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„Das
Schloß" in

Berlin

fänger des Frankfurter Musik-
preises, ist auch sein eigener Li-
brettist. Er hat seinen neun Bil-
dern in knapp dreieinhalb Stun-
den (bei einer Pause) Max Brods
Dramatisierung zugrunde gelegt
und sie mit Zitaten aus dem
„Schloß" und anderen Werken
Kafkas ergänzt. Wie schon zuvor
im „Lear" (1978) und in „Troa-
des" (1986), den größten Erfolgen
unter seinen bisherigen fünf
Opern, zeigt sich Reimann auch
diesmal wieder als virtuoser Be-
herrscher des musikdramati-
schen Genres: Wie er bereits von
den ersten Takten an Klangräu-

Für die 42. Berliner
Festwochen setzte

der Komponist
Aribert Reimann

die literarische Vor-
lage von Kafkas

„Schloß" um. Der
Fremde, K., (Wolf-
gang Schöne, links)
in der surrealistisch
verfremdeten Büh-
nenwelt von Wolf-
gang Gussmann.

Mit der Uraufführung von
Aribert Reimanns Oper
„Das Schloß" nach
Franz Kafkas unvollen-

detem Roman wurden die 42.
Berliner Festwochen mit unge-
ahnt aktuellem Bezug eröffnet.
„Sie sind nichts. Leider aber sind
sie doch etwas, ein Fremder..."
Die Worte der Wirtin zu K. sind
der Partitur als Motto vorange-
stellt. Der Fremdenhaß, der sich
wieder einmal quer durch
Deutschland zieht, ist das Thema
dieser Literaturoper, einem Auf-
tragswerk der deutschen Oper
Berlin, dessen kompositorische
Anfänge in die Wochen vor dem
Fall der Mauer zurückreichen.

Reimann, der letztjährige Emp-

me als Symbolträger für Charak-
terisierungen errichtet, wie er
mit bühnenwirksamen Kontra-
sten operiert und diese musika-
lisch in Rhythmik und Instru-
mentierung umsetzt, das erinnert
im weitesten Sinne an die musi-
kalische Charakterisierungs-
kunst eines Richard Strauss. Und
Reimann orientiert sich immer
am Tonfall des gesprochenen
Wortes, für ihn hat die Textver-
ständlichkeit den Vorrang, trotz
aller kontrapunktischen Veräste-
lungen des rhythmisch vertrack-
ten und dennoch so ungekünstelt
klingenden Orchestersatzes. Je-
der Protagonist besitzt einen ei-
genen Tonfall, der durch wieder-
kehrende Details der begleiten-

den Instrumentation noch inten-
siviert wird. K. (gesungen von
Wolf gang Schöne, der seine Rolle
mit imponierender Ausdauer er-
füllt), der Fremde, verkörpert
musikalische Normalität. Neben
ihm bringt Reimann Operntypen
auf die Bühne, etwa den lyri-
schen Tenor in der Figur des
Barnabas, ohne in Plattitüden
abzugleiten. Mit den großen In-
tervallsprüngen ist die Partie der
Wirtin Isolde Elchlepp auf den
Leib geschrieben. Vieles, was
nicht mit Worten erklingt, sagt
Reimann durch Musik, beispiels-
weise durch die Vokalisen der
Olga, einer Schwester des Barna-
bas. Anderes illustriert das Wort,
etwa die fahlen Klänge in den
höchsten Lagen des Orchesters
während einer Liebesszene (aus-
drucksvoll Adrianne Pieczonka),
als der Darstellung von unendli-
cher Leere, wonach beim Auf-
tauchen der beiden koboldhaften
Gehilfen (mit darstellerischer
Virtuosität: Bengt-Ola Morgny
und Ralf Lukas) Reimann ge-
konnt in die musikalische Spra-
che des Komödiantischen wech-
selt.

Der Regisseur Willy Decker
greift die verschlüsselte Kommu-
nikation geradezu enthusiastisch
auf. Selten erlebt man eine Per-
sonenführung, die sich so sehr
am musikalischen Geschehen

s orientiert wie hier. Wolfgang
| Gussmann (Ausstattung) hat eine
0 schwarze Bühne geschaffen, die
1 durch einen von Bild zu Bild ro-
•§ tierenden bühnenhohen Zylinder
§ auf der Drehscheibe beherrscht
^ wird, in dessen Inneres kein Ein-
| dringen ist. Irgendwo dort liegt

das Schloß, unerreichbar und
nah zugleich. Vor dieser mit
Schneeflocken besetzten Rund-
wand werden spärliche Utensili-
en plaziert, mal ein Tisch, mal ein
Bett; in ihr befinden sich Türen,
hinter denen die Bürokratie re-
giert. In dieser surrealistisch ver-
fremdeten Bühnenwelt ist kein
Platz für aktuelle Bezüge; mit ih-
rer ästhetisierenden, wenn nicht
gar verharmlosend glatten Kon-
zeption nehmen Decker und sein
Ausstatter eine extreme Gegen-
position zu Regisseuren wie John
Dew oder Peter Seilars ein.

Die musikalische Leitung lag
in den Händen von Michael Bo-
der, wie Decker und Gussmann
gleichfalls ein Wunschkandidat
des Komponisten. Noch nicht al-
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les schien am Premierenabend
perfekt abzulaufen, etwa daß
zweimal die Zwischenmusiken in
einer von Reimann nicht notier-
ten Generalpause endeten. Aber
so etwas läßt sich sicher seitens
der Bühnentechnik (sollte es de-
ren Schuld gewesen sein) noch in
den Griff bekommen. Eine
Schallplattenaufnahme ist bis
jetzt noch nicht vorgesehen, die
nächsten Inszenierungen des in
Berlin überaus freundlich aufge-
nommenen Werks stehen indes-
sen schon fest: Duisburg/Düssel-
dorf (Deutsche Oper am Rhein),
Bern und Hannover. Martin Eiste

Zappas
„Der gelbe

Hai"

Von einem, der auszog, die
Hörer das Fürchten zu leh-
ren: Zappa, Tod und Teu-
fel. War der Altmeister des

schlechten Geschmacks und def-
tig plazierten Schocks einst an-
archistisch albernd als Chef-
Aufwiegler der „Mothers of In-
vention" auf Tour, so greift er
nun als Geschäftsmann und
Multimillionär nach den Sternen
der E-Musik. Rockmusik tituliert
er neuerdings als „großen Be-
trug" und beteuert, bis er 20 ge-
worden sei, nur Kammermusik

geschrieben zu haben. Dann gibt
es da noch die Platte „Boulez
conducts Zappa" (eine Art Weihe
in Sachen Neuer Musik) und nun
den neuesten Coup: Das „Ensem-
ble Modern" spielte im Rahmen
der „Frankfurt Feste" Ende Sep-
tember siebzehn kurze Zappa-
Stücke, genannt „The Yellow
Shark".

Irgendwann einmal hat ein
anonymer Fan einen gelben Hai
aus einem Surfbrett geschnitzt
und das Kunst-Vieh Zappa vor
die Tür gestellt. Daher der Kon-
zert-Titel, der das Programm al-
lerdings völlig unberührt läßt.
Zu hören bekommt man in
locker-launiger Abfolge drei Mu-
sik-Kategorien: Witziges, Studi-
en in der Copland-Nachfolge und
atonale Höhenflüge.

Die Witze dirigiert der Meister
- heißumjubelt - selbst: den „G-
Spot Tornado" (dazu tanzt akro-
batisch und etwas einfallslos ein
Paar vom kanadischen „La La
La Human Steps"-Ballett: Frau
erledigt Mann), ein Obdachlo-
sen-Memorial („Food Gathering
in Post-Industrial America") und
die Verwitzelung des US-Einrei-
se-Formulars („Welcome to the

United States"). Zappa fungiert
hier als Heimat-Müder beim sar-
kas t i sch-kabare t t i s t i schen
Showdown. Der Rest des Pro-
gramms ist Dirigent Peter Run-
del und dem „Ensemble Modern"
überlassen, und die bleiben
nichts schuldig, alles stimmt:
Brillant-selbstverständliche Mu-
sikalität, unschlagbar virtuos,
klangsinnlich, elegant. Zappa
wandert durch die Stile, sägt
witzig am Tango („Be Bop
Tango"), denkt Ives und Copland
weiter („Dog/Meat", „Outrage at
Valdez"), und in seinen stärksten
und radikalsten Stücken, fern
vom Festland Tonalität, klingt
die gewagtere Moderne an, bis
hin zu Xenakis („Times Beach
II").

Geniale Überraschungen gibt
es allerdings nicht, und doch
bleibt Zappa in seinem Streifzug
durch die Stile ganz er selbst: un-
amerikanisch unsentimental,
rauh, handwerklich solide, und
nie und nimmer angekränkelt
vom postmodernen Jammer- und
Einfallslos-Stil ä la John Zorn,
Sculthorpe und Kollegen.

Kunst steckt da zweifellos
drin, und das Publikum - eine
Mischung aus eingefleischten
Zappa-Jüngern und soliden
Konzertgängern - jubelte, jubel-
te, jubelte. Ein Großteil des Ju-
bels geht natürlich ans „Ensem-
ble Modern" (wo hört man Neues
schon so genial gespielt?), das mit
würdigem Humor in einer von
PR-Rummel gefährdeten Unter-
nehmung nichts weiter als Musik
machte: Triumph, Triumph, der
Sieg ist mein.

Reinhard J. Brembeck

Das „ART Projekt" in München

I rgendetwas müßte da doch
dran sein, wenn das große
deutsche Nachrichten-Maga-
zin ein bevorstehendes Musik-

festival nicht bloß einer kurzen
Notiz für würdig befindet, son-
dern es als „Sensation im Musik-
geschäft" tituliert, wenn eine
große deutsche Illustrierte den
„Besessenen, der das Unmögli-
che geschafft hat" nach Dorian-
Gray-Manier in Bild (und Wort)

porträtiert. Drei Jahre will der
28jährige Konzertveranstalter
Franz Abraham, Ex-Philoso-
phiestudent und Ex-Nachwuchs-
Rennfahrer, an der Verwirkli-
chung seines „Jugendtraumes"
gearbeitet haben. Ziel des in
München veranstalteten „ART
Projekt '92" war es, „Klassik,
Jazz, Rock und andere Musikfor-
men gleichberechtigt zu behan-
deln". Aber nicht nur die Gren-

zen zwischen E- und U-Musik
sollten, zeitgeistelnd, zu Falle ge-
bracht werden. Die sieben als
„Künstlerische Leiter" berufe-
nen Musikerpersönlichkeiten
hätten gar mit den von ihnen zu-
sammengestellten Programmen
eine „sehr persönliche Antwort
auf die Frage 'Was ist Musik'" zu
geben.

Zweifelsohne ein interessanter
Grundgedanke, den Abraham
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Beim ersten Mün-
chener Art Projekt

trafen so unter-
schiedliche musika-
lische Persönlich-

keiten wie der Violi-
nist Gidon Kremer,
der Free Jazzer Or-
nette Coleman und
der Komponist Phi-
lip Glass (oben) auf-

einander. Die als
Highlight angekün-

digte Welturauf-
führung von Glass'
neuem Stück „The
Low Symphony"

entpuppte sich je-
doch schnell als
Enttäuschung.

sich mit Vorschußlorbeeren von
einer das Projekt unterstützen-
den, großen süddeutschen Zei-
tung versehen und mit einigen,
gleich zu Werbezwecken heran-
gezogenen Kurzstatements nam-
hafter Künstler belobhudeln ließ.
Hin und her gerissen zwischen
intellektuellem Anspruch und
offensivem Marketing mußte
aber so manches der großan-
gekündigten Ziele des „ART Pro-
jekts" auf der Strecke bleiben.
Dem Besucher blieb nichts ande-
res übrig, als die über 40 Veran-
staltungen des zehntägigen
Spektakels als lauter Einzeler-
eignisse zu betrachten. Gidon
Kremer unterbrach für das „ART
Projekt" ein „Ruhejahr" und
stellte unter dem Motto „Post Si-
lentium" Stücke und Interpreten
für die Werke von vier Komponi-
sten zusammen: Philip Glass,
Luigi Nono, Sofia Gubaidulina
und Arvo Part. Neben musikali-
schen Weggenossen wie Tatiana
Grindenko, David Geringas,
Thomas Demenga oder der Deut-
schen Kammerphilharmonie un-
ter Dennis Russell Davies brach-
te Kremer unbekanntere
und/oder jüngere Interpreten
mit: Elsbeth Moser interpretierte
auf dem Bayan (einem russischen
Knopfakkordeon) Werke Sofia
Gubaidulinas; die Sopranistin
Anna Marie Pammer sang so un-
terschiedliche Stücke wie Arvo
Parts „Es sangen vor langen Jah-
ren" oder Luigi Nonos sozialkri-
tische Tonbandkomposition „La
fabbrica illuminata". Kremer
selbst spielte u.a. Philip Glass'
Violinkonzert. Eine Woche vor

