühne: Dirk Becker). Ein drehbarer,
aufgeschnittener Kasten ist der schillernden Hauptfigur Bühne
und Gefängnis zugleich. Das zweite Bild zeigt kein trautes
Heim,  sondern  einen  öden  Hof.  Nicht  einmal  ein  Bett  hat
Violetta im letzten Akt, um aus dem Leben zu scheiden. Wie ein
Geist  steht  sie  am  Orchestergraben,  lauscht  einsam  und
verloren den ätherischen Klängen, die sich von dort ins Nichts
verströmen.

Es  sind  herrliche  Pianissimo-Wunder,  die  sich  unter  der
Leitung  von  Dirigent  Rasmus  Baumann  ereignen.  Die  Neue
Philharmonie Westfalen, die ihre Tugenden bereits im Britten-
Zyklus eindrucksvoll unter Beweis stellte, erreicht in dieser
„Traviata“-Produktion einen neuen Gipfel. Die Musiker lassen
die Festszenen quirlig und spannungsvoll moussieren, erfüllen
Violettas verzweifeltes „Amami Alfredo“ mit heißer Glut und
begleiten ihr Sterben mit einer gläsernen Transparenz, die
beinahe unstofflich klingt. Eine fabelhafte Leistung, belohnt
mit frenetischem Beifall.

In  der  Hauptrolle  zeichnet  Alexandra  Lubchansky,  die  in
Darmstadt jüngst unverschuldet ins Zentrum eines Opernstreits
geriet, Glanz und Elend der Kurtisane facettenreich nach. Ihr
beweglicher Sopran kann kalt auftrumpfen und glutvoll flehen,
aber auch mädchenhaft fragil klingen. Ihr gelingt das sensible
Porträt einer leidenden Frau, die weder Mitleid noch Hilfe zu
erwarten hat. Neu im Gelsenkirchener Ensemble ist der Rumäne
Daniel Magdal, der als Alfredo einen achtbaren Einstand gibt.



Sein Tenor gewinnt nach etwas sprödem Beginn an Glanz, zeigt
Kraft ohne Kraftmeierei und versagt auch in leiseren Nuancen
nicht  den  Dienst.  Ein  regelrechter  Coup  gelingt  Günter
Papendell,  der  aus  Alfredos  Vater  Giorgio  Germont  endlich
einmal mehr macht als einen hölzernen Moralisten. Papendell
findet  für  das  Schwanken  zwischen  Strenge  und  Mitleid
wunderbar  warme  und  lebendige  Nuancen,  für  die  er  vom
Premierenpublikum  stürmisch  gefeiert  wurde.

Mag Intendant Michael Schulz zuweilen auch etwas ausgiebig
Geld regnen lassen, um die Verdinglichung aller menschlichen
Beziehungen  zu  verdeutlichen:  Er  hält  seinen  Regie-Ansatz
konsequent durch und steigert sich zu einem erschütternden
Schlussbild. So verlassen wie unter diesen Menschen, so die
Botschaft, kann Violetta wohl nirgends sein.

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