
Rauschende  Partys,
gnadenloser  Heiratsmarkt:
Tschaikowskys „Pique Dame“ –
ins Hollywood der 50er Jahre
verlegt
geschrieben von Eva Schmidt | 12. Juni 2019

Szenenbild aus „Pique Dame“ in Düsseldorf. (Foto: Hans
Jörg Michel/Rheinoper)

Der kleine Indianer geht traurig über die Bücke, von der sich
die unglücklich verliebte Lisa gleich stürzen wird. Dabei ist
er gar nicht real, sondern die Kopfgeburt des Drehbuchautors
Hermann, der für die Traumfabrik Hollywood Ideen produziert,
aber zu seiner High Society nicht wirklich dazugehört: Denn er
besitzt  weder  einen  Swimmingpool  noch  eine  mondäne  Villa,
geschweige  denn  einen  Pfennig  Geld.  Nur  seine
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leidenschaftliche Liebe zu Lisa, für die er zu arm und die
auch bereits mit einem Fürsten verlobt ist.

Für die Deutsche Oper am Rhein in Düsseldorf und Duisburg
(dortige Premiere am 28. September 2019) hat die amerikanische
Regisseurin Lydia Steier Tschaikowskys russische Oper „Pique
Dame“ kurzerhand ins Hollywood der 50er Jahre verlegt und
diese Interpretation funktioniert überraschend gut. Denn die
Mechanismen des Jet Set gleichen sich, ob es sich nun um die
russische Aristokratie oder die Hollywood-Schickeria handelt.

Die „alte Hexe“ und das Kartengeheimnis

Rauschende Partys, ein gnadenloser Heiratsmarkt, unglückliche
Leidenschaften, Geldgier und Spielsucht sind in beiden Sphären
zu  finden  und  wer  nicht  mithalten  kann,  wird  schnell  zum
Außenseiter. Deprimiert sitzt nun Hermann (Sergey Polyakov) im
ausgebeulten Breitcord-Anzug am Rande der Poolparty und kann
seine  Angebetete  Lisa  (Elisabet  Strid)  nur  von  Ferne
anschmachten,  denn  ihr  Verlobter  Fürst  Jeletzki  (Dmitry
Lavrov) weicht ihr nicht von der Seite.

Da erzählt ihm sein Freund Graf Tomski (Alexander Krasnov)
eine  abenteuerliche  Geschichte:  Die  Großmutter  Lisas,
inzwischen über 80 Jahre alt und in ihrer Jugend in Paris eine
gefeierte Schönheit, kennt ein Kartengeheimnis: Wer die drei
geheimen  Karten  spielt,  gewinnt  immer.  Nur  dass  die  alte
Gräfin, grandios gesungen von Hanna Schwarz und als eine Art
alternder  Stummfilmstar  inszeniert,  das  Geheimnis  natürlich
partout nicht verraten will. Denn die Prophezeiung sagt: Der
nächste, der es ihr entreißen wird, tötet sie. Also vergräbt
sie  sich  lieber  in  ihre  Villa,  lässt  sich  stundenlang
maniküren und schönheitsbehandeln und zickt ihre Enkelin Lisa
an, die beim Jungesellinnenabschied mit ihren Freundinnen zu
viel Lärm macht.

So kann die „alte Hexe“ eigentlich gar keiner mehr leiden,
dabei war sie in ihrer Jugend doch so schön und begehrt, wie



das überlebensgroße Porträt über ihrem Bett zeigt. Für das
großartige  Bühnenbild  mitsamt  Pool,  Villa  und  Spielcasino
zeichnet Bärbl Hohmann verantwortlich, die Kostüme à la 50er
Jahre  mit  Petticoats,  Cowboy-  und  Indianer-Statisterie  und
Badenixen-Flair besorgte Ursula Kudrna.

Da bleibt ihm nur der Selbstmord

Musikalisch ist die Düsseldorfer „Pique Dame“ ebenfalls extrem
packend: Das Orchester unter Aziz Shokhakimov und die Sänger
transportieren die Leidenschaftlichkeit, die emotionalen Höhen
und Tiefen und die Zerrissenheit der Charaktere, die sich im
Falle  Hermanns  bis  in  den  Wahnsinn  steigert,  sowohl  mit
fiebriger Energie als auch tiefer Melancholie über die Rampe.
Wer da nicht mitleidet, hat kein Herz und schon gar kein
russisches. Herausragend dabei die Hauptpartien von Elisabet
Strid und Sergey Polyakov, aber auch die kleineren Rollen sind
gut besetzt und das Ensemble agiert als harmonisches Ganzes.

Leider geht die Sache, man ahnt es schon, nicht gut aus:
Hermann und Lisa verlieben sich zwar, sie löst ihre Verlobung
mit dem Fürsten und will mit ihm durchbrennen. Doch um die
nötigen  Mittel  dafür  zu  erhalten,  bedrängt  Hermann  die
Großmutter  zwecks  des  Kartengeheimnisses.  In  einer
gespenstischen Szene will die Alte ihn dabei vernaschen, doch
das macht ihr Herz nicht mehr mit – sie stirbt. Und Lisa gibt
Hermann die Schuld daran. Nachts am Fluss wollen sie sich
aussprechen, doch Hermann hat nunmehr die drei Gewinnkarten im
Kopf und eilt in den Spielsalon. Lisa stürzt sich von der
Brücke und der kleine Indianer guckt traurig.

Doch  Hermann  bringen  die  drei  Karten  auch  kein  Glück:  Er
verliert alles, weil er statt einem Ass die „Pique Dame“, so
der Spitzname der Großmutter, zieht. Da bleibt ihm nur der
Selbstmord mit dem Revolver. Ein großes Melodram, fast wie im
Film.

Karten und Termine: www.operamrhein.de

http://www.operamrhein.de


Festspiel-Passagen  V:  Colmar
im Elsass – Monumentale Musik
in russischer Tradition
geschrieben von Werner Häußner | 12. Juni 2019

Er  spielte  in  Colmar  sein
Schubert-Skrjabin-Programm:
Evgeny Kissin. Foto: Bernard
Fruhinsholz

Einst  war  Colmar  eine  richtige  Hauptstadt:  Im  Saal  des
„Koїfhus“ versammelten sich die Vertreter des Zehnstädtebunds.
Seine Mitglieder unterstützten sich gegenseitig, um in den
unruhigen  Zeiten  des  späten  Mittelalters  ihre  Rechte  und
Freiheiten zu sichern. Heute wird die elsässische Stadt einmal
im Jahr zur Hauptstadt der Musik.

Das „Festival International de Colmar“ versammelt in knapp
zwei Juli-Wochen Größen des Musiklebens zu einem weit über die
Region hinaus strahlenden Zyklus von Konzerten. Und immer noch
trifft man sich – wie vor 500 Jahren – in dem ehemaligen Zoll-
und Warenlager im Zentrum der alten Stadt. Doch diesmal sind
es die Liebhaber der Musik, die dort den Stellenwert der Musik
im Reigen der Künste eindrucksvoll unterstreichen.
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Das Festival rühmt sich der bedeutenden Künstler, die es für
seine  27  Konzerte  in  seine  ehrwürdigen  Spielstätten  holt.
Nicht ohne Grund: Evgeny Kissin kam zwischen Klavier-Festival
Ruhr und zwei Auftritten im schweizerischen Verbier in die
großartige gotische Hallenkirche St. Matthieu; Grigory Sokolov
spielte  –  wie  vorher  in  Essen  –   sein  viel  gerühmtes,
faszinierendes Chopin-Programm. Und wenn Ensembles wie Prazak-
, Schumann-, Sine Nomine- und Talich-Quartett zu hören sind
und  mit  dem  Moskauer  Kopelman-Quartett  eine  russische
Spitzenformation gastiert, ist das auch für den Kammermusik-
Liebhaber ein Argument, ins Elsass zu fahren.

Ungestörte
Mittelalter-Romantik:
Fachwerkfassaden  in
Colmar.  Foto:  Werner
Häußner

Colmar bietet Gelegenheit, Künstler zu erleben, die zumindest
im  deutschen  Musikbetrieb  nicht  ständig  und  überall
herumgereicht werden. Zum Beispiel der Pianist David Bismuth,
Schüler der bei uns viel zu wenig bekannten Französinnen Anne
Queffélec und Brigitte Engerer. Oder Boris Giltburg, der 2013
den Concours Reine Elisabeth in Brüssel gewann und jetzt einen
Exklusivvertrag mit dem Label Naxos geschlossen hat. Oder die
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Cellisten Edgar Moreau, Alexander Kniazev und Pavel Gomziakov.
Solche Begegnungen erweitern den Horizont und lassen Musiker
entdecken, die vielleicht im hochgezüchteten internationalen
Betrieb – aus welchen Gründen auch immer – nicht mithalten
oder  mithalten  wollen,  die  aber  mit  überraschenden
individuellen  Aspekten  in  Ausdruck  und  Klang  für  sich
einnehmen.

In jedem Jahr widmet sich das Colmarer Festival der Würdigung
eines herausragenden Musikers. Begonnen hat diese Serie, als
1989 der russischer Geiger und Dirigent Vladimir Spivakov zum
künstlerischen Leiter berufen wurde; Glenn Gould war der erste
der  auf  diese  Weise  Geehrten.  Im  nächsten  Jahr  wird  die
französische Trompeten-Legende Maurice André (1933 – 2012) die
geistige Präsidentschaft des Festivals einnehmen. In diesem
Jahr stand der Name des großen russischen Dirigenten Evgeny
Fjodorowitsch Svetlanov (1928 – 2002) über dem Programm. Er
hat das ehemalige Staatliche Sinfonieorchester der UdSSR zu
einem führenden Klangkörper entwickelt und mit ihm rund 2000
Einspielungen aufgenommen, war aber auch international rege
unterwegs, so mit dem London Symphony Orchestra oder dem Het
Residentie Orkest Den Haag.

Bei  Warner  Classics
erhältlich:  Evgeny



Svetlanovs  Mahler-Zyklus.
Cover: Warner Classics

Svetlanovs Liebe zum romantischen russischen Repertoire und zu
einem prachtvoll-voluminösen Klangbild spiegelt sich in der
Auswahl der in Colmar gespielten Werke: Da reiht Festival-
Leiter  Spivakov  als  Dirigent  mit  seiner  Russischen
Nationalphilharmonie Tschaikowsky an Rachmaninow, erinnert mit
Mahlers Erster an die Verdienste Svetlanovs für die Mahler-
Rezeption in Russland – unter anderem mit einer Gesamtaufnahme
der Sinfonien. Auch streut er ein belcantoseliges Sängerfest
ein,  statt  seiner  Solistin  Albina  Shagimuratova  die
Gelegenheit zu geben, dem französisch und deutsch geprägten
Publikum ein paar der ungehobenen Schätze der russischen Oper
zu entdecken.

Wie es überhaupt – und das ist ein Manko dieser Art von
Festivals – mit der Entdeckerfreude nicht immer zum Besten
steht: Die beiden Eröffnungskonzerte des Orchestre National du
Capitole de Toulouse unter Tugan Sokhiev etwa biederten sich
in einer fast schon frivolen Art einem Publikum an, das man
hemmungslos  in  seiner  musikkulinarischen  Lust  bestätigt:
Tschaikowskys Violinkonzert, Brahms‘ Zweite, Rimski-Korsakows
„Scheherazade“. So mag man leicht Säle füllen, entwickelt aber
kein künstlerisches Profil. Der von Svetlanov hoch geschätzte
Komponist Nikolai Medtner etwa ist in ein Mittagskonzert mit
Elena Filonova verbannt. Die Pianistin spielte Ausschnitte aus
seinem  Klavierzyklus  „Vergessene  Weisen“  –  ein  wohl
unfreiwillig  bezeichnender  Titel.

Immerhin kam Evgeny Svetlanov auch mit einigen seiner Werke zu
Wort.  Der  Dirigent  verstand  sich  in  der  Tradition  Gustav
Mahlers nicht als gelegentlich komponierender Kapellmeister,
sondern  eher  als  dirigierender  Komponist.  Aus  seinem
reichhaltigen Œuvre erklangen in Colmar ein Streichquartett in
D-Dur und die Variationen über ein russisches Volkslied für
Harfe  und  Orchester.  Bedauerlich  ist,  dass  sich  der



außergewöhnliche  Einsatz  Svetlanovs  für  den  Komponisten
Nikolai Mjaskowski (1881 – 1950) im Colmarer Festival nicht
niederschlug:  Vor  allem  dessen  nach  dem  Ersten  Weltkrieg
entstandene Werke mit ihrem französischen Einschlag wären ein
spannendes  klingendes  Dokument  der  musikalischen  Verbindung
zwischen den Völkern gewesen.

Vladimir Spivakov dirigierte
den Großen Akademischen Chor
Moskau  in  Colmar.  Foto:
Bernard  Fruhinsholz

Für Liebhaber geistlicher Musik hatte das Festival an seinem
Abschluss-Wochenende  einen  Höhepunkt  parat:  Der  Große
Akademische  Chor  Moskau  sang  Ausschnitte  aus  Tschaikowskys
Liturgie  des  Heiligen  Johannes  Chrysostomus  und  aus
Rachmaninows  Vesper  op.  37.  Die  Akustik  der  ehemaligen
Jesuitenkirche  Saint  Pierre,  einem  schlicht  gehaltenen
Barockbau, begünstigte den tragenden Klang der prachtvollen
Stimmen der Choristen, ließ die verfeinerte Dynamik wirken,
die von schwebendem Pianissimo bis zum glanzvollen Forte wie
aus einem Guss geführt war.

Der  Chor  hatte  am  folgenden  Tag  beim  Finalkonzert  einen
weiteren  beeindruckenden  Auftritt  in  Rachmaninows  „Die
Glocken“ (op. 35), einer Tondichtung nach Edgar Allan Poe. Die
symbolistisch  aufgeladenen  Bilder  des  Poems  inspirierten
Rachmaninow zu einer enormen, die satten Farben des großen
Orchesters und des Chores ausbreitenden Komposition. Spivakov



zähmte die gewaltigen dynamischen Wellen nicht; er ließ schon
die  „goldenen  Hochzeitsglocken“  der  zweiten  Strophe  so
prächtig  dröhnen,  dass  dynamische  Entwicklungen  nicht  mehr
möglich waren. Mussorgskys „Großes Tor von Kiew“ ließ grüßen,
allerdings  in  einer  pathetisch  übersteigerten
Monumentalarchitektur,  wie  sie  in  ihrer  dramatischen  Wucht
auch dem Interpretationsstil Evgeny Svetlanovs entsprach.

Herrlicher  Konzertraum  mit
überraschend klarer Akustik:
Die  gotische  Hallenkirche
St.  Matthieu  Colmar.  Foto:
Bernard Fruhinsholz

Ähnlich  erfüllt  von  Pathos  und  Bombast  kommt  Dmitri
Schostakowitschs Festouvertüre op. 96 daher. Spivakov enthüllt
mit  seiner  Interpretation  den  merkwürdig  ambivalenten
Charakter von Schostakowitschs Musik. Denn die Ironie, die man
gerne  hineindeutet,  wird  von  solennen  Bläserfanfaren
weggefegt; auch das spritzige Thema, das ein Kritiker einmal
„überschäumend  wie  eine  soeben  geöffnete  Champagnerflasche“
beschrieben hat, trägt eher Soldatenstiefel als Kinderschuhe.
Dabei kommt es aus dem „Kinderalbum“ op. 69 und trägt den
Titel  „Geburtstag“.  Nun  ja:  Die  Ouvertüre  sollte  zum  30.
Jahrestag der Oktoberrevolution im Moskauer Bolschoi-Theater
gespielt werden …

In der Neunten Sinfonie, die ein Siegesstück werden sollte,
ist die Ironie so weit getrieben, dass sie selbst den nicht



gerade auf Subtilitäten eingestellten Ohren der sowjetischen
Musik-Offiziellen offensichtlich wurde. Schostakowitsch wurde
daraufhin geächtet und schrieb erst nach dem Tode Stalins
seine nächste Sinfonie. Dirigent Spivakov trat dem Stück nicht
zu nahe, ließ die Russische Nationalphilharmonie ihre ganze
Brillanz vorführen und setzte auf die unmittelbare Wirkung der
absurd  regelhaften  fünf  Sätze.  Eine  Offenbachiade  mit  dem
Brokat-Faltenwurf  einer  Staatsrobe,  die  man  als  maliziöse
Abrechnung mit den Erwartungen des sozialistischen Realismus
und seiner falschen Klassizität lesen kann.

Russland  gehört  zu  Kultur-
Europa
geschrieben von Rolf Pfeiffer | 12. Juni 2019
Ich sehe die Geschehnisse in der Ukraine und denke, das kann
doch nicht wahr sein. Jetzt ist Rußland wieder der Feind? Das
Reich  der  finsteren  und  selbstverständlich  unbelehrbaren
Despoten?  Die  ideologische  Konfrontation  schien  doch
überwunden.  Und  die   Gegenüberstellung  von  „Europa“  und
„Rußland“ ist doch geographischer Unsinn. Europa geht bis zum
Ural, natürlich liegt Moskau in Europa.

Um  nicht  mißverstanden  zu  werden:  Ich  will  hier  kein
politisches Urteil fällen. Nach meinem Eindruck haben beide
Seiten des Konflikts gravierende Fehler gemacht, die aber alle
nicht in den Untergang führen müssen. Mir geht es, ich bitte
um Entschuldigung für den bombastischen Sound, um „Kultur-
Europa“, in dem die russische Kultur größte Bedeutung hat.
Landauf,  landab  spielen  Theater  und  Konzertsäle  in  allen
europäischen Ländern Tschechow und Tschaikowsky, um nur die
beiden zu nennen; die russische Literatur hat Weltgeltung, und

https://www.revierpassagen.de/23941/russland-gehoert-zu-kultur-europa/20140324_1200
https://www.revierpassagen.de/23941/russland-gehoert-zu-kultur-europa/20140324_1200


in den letzten Jahren hat beispielsweise auch die vormoderne
russische  Malerei,  die  sich  mit  dem  Namen  Ilja  Repin
verbindet, im Westen wachsende Beachtung erfahren. Russische
Kultur ist, wie auch die französische oder die italienische,
Teil unserer gemeinsamen europäischen Kultur. Wie kann man
eine Nation, mit der uns kulturell viel verbindet, politisch
ausgrenzen? Nach meinem Empfinden geht das nicht. Auch deshalb
nicht, weil man den Russen Unrecht täte, die in ihrer großen
Mehrzahl fraglos vernünftige Menschen sind.

Eine  Lösung  habe  ich  nicht  –  nur  die  Hoffnung,  daß  „die
Politik“ vernünftig handelt. „Versöhnen statt spalten“, war
ein Drei-Worte-Spruch unseres ehemaligen Ministerpräsidenten
Johannes Rau. Zu seinen Lebzeiten klang das banal; doch jetzt
wäre es für alle Beteiligten die richtige Parole.

Auf  hohem  (Preis-)Niveau:
Anna Netrebko als „Jolanthe“
in der Philharmonie Essen
geschrieben von Anke Demirsoy | 12. Juni 2019
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Anna Netrebko sang
in  Essen  die
Titelpartie  aus
Tschaikowskys
letzter  Oper
"Jolanthe"
(Foto:Ester Haase)

Die Erkenntnis trifft den Grafen Vaudemont wie ein Blitz. Eben
noch bat er die Königstochter Jolanthe um eine rote Rose als
Zeichen ihrer Zuneigung. Aber die rätselhafte Schöne reicht
ihm  aus  dem  bunten  Strauß  eine  weiße  Rose.  Als  der  Graf
insistiert,  reagiert  die  junge  Frau  immer  ängstlicher  und
verwirrter. Endlich begreift der Graf: Die Geliebte ist blind.
Der Vater schirmte sie so sehr von der Außenwelt ab, dass sie
selbst nichts von ihrer Blindheit weiß.

Dies ist die Schlüsselszene aus Peter Tschaikowskys letzter
Oper, dem Einakter „Jolanthe“, der die Titelheldin auf dem
schmerzlichen  Weg  vom  unwissenden  Kind  zur  liebenden  Frau
begleitet. Inspiriert vom Drama „König Renés Tochter“, das dem
dänischen Schriftsteller Henrik Hertz 1845 europaweit Erfolg
einbrachte, schrieb Tschaikowsky ein ungemein lyrisches Werk
von schier überströmendem Melos. Zehn Gesangssolisten, Chor
und Orchester stimmen nach Jolanthes wundersamer Heilung in
das allgemeine Gotteslob ein. Die Kräfte des Willens und der
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Liebe haben über die Gesetzte der Natur gesiegt.

Obgleich in Russland beliebt, taucht das Werk hierzulande kaum
je auf den Spielplänen auf. Zu wenig abendfüllend ist das
Stück, zu wenig bieten sich Kombinationen mit anderen Opern
an.  Auch  will  das  große  Solistenensemble  möglichst
gleichrangig besetzt sein. Dies ist nun einer konzertanten
Produktion der „First Classics Berlin GmbH“ gelungen, die seit
Anfang November mit der Sopranistin Anna Netrebko als Zugpferd
auf Tournee ist.

So  ergab  sich  in  der  Philharmonie  Essen  die  seltene
Gelegenheit,  die  märchenhafte  Oper  mit  der
tiefenpsychologischen  Ebene  kennen  zu  lernen.  Im  Vorfeld
muteten freilich vor allem die Kartenpreise märchenhaft an: 50
Euro  für  einen  Stehplatz,  150  bis  260  Euro  für  einen
Sitzplatz,  weitere  10  Euro  für  ein  Programmheft,  dem
Entstehung und Bedeutung des Werks nicht eine einzige Zeile
wert ist.

Gleichwohl blieb kaum einer der nahezu 2000 Plätze unbesetzt.
Den „unvergesslichen Abend“, den das Programmheft versprach,
haben  die  Besucher  indes  nicht  allein  der  Netrebko  zu
verdanken. Es war die erlesene Sängerriege, die den Abend zum
Fest erhob: Die Diva war umringt von stimmstarken Partnern,
die einer veritablen Staatsopern-Premiere Ehre gemacht hätten.
Die  Partie  des  Almerich  färbt  JunHo  You  bei  hoher
Textverständlichkeit  nahezu  heldisch  hell.  Kernig,  zuweilen
beinahe  gallig,  dann  wieder  schwärmerisch  ausgreifend
gestaltet Alexey Markov den Robert. Hinreißend auch Monika
Bohinec,  die  Jolanthes  Amme  Martha  ihren  wunderbar
farbenreichen, stets flexiblen Mezzosopran leiht. Feierlich,
aber beseelt klingen Vitalij Kowaljow als König René und Lucas
Meachem  als  maurischer  Wunderarzt  Ebn-Hakia.  Bis  in  die
kleinsten Nebenrollen gibt sich niemand aus diesem Ensemble
eine ernsthafte Blöße.

Das  Orchester  der  Slowenischen  Philharmonie  und  der



Slowenische  Kammerchor  erweisen  sich  dabei  keineswegs  als
Partner zweiter Wahl. Unter der Leitung des Franzosen Emmanuel
Villaume  breitet  das  Orchester  akustisch  überzeugende
Naturbilder aus. Nur selten ist der orchestrale Glanz auf
Gala-Effekt  gebürstet.  Die  Musik  fließt  in  großen,
unaufdringlich  noblen  Bögen.

Anna Netrebko scheint die lyrische Partie der „Jolanthe“ wie
auf den Leib geschrieben. Hier kann sie ihr reich umflortes
Luxus-Timbre changieren lassen, kann spielerisch wandeln auf
dem  Grat  zwischen  mädchenhafter  Unschuld  und  sirenenhafter
Verführungskraft.  Aus  zarter  Wehmut  steigert  sie  sich  zu
leidenschaftlich  ausgreifenden  Höhepunkten,  aus
traumverlorener  Trance  zu  nervöser  Erregung,  im  Finale
schließlich zu triumphalen Tönen. Die Partie strömt förmlich
aus ihr heraus, unangestrengt und wie aus einem Guss. Wie bei
einer derartigen Gala nicht anders zu erwarten, endet der
Abend mit Ovationen. Bang hallt nur ein Gedanke nach: Die
Frage nämlich, ob seine geldwerte Exklusivität nicht Wasser
auf die Mühlen derer gießt, die Klassische Musik gerne als
„überflüssiges Luxusvergnügen“ diffamieren.

Tschaikowskys  „Mazeppa“  in
Krefeld:  Triste  Orte  ohne
Ausweg
geschrieben von Werner Häußner | 12. Juni 2019
Diese Liebe freut sich schwärmerisch auf ihre Erfüllung. Aber
sie erreicht, wie so oft bei Tschaikowsky, ihr Ziel nicht.
Gegen sie steht nicht nur ein verbohrter Vater, sondern auch
eine politische Intrige. Und am Ende regieren Tod, Wahnsinn,
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Leere. Piotr Iljitsch Tschaikowskys Thema ist immer wieder die
unkonventionelle Liebe: So ist es in „Eugen Onegin“, so ist es
auch in „Mazeppa“. Das selten aufgeführte Werk steht in dieser
Spielzeit in Krefeld auf dem Programm.

Eine kluge Wahl, mit der sich der neue GMD Mihkel Kütson
vorstellt und sofort Interesse weckt: Der estnische Dirigent,
der bisher GMD am Landestheater Schleswig-Holstein war, wählt
keines der üblichen „Chefstücke“ für sein Entrée. Das ist
sympathisch und lässt am Niederrhein auf frischen Wind hoffen.

„Mazeppa“ ist nach „Eugen Onegin“ und „Pique Dame“ die dritte
Puschkin-Vertonung  Tschaikowskys,  die  am  Krefeld-
Mönchengladbacher  Haus  gezeigt  wird.  Die  pessimistischen
Sujets, die an der traurigen Verfassung der menschlichen Seele
keinen Zweifel lassen, kamen dem homosexuellen Komponisten,
der zeitlebens um innere Stabilität und äußere Akzeptanz rang,
offenbar  sehr  entgegen.  Das  Biografische  spielt  bei
Tschaikowsky  –  auch  in  den  späten  Sinfonien  –  eine
gewichtigere  Rolle  als  bei  anderen  Komponisten.

Die  Liebe  zwischen  der  blutjungen  Tochter  eines
Großgrundbesitzers  und  dem  wesentlich  älteren  Mazeppa
scheitert zunächst am Einspruch des entsetzten Vaters, der in
der ehrlichen Liebe der beiden Menschen eine Verirrung und in
dem Kosakenführer einen Lüstling sieht. Die beiden setzten
sich gegen Kotschubej, den Vater, durch: Maria verlässt ihre
Familie, zieht mit ihrem Geliebten weg. Doch sie will nicht
akzeptieren, dass sie hinter Mazeppas politischen Ambitionen
zurückstehen soll.

Zum inneren Bruch kommt es, als Mazeppa ihr die Hinrichtung
ihres Vaters eröffnet: Kotschubej hatte dem Zaren Mazeppas
Pläne für die Unabhängigkeit der Ukraine verraten, ist aber
Opfer seiner eigenen Intrige geworden. Der Machtmensch zögert
nicht, den Vater Marias seinem nationalen Ehrgeiz zu opfern.
Doch der Aufstand gegen den Zaren scheitert …



Unwirtliche Orte der Gewalt:
Die  Bühne  Kathrin-Susann
Broses  thematisiert  das
Gefangensein.  Foto:  Theater
Krefeld-Mönchengladbach

Tschaikowsky, der das Libretto weitgehend selbst erarbeitet
hat, kann an diesem Stoff alle Aspekte seiner musikalischen
Charakterisierungskunst  ausleben:  Sie  reicht  von  der
wehmutsvollen  Lyrik,  wie  wir  sie  von  der  jungen  Tatjana
(„Eugen Onegin“) kennen, bis hin zu kraftvollen Eruptionen von
Wut,  Enttäuschung,  Rache  und  Aggression.  In  der
Instrumentation zeigt sich Tschaikowsky auf der Höhe seines
Könnens.  Die  ergreifenden,  von  russischer  Kirchenmusik-
Tradition grundierten Chöre (Maria Benyumova) erinnern an den
zehn  Jahre  vor  „Mazeppa“  uraufgeführten  „Boris  Godunow“:
Tschaikowsky  hat  in  seiner  Oper  von  1884  nicht  nur  einen
historischen  Stoff  aus  der  russischen  Geschichte  gewählt,
sondern scheint sich auch musikalisch mit dem Vorwurf einer zu
westlich orientierten Musiksprache auseinanderzusetzen.

Kütson  spornt  das  Orchester  an,  seine  Klang-Konzeptionen
aufzunehmen. Die wuchtigen Momente der kriegerischen Aktion,
das Schlachtengemälde des Zwischenspiels zum Dritten Akt, die
unruhevollen  „Reiterfiguren“  der  Ouvertüre  spielen  die
Symphoniker mit Energie und Engagement. Wird es ruhiger und
leiser, sind Piano-Schattierungen oder Mezzoforte-Delikatesse
gefragt, poltern die Orchestergruppen oft weiter, lassen auch
den elegisch-eleganten Tschaikowsky-Tonfall vermissen. Mihkel
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Kütson wird in Krefeld noch Aufbauarbeit zu leisten haben.

Mit dem Mazeppa Johannes Schwärskys steht ein kraftvoller Mann
auf  der  Bühne,  der  zu  herrischer  Entschlossenheit  wie  zu
sehnsuchtsvoller  Nachdenklichkeit,  zum  Liebesschwur  wie  zum
Rachebekenntnis  den  richtigen  Ton  findet.  Seine  große
Soloszene im zweiten Akt gestaltet er emotional facettenreich.
Schwärsky erhellt mit stimmlichen Mitteln die komplexe Psyche
dieses Helden, der sich zur gescheiterten Figur entwickelt.
Anders Heik Dèinyan als Kotschubej, der trotz beeindruckender
Tiefe und manch berührender Stelle – vor allem im Angesicht
des Todes – seinen Bass nicht aus einer gewissen Befangenheit
befreien kann.

Freies, lockeres Singen hört man auch von Satik Tumyan als
Mutter nicht. Sie gibt der Figur der Ljuboff ein treffendes
darstellerisches  Profil,  zeigt  ihren  Stolz,  ihre
Hilflosigkeit, ihre innere Not. Aber bruchlose Registerwechsel
und Flexibilität gehen ihr ab. Mit Carsten Süß steht ein Tenor
auf der Bühne, der den dramatischen Momenten seiner Partie
durchaus gewachsen ist. Aber sein Andrej bleibt in der Höhe
stumpf; der Ton will nicht gut gestützt erblühen.

Izabela Matula, neu engagiert, hat als Maria im ersten und
dritten  Akt  Momente,  die  aufhorchen  lassen:  mädchenhaftes
lyrisches Leuchten, die selbstvergessen sich weiterspinnenden
Phrasen des Endes, das berührende Wiegenlied. Im zweiten Akt
geht ihr die Stimme öfter vom Atem, wird flach und unstet.
Zudem  verordnet  ihr  die  Kostümbildnerin  Alexandra  Tivig
strenge Frisur und Kluft einer Funktionärin, während sie im
letzten Akt das aufgelöste Haar einer Lucia di Lammermoor der
russischen Steppe tragen muss. Facetten der Figur erschließt
das schwerlich.

Die  Inszenierung  ist  Helen  Malkowksy  anvertraut,  die  in
Nürnberg einen komplexen „Fliegenden Holländer“ und Reimanns
„Melusine“ mit viel Sensibilität auf die Bühne gestellt hat.
Seit  2010  ist  sie  am  Theater  Bielefeld  unter  anderem  mit



Brittens „Peter Grimes“ hervorgetreten. Eine gute Wahl, denn
Malkowsky weiß die Geschichte spannend zu erzählen, ohne auf
dieser Ebene steckenzubleiben. Ihr dominierendes Motiv ist das
Gefangensein,  das  sie  bereits  während  der  Ouvertüre
thematisiert: Kotschubej vegetiert bereits hinter Gittern; das
Geschehen entwickelt sich wie aus einer Rückblende heraus. Der
stolze, starre Patriarch ist ein Gefangener seiner selbst,
noch bevor er zum politischen Häftling wird.

Orangefarbene Girlanden, Bänder und Accessoires zitieren die
ukrainische  „orange  Revolution“  von  2004.  Sie  brechen  das
dominierende Graublau auf, mit dem Kathrin-Susann Brose ihre
Bühne als einen Ort der Tristesse und des äußeren und inneren
Elends kennzeichnet. Gefängnisgitter, Kerkertüren: An diesem
Ort gibt es kein Entrinnen. Vergeblich die Träume, die Helen
Malkowsky  mit  dem  Bild  einer  Sternennacht  eher  vorsichtig
andeutet als aufdringlich vorzeigt. Friedliche Naturbilder an
der  Wand  von  Mazeppas  Büro  wandeln  sich  zu  gespenstisch
drohenden Erscheinungen.

Hoffnungslose  Zerstörung:  Der
dritte  Akt  von  Tschaikowskys
"Mazeppa"  in  Krefeld.  Foto:
Theater Krefeld-Mönchengladbach

Am Ende trägt Maria in ihrem Wahnsinn das Sternenbild mit sich
– Symbol verlorener Hoffnung, eines zerstörten Traums. Mazeppa
verabschiedet sich mit den lapidaren Worten „gehen wir“ in den
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Tod  durch  eigene  Hand.  Die  zunehmende  Verrohung  dieser
Gesellschaft  zeigt  Malkowsky  in  immer  eindringlicheren
Konfrontationen, die bis zur Vergewaltigung Marias durch einen
Trupp  Soldaten  reichen.  Der  Abgrund  der  Hoffnungslosigkeit
reißt auf; die letzten Spuren der Liebe verwehen im Wiegenlied
der Maria für ihren sterbenden Jugendfreund Andrej.

Malkowksy gelingt es, mit „Mazeppa“ eine überzeitliche Parabel
über Menschen zu erzählen, die Opfer ihrer selbst und ihrer
Zeit werden: gefangen in sich selbst und verstrickt in ihre
Leidenschaften, die mit dem dumpfen Druck des Unausweichlichen
auf ihnen lasten und doch von ihnen selbst entfesselt werden.
Eine sehenswerte Spielzeit-Eröffnung, die für die Premieren
von Puccinis „Suor Angelica“ und „Le Villi“ im Januar und
„Rienzi“ im März 2013 viel hoffen lassen. Und nicht vergessen:
Mit Bellinis „Norma“, inszeniert von Thomas Wünsch, der im Mai
2012 so unerwartet verstarb, wird in Mönchengladbach noch eine
Produktion gezeigt, die man nicht verpassen sollte!

Slawische  Schwermut,
nordische Sehnsucht: Das neue
Album  der  Geigerin  Vilde
Frang
geschrieben von Martin Schrahn | 12. Juni 2019
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Die  junge  norwegische
Geigerin  Vilde  Frang  hat
ihre neue CD veröffentlicht.
Foto: Marco Borggreve (EMI)

Sie  hat  den  Bogen  raus.  Kann  es  sich  inzwischen  leisten,
hinter  einer  präzisen,  wie  selbstverständlich  aufblitzenden
Virtuosität, den Kern musikalischen Ausdrucks anzupeilen. Denn
die  norwegische  Geigerin  Vilde  Frang,  25  Jahre  jung,  hat
entschieden an Reife gewonnen. Ihr zuzuhören, gleicht jedes
Mal einer Entdeckungsreise – hin zu fragilen, verhangenen,
satten,  herb  expressiven  oder  leidenschaftlich  schroffen
Klängen.

Nun ist ihr drittes Album erschienen, mit den Violinkonzerten
von Peter Tschaikowsky und Carl Nielsen. Slawische Schwermut
trifft  hier  auf  nordische  Sehnsucht,  andererseits  kerniges
russisches Lokalkolorit auf dänischen Überschwang. Das macht
den Reiz dieses Albums ebenso aus wie die Tatsache, dass sich
ein Repertoireschlachtschiff neben einer Rarität findet. Vilde
Frang  schafft  es,  das  eigentlich  totgegeigte  Tschaikowsky-
Konzert zu einem aufregenden, glanzvollen wie spannend rauen
Klangjuwel zu formen. Und sie nimmt das großformatige Nielsen-
Stück so leicht wie ernst.

Akkuratesse in der Tongebung, Sicherheit in der dynamischen
Balance, vor allem aber die Fülle an Farben, die Frang ihrem
Instrument entlockt, lassen aufhorchen. Bei Tschaikowsky steht
kernige  Brillanz  neben  einer  wehmütigen,  teils  wie
hingehauchten, lyrischen, eleganten Phrasierung. Die Solistin
kann wunderbar attackieren und sich blitzartig zurücknehmen.
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Sie gibt Nielsens teilweise putzig naiven Volksweisen jenes
Funkeln mit, das uns milde lächeln lässt. Und Frang formt die
rhapsodisch breiten, langsamen Sätze mit Vehemenz und Strenge.

Beinahe Ungewöhnliches kommt hinzu: Ein toller Orchesterklang,
der nichts zudeckt, der Musik insgesamt Luft zum Atmen lässt.
Eivind Gullberg Jensen dirigiert das Danish Radio Symphony
Orchestra umsichtig, immer die rechte dynamische Balance, die
Durchhörbarkeit im Sinn. Tschaikowskys Motivwiederholungen und
–Sequenzierungen  klingen  nie  langweilig,  trotzdem  nicht
protzig übersteuert. Und Carl Nielsen wird weder künstlich in
die  Nähe  eines  Sibelius  gewuchtet,  noch  erscheint  das
Verspielte  der  Musik  verniedlicht.  Ein  schönes,  spannendes
Album.

(Erschienen bei EMI Classics 6 02570 2)

www.emiclassics.de

Ein  Hoch  der  Tastenkunst:
Martha Argerich beim Klavier-
Festival Ruhr
geschrieben von Werner Häußner | 12. Juni 2019
Der  Jubel  war  programmiert:  Martha  Argerich,  eine  der
bekanntesten Pianistinnen weltweit, gehört zu den geschätzten
„Stammgästen“ des Klavier-Festivals Ruhr. Solo-Konzerte gibt
die Dame mit den langen grauen Haaren seit langem nicht mehr
gerne. Sie macht mit Musikern, die sie schätzt, Kammermusik.
In  diesem  Jahr  konzentrierte  sich  ihr  Auftritt  in  der
Philharmonie auf das Klavier. Zwei Flügel, vier Spieler, acht
Hände: Der Tastenkunst wurde Tribut gezollt!
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Argerich  eröffnete  den  Abend  mit  ihrer  langjährigen
Klavierpartnerin  Lilya  Zilberstein.  Mozarts  D-Dur-Sonate  zu
vier Händen (KV 381) schnurrte in perfekter Gleichzeitigkeit
dahin. Die Damen gönnten sich kein Innehalten, preschten durch
den ersten Satz. Kein idealer Zugang zu Mozart: Farbwechsel
wären durch die Noten beglaubigt und würden die Vorherrschaft
des rein Motorischen brechen. Dass Mozart zum Beispiel die
Staccato-Treppchen schon nach vier Takten durch Bindebögen,
nach weiteren vier Takten durch Rhythmuswechsel ersetzt, hat
für die beiden stürmischen Damen keine Konsequenz für ihre
Rhetorik. Und der piano-Einsatz ab Takt 14 zählt nicht als
Zäsur, nach der sie die Artikulation verändern. Der zweite,
schön  fließende  Satz  gestand  Mozart  jedoch  die  Tiefe  der
Empfindung  zu;  im  dritten  Satz  waren  die  Pianistinnen
brillant-gelöst  im  Allegro  molto  angekommen.

Lilya  Zilberstein  (links)
und  Martha  Argerich  bei
ihrem Essener Auftritt beim
Klavier-Festival Ruhr. Foto:
Mark Wohlrab/KFR

Aus zweien von Debussys „Trois Nocturnes“ hat Maurice Ravel
ein  effektvolles  Stück  für  zwei  Klaviere  gemacht,  in  dem
Zilberstein und Argerich in ihrem Element sind: Konzentration
auf  magische  Klangmomente,  meditatives  Kreisen,  ein
raffiniertes  Spiel  mit  der  Spannung,  aber  auch  rasantes
Martellato. Wenn im zweiten Stück, „Fêtes“, die dunkle Bässe
„ausrollen“, die Spannung der Musik verebbt, noch einmal ein
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paar  Töne  aufklingen,  wie  Schaumkrönchen  sich  an  einem
Felsbrocken am Strand bilden, bevor bestimmende Bass-Akkorde
das  Ende  signalisieren,  dann  wird  beim  Zuhören  klar,  wie
souverän die beiden zu gestalten wissen.

In  Franz  Liszts  „Concerto  pathétique“  steigern  sie  die
Ausdrucksmittel  noch:  Musikalische  Gesten  werden  –  wie  im
Stummfilm  –  expressiv  überzeichnet:  schmerzliches  Pathos,
aufgewühlte  Bewegung,  verzehrende  Intensität,  bittersüße
Melancholie. Doch in einer von Martha Argerich unvergleichlich
innig  erzählten  Melodie  klappt  jemand  –  schnapp  –  die
Handtasche zu. Kein Augenblick der Zeit ist vollkommen …

Der Abend wurde auch genutzt, den Söhnen von Lilya Zilberstein
zu ihrem Klavier-Festival-Debüt zu verhelfen: Daniel und Anton
Gerzenberg  verstärkten  das  Damen-Duo  in  Bedrich  Smetanas
Sonate für zwei Klaviere zu acht Händen. Füllig und orchestral
kommt  diese  Musik  daher,  aber  Smetana  war  doch  wohl  eher
Melodiker als ein Freund kontrapunktischer Herumfeilerei. Die
harmonischen  Subtilitäten  sind  bei  den  Vieren  in  schön
ausbalancierten Händen. Daniel und Anton, zwei sympathische
Jungs, können leider – auch in der Zugabe eines Smetana-Rondos
– nur beflissenes Teamwork beisteuern. Da die beiden seit 2008
als  Klavierduo  auftreten,  wird  es  wohl  irgendwann  die
Gelegenheit  geben,  zu  hören,  was  sie  wirklich  können.

Ans Ende – vor die drei heftig beklatschten Zugaben – setzen
Argerich  und  Zilberstein  acht  Sätze  aus  Tschaikowskys
„Nußknacker“:  Tanzmusik  vom  Feinsten,  mit  Geschmack,
blitzender  Präzision  und  einem  kleinen  Schuss  Sentiment
veredelt.  Noch  ein  Hinweis:  Am  20.  Juli  erscheint  Martha
Argerichs neuestes Album. Mit Gidon Kremer (Violine), Yuri
Bashmet (Viola) und Misha Maisky (Cello) spielt sie Brahms‘
Klavierquartett op. 25 und Schumanns Fantasiestücke op. 88.