seinem Münchener Auftritt hatte
Glass bei den Frankfurt Festen
jene in Zusammenarbeit mit
Robert Wilson entstandene Ins-
zenierung seines Opernerstlings
„Einstein on the Beach" vorge-
stellt. In München beim „ART
Projekt'92" nutzte er die Gele-
genheit, um Künstler des gerade
von ihm gegründeten Schallplat-
tenlabels „Point Music" vorzu-
stellen. Der junge Komponist
John Moran bot Häppchen aus
drei seiner Opern, Uakti gab
Kostproben ihrer Mixtur von
brasilianischer Musik und Mo-
dern Jazz. Als Highlight an-
gekündigt war die Welturauf-
führung der neuesten Kompositi-
on des einstigen Minimalismus-
Vorreiters: „The Low Sym-
phony" basiert auf Themen aus
dem von Brian Eno und David
Bowie 1976 produzierten Pop-
Album „Low". Anfangs war man
erstaunt: Das klang ganz und gar
nicht nach Glass, sondern eher
nach Copland oder Ives. Vergli-
chen mit seinen bekannten
Stücken ist in „The Low Sym-
phony" vieles von dem Drive,
von der pulsierenden Urbanität
seiner Musik abhanden gekom-
men, so daß das Werk eher einen
lauen Eindruck hinterließ.

Paul Hillier stellte sein neues
„Theatre of Voices"-Projekt vor.
Einiges davon waren Umarbei-
tungen von Stücken, die schon
zum Repertoire des Hilliard En-
sembles gehörten: ein Conductus
von Perotin oder mittelalterliche
englische Anonyma, die Hillier
nunmehr ganz solistisch oder in
Begleitung des Ensembles Alca-
traz vortrug. Mit von der Partie
auch der Organist Christopher

Bowers-Broadbent und eine wei-
tere ausgezeichnete Sopranistin:
Susan Narocki. Mit Hilliers Le-
sung von John Cages „Empty
Words (Part 1)" zu mitternächtli-
cher Stunde des fünften „ART
Projekt "-Tages war dann doch
eine Grenze des grenzenlos beab-
sichtigten Festivals offenkundig.

Der zweite Teil wurde bestrit-
ten von Kultfiguren der New
Yorker Jazz-Szene wie John
Zorn und Arto Lindsay, von den
Rock-Musik-Veteranen John
Cale und Lou Reed, sowie vom
Vater des Free-Jazz, Ornette Co-
leman. Die brachten ihrerseits
auch wieder hierzulande weniger
bekannte Künstler mit. Ge-
spannt erwartete man auch den
Auftritt von Laurie Anderson -
und war davon enttäuscht. Daß
dieser zweite Teil des „ART Pro-
jekts" dennoch einen etwas bes-
seren Eindruck hinterließ, liegt
nicht zuletzt daran, daß er dieser
Art der Festival-Organisation
wohl eher entsprach - oder dar-
an, daß „U-Musik" ohnehin un-
kritischer betrachtet wird. „Raus
aus den Schubladen" (SZ)
kommt man - trotz aller Beteue-
rungen und schöner Konzepte -
in den Niederungen des real exi-
stierenden Konzertbetriebs und
seiner Marktmechanismen eben
doch nicht so leicht. Da hätte
schon heftiger an den Institutio-
nen „Konzert" und „Festival"
gerüttelt werden müssen, als es
mit einer wirklich minimalen
Diskussion über Minimal Music
und Freilicht-Kino mit verschie-
denen Musikfilmen beim „ART
Projekt" der Fall war. Von Sen-
sationen weit entfernt.

