Seelenfenster geoffnet:
Tschaikowskys , Eugen Onegin”“
in Krefeld-Monchengladbach

geschrieben von Werner HauBner | 2. Oktober 2024

Sofia Poulopoulou als Tatjana in der
Inszenierung von Helen Malkowsky am
Theater Monchengladbach. (Foto:
Matthias Stute)

»Eugen Onegin” hat in diesem Jahr Konjunktur in Nordrhein-
Westfalen. Bonn, Diisseldorf und Krefeld-Monchengladbach
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zeigten Peter Tschaikowskys Meisterwerk. In Monchengladbach
wird die Inszenierung nun wieder aufgenommen.

Am 25. Februar dieses Jahres naherte sich Michael Thalheimer
in Dusseldorf den ,Lyrischen Szenen” in einem harten holzernen
Verschlag von Henrik Ahr mit strengem, unbestechlich
beobachtendem Minimalismus, gestutzt von der
leidenschaftlichen Lesart des neuen GMD der Rheinoper, Vitali
Alekseenok (Wiederaufnahme war am 28. September). Nur eine
Woche spater prasentierte Regie-Shootingstar Vasily Barkhatov
eine detailverliebte, psychologisch prazise Version der
tragisch verfehlten Liebesgeschichte in opulenten Bildern von
Zinovy Margolin an der Oper Bonn, begeisternd flexibel und
transparent dirigiert vom neuen GMD des Theaters Hagen, Hermes
Helfricht.

Einleuchtend erzahlte Geschichten

Die Neuinszenierung in Modnchengladbach, die jetzt wieder
aufgenommen und ab 16. November in Krefeld gezeigt wird,
stammt von Helen Malkowsky, Wieder einmal stellt sie unter
Beweis, wie einleuchtend sie eine Geschichte zu erzahlen, wie
unverkinstelt sie Figuren fuhren und Konstellationen
entwickeln kann. Originelle, aber nie aufgesetzte Konzepte
entwickelte die Professorin fur Musiktheaterregie und
Szenische Interpretation an der Universitat fur Musik und
Darstellende Kunst Wien schon vor 20 Jahren, als sie 1in
Nirnberg ,Der fliegende Hollander” oder Aribert Reimanns
»Melusine” mit Sensibilitat fur metaphorische Blhnenlosungen
in szenische Psychogramme verwandelte. In ihre Zeit als
Operndirektorin in Bielefeld (2010 bis 2013) fielen die
faszinierend doppelbddigen ,Contes d’Hoffmann“; an den
Vereinigten Bilhnen Krefeld-Monchengladbach entdeckte sie
bereits in Tschaikowskys ,Mazeppa“ ebenso wie in Verdis
,Stiffelio” und Ambroise Thomas‘ ,Hamlet” die heute relevanten
Aspekte der Stoffe.

Nun also ,Eugen Onegin®: Der junge, schlanke Dandy bricht


https://www.operamrhein.de/spielplan/a-z/eugen-onegin/?a=termine

absichtslos in die bleigraue Welt auf Larinas Gut ein, sein
goldener Rock (Kostume: Anna-Sophie Lienbacher) spiegelt die
zogerliche Faszination der Frauen wieder, stellt aber auch
seine in diesen stumpfen Raumen schillernde Exotik aus.
Malkowksy erfindet keine Charakterziuge Uuber die im Stuck
angelegten hinaus, aber sie scharft das Profil der Menschen,
indem sie — ahnlich wie Dietrich Hilsdorf in seiner
sensationellen Kolner Inszenierung vor zehn Jahren — genau
beobachtet. Sie arbeitet mit sprechenden Gesten und
offenbarenden Konstellationen: Larina (Katarzyna Kuncio) 1ist
eine pragmatisch gewordene Frau in mittlerem Alter, Filipjewna
(Satik Tumyan) ein sympathisch mutterliches Wesen, gezeichnet
mit feinem Humor.

,Das Gluck, es war so nah“: Tatjana (Sofia Poulopoulou)
und Onegin (Rafael Bruck) verfehlen sich auf tragische
Weise. (Foto: Matthias Stutte)

Vor den vermauerten oder zugeklebten stilisierten Fenstern der
Biuhne Tatjana Ivschinas fehlt der vertraumten Tatjana mit
ihren langen dunklen Haaren ebenso die Warme wie dem Licht,



das eine Trauergesellschaft in fahle Helle kleidet. Offenbar
ist der Gutsherr verstorben; Damen und Herren mit Mantel und
Hut in Schwarz kondolieren. Der Vorsanger (Irakli Silagadze)
singt tonschon und entspannt, wie es selten in dieser kleinen
Partie zu erleben ist.

Nuancen von bosem Gelb

Die Briefszene gestaltet die vorzuglich dunkelgluhend singende
Sofia Poulopoulou — in weillem Kleid und barfuB ganz bei sich
selbst — als einen verzweifelt-feurigen Ausbruchs- und
Erweckungsmoment. Das Chaos ihrer Geflihls- und
Gedankensplitter kritzelt sie auf Papier, das sie von den halb
blinden, halb von Regentranen benetzten Fenstern kratzt, und
bindet die Blatter zuletzt zu einem Konvolut. Das Offnen eines
der Fenster mag eine konventionelle Metapher sein: Malkowsky
inszeniert es als ein ergreifendes Befreiungserlebnis. Die
Zuruckweisung Tatjanas wiederum wird zur Charakterstudie
Onegins. Gelangweiltes Wohlwollen, unterschatzende Belehrung:
Rafael Bruck gestaltet diesen Moment wort- und klangsensibel.

Beim Namensfest Tatjanas tragen die Protagonisten wie die
geschwatzigen Gaste Kostume in den Nuancen von bésem Gelb. Die
Inszenierung schildert, wie sich Lenski, vom Alkohol benebelt,
in seine Eifersucht hineinsteigert. Wie sorgfaltig auch
Nebenfiguren gezeichnet werden, ist am Triquet von Arthur
Meunier abzulesen: Endlich einmal kein ubergriffiger Fummler
oder kasperlhafter Trottel, sondern ein sanft frustrierter,
still mitwissender Charmeur mit 1leichtem Hang zur
Selbstubersteigerung. Eine Studie, die Meunier auch durch
solides gesangliches Gestalten aufwertet.

Nur die Olga der leuchtend leicht singenden Kejti Karaj aus
dem Opernstudio Niederrhein bleibt etwas zu sehr am Rande. Das
ist aber angemessen, denn das ,Kind“ ist nichts weiter als
eine Projektionsfigur der romantisch ubersteigerten Wunsche
des Dichters Lenski, die beim verhangnisvollen Tanz mit Onegin
nichts, aber auch gar nichts provoziert. Lenski 1ist beil



Woongyi Lee, ausgestattet mit einem fast Uberprasent in der
Maske gebildeten, in der HOhe gezwungenen und daher nicht
immer intonationsreinen Tenor, ein verstiegener junger Mann,
der sich im Duell todesbereit prasentiert. Seine Arie singt
Lee mit gestalterischem Feinsinn. Nicht der widerstrebende
Onegin erschieBt ihn, sondern die Pistole entladt sich,
wahrend jener mit dem Sekundanten ringt. Gereon Grundmann ist
der diustere Huter der Duellregeln und wirkt damit wie ein
metaphorischer Reprasentant einer obstruktiven Ordnung, die es
wieder herzustellen gilt. Matthias Wippich als balsamfrei
singender Furst Gremin 1ist im letzten Bild dann der
Katalysator fir die finale Lebenskatastrophe Onegins.

Die Niederrheinischen Sinfoniker und der Opernchor Krefeld-
Monchengladbach, einstudiert von Michael Preiser, haben in GMD
Mihkel Kutson einen erfahrenen Kenner der russischen Romantik
am Pult. Kutson hat auch ,Mazeppa” dirigiert und sich mit CD-
Aufnahmen entlegenen russischen Repertoires etwa von Alexander
Glazunov und Mili Balakirev hervorgetan. Das Orchester
uberzeugt mit einem dunkel-weichen Klang und ist auch 1in
dramatischen Momenten nie unkontrolliert massiv. Kutson sorgt
fir sorgfaltig gestaltete Tempi und Ubergdnge, einen
uberlegten Aufbau emotionaler Spannungen, lyrische Finesse und
wehmiutige Pastellfarben. Die Konkurrenz mit Dusseldorf und
Bonn mussen die Niederrheiner nicht scheuen.

Eine weitere Vorstellung am 10. Oktober in Médnchengladbach-
Rheydt. Premiere in Krefeld ist am 16. November, weitere
Termine am 20.11., am 5., 14., 29.12 sowie 10.01., 4. und
14.02.2025. Info:
https://theater-kr-mg.de/spielplan/eugen-onegin/



Marchenwelten: Das
Musiktheater im Revier
vereint Kurzopern von
Tschaikowsky und Strawinsky
zum reizvollen Doppel

geschrieben von Anke Demirsoy | 2. Oktober 2024

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 Dornréschenfigur,
die erwacht - und dadurch erwachsen wird. Von ihrem Vater
streng behiitet, erfahrt sie erst durch einen fremden Ritter,
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dass es jenseits ihres abgeschiedenen Gartens eine sichtbare
Welt voller Farben und Formen gibt.

Marchenhafte Zuge tragt auch Igor Strawinskys Oper ,Le
rossignol” (Die Nachtigall), ein Auftragswerk nach einer
Vorlage von Hans Christian Andersen. Weil beide Werke nicht
abendfullend sind, erlebt man sie selten auf der Bihne. Das
Gelsenkirchener Musiktheater (MiR) bindet sie jetzt zu einem
reizvollen Doppel zusammen.

Das ist eine hiubsche Alternative fur alle, die dem engen
Repertoire von Spielplanen entkommen méchten, die allseits
bekannte Evergreens immer wieder neu auflegen. ,Carmen”, ,Die
Zauberflote” und ,Rigoletto” bringen eben gute
Publikumszahlen, und wer oder was wilrde heutzutage nicht an
der Quote gemessen? Dabei gabe es so viel gute Musik zu
entdecken. Der neue Doppelabend in Gelsenkirchen ist dafur ein
schoner Beweis.

Jolanthe (Heejin Kim) wird von ihren Dienerinnen
eingekleidet (Foto: Pedro Malinowski)


https://www.revierpassagen.de/133310/maerchenwelten-das-musiktheater-im-revier-vereint-kurzopern-von-tschaikowsky-und-strawinsky-zum-reizvollen-doppel/20240306_1730/iolanta01

Weil beide Kurzopern eine fantasievolle, optisch asthetische
Umsetzung erfahren, verzeiht sich manche Unbeholfenheit der
Regie. Zu deren Verteidigung muss auch gesagt werden, dass
Tschaikowskys ,Jolanthe” nach stimmungsvollem Beginn 1ins
Sentimentale abrutscht. Das versucht Tanyel Sahika Bakir zu
verhindern, indem sie das ,Erwachen” der Titelheldin nicht in
allgemeines Gotteslob miunden lasst, sondern Jolanthe von ihrer
Insel der Seligen holt. Ihr Gartenrondell schwimmt wie eine
Seerose 1in einem tristen Buhnenhalbrund, in dem schwer
bewaffnete Manner die Herrschaft ihres Vaters durchsetzen
(Buhne: Julia Schnittger).

Ihn, den Konig René, erkennt sie erst nach der Heilung durch
den Arzt Ibn-Hakia als Despoten. Aber das erschliel8t sich erst
nach der Lekture des Programmhefts. Um zu diesem Ende
hinzufuhren genugt es nicht, eine gesichtslose Soldateska
ausgiebig mit Gewehren herumfuchteln zu lassen. Eine Duell-
Konstellation zwischen dem Ritter Vaudémont, der Jolanthe
liebt, und Konig René, der die Tochter weiter unter Kontrolle
halten will, wird nicht deutlich. Stattdessen scheint
plotzlich jeder auf jeden zu zielen. Das hinterlasst
Fragezeichen.

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

Alles Weitere fugt sich in der Produktion so ineinander, dass
dieser Jolanthe ein angemessener Liebreiz zuwachst: eben nicht
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sulllich, sondern lyrisch und licht. Dafur 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 Holzblaser und HOorner
gestalten das Vorspiel — entwickelt sich ein grandioses Melos,
das in die Seele der Hauptfiguren hineinleuchtet. Dazu gibt es
lautmalerische Effekte, wenn die Ankunft des Kodnigs mit
Horner- und Trompetenschall zelebriert wird, wenn Bratschen
und Celli das Getrappel der Pferde nachahmen oder wenn der
Arzt Ibn-Hakia sein Therapiekonzept mit orientalischen
Melismen ausschmickt.

Heejin Kim versteht sich darauf, ihren Sopran aus innigenm,
beinahe schichternem Piano aufbluhen zu lassen. Auch wenn die
groBe Entdeckung, die Jolanthe durch den Ritter Vaudémont
macht, immer hohere Wogen schlagt, behalt die Sangerin diesen
hellen Schimmer bei, nimmt sie uns mit auf einen Wellenritt
der Emotionen. Fur ekstatische HOhepunkte hat sie genug
Durchschlagskraft, setzt diese aber mit eleganter
Zuruckhaltung ein. Khanyiso Gwenxhane zeigt sich als Ritter
Vaudémont auch stimmlich glanzend geristet: Sein Tenor vereint
Geschmeidigkeit mit hellen Farben. Dem setzt Philipp Kranjc
(Konig René) als sein Gegenspieler einen markigen Bass
entgegen. Benedict Nelson mischt als Arzt Ibn-Hakia zweifelnde
Tone in seinen warmen, empathisch klingenden Bariton.

Unterstlitzt werden die musikalischen Leistungen durch die
Kostume von Hedi Mohr, die unaufdringlich ein
Aufeinandertreffen von Islam und Christentum andeuten, und die
Beleuchtung von Patrick Fuchs, die das kunstliche 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 erganzt. Das Marchen
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 Kinstlichkeit, letztlich auch zwischen Leben und
Tod. Auch dies erschliellt sich eher im Programmheft als auf
der Buhne, aber die szenische Umsetzung ist so hubsch
anzusehen und Strawinskys Musik so originell, dass sich
daruber hinwegsehen 1la&sst.

Im Wesentlichen ist ,Le Rossignol” ein stimmlicher, mit
Koloraturen und Spitzentdnen gespickter Hochseilakt. Den
meistert die belgische Sopranistin Lisa Mostin bewundernswert
schwindelfrei; die Spezialisierung auf dieses Fach 1ist ihr
anzuhdren. 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 (Kostume: Hedi Mohr).

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

Der zweite grofle Clou dieser Inszenierung sind die Puppen von
Jonathan Gentilhomme, der einer kleinen weiBen Schachfigur
zunachst einen kleinen Kobold entsteigen lasst, der allmahlich
zum Riesen wachst (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 Hohenflug: die
belgische Sopranistin Lisa
Mostin als Nachtigall (Foto:
Pedro Malinowski)

Im Orchestergraben gelingt es Rasmus Baumann und der Neuen
Philharmonie Westfalen, der Musik Uber den Bruch hinweg zu
helfen, der sich durch die zwischenzeitliche Urauffuhrung von
,Le Sacre du Printemps” im Kompositionsprozess ergab. Klingt
im ersten Akt noch Impressionistisches a la Claude Debussy
durch, wird es im weiteren Verlauf deutlich moderner, ragt das
Werk horbar ins 20. Jahrhundert hinein. Dass ,Le Rossignol”“
sich auf der Opernbuhne 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)

Kampfmusik oder komplexe
Symphonik? Gabriel Feltz mit
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einer unideologischen Siebten
von Schostakowitsch in
Dortmund

geschrieben von Werner HauBner | 2. Oktober 2024

Die Dortmunder Philharmoniker spielen unter Gabriel
Feltz die ,Leningrader” Symphonie Schostakowitschs.
Foto: Dortmunder Philharmoniker

Was wurde nicht alles mit der Siebten Symphonie von Dmitri
Schostakowitsch verbunden: Eine Feier des heldenhaften Kampfes
der ausgehungerten Leningrader Bevolkerung gegen die Truppen
der Wehrmacht. Ein Fanal des Durchhaltewillens gegen Nazi-
Deutschland.

Und weiter: Eine 1ideologisch aufgeladene Auftragsmusik
Stalins. Eine ,kodierte Botschaft des Widerstands gegen die
kommunistische Tyrannei”. Eine Abrechnung mit der Gewalt an
sich in ihrem Zynismus, 1ihrer BoOsartigkeit und ihrer
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Faszination. Oder, wie es Schostakowitsch selbst schrieb, ein
,Bild unseres kampfenden Volkes in Musik“?

Wie auch immer: Jede dieser Auffassungen hat Spuren in der
Interpretation dieser wohl beliebtesten unter den 15
Symphonien Schostakowitschs hinterlassen. Doch Gabriel Feltz
hat offenbar entschieden, sich keiner der vorgepragten
Deutungen anzuschlieBen, sondern die Musik flr sich sprechen
zu lassen.

Ohne die Last der vielen Bedeutungen

Entlastet von Bedeutung, prasentiert sich die Siebte als ein
komplexes Werk, das die Formen von Variationen, Scherzo,
Choral aufnimmt und im letzten Satz eine dicht verarbeitete
Reminiszenz an das thematische Material des Vorhergegangenen
entwickelt. Dass Feltz dazu die emotionale Aufladung der Musik
zurucknimmt, mag ihm den Vorwurf einer unverbindlichen, ja
blassen Interpretation einbringen.

Gabriel Feltz.
Foto: Thomas Jauk

Ein Vorwurf, der jedoch nicht tragt: Im ersten Satz hdrt man
weder die Invasion der Deutschen ins friedliche Bauernland
noch den Triumph der Dummheit, sondern die allmahliche



Durchsetzung eines scharf geschnittenen Marschthemas. Feltz
meidet die Idylle, indem er die einfach wirkenden ersten
Perioden laut und zligig nimmt, aber die Eintribung mit den
ersten Pianissimo-Wirbeln der kleinen Trommel stark
zurucknimmt und sich damit Reserve fur das riesige Crescendo
schafft.

Ein transparentes Gewebe

Der Orchesterapparat entfaltet allmahlich seinen dynamischen
Sog, aber Feltz halt das Gewebe so transparent, dass vom
Piccolo bis zu den konturscharfen Kontrabassen, vom gedampften
Blech bis zum klagenden Fagott jeder Akzent, jede Linie sich
deutlich abzeichnen. Auch plotzliche Ruckungen und Attacken,
grelle Blaserstrecken und entspannte Violinpassagen gelingen.
Schostakowitschs Musik hat auf einmal den ideologischen
Ballast nicht mehr notig und fasziniert mit ihrer
kompositorischen Qualitat.

Ebenso Uberzeugend halten die Dortmunder Philharmoniker die
Spannung in den empfindlichen, leisen Ausklangen des ersten
Satzes mit dem Morendo der Klarinette und dem resignierten
Fagott. Der Wirbel des Scherzos mit seinen ironischen
Zirkusmusik-Anklangen wird von Pianissimo-Fanfaren, Harfe und
Bassklarinette in wunheimlicher Stille begraben. Die
Philharmoniker erweisen sich auch den unterschiedlichen
klanglichen Welten des Adagio und der Architektur des
Finalsatzes bravourds gewachsen — von der kraftvollen
Homophonie der Violinen uber die gleilRenden Blaserakkorde bis
hin zur klanglichen Schichtung des wellenformig sich
steigernden HOhepunkts.

Als der Krieg noch unbekiimmert schmettern durfte

Gabriel Feltz und sein Orchester zeigen sich in dieser auf die
Formen und Strukturen der Musik konzentrierten Wiedergabe
beeindruckend bewusst gestaltend. So auch in der passenden
Einleitung des Konzerts unter dem Motto ,Teurer Triumph® mit



Peter Tschaikowskys ,1812“-Quvertire op. 49. Wird die Siebte
Schostakowitschs mit der Hitler-Invasion in dies Sowjetunion
verbunden, so bezieht sich Tschaikowsky explizit im Titel auf
den Einmarsch Napoleons ins zaristische Russland - ein
wahnsinniges Unternehmen, das ebenfalls Tod und Verderben
brachte und mit dem volligen Scheitern der Franzosen endete.
Feltz zelebriert — wenn auch ohne echte Kanone — Kriegslarm
und Siegesglocken, flutend triumphale Crescendi und herrische
Attacken. 60 Jahre vor Schostakowitsch darf der Krieg hier
noch unbekimmert schmettern.

Wie sich Menschen verfehlen
konnen: Tina Lanik inszeniert
Tschaikowskys , Eugen Onegin”“
in Dortmund

geschrieben von Werner Haullner | 2. Oktober 2024

Einsame Menschen: Tatjana
(Emily Newton), Furst Gremin
(Luke Stoker) und Onegin
(Simon Mechlinkski) im
dritten Akt der Oper ,Eugen
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Onegin“ in Dortmund. (Foto:
Bjorn Hickmann/Stage
Picture)

Sehr viel Gliick hatte die Oper Dortmund mit den Regiearbeiten
der letzten Jahre nicht. Trotz mancher hoch gehandelter Namen
war einiges Mittelmall dabei: Repertoire-Bestseller, die unter
mangelnden Einfallen, lustlosem Handwerk oder iiberinszenierter
Originalitat achzten. Und dann kam Tina Lanik, im Musiktheater
eine Neue, und bot mit Verdis eigentlich langst ins Nirwana
inszenierter ,La Traviata“ einen prazisen, bewegenden
Opernabend, nicht in jedem Detail durchgestaltet, aber
deutlich versierter als ihr erster Versuch im Musiktheater,
Vincenzo Bellinis auch fiir erfahrene Regisseure heikle ,La
Sonnambula“ in Frankfurt.

In ihrer neuen Dortmunder Inszenierung, Peter Tschaikowskys
»Eugen Onegin“, wiederholt sie, was in Verdis Meisterwerk zum
Erfolg gefuhrt hat. Lanik schaut eingehend auf
Konstellationen. Sie errichtet keinen Ideen-Uberbau, sondern
schafft Beziehungsgeflechte, zeigt, wie Menschen aneinander
vorbeigehen, wie sie aneinander scheitern. Tschaikowskys
Entwicklungs- und Beziehungstragodie ist dafur das geeignete
Sujet.

Wer ist diese Regisseurin, die sich ihre Stoffe nicht nur
genau anschaut (das sollten eigentlich alle tun), sondern auch
immer wieder behutsam stilisierte Szenen und Bilder findet,
die in einem Moment so klug vorbereitet, aber doch wie eine
Eingebung uberraschend zeigt, worum es geht?
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Regisseurin Tina
Lanik. (Foto: Thomas
Dashuber)

In Paderborn geboren und in Stuttgart aufgewachsen, kam Tina
Lanik eher zufallig als 22-jahrige Studentin zu einer
Regiehospitanz fur Tschechows ,Iwanow” bei Elmar Goerden, ging
dann als Assistentin zu Luc Bondy nach Lausanne und machte
erstmals uUberregional auf sich aufmerksam, als sie 2001 beim
Steirischen Herbst in Graz die Urauffdhrung von ,Tintentod“
von Josef Winkler inszenierte.

Schauspiel-Inszenierungen in Bochum

Ein Jahr spater arbeitete sie schon am Bayerischen
Staatsschauspiel, wurde von der Zeitschrift ,Theater heute”
zur Nachwuchsregisseurin des Jahres gewahlt und hat seither
viel in Minchen, aber auch an anderen Hausern inszeniert — so
2005/2006 in der Intendanz Goerdens Sophokles‘ , Antigone” und
Lessings ,Emilia Galotti“ in Bochum.

In Tschaikowskys Adaption des Versromans von Alexander
Puschkin sieht Lanik eine Abfolge von drei Tragodien: In jedem
Akt ,wird eine Figur so lange abgebaut, bis nur noch ein
Haufen Elend von ihr Ubrig ist”, schreibt sie im Programmheft.
Aber das ist nicht alles. Fast unmerklich zunachst, im dritten
Akt aber durch das Buhnenbild von Jens Kilian glasklar



deutlich, macht Lanik aus ,Eugen Onegin“ auch eine Studie uber
die Wandlungen der Zeit.

Im ersten Akt baut ihr Kilian einen Kubus aus Brettern,
entfernte Erinnerung an russische Holzbauten, in erster Linie
aber ein geschlossener Raum, in dessen Zentrum ein Teenager
mit Brille und Jane-Austen-Kleidchen auf einem Stapel Blcher
kauert. Tatjana, die Leseratte, existiert in ihrer eigenen
Imagination, kommt kaum aus der hintersten Ecke dieser
Kastenwelt heraus. Aber ein langer Blick des fremden Besuchers
— es ist der junge Beau Onegin — bringt unaufhaltsam eine
Lawine der Gefuhle ins Rutschen.

Johanna Hlawica hat alle in wunderschone Kostume des 19.
Jahrhunderts gesteckt — nur die Larina von Almerija Delic
tragt einen modernen Hosenanzug. Die Frau, die das Gut
»schmeilft” und sich mit Filipjewna (Judith Christ) schon mal
eine Zigarre gonnt, greift aus in die Moderne: selbstandig,
selbstbewusst, illusionslos. Ihre Roman-Jahre, so erklart sie
der aufgewtuhlten Tatjana, habe sie langst hinter sich.

Weltentwiirfe, die nicht zusammenpassen

Die groBen, heillen, eher auf sich selbst als auf einen anderen
Menschen bezogenen Gefuhle! Bei Tatjana fuhren sie schon nach
einer durchschriebenen Nacht - die Briefe hangen wie
Waschestucke an der Leine — in die Katastrophe, als ihr Onegin
mit der génnerhaft wirkenden Uberlegenheit des rational
gesteuerten Lebemanns Bescheid gibt. Weltentwlrfe, die nicht
zusammenpassen.

Bei Olga und Lenski dauert es langer: Er, ein versehrter,
nicht mehr ganz junger Mann, Uuberschuttet sie mit Blattern
voll poetischer Ergusse. Auch er entwindet sich schndder
Realitat, zelebriert seine mit Schonheit und Schwarmerei
aufgeladene Innenwelt. Auf Olga reagiert er, wenn sie dazu
passt. Die Lebensphilosophie des unbeklimmerten ,Kindes“ nimmt
er nicht wahr.



So kann er im zweiten Akt weder mit den spielerischen
Provokationen seiner Braut — sympathisch locker singend:
Ileana Mateescu — noch mit dem aus Laune und Uberdruss
gezeugten Spiel Onegins umgehen. Lanik nimmt diese Katastrophe
in riesigen Schattenbildern wahrend der von Thomas Paul
sensibel gestalteten Arie vorweg; die innere Sprachlosigkeit
zwischen den Kontrahenten, das zeigt die Regisseurin in genau
abgezirkelten Bewegungen und Gesten, fuhrt ins Ausweglose.

Der dritte Akt vollendet das Zeit-Konstrukt der Inszenierung:
Denn jetzt ist Onegin derjenige, der zuruckgeblieben ist. In
seinen Biedermeierkleidern streift er um einen Glaskubus, der
unbezweifelbar ins 20. Jahrhundert gehort. Die Gesellschaft,
die sich zur Polonaise unbewegt gibt — nur der Pavillon dreht
sich —, tragt moderne Couture. Tatjana hat sich zur blonden
Dame mit rotem Kleid im Uubertriebenen Chic osteuropaischer
Oligarchen gewandelt, bewegt sich souveran auf dem Parkett der
Gesellschaft, die sich um eine Luxuskarosse — aus spater
sowjetischer Produktion? — schart. Eine Welt, in der die
verzweifelt leidenschaftlichen Liebesausbriche Onegins
anachronistisch wirken.

Empfindsame Schattierungen in der Musik

Angesagt ist Coolness: Luke Stoker singt Gremins eigentlich
groBherzige Arie kuhl und unbewegt, Tatjana posiert dazu auf
dem Kihler des Wagens. Hier wird keine Liebe gezeigt, sondern
die gesellschaftlich adaquate Demonstration des potenten
Mannes und seines Weibchens. In dieses Ambiente passt auch
Emily Newtons oft hart getonte, silberspruhende Stimme besser
als zu den Geflhlsgluten des Teenagers im ersten Akt. Jetzt
zeigt — ganz im Sinn der Anlage der Figur — auch Simon
Mechlinski, dass seine Stimme Farben kennt; im ersten Akt hat
er Onegin noch eindimensional, entschieden volumindés und ohne
emotionales Kolorit gesungen.

Das Dortmunder Orchester zeigt sich den empfindsamen
Schattierungen in Tschaikowskys Musik gewachsen, folgt vor



allem dem lyrischen Ausschwingen, das Philipp Armbruster am
Pult in weit konzipierten Phrasierungen fordert, mit fein
gestalteter Sensibilitat. Armbruster nimmt den Begriff des
oLyrischen” offenbar als leitendes Kriterium fur seine
musikalische Interpretation: Brennende Leidenschaften, etwa in
der groBen Szene der Tatjana, lasst er nur gebremst auflodern.
Das Couplet des Monsieur Triquet im zweiten Akt singt Fritz
Steinbacher mit einiger Finesse, aber das Tempo ist so
verzogen, dass der ironische Anklang an Auber oder Offenbach
verloren geht. Komisch, sentimental oder beides? Die Figur
findet kein uberzeugendes Profil.

Mit Laniks ,Eugen Onegin®“ hat die Oper Dortmund eine
ansprechende Produktion in ihrem Repertoire. Sie dringt nicht
so schmerzhaft tief in die Seelenschichten der Protagonisten
vor wie Dietrich Hilsdorfs phanomenale Inszenierung in Koln
2013. Aber sie beobachtet klug, wie sich Menschen verfehlen
konnen und wie furchtbar scharf sie aneinander vorbei in ihre
einsamen Tragodien fliegen.

Tina Lanik sollte wiederkommen — Dortmund kann eine solche
Handschrift brauchen. Die Dortmunder miussen nur noch merken,
was sie an diesem ,Eugen Onegin® haben: Die Vorstellung war
nur mager besucht.

Die nachsten Vorstellungen sind am 30. Dezember 2017, am 5.,
21. und 28. Januar 2018.
Info: https://www.theaterdo.de/detail/event/eugen-onegin/

Ohne Zauberhand: Gabriel
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Feltz und die Dortmunder
Philharmoniker eroffnen die
Reihe der Sinfoniekonzerte

geschrieben von Werner HauBner | 2. Oktober 2024

Gabriel Feltz.
Foto: Thomas
Jauk/Stage Pictures

Claude Debussy war sein Leben lang verliebt in Spanien.
Betreten hat er das Land allerdings nur ein einziges Mal.
Seine Musik spiegelt also eher eine Vorstellung wieder, einen
Traum des idealen Spanien. Zu horen schon in seinen friihen
Liedern, vor allem aber in ,Ibéria“ aus den ,Images” fiir
Orchester. Debussy verwendet fiir die drei Impressionen keine
Folklore, sondern er erfindet das Charakteristische neu - und
so gut, dass kein Geringerer als Manuel de Falla das spanische
Idiom geradezu beispielhaft getroffen sah.

In Dortmund heillt das erste der Philharmonischen Konzerte der
neuen Spielzeit — anbiedernd an modisches Neuschreib -
nzauber bilder”. Dem ,Zaubrischen” nahern sich die
Philharmoniker und ihr Chef Gabriel Feltz auf drei
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unterschiedlichen Wegen. Debussy steht in der Mitte, flankiert
von Paul Dukas‘ ,Zauberlehrling”, der wortlichsten Konkretion
des Themas, und Peter Tschaikowskys Funfter Symphonie, in der
Verzauberung in Verzweiflung miandet, wenn man denn ein
verborgenes, moéglicherweise sogar biografisches Programm
annehmen will.

Der Zauber Spaniens, seiner Straflen und Wege, des Parfums
seiner Nacht und der Stimmung des Morgens eines Festtages
erforderte fur Debussy, eine neue Musik zu entwickeln, die
weder Volkstumliches kopiert noch den Merkmalen des damals in
Frankreich beliebten Exotismus huldigt. Naturlich kannte er
die melodischen Muster der spanischen Musik, ihr rhythmisches
Profil, ihre harmonischen Entwicklungen und ihre typischen
Instrumente. Aber er giellt dieses Wissen in einem langen,
muhevollen Kompositionsprozess in etwas Neues. Pierre Boulez
nannte ,Les parfums de la nuit” eines der einfallsreichsten
Stucke Debussys, nicht so sehr wegen seines thematischen
Gehalts, sondern wegen der innovativen Art, wie er
Entwicklungen aufbaut, wie er den Orchesterklang ausbildet und
Ubergange subtil gestaltet.

Von dieser Raffinesse ist bei den Dortmunder Philharmonikern
nicht viel zu horen. Feltz legt Debussys drei Bilder unter das
harte Licht einer muhevollen Analyse, als liege die Landschaft
Spaniens stets nur unter gleifend unbarmherziger Sonne. Der
milde Mond der Nacht, der Konturen verschwimmen lasst, Formen
ins Ungefdhre aufldst, Farben sanft verzeichnet, die
materiellen Grenzen zwischen den Dingen weich verldschen
lasst, 1ist Feltz’ Lichtquelle nicht. An spieltechnischen
Grenzen der Musiker hat es nicht gelegen. Die Holzblaser
lassen sich nicht unterkriegen, auch von langsamen Tempil
nicht; die Streicher, vor allem die Bratschen und Celli, haben
immer wieder magische Pianissimo-Momente.



Das Dortmunder
Konzerthaus: Hier
spielen die
Philharmoniker.
Foto: HauBner

Aber wenn Feltz Oboe oder Klarinette herausfordert, kommt der
Ton zu direkt. Wenn Tamburin oder Celesta sich einmischen, ein
Xylophon fern verwehende Tone spielt, ein Rhythmus aufkeimt
und wieder verwischt, zeigt Feltz all diese Vorgange in so
deutlichen Konturen, dass die Mischung kaum mehr gelingt.
Farben reiben sich, Klange prallen aufeinander, Harmonien -—
zumal, wenn die Prazision der Tone nicht minutiods getroffen
wird — wirken eher wie Streulicht als wie magische
Reflektionen. So macht man, um die Malerei zu bemidhen, aus
einem Claude Monet einen Karl Schmidt-Rottluff.

Paul Dukas‘ malend erzahlende Musik gelingt an diesem Abend am
besten: Vom filigranen Beginn an bis hin zum quarzend
ersterbenden Fagott am Ende schwelgt das Orchester in Farben
und Gesten, und Gabriel Feltz sorgt fur die Dynamik, die dem
Zauberlehrling erst unheimlich Spall, bald aber absolut keine
spaige Panik bereitet. Das hat Schwung und lebt vom sinnigen
Aufbau der Dynamik.

Umn Tempo- und Lautstarke-Dramaturgie geht es auch 1in



Tschaikowskys Funfter. Das vergebliche Anrennen der
symphonischen Motive gegen die wuchtigen Abbruchkanten der
Form, die depressiven Irrlaufe, die lastende Schwere wollen
vor allem dynamisch gestaltet werden, brauchen auch eine
uberlegte Disposition der Tempo-Entwicklungen.

Bei Feltz hat man eher den Eindruck von expressiven Inseln,
deren innerer Zusammenhang nicht deutlich wird. Der Andante-
Beginn ist verhalten und ausdrucksstark, die Innenspannung
lasst ahnen, was sich zusammenbraut. Auch das ,con anima“ hat
in der belebten Bewegung des Allegro seinen Platz. Aber der
erste Hohepunkt in Blech und Pauke bereitet sich nicht vor.
Feltz gestaltet das Wechselspiel von Ladung und Entladung, von
sich Anspannen und sich Lo6sen nicht. Und immer wieder
schleudern die Philharmoniker eruptive Entladungen als
brachialen Larm von sich. Da ware die dampfende, nicht die
fordernde Hand des Dirigenten gefragt.

Es gibt also noch Luft nach oben in dieser Spielzeit, fir die
noch zwei Mal Debussy im Konzert angekundigt ist: am 8. und 9.
November im Dritten Philharmonischen Konzert ,Prélude a
l aprés-midi d’un faune”, am 4. und 5. April 2017 im Siebten
Konzert ,La Mer“ — in Kombination mit Antonin Dvordaks
Sinfonischer Dichtung ,Der Wassermann® und dem nicht eben
haufig gespielten Cellokonzert des vor 100 Jahren geborenen
Henri Dutilleux. Im Achten Philharmonischen Konzert am 9. und
10. Mai 2017 spielt Mirijam Contzen das Violinkonzert
Tschaikowskys; dazu gibt es Sergej Rachmaninows Dritte
Sinfonie.

Im nachsten Konzert am 18. und 19. Oktober eroffnet Wagners
,sHolldnder”“-0Ouvertire den Abend, gefolgt von finf
orchestrierten Liedern Franz Schuberts mit Bo Skovhus als
Solist und Dvoraks Siebter.



Die Pranke des wilden Baren:
Denis Matsuev in der
Philharmonie Essen

geschrieben von Werner HauBner | 2. Oktober 2024

Aber holla: Wenn Denis Leonidovich Matsuev auftritt, gibt’s
fiir den Steinway kein Pardon. Der in Irkutsk geborene und von
seinem Vater unterrichtete Russe verkorpert Eigenschaften, die
man gemeinhin mit der ,russischen Schule” verbindet: stahlerne
Energie, gewaltiger Ton, drauende Romantik. Und dazu
phanomenale Treffsicherheit in Skalen, Grifffolgen,
Oktavparallelen und was derlei virtuoses Handwerk noch mehr
ist.

Ein amerikanischer Kritiker schrieb uber ein Matsuev-Konzert,
er habe in seiner fast sechzigjahrigen Laufbahn noch nie ein
Klavier so laut gespielt erlebt. Nun denn: Matsuev schafft es
auch, die Essener Philharmonie so zu erschuttern, dass man in
der Stille zwischen den Orkanen besorgt auf mogliches
Knirschen der Stahltrager lauscht.

Die Philharmonle in Essen.
(Bild: Werner HauBner)
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Matsuev wollte sich zunachst nicht als Extrem-Pianist
einfuhren: Mit Peter Iljitsch Tschaikowskys Zyklus ,Die
Jahreszeiten” stellte er — passend zum in Deutschland kaum
wahrgenommenen 175. Geburtstag des Komponisten - ein
mindestens so viel Zartheit wie Zugriff forderndes Werk an den
Anfang seines Auftritts beim Klavier-Festival Ruhr. Und
enttauschte alle, die sich von altrussischer Kraft bestatigt
sehen wollten. Matsuev spielt mit durchaus kernigem Anschlag;
Verzartelungen sind seine Sache nicht. Aber er gestaltet nicht
ohne Poesie: wenig Rubato, aber sorgsam gebildetes Mezzoforte;
sanft formuliertes Selbstbewusstsein in den ,Weillen Nachten“,
poetisch-melodienselige Reminiszenzen an Tschaikowskys Tatjana
aus ,Eugen Onegin® in der ,Barkarole”.

Naturlich geht es auch zur Sache, wenn Matsuev das ,Lied der
Schnitter” (alles andere als ,moderato”) als frischfrdhlich
gedroschenes folkloristisches Intermezzo versteht. Oder wenn
er die herbstliche Jagd im ,September” als effektsicheres
Schaustlick vorfiuhrt, bei dem sich das Martellato schon
gefahrlich nahe an GroBvirtuosen wie Skrjabin oder Prokofjew
heranhammert. Im ,November” streift Matsuev gar eine
versonnene Melancholie; den ,Dezember“-Walzer stattet er mit
schwingender Melodik und gekonnten Salon-Fermaten aus. Kein
ubler Eindruck also zu Beginn; das ,Russische” des Denis
Leonidovich scheint durchaus gebandigt und reflektiert.

Auch die kurze cis-Moll-Sonate Alexander Skrjabins (op. 2/1)
hatte gefallen kénnen: Matsuev wahlt einen entschiedenen, aber
nicht drohnenden Ton, nimmt sich zurdck und fuhrt das Auf und
Ab der Achtelfigur immer wieder ins Mezzoforte. Das ware recht
schon und schlissig gewesen, hatte man nicht Benjamin Mosers
energetisch dosierte Gestaltung drei Tage vorher in Haus Fuhr
in Werden erlebt. Da klangen doch differenziertere Farben mit,
da war das Spektrum der Dynamik elaborierter — und so
Skrjabins Anweisungen treffender umgesetzt. Aber gut: Matsuev
wahlt einen ,heroischeren” Ton, sieht in der Etude eher die
geschichteten Akkorde als einen melodischen Verlauf. Ein
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Beispiel, wie grundverschieden die Zugange zu einem Stuck sein
konnen.

Dann die dis-Moll-Sonate (op. 8, Nr. 12) Skrjabins: Jetzt
erfreut sich Matsuev an den Laufen, die er mit machtvollem
Bassfundament stutzt und rauschend durchzieht. Jetzt zeigt er,
wie er ,patetico” 1liest: formidable Konsequenz 1in der
Phrasierung, erfolgreiches Uberwinden irrwitziger technischer
Hirden, zustolende Finger wie Maschinen 1in einer alten
Ruhrpott-Fabrik. Das reift mit; der Beifall war merklich
animierter als nach den Tschaikowsky-Miniaturen. Poesie heizt
eben nicht an.

Nach der Pause fielen alle Hemmungen. Jetzt kam der Virtuose
alten Stils zum Durchbruch. Werbegazetten und Lobhudel-
Kritiken auf der Suche nach ,Ausnahme“-Pianisten hatten
Matsuev ja schon zum neuen Horowitz gekurt, und er hat das
Etikett noch bekraftigt durch eine 2005 erschienene CD mit dem
Titel ,Tribute to Horowitz“. Aber um an den Altmeister aller
Virtuosen heranzukommen, fehlt dem Vierzigjahrigen aus
Sibirien die Subtilitat, die grandseigneurhafte Individualitat
und die ironische Distanz des Alten. Robert Schumanns
,Kreisleriana”“ transformiert er vom zerrissenen romantischen
Seelenbild zum Futter furioser Exaltationen.

JAuBerst bewegt” bedeutet fir Matsuev rasant und forsch; ,sehr
innig“ ist bei ihm heroisch geladen. Ein Schumann voller Saft
und Kraft, aber ohne in sich gekehrtes Betrachten, ohne
jenseitige Feierlichkeit, auch ohne bohrendes Grubeln. Wobei
Matsuev den ,Kreisleriana“ durchaus interessante Facetten
abgewinnt, etwa, wenn er sich in den beiden langsamen Teilen
mit Noblesse zurucknimmt, wenn er das ,Lebhafte” groff und
frei, mit kraftvollen Bassen selbstbewusst, aber nicht
verdonnert spielt.

Nach der fulminanten Geste des Beginns war dann klar, wohin
Sergej Rachmaninows b-Moll-Sonate op. 36 getrieben wird: Jetzt
endlich kann Matsuev den wilden Baren geben, jetzt kann er mit



Liszt-Ekstase, mit Prokofjev’scher Brutalitat dem Fllgel
zeigen, wo die Grenzen der Materie liegen. Ob die grollenden
Bassgewitter, ob die aufzischenden Diskantblitze, ob der
Tumult der rasenden Finger noch den Noten entsprachen, weils in
dem Toben entfesselter Elemente wohl nur noch der liebe Gott.

Trotzdem: Matsuev entdeckt auch in dieser Sonate Momente des
Nachsinnens, im ,Lento” sogar etwas wie andachtige
Versonnenheit. Wirde er in dem Stuck durch mehr Kontrolle
einen 1inneren Zusammenhang herstellen, konnte er das
Zurucknehmen aus dem Ruch sentimentaler Ruhepausen befreien.

Konzept hin, Konzept her — die Zuhdrer schrien elektrisiert
auf, als Matsuev seine letzten Kraftkaskaden in den Raum
gepulvert hatte. Und sie erklatschten sich funf Zugaben,
darunter Anatoli Ljadows impressionistische Porzellanton-
Miniatur ,,The Musicbox“ op. 32 und eine einem grollenden
Bergsturz gleich kommende Bearbeitung von Edvard Griegs ,1In
der Halle des Bergkonigs” in eigenem Arrangement.

Eroffnung der Konzertsaison
in Krefeld: Mit Jac van Steen
nach Russland

geschrieben von Werner HauBner | 2. Oktober 2024

Wieder ein russisches Programm, wieder eine Geigerin: Die
Briicke zur vergangenen Spielzeit wird offensichtlich
geschlagen. Brachte Generalmusikdirektor Mihkel Kiitson im
vorletzten der Serie der Abo-Konzerte der Niederrheinischen
Sinfoniker Schostakowitsch und Mussorgsky, startete
Gastdirigent Jac van Steen in Krefeld mit Tschaikowsky,
Prokofjew und den souveran entfalteten Sinfonischen Tanzen
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Sergej Rachmaninows.

Viviane Hagner, die in Berlin lebende und unterrichtende
Munchnerin, 1ist die Solistin des Zweiten Violinkonzerts
Prokofjews. Keine der Geigerinnen, die auf der Glamourwelle
mitschwappen. Ganz konzentriert auf den musikalischen
Auftritt, wenn sie mutterseelenalleine das Konzert eroffnet.
Ohne Sentiment, aber auch ohne die dunklen Verschattungen der
Melancholie. Hagner bezieht Position: Die emotionale Geste,
die demonstrative Emphase scheint ihre Sache nicht zu sein.

Das bestatigt sich spatestens im zweiten Satz. Der erste
andert ja seine Haltung rasch, fordert von der Solistin
locker-virtuose und energisch-nachdriuckliche Passagen. Der
zweite flankiert ein pointiert kurznotiges Allegretto mit
kantablen Teilen, die sich durchaus zum hymnischen Gesang
steigern lieBen. Nicht so von Viviane Hagner: Sie bleibt in
der leidenschaftlichen Lyrik Prokofjews bei ihrem schlank-
energischen, aber wenig eingefarbten Ton — als habe sie sich
das Etikett der ,Sachlichkeit” tatsachlich auf die Fahnen

gepappt.

Auch der letzte Satz, ,ben marcato”, verlasst diese Linie
nicht: Hagner markiert Rhythmus und Artikulation in der Tat
ausgepragt. Sie gibt sich keine BloBe in der Sorgfalt, mit der
sie selbst kleinste Details modelliert. Aber gefangen nimmt
sie mit ihrer Lesart nicht: Die Distanz, das gemiedene Risiko
im Ausdruck, sind zu offen horbar. Auch die Bach-Zugabe
Hagners scheint zu bestatigen: Hier 1ist ein kuhler Kopf
zugange.



Jac van Steen (Foto:
Dortmunder Philharmoniker)

Den kuhlen Kopf musste auch Jac van Steen bewahren: In der
fragwirdigen Akustik des Krefelder Seidenweberhauses wollten
sich die Klange in Tschaikowskys ,Romeo und Julia“ nicht
verbinden. Das Orchester fand nicht zu geschmeidigem Klang,
die Holzblaser schienen ihre Tone direkt und massiv uber die
Rampe zu wuchten. Auf einem anderen Platz diurfte das wohl
anders geklungen haben — die Tucke des Saals ist mir noch
unberechenbar. Dafiur war deutlich zu hdren, wie sauber die
Streicher ihre Skalen formen, wie energisch rhythmische
Akzente auf den Punkt gesetzt werden und wie bereitwillig die
Sinfoniker die leidenschaftliche Phrasierung, die Vorstellung
eines breiten, intensiven Klangs umsetzen.

Der Dirigent ist in der Region kein Unbekannter. 2011 hat die
Stadt Dortmund seinen Vertrag nicht verlangert — und dies mit
dem neuen Profil des Musiktheaters unter Jens-Daniel Herzog
begrindet. Die Profilierung ist freilich in den Anfangen
steckengeblieben, aber Steen hat die Freiraume genutzt und
steht inzwischen an Pulten wie dem des Philharmonia Orchestra
London. Das Ulster Orchestra hat ihn zu seinem Ersten
Gastdirigenten ernannt; an der Opera North In Leeds dirigiert
er im Februar 2015 Puccinis ,Gianni Schicchi®” und de Fallas
»,La Vida breve”.

Die brillante Instrumentierung der Rachmaninow-Tanze war der
Saal-Akustik dann offenbar gelegener: Jetzt passten Balance
und Klangfarben zueinander, fand sich die richtige Mischung



von schmelzendem und scharf konturiertem Klang. Zum Beispiel
im ersten Satz, der trotz des ,non“ in der Bezeichnung ein
Allegro ist. In den ans Groteske ruhrenden Klavierstellen.
Oder in der Korrespondenz des Altsaxofons — Martin Hilner
spielt es beruhrend — mit den Blaserkollegen. Oder auch in den
herben koloristischen Reibungen und Kontrasten zwischen den
Solisten. Oder in den schlank-klaren Trompeten des letzten
Satzes. 0Oder den dunkel-samigen Klangen der Violine von
Konzertmeisterin Chisato Yamamoto.

Uberzeugend auch die Momente episch anmutender Lyrik, die sich
im Kopf mit den schwermitigen Bildern aus den Weiten Russlands
verbindet. Steen bringt nach solchen Ruhepunkten die Musik
wunderbar wieder 1in Bewegung, achtet auf geschmeidige
Rhythmen, steigert organisch. Die Sinfoniker beweisen ein
beachtliches Format, eine Kultur des Zusammenspiels, die fur
die kommende Saison schone Hoffnungen weckt.

Auf die Musiker warten noch ein paar sinfonische
Herausforderungen: Leonard Bernsteins ,Jeremia“-Sinfonie etwa,
Jean Sibelius‘ Erste Sinfonie oder Arthur Honeggers selten
gespielte Vierte Sinfonie ,Deliciae Basiliensis”. Sympathisch,
das Mihkel Kutson immer wieder solche Trouvaillen in seine
Programme einstreut. So etwa ein Konzert fiur Tuba und
Orchester (2006) des 1971 geborenen Schweden Fredrik Hogberg,
oder ein Cellokonzert des einst bedeutenden, aus Seesen am
Harz stammenden Cellisten und Komponisten Wilhelm Fitzenhagen
(1848-1890), der Tschaikowskys Rokoko-Variationen kritisch
begleitet und uraufgefuhrt hat. Der Cellist Alban Gerhardt
wird als Solist in beiden Werken zu héren sein.

Wiederholung des Ersten Sinfoniekonzerts am 4. September in
der Kaiser-Friedrich-Halle Ménchengladbach und am 5. September
im Seidenweberhaus Krefeld. Info: www.theater-kr-mg.de/karten



Kollektive Verzickung: Nareh
Arghamanyan und die Essener
Philharmoniker spielen
Tschaikowsky und Rachmaninow

geschrieben von Werner HauBner | 2. Oktober 2024

Nareh Arghamanyan. Foto:
Marco Borggreve

DrauBen hat es der Winter bisher nur zu einem Hauch von
Schneeregen gebracht. Drinnen in der Essener Philharmonie
bricht er mit voller Wucht los - zumindest musikalisch:
Donnerschlag, heulender Schneesturm, glasige Erstarrung in Eis
und Frost. Zu horen in Pjotr Iljitsch Tschaikowskys Erster
Sinfonie, wenn man denn ihre Bezeichnung ,Wintertraume” als
Leitfaden zum Zuhoren begreifen will. Die Essener
Philharmoniker kronen mit dem selten gespielten Werk, der
»StiBen Siinde” aus Tschaikowskys Jugend, ihr viertes
Sinfoniekonzert.

Auch der Beginn zahlt nicht zu den ewig wiederholten ,ReiRern*
aus der Feder des russischen Komponisten: Die OQOuvertire zu
Alexander Nikolajewitsch Ostrowskis Drama ,Das Gewitter” -
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Vorlage fur LeoS Janaceks Oper ,Katja Kabanova”“ - wurde
uberhaupt erst nach dem Tode Tschaikowskys uraufgefuhrt.
Aufgewlhlt und sturmisch bricht die Musik los, peitschende
Fortissimo-Schlage kunden das Gewitter an, dazwischen
formulieren Englischhorn und Harfe uber verhaltenen Tremoli
der Violinen auch einen Moment zartlichen Schwarmens.
Tschaikowsky gestaltet in der OQOuvertire — dem Drama
entsprechend — ein Bild innerer Zerrissenheit, die ihn bis in
seine Spatwerke hinein begleiten sollte.

Unter dem Gastdirigenten Michael Sanderling — der in Koln
Sergej Prokofjews ,Krieg und Frieden” musikalisch veredelt hat
— setzen die Essener Philharmoniker die eroffnenden
Donnerschlage prazis in den Saal, laden die Ruhe dazwischen
lauernd auf, als konzentriere sich die Kraft der Natur erneut,
um sich nach kurzem Crescendo knallend zu entladen. Fur die
atemlose Unruhe, die abrupten Risse in der Musik haben die
Philharmoniker den richtigen Biss. Wenn sich die elementaren
Gewalten beruhigen, die wunderbare Harfe Gabriele Bambergers
uber dem hellen Krauseln der Violinen schwebt, stellen sich
auch die Momente der Beruhigung ein, die den entscheidenden
Kontrast zu den aufkochenden Fortissimo-Eruptionen bilden.

War es die Absicht Sanderlings, Tschaikowskys hochemotionale
Musik zu zugeln, die schwarmerische Exaltation in die Grenzen
eines sachlichen Klangs zu bannen? Jedenfalls lassen die
Philharmoniker an diesem Abend den gelosten, frei
schwingenden, sich in Farben intensivierenden Klang missen: In
der ,Gewitter”-Ouverture macht sich das bemerkbar, wenn
Melodien nicht konsequent ausphrasiert werden. Ungunstiger
wirkt ein gestauter Atem im zweiten Satz der Ersten Sinfonie:
Nach einem verloren-schwermutigen Beginn kann sich das
scantabile” nicht recht entfalten, bleibt vor allem der Ton
der Holzblaser zu korperlich.

Sanderling macht sich allerdings auf die Suche nach dem
»Charakteristischen”, etwa am Beginn des vierten Satzes mit
seinen knochernen Holzblasern und dem monumentalen Ausbruch im
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Fortissimo, zu dem das Blech in all seiner Majestat
hinzutritt. Die insistierenden Anlaufe, mit denen Tschaikowsky
das Material zu steigern sucht, wirken jedoch wie ein bemihtes
Fugato. Ganz ungetrubt war die Winterpracht also nicht.
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Verantwortung gezahmt: Nareh

Arghamanyan. Foto: Julia
Wesely
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Von Jahreszeiten unabhangig der Mittelteil des Konzerts,
Sergej Rachmaninows Rhapsodie uber ein Thema von Paganini (op.
43). Die Pianistin Nareh Arghamanyan beginnt trocken und
schnorkellos, als gehe sie an ein Stiuck von Paul Hindemith:
klar und kurz ihr Anschlag, ausgepragt das ,marcato”“. Das ,piu
vivo*“ der vierten Variation muss man ihr nicht zwei Mal
hinschreiben: Sie intensiviert nicht nur das Tempo, sondern
auch ihren kuhl-perlenden Ton.

All die pianistischen Kunstgriffe, die sogar der Komponist vor
der Urauffudhrung flurchtete, bewaltigt die Armenierin ohne
Muhe. Der Kontrast zur Dritten Variation mit ihren Bogen und
dem ausdrucksvollen Solo-Fagott gelingt. Das ,Dies Irae“-Motiv
Lost einen apokalyptischen Ritt im Orchester aus, der den
Essener Musikern offenbar eher entgegenkommt als die
zahlreichen Pianissimo- und Crescendo-Vorschriften
Rachmaninows.

Arghamanyan nimmt das Pathos aus der Musik heraus, ohne sie



farb- und emotionslos zu skelettieren; sie kann traumerisch,
verspielt, kraftvoll zupackend und wuchtig spielen, erfasst
den theatralischen Aspekt dieser Musik, ohne sie an die bloRe
pianistische Bravour zu verraten. Dass die Virtuosa im
eleganten roten Kleid auch als solche ankommt, zeigt die
Reaktion auf die Zugabe: eine ,Fledermaus”-Paraphrase, bei der
die Finger uber die Tasten huschen wie eine Schar vielbeiniger
Strandkrabben auf der Flucht. Nach dem letzten Ton: ein
kollektiver Seufzer verzickter Bewunderung.

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

Fur die Ruhmeshalle der
Opernregie: Hilsdorfs
uberwaltigender »EUgen
Onegin” 1in Koln

geschrieben von Werner HauBner | 2. Oktober 2024

Es war einer jener Opernabende, die — wie es Zerbinetta in
StrauR‘’ ,Ariadne auf Naxos” sagt - hingegeben stumm machen.
Bei dem man den Eindruck hat, noch so gewahlte Worten blieben
schmerzhaft ungeniigend hinter der Tiefe des Erlebten zuriick.
Bei dem jede Beschreibung vergeblich ist, die versucht, dem
unmittelbaren Eindruck einen Begriff zu geben. Bei dem es dem
Rezensenten schwer fallt, die professionelle Distanz zu
wahren.

Geschafft hat das kein ,neuer Gott“, sondern ein erfahrener
Regisseur, in Einklang mit einem wunderbaren Team: Dietrich
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Hilsdorf hat in Koln im Zeltbau am Hauptbahnhof einen ,Eugen
Onegin® erarbeitet, der es zumindest auf einen Spitzenplatz
bei den diversen Umfragen zur besten Inszenierung der Saison
schaffen musste.

Olesya Golovneva
(Tatjana) und
Andrei Bondarenko
(Onegin) 1in der
Kolner Inszenierung
von Tschaikowskys
,Lyrischen Szenen”.
Foto: Paul
Leclaire/Oper Koln

Das schier unglaubliche MaB des Gelingens ist zuallererst dem
Menschenbeobachter Hilsdorf zu verdanken. Tschaikowskys
sLyrische Szenen“ eignen sich ja nicht fur den Aktionismus,
mit dem andere Regiefuhrer sie aufzupeppen suchen. Aus dem
Zusammentreffen eines in das fiktive Leben und Lieben seiner
Romane versponnenen Madchens mit einem jungen Mann, der schon
(zu) viel erlebt haben durfte, sind kaum szenischen Funken zu
schlagen. Es sei denn, man heillt Dietrich Hilsdorf und hat
einen ausnehmend scharfen Blick fur die menschliche Psyche.



Die anderen Ursachen fur das Kolner Opernwunder heiRen Marc
Piollet und das Gurzenich-Orchester. Sie treiben die
Verfeinerung der ohnehin 1in ausgesuchtem Raffinement
schwelgenden Partitur auf die Spitze. Das liegt nicht nur an
der stets lockeren, gelassenen Phrasierung, der sanften
Brechung der Orchesterfarben, der dynamischen Delikatesse.
Piollet versteht es, die milde Wehmut und den zitternden
Enthusiasmus in noblen Klang zu kleiden; das Orchester ist in
den neblig-depressiven Momenten des zweiten Akts ebenso
sensibel bei der Sache wie in der auffahrenden Aggressivitat
der Polonaise oder der nervosen Rastlosigkeit des Finales. Und
der 1intensiven Glut der emotional hochfahrenden Musik
Tschaikowskys, die ja nicht nur 1lyrische Verinnerlichung
kennt, folgt Piollet nicht mit vordergrindiger Brillanz oder
saftigem Ausspielen, sondern mit einem gebandigten,
untergrundigen Drangen.

Was ,macht” Hilsdorf mit den ,lyrischen Szenen”, dass sie so
eindringlich wahrhaft wirken? Dass die Kunstfiguren der Oper
an die tragischen Charaktere aus einem Tschechow- oder Gorki-
Drama erinnern? Die Antwort: Eigentlich nichts. Er beobachtet
nur genau, was in ihnen vorgeht, und weifS mit sicherer Hand
seine Darsteller zu animieren, jeden Moment auf der Buhne zu
leben. Dieser ,Eugen Onegin“ ist ein Abend subtiler
Interaktion, erschlossen mit minimalen Gesten, mit sprechender
Mimik, mit genau austarierten szenischen Reaktionen auf die
Musik. Hilsdorf ist einer der Regisseure, die auf die Musik
achten — auch wenn er aus dem Schauspiel kommt, hat er selbst
in seinen provozierendsten Arbeiten nie den Blick auf die
Musik vergessen.

Prazise szenische Darstellung innerer Zustande

Wie prazis Hilsdorf innere Zustande szenisch zu reprasentieren
versteht, erweist zum Beispiel die entscheidende Begegnung
zwischen Tatjana und Onegin: Wie den jungen Andrei Bondarenko
bei der Lektiire des Briefes der Uberschwang des Bekenntnisses
nervt, wie er um pubertare Gefuhlslagen wissend grausam



gerecht urteilt, mit einer Mischung von wissender Anteilnahme
und der eisigen Klugheit seiner abgebruhten Erfahrungen. Auch
Onegin ist ein mehrdimensionaler Charakter — und Bondarenko
macht das im Spiel und im Tonfall seines schlanken,
gestaltungswilligen Baritons deutlich.

Ein Buch der Gefuhle 1ist das Antlitz Tatjanas: Olesya
Golovneva, die in KOln in so einigen groflen Rollen brillierte,
lebt diese Rolle geradezu: Wie sich vorausschauender Schmerz
mit vager Hoffnung paart, wie sie die Tranen zuruckhalt, unter
den Worten Onegins immer mehr die Fassung verliert, wie sie
die Fauste im SchoRf ballt und die stumme Bitte formuliert, es
moge vielleicht doch glucklich ausgehen — alles das ist groRe
Menschendarstellung. Und durch den manchmal etwas schwer
schwingenden, aber tadellos gefuhrten und zum enthusiastischen
Aufschwingen ebenso wie zu lyrischer Verinnerlichung und
traumatischer Blasse fahigen Sopran Golovnevas erfullt sich
die szenische Intensitat auch musikalisch aufs Wahrhaftigste.

Hilsdorf verliert mit der Konzentration auf Schlisselszenen
nicht den Blick auf die Figuren, die scheinbar am Rand stehen,
tatsachlich aber dem Drama unersetzlich Akzente mitgeben: Da
ist Dalia Schaechter als Larina, eine ernuchterte Frau,
pragmatisch, durch das Schicksal hart geworden. Tatjanas
Blicherverliebtheit akzeptiert sie nur muhevoll und mit einer
Spur scharfen Hohns. Eine Frau, die dem Chaos der Welt ein
beherrschtes System gesellschaftlich kontrollierten Verhaltens
entgegensetzt, das durch Onegins und Lenskis Ausbruch
zusammenbricht. So geht es auch ihr: Teilnahmslos sitzt sie
zuletzt im Rollstuhl, vom Schlaganfall gelahmt.

Raum und Licht stiitzen Hilsdorfs Menschenstudien

Schaechter, eine grofartige Darstellerin, bringt mit Anna
Maria Dur als Filipjewna das Quartett mit Tatjana und Olga in
der ersten Szene musikalisch so wunderbar auf den Punkt, wie
man es selten zu horen bekommt. Der ,Njanja“, ebenfalls vom
Leben gezeichnet, gibt Dur mutterlich-verstandnisvolle Zige,



ausgedruckt in kleinen Gesten und Zwischentonen. Adriana
Bastidas Gamboa ist die attraktive Olga, die sich eigentlich
nur langweilt, wahrend Lenski seine Liebesschwire vortragt,
als wirde er eine Lesung seiner eigenen Gedichte veranstalten.
Sie steht auf der ,realistischen” Seite und ware die geeignete
Nachfolgerin der Hausherrin im System Larina. Dass sie sich -
wie in der Vorlage Puschkins — schnell mit einem Soldaten
trostet, zeigt Hilsdorf in einem Streiflicht wahrend der
Polonaise des dritten Akts, die eher Zuge einer Totenzugs als
eines Festes tragt.

Die Scharfe der Analyse lasst nur in der Episode mit dem
Fursten Gremin nach. Das mag an Robert Holl liegen, der
szenisch eher neutral einherschreitet, leider auch in den
Hohen ins Schwimmen gerat und den Schmelz fur die Legati nicht
mitbringt. Auch Matthias Klink erfullt die Rolle des Lenski
nicht ganz glicklich. Bei aller darstellerischen Sensibilitat,
die sich mit musikalischem Verstehen eint, fehlt ihm der
freie, geldste Ton.

Alexander Fedin macht aus Monsieur Triquet eine bitter-
komische Variante des Hoffmann’schen Kapellmeisters Kreisler:
Er ist fur ein bisschen Unterhaltung gut, aber verstehen wird
ihn in dieser rustikalen Ballgesellschaft niemand. Dass er die
letzte Strophe seines Couplets der geduldigen Filipjewna im
allgemeinen Trubel unbeirrt vortragt, tragt die Zuge einer
Groteske. Auch Stefan Kohnke als Hauptmann, Luke Stroker als
Saretzkij und Rolf Schorn als Guillot machen aus ihren
marginalen Figuren groBe, weil im Detail durchgestaltete
Rollen. Nicht zu vergessen: Der Chor gibt — dank Andrew
Ollivant — nicht nur musikalisch, sondern auch 1in seiner
prazisen Buhnenaktion sein Bestes.

Dieter Richter hat fur Hilsdorfs Menschenstudie eine im besten
Sinne unspektakulare Blihne gebaut: Einen Salon, wie man ihn in
russischen Herrenhausern heute noch finden kann, lichtvoll,
dezent 1in Pastellfarben, mit zurickhaltender florealer
Dekoration. Das elektrische Licht ist nachtraglich eingebaut;



die Leitungen fuhren in schwarzen Rohren zu altertumlichen
Bakelit-Schaltern. Liebe zum Detail verbindet diesen Raum, der
sich zur Halle erweitern lasst, mit Renate Schmitzers
Kostumen, die sich stilistisch zwischen der Zeit Tschaikowskys
und den funfziger Jahren bedienen. Dass Raum und Licht
(Andreas Gruter) die Inszenierung kongenial stitzen, tragt
dazu bei, fur diesen Kolner ,Eugen Onegin“ schon mal einen
Platz in der Hall of Fame der Opernregie zu reservieren.

Selbsthewusstes Konzept:
Khatia Buniatishvili beim
Klavier-Festival Ruhr 1in
Duisburg

geschrieben von Werner Haullner | 2. Oktober 2024

Die Unruhe ist von Anfang an da, zieht in ihren Bann. Sie ist
prasent in den hart angeschlagenen Akkorden des Beginns von
Chopins b-Moll-Sonate, sie wacht iiber dem aufgewiihlten
Agitato-Brausen, sie durchwebt auch die Beruhigung des Tempos,
die sanfte Dolce-Versenkung. Beli Khatia Buniatishvili liegt
diese Unruhe wie ein existenzielles Verhangnis iiber allen vier
Satzen der Sonate, die durch ihren ,Trauermarsch” eine
manchmal traurig-banale Beriihmtheit erlangt hat.


https://www.revierpassagen.de/17589/selbstbewusstes-konzept-khatia-buniatishvili-beim-klavier-festival-ruhr-in-duisburg/20130511_1109
https://www.revierpassagen.de/17589/selbstbewusstes-konzept-khatia-buniatishvili-beim-klavier-festival-ruhr-in-duisburg/20130511_1109
https://www.revierpassagen.de/17589/selbstbewusstes-konzept-khatia-buniatishvili-beim-klavier-festival-ruhr-in-duisburg/20130511_1109
https://www.revierpassagen.de/17589/selbstbewusstes-konzept-khatia-buniatishvili-beim-klavier-festival-ruhr-in-duisburg/20130511_1109

,vVersinken .. ertrinken..”:
Khatia Buniatishvili bei
ihrem Duisburger Konzert.
Foto: Frank Mohn

Bei der 25-jahrigen georgischen Pianistin sitzt man das Stuck
nicht mit dem bestatigenden Eindruck des viele Male Gehdrten
ab. Wie Blitze eine bekannte und lieb gewonnene Landschaft
unheimlich neu beleuchten konnen, durchfetzen ihre Einfalle
das vertraute Gebilde. Etwa wenn sie die Dynamik, nicht aber
die Toncharakteristik andert und damit etwas Unerbittliches in
die Noten legt. Oder wenn sie durch Bassakzente den ach so
lieb gewordenen weit phrasierten melodischen Motiven etwas
Irritierendes mitgibt, ein Gift gegen jede Heimeligkeit.

Sicher: Chopin spielen viele, und viele spielen 1ihn
beeindruckend, beredt, ja beschworend. Umso faszinierender ist
es zu erleben, wie eine junge, selbstbewusst ihrem Konzept
folgende Pianistin ein Stick neu gestaltet, ohne es zu
zerlegen. Buniatishvilis Chopin ist beides: authentisch und

subjektiv, textgetreu und wunderbar frei.

Die Pianistin, die 2009 beim Klavier-Festival als
Einspringerin fir Hélene Grimaud Aufsehen erregte, 1ist
inzwischen vielfach ausgezeichnet worden. Zum Beispiel erhielt
sie 2012 den Echo-Klassik-Preis als Nachwuchskinstlerin
Klavier. Ihre drei Schubert-Piécen, von Franz Liszt
bearbeitet, zeigen auch, warum: Das ,Standchen” nimmt sie
introvertiert, mit leichten Rubato-Akzenten, meidet aber die
Einfarbung des Anschlags zum sentimentalen Dolce, halt den



Klang gerade und ernst. Keinerlei Attitude, kein Anflug von
virtuosem Narzissmus. ,Gretchen am Spinnrad” ist ein Beispiel
dafur, wie Monotonie ausgedruckt werden kann, ohne monoton zu
werden. Buniatishvili 1leistet sich keine theatralische
Aufladung: Das Drama ist leise, aber bitter. Den ,Erlkonig“
hammert sie rasend Ubersteigert in die Tasten; ein
entfesselter Weltenbrand mit fahl verloschendem Ende.

Die Transkription ,Schafe konnen sicher weiden” des einst
berihmten Pianisten Egon Petri (1881-1962) ist eine jener
romantischen Reflexionen auf Johann Sebastian Bach, wie sie
durch Ferruccio Busoni oder Leopold Stokowski beliebt geworden
sind. Buniatishvili steht zur Romantisierung, verwendet viel
Pedal, gestaltet den Klang substanzvoll.

Den zweiten Teil ihres Konzertes in der Geblasehalle des
Duisburger Landschaftsparks Nord sieht Buniatishvili offenbar
wie eine Meditation am Klavier: Chopins cis-Moll Etude aus
Opus 25, die a-Moll-Mazurka aus Opus 17, der ,Oktober” aus den
,Jahreszeiten” Tschaikowskys, Skrjabins cis-Moll-Etlde,
schlieflich Debussys ,Clair de lune” und Ravels ,Pavane pur
une infante défunte”.

Ohne Pause flieBBen die Stlicke 1ineinander, verlangen
Konzentration, Stille, fast schon Entrickung. Buniatishvili
formt die Linien weltverloren aus: weit, behutsam im Anschlag,
spannungsvoll in der Dramaturgie, in bewusstem Verzicht auf
Kontraste. Wenn ,Magie” Uberhaupt eine taugliche Beschreibung
fur die Qualitat von Klavierspiel ist, dann passt sie hier.

Als dann ,La Valse”, Maurice Ravels raffiniertes Schaustick,
das offizielle Programm abschliefSt, kehren wir wieder in die
Welt zurick, begleitet von weniger grell verzerrten als pikant
ironischen Rhythmen — eine Welt, die von der ersten der beiden
Zugaben, dem letzten Satz aus Prokofjews wahnwitziger Siebter
Sonate, in furioser Raserei ubersteigert wird.



Auftakt zum Klavier-Festival
Ruhr in Bochum: 25 Jahre
Individualitat und Schonklang

geschrieben von Werner HauBner | 2. Oktober 2024

Desgleichen ist weltweit nicht zu finden. Solche Superlative
gehen in der Werbung und der Politik leicht iiber die Lippen.
Bundestagsprasident Norbert Lammert war in diesem Fall aber
einschrankungslos Recht zu geben: Das Klavier-Festival Ruhr
ist in der Tat eine einmalige Plattform fiir die Pianistenkunst
— und das seit 25 Jahren. Auch wenn der erst 25-jahrige Igor
Levit und das WDR Sinfonieorchester nicht zu den allerersten
Namen in der Klassik-Szene gehodren: Das Eroffnungskonzert in
der Jahrhunderthalle Bochum umwehte eine Aura des Besonderen.

Auftakt zum Klavier-
Marathon: In der
Jahrhunderthalle Bochum
begann das Klavier-Festival
Ruhr. Foto: Werner HauBner

Gottseidank sah der warme Fruhsommerabend kein weihevolles
Fest, sondern eine frohliche Begegnung von Menschen, die Musik
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lieben, die sie unterstiutzen, die sich gerne unter Kinstler
und Liebhaber mischen. Die gepflegte Braune der Schonen und
Reichen war zu sehen, die edlen Roben und eleganten MaBanzlge
auch, der teure Schmuck und einige in ihrer Kunstfertigkeit
mit der Kunst konkurrierende Frisuren. Aber dazwischen
tummelten sich junge Menschen in lassiger Kleidung, auch der
eine oder andere Enthusiast mit einem leichten Zug zum
Verschrobenen. Das Schone an diesem Klavier-Marathon: Es ist
ein Fest der Musik, das alle Menschen verbindet, kein Festival
selbst ernannter Eliten oder Kennerzirkel, die gerne unter
sich bleiben.

Dass es, wie Schirmherrin Traudl Herrhausen ausdruckte,
»glanzend dasteht”, ist nicht zuletzt Verdienst eines
einmaligen Kenners und Netzwerkers: Franz Xaver Ohnesorg hat
es mit Klugheit, Diplomatie und Durchsetzungsvermodgen
geschafft, den Ruf des Festivals stets so zu mehren, dass kaum
mehr vorstellbar ist, dieses Ruhrmetropolen-
Alleinstellungsmerkmal zu schmalern oder gar zu beschadigen.
Klar: Es gibt immer Stimmen, die einen seelenlosen Okonomismus
oder Pragmatismus predigen, der beim geringsten kuhlen
Konjunkturwind am liebsten an Kunst und Kultur abzwacken
wurde. Aber dass solche Misstone gar nicht erst zum Klingen
kommen, 1ist nicht zuletzt dem geschickten Intendanten
geschuldet.

Muss hemmungsloser Populismus sein?

Mit Misstonen war an diesem Abend eh kein Staat zu machen:
Igor Levit 1liel8 seine paar fluchtigen Vergreifer 1in
Tschaikowskys b-Moll-Konzert schnell vergessen, und der 29-
jahrige dirigentische Senkrechtstarter Krzysztof Urbanski
zeigte mit einem vorzuglich disponierten WDR
Sinfonieorchester, dass er zu den Apologeten des
kompromisslosen Schonklangs gehort — und damit an seiner
Chefstelle beim amerikanischen Indianapolis Symphony Orchestra
sicherlich einen empfindsamen Nerv des Publikums beruhrt.



Levit und dem Dirigenten
Krzysztof Urbanski. Foto:
Peter Wieler

Tschaikowskys Klavierkonzert schlossen sich Mussorgskys
,Bilder einer Ausstellung“ an; eine Folge, die erwagen lasst,
ob es wirklich Aufgabe eines Rundfunkorchesters ist, so
hemmungslos populistische Programme anzubieten. Und auch ein
Festival wird sich fragen lassen mussen, ob unter den selbst
gewahlten Akzenten (Wagner, Verdi, Britten Poulenc) nicht auch
Eroffnungswirdiges und weniger Gangiges zu finden gewesen
ware. 0Oder ob man den polnischen Dirigenten nicht hatte
uberzeugen konnen, zum Beispiel den 100. Geburtstag von Witold
Lutostawski unter die allseits gewlurdigten Grof3-Jubilare von
2013 zu mischen.

Igor Levit sorgte mit den allzu bekannten Erdffnungsakkorden
des b-Moll-Konzerts sogleich fiir die erste Uberraschung: Mit
seinem Partner Urbanski am Pult leugnet er das ,Maestoso”,
schlagt einen poetischen, beinah schon innerlichen Ton an,
lasst das Klavier uber der Bewegung des Orchesters gleiten wie
einen Olfilm auf Wasser. Da war nichts Triumphales oder
Trotziges zu horen. Levit ruckt das Konzert naher an ,Eugen
Onegin” als an ,1812“.

Die lyrische Welt des ,0Onegin‘ durchmessen

Dieser Linie bleiben die Beiden treu: Die breit stromenden
Violinen des WDR-Orchesters 1leuchten im Tonfall sullen
Schmerzes, das Blech nimmt sich bis ins Mezzoforte zurick.
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Levit zugelt sich in verhaltenen Passagen, als wolle er den
virtuosen Aspekt des Konzerts bewusst verleugnen — was er
nicht tut: In den dahinfliegenden gestochenen Akkordketten des
Finalsatzes, in der emphatischen Konkurrenz mit dem Rollen der
Pauken zeigt er, dass ihm Energie und zupackende Attacke nicht
fremd sind. Technik muss er aber nicht demonstrieren — er hat
sie einfach.
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Von links: Krzysztof
Urbanski, Franz Xaver
Ohnesorg, Traudl Herrhausen,
Igor Levit. Foto: Wieler

Was Levits Liszt-Spiel auszeichnet — es ist auf einer CD-
Edition des Klavier-Festivals von 2011 nachzuhdoren -,
ubertragt er auch auf Tschaikowsky: differenzierte Dynamik,
Sinn furs Charakteristische, Lust an gleisnerischer, sogar
grotesker Extroversion. Im ersten Satz liefert Levit dafldr in
einem rhythmisch angespitzten, koboldig purzelnden Intermezzo
ein bezeichnendes Beispiel. Plotzlich scheint Mussorgsky Regie
zu fuhren. Im zweiten Satz steht eher die Delikatesse im
Vordergrund: weich und introvertiert der Anschlag, manchmal zu
verliebt der Pedaleinsatz. Und im dritten Satz kontrastieren
atemberauende Staccato-Ketten mit der frohlich zelebrierten
Simplizitat russischer Tanzrhythmen und den dazwischen
aufwehenden Schleiern von ,0negin“-Melancholie.

Hatte sich diese Kunst des Charakterisierens in zweiten Teil
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fortgesetzt, der Abend ware bemerkenswert geblieben. Doch
Urbanskis Interesse scheint vor allem auf einen perfekten
Orchestersound gerichtet zu sein. Selten war das WDR-
Sinfonieorchester so homogen, so samtig, so suffig zu horen
wie an diesem Abend — auch wenn es, wohl durch die Akustik
bedingt, zu einigen Klang-AusreiBern bei den Blasern kam.

Ein Tanzer vor dem Orchester

Urbanski ist vor allem ein begnadeter Tanzer: Er wirbelt
Phrasierungen durch die Luft, auf die man erst einmal kommen
muss. Und er zeigt den Musikern mit gekrimmten Fingern,
angezogenen Armen und hackenden Bewegungen, worauf es ihm etwa
beim ,Gnomus“ oder der ,Hutte der Baba Yaga“ ankommt. Pech
nur, dass es fur das ,Ballett der Kuchlein in den Eierschalen”
offenbar noch keine dirigentischen Chiffren gibt — weshalb
Urbanski die bizarre klangliche Umsetzung des Bildeindrucks
durch Mussorgskys auf eine, sagen wir einmal,
Kinderzeichnungs-Groteske verniedlichte.

Urbanski, so scheint mir, gehdért in seinem Hang zum
abgerundeten, glatten, fullig schimmernden Klang zu denjenigen
jungen Kunstlern, die in ihrem zweifellos durch grolles Kdnnen
abgesicherten Hang zur makellosen Politur vergessen, dass es
allemal interessanter ist, das Originelle, das
Charakteristische, das Sperrig-Individuelle zu entdecken. Und
das zumal bei Mussorgsky, der alles andere im Sinn hatte als
die glatt-verbindliche Musik zu schreiben, die ihm manche
seiner gutmeinenden Bearbeiter spater untergejubelt haben. So
passte diese Mussorgsky-Wiedergabe eher zu den Roben und
MaBanzigen als zu den leise versponnenen Freaks — was nicht
heillen soll, dass unter der Haute Couture nicht auch ein Herz
fur Mussorgskys storrische, manchmal gespenstische
musikalische Radikalitat schlagen kénne. Urbanski freilich hat
das fur sich noch zu entdecken.

Das Klavier-Festival Ruhr 2013 bringt bis 19. Juli 65 Konzerte
in 21 Stadten auf 26 Podien an Rhein und Ruhr. WDR,



Deutschlandfunk und Deutschlandradio Kultur werden zahlreiche
Konzerte im HoOrfunk Ubertragen; der WDR erstellt zudem eine
TV-Dokumentation ,25 Jahre Klavier-Festival Ruhr“. Der
diesjahrige Preis des Klavier-Festivals Ruhr geht an den
frankokanadischen Pianisten Marc-André Hamelin, der am 29.
Juni in der Philharmonie Essen konzertiert. Information:
www. klavierfestival.de

Das nachste Konzert mit Igor Levit in der Region findet am 16.
Juni in der Kolner Philharmonie statt: Gemeinsam mit dem
Orchestre Philharmonique du Luxembourg spielt er Johannes
Brahms’ Zweites Klavierkonzert. Levits Debut auf einer CD
seiner Plattenfirma Sony mit Werken Ludwig van Beethovens wird
fur Herbst 2013 erwartet.

Essener Philharmoniker: Neues
Vergniigen an Tschaikowsky

geschrieben von Werner HauBner | 2. Oktober 2024

Ur- und Erstauffiilhrungen sind selten in den auf reibungslosen
Genuss ausgerichteten Sinfoniekonzerten der Essener
Philharmoniker.

So ist das funf Jahre alte Schlagzeugkonzert des 54jahrigen
Englanders Simon Holt eine exotische Wahl. Obwohl das etwa
halbstundige Werk mit dem Titel ,A table of noises” eher durch
die virtuosen Partien fur den Solisten Colin Currie als durch
entschlossene Neutonerei auffallt, war der Beifall am Ende
matt und ratlos. Tapfer horte man sich die luftigen Xylophon-
Soli an, die aparten Klangfarben der Bassklarinette bei ihrem
,Treffen” mit dem Schlagzeug, die fein strukturierten Dialoge
mit dem sparsam eingesetzten Orchester. Man spurt, dass Holts
Liebe der Kammermusik gilt.
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Aber auch der Dirigent Thierry Fischer pflegt einen bewusst
auf Transparenz ausgerichteten Ansatz. Das kommt dem Zugstuck
dieses funften Sinfoniekonzerts der Saison, Tschaikowskys
unverwistlicher Funfter, zugute. Kein luxuriOses Schaustuck
wird herauspoliert; keine ,russische Seele” tobt sich in
prallem Fortissimo und saftig ausgepinselten Harmonien aus. Wo
andere ihre Orchester schon beim ersten Aufbeghren auf
Hochspannung treiben, herrscht bei dem Schweizer Dirigenten
noch achtsames Mezzoforte. So hat er den Raum, dynamische
Spannungen wirklich auszunutzen, HOhepunkte wie den ersten
Blecheinsatz im ersten Satz auszukosten.

Und selten hdort man eine so kluge Disposition von Lautstarke
und Klang wie von den dusteren Piano-Abgrinden des Beginns bis
zur leidenschaftlichen Bestatigung des beruhmten
»Schicksalsmotivs®. Auch die Philharmoniker koénnen so — etwa
in den Horn- und Klarinettensoli — ihre Fahigkeit zeigen,
Klang zu schattieren, zu differenzieren, allmahlich zu
steigern. Die lyrischen Qualitaten, die auch Orchesterchef
Stefan Soltesz immer wieder abfordert, werden durch Fischers
Dirigat aufs Schonste entfaltet. So begegnet man selbst der
abgegriffenen Tschaikowsky-Sinfonie mit Vergnugen und neuem
Interesse.

Daniil Trifonov: Grandioses
Debut beim Klavier-Festival
Ruhr

geschrieben von Werner HauBner | 2. Oktober 2024
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Daniil Trifonov bei seinem
Deblit beim Klavier-Festival
Ruhr in Dusseldorf, Foto:
KFR/Frank Mohn

Hymnische Kritiken zu bekommen, ist heutzutage nicht schwer.
Die Frage ist immer, von wem. Der 21-jahrige Russe Daniil
Trifonov hat sie nicht aus einer gut geschmierten PR-
Maschinerie, sondern von Kritikern, deren Kompetenz und
Unabhangigkeit erprobt sind.

Der junge Mann scheint sich zum Gluck auch nicht als
kompatibel fur Kampagnen zu geben: Seine noch nicht
inflationdr verbreiteten AuRerungen in Interviews deuten auf
ein maBvolles gezugeltes Selbstbewusstsein hin, das sich vor
allem musikalisch verwurzelt: Auf der einen Seite zitiert ihn
das Programmheft zu seinem Einstand beim Klavier-Festival Ruhr
mit dem Satz, er verstehe das Wort Karriere im musikalischen
Sinne; auf der anderen hatte er sein im letzten Jahr schon
geplantes Debut bei dem renommierten Ruhrgebiets-
Tastenmarathon abgesagt, um nach dem Rubinstein-Wettbewerb in
Tel Aviv noch schnell auch den Tschaikowsky-Wettbewerb in
Moskau zu gewinnen. Dem 16. Chopin-Wettbewerb war er einen
dritten Preis wert. Aber Martha Argerich und Krystian
Zimmerman wurden in Warschau auf den Newcomer aus Nischnij-
Nowgorod aufmerksam. Und wenn Argerich einmal sagt, so etwas
habe sie noch nie gehort, hat das Gewicht.

So haben sich die Portale der Klavierwelt fur Trifonov weit
gedffnet. Er hat schon in Salen gespielt, die fur Andere
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Gipfelpunkt einer langen Karriere sind: Carnegie Hall New
York, Wigmore Hall London, Musikverein Wien, Suntory Hall
Tokyo, Salle Pleyel Paris, Amsterdamer Concertgebouw und
Berliner Philharmonie; dazu kommen jetzt im Sommer Festivals
wie Verbier, Lockenhaus oder das — neben dem Ruhr-Festival —
zwelite wichtige europaische Pianistentreffen 1im
sidfranzosischen La Roque d’Anthéron. Und wer mit den Berliner
und den New Yorker Philharmonikern spielt, mit dem Cleveland
Orchestra und den Wiener Philharmonikern, von dem lasst sich
getrost behaupten, er habe den Durchbruch nicht nur geschafft,
sondern langst hinter sich.

Solche Leute holt das Klavier-Festival an Rhein und Ruhr!
Ruhris und Rheinis sollten, so sie es denn wahrnehmen, stolz
sein auf ihr noch existierendes Kulturleben. Zumindest die
lesende Offentlichkeit hatte fir diese Wahrnehmung wenig
Chancen: Das Trifonov-Deblut wurde publizistisch weitgehend
ignoriert. Zu wenig lokale Relevanz fur ,Europas neue
Metropole”“? Das stimmt sogar: Trifonov bewegt sich auf
internationalen Parketts. Der einzige Unterschied zu
arrivierten Kinstlern seines Kalibers ist das Fehlen von
Hochglanz-Breitseiten, die ihm mit ihrem Dauer-Salut den Weg
auch in , lokale” Feuilletons freischielien.

Das Publikum in Dusseldorf jubelte. Trifonov erwies sich als
,formidabler Virtuoso”, wie 1ihn die ,New York Times” beil
seinem Deblut im August 2011 beschrieben hat. Das betrifft
nicht nur Wucht und Kraft des Zugriffs, etwa in den bodsen
Glockenschlagen und dem ungezahmten Furor von Skrjabins fis-
Moll-Sonate Nr. 3, einem Paradestiuck Trifonovs. Sondern auch
den Bruitismus und die ungeschonte Raserei in den pianistisch
unglaublich anspruchsvollen Transkriptionen Guido Agustis von
Strawinskys ,Feuervogel”“-Satzen. Und die technischen
Raffinessen von Chopins Etuden op. 25, die Trifonov so
spielend bewdltigt, als habe er ein paar Ubungsstiickchen von
Karl Czerny vor sich.



Daniil Trifonov bei seinem
Deblut beim Klavier-Festival
Ruhr in Dusseldorf, Foto:
KFR/Frank Mohn

Aber all die grandiosen Kaskaden, die Pranke im Bass und die
gleiBende Kraft des Diskants, die durchgerauschten Passagen
und Arpeggien, die Raserei der Hande und der Triumph ihrer
Spannweite Uber die Grenzen der Physis — alles das macht den
jungen Virtuosen noch nicht zu einem Dramatiker, einem Poeten
oder einem Lyriker am Klavier, sondern erst einmal zu einem
Techniker. Wenn da nicht noch etwas ganz Anderes ware: Im
Allegretto der Skrjabin-Sonate zum Beispiel ist es die Farbe
der Basse, ein trocken-drohendes Staccato, das die
Leichtigkeit als trugerisch entlarvt. Es ist die Abtdonung der
Phrasenenden, die zeigt, mit wie viel Delikatesse Trifonov zu
modellieren versteht. Es ist die souverane Geschmeidigkeit,
mit der er sich an das Maestoso im letzten Satz anschleicht:
Wie ein Tiger spannt er die Sehnen an, um dann mit voller
Kraft abzuspringen.

Mehr noch: In Tschaikowskys ,Echo rustique“ aus den 18
Morceaux op.72 bricht sich eine frohlich zupackende Lust am
Spielen ihre Bahn, ein gewitzter Blick auf den ,Effekt”. Und
in der cis-Moll-Hommage an Chopin aus dem gleichen Zyklus
uberzeugt der klare Aufbau des Stiucks, die klug gesetzten
dynamischen Forte-Piano-Kontraste, und wieder die federnden,
gestaltreich durchformten Basse. Bei Strawinsky transzendiert
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Trifonov die knallig-wilde Energie der ,Danse infernale” in
der ,Berceuse” in kiuhler Poesie, in zerbrechlich-glasernen
Klangflachen. Das ungeruhrte, kalte Feuer dieser Tanz-
Explosionen erfasst Trifonov ebenso wie die orchestrale Fiulle
des Finales.

Bediirfte es nach so viel musikalischer Uberzeugungskraft noch
eines letzten Impulses, um Trifonovs Uberragende Begabung zu
bestatigen: mit Claude Debussys ,Images” hatte er ihn gegeben.
Die ,reflets dans 1l’eau” habe ich — weder auf Tontrager noch
live — schon lange nicht mehr so kontrolliert, so klar und
dennoch mit solch poetischer Durchdringung erlebt wie an
diesem Abend im Dusseldorfer Robert-Schumann-Saal. Die grole
Kunst der Balance — hier der innere Drang des Sticks, mit
lyrischen Farben aquarelliert zu werden, dort der Wille
Debussys zu Klarheit und seine Distanz zu schweifend-gluhender
Innerlichkeit — beherrscht Trifonov schlicht dberwaltigend.
Und die Versenkung am Schluss hat in ihrer zartlichen Freude
am lichten Ton nichts vom Hang zum romantischen Kolorit, das
Debussy gerne in die Nahe unscharfer Farbenmalerei des
Impressionismus ruckt.

Dass ein 2l1jahriger noch nicht ,fertig” ist mit dem
ErschlieBen musikalischer Weltenraume, ist eine
Binsenweisheit, die eigentlich keiner Erwahnung bedirfte. Aber
bevor Trifonov zum jungen Abgott aus einer neuen
Pianistengeneration stilisiert wird, sei auch auf Momente
hingewiesen, die sein Potenzial auf kunftige Erfillung hin
offen halten: Es ist, pikanterweise, das Einfache, das ihm
noch nicht so souveran von der Hand geht. Tschaikowskys
Morceaux, ,Salonstucke” im besten Sinne, wiunschen sich im
Falle der Valse aus op.51 das ,Sentimentale”, also die
Verschattung des Tons, den Trifonov zu klar und zu diesseitig
nimmt. Die Basse sind in diesem Fall zu bestimmt gesetzt,
Arpeggien fehlt das biegsame Gleiten mit dem Hauch des
Ungefahren. Das Sentiment will, Uberspitzt gesagt, ein kleines
Spiel mit der Schlamperei — und das fordert das uberlegen-



augenzwinkerte Loslassen eines Virtuosen, der weill, was er
kann, und der sich dennoch ein wenig , gehen” lasst.

Auch 1im Andante der Skrjabin-Sonate steht die jugendliche
Ernsthaftigkeit der Suche nach dem Doppelgesicht der perfekten
Tone noch im Wege. Bei Chopin schafft es Trifonov, poetisches
Raffinement expressiv zu gestalten; da sind es nurmehr
Details, die davon zeugen, wie jung dieser Ausnahme-Pianist
ist: die Basse der f-Moll-Etdde wirken ratlos unter der
silbrigen Oberflache; in der e-Moll-Etude kommt er zu schnell
zum Ziel des Crescendo und fur die melancholische Lahmung des
Stlicks in cis-Moll fehlt ihm noch ein Quentchen Geduld. Doch
das sind nicht mehr als winzige Flecken in einem Uberwaltigend
leuchtenden Bild, das, ware es makellos, seine innere Tiefe
verlore.