Werner Bleisteiner

Wende mit
Höhepunkten und

Altlasten

E s waren die ersten Salzbur-
ger Festspiele, für die das
neue Direktorium in den
künstlerischen und wirt-

schaftlichen Hauptbelangen bür-
gen mußte und am Ende mit
einiger Genugtuung auch bür-

gen konnte. Präsident Hein-
rich Wiesmüller, der unauffäl-
lige Bankier, hat sich zu ei-
nem Grundsatz-Moderator ent-
wickelt. Gerard Mortier ist es ge-
lungen, einem guten Teil der von
ihm seit Dienstantritt in Umlauf
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Vor Fernsehmonito-
ren und einer riesi-

gen Neonleucht-
wand inszenierte
Peter Sellars Oli-

vier Messiaens
„ Saint Francois

d^Assise". Jose van
Dam als Franziskus
und Dawn Upshaw

als Engel boten
glänzende Leistun-
gen. Esa-Pekka Sa-
Ionen dirigierte den
Arnold Schönberg
Chor und das Los

Angeles Philharmo-
nie Orchestra.

gebrachten (Europa-)Visionen
programmatische Wirklichkeit
zu verleihen. Auf dem Konzert-
sektor sind - dank der Um- und
Übersicht von Hans Landesmann
- einige Leitlinien und Schwer-
punkte mit didaktisch-sinnge-
benden Wechselbeziehungen
zum Musiktheater herausgear-
beitet worden. Und Peter Stein,
der dem Schauspiel neuen
Schwung zu verleihen hatte, darf
mit dem Erreichten im großen
und ganzen zufrieden sein („Juli-
us Caesar"). Die Festspiele sind
in und um Salzburg wieder ein
kontroverses Thema. Freilich
nicht nur, wie in den letzten Jah-
ren der Karajan-Ära, im Hin-
blick auf Führungsstrukturen,
intern und extern ausgetragene
Machtkämpfe und künstlerische
Ausgrenzungspolitik. Die zeit-
genössische Musik, die Präsenz
bedeutender, aber für Salzburg
bislang nicht tragbarer Interpre-
ten wie Harnoncourt zeigt deut-
lich, daß man sich vom schicken
Einerlei der konzertanten Indu-
strie-Dienstleistung etwas abzu-
setzen vermag, auch wenn - wie
Mortier es ein wenig fadenschei-
nig beklagt - ein Büstenhalter im
Schaufenster nach wie vor nicht
ohne ein Studer- oder Muti-Por-
trät begutachtet werden kann.
Die Innenstadt ist tatsächlich ein
Büro- und Werbezentrum von

Polygram und Co. Und auf dem
Heckfenster der städtischen Bus-
se heißt die DG ihre Künstler
willkommen. Daß es der betref-
fenden Firma prompt gelang, ihr
hochproblematisches Pianisten-
Findelkind Ugorski für den er-
krankten Weissenberg zu plazie-
ren, spricht einstweilen ebenso-
wenig für Mortiers Anti-Mafia-
Kompetenz wie eine Programm-
heft-Dramaturgie, die es mitun-
ter nicht fertigbringt, den (un-
vollständig abgedruckten) Wer-
ken mehr zuzuordnen als nur ei-
ne Inseraten-Seite. So geschehen
anläßlich des Klavierabends von
Maurizio Pollini, dessen bren-
nend-präzise Wiedergabe der
Zweiten Sonate von Boulez zu
den eindrucksvollsten Passagen
dieses Salzburger Sommers
gehörte.

Zwei programmatische Haupt-
schienen waren für diese fünf,
mit Terminen bis zur Erschöp-
fung vollgestopften Wochen ge-
legt worden. Eine quer durch die
französische Literatur mit Mes-
siaens kapitalen „franziskani-
schen Szenen" gleichsam als sa-
kralem Kopfbahnhof und mit
Pierre Boulez in einer Serie von
Konzerten des Pariser „Ensem-
ble Inter Contemporain", des Los
Angeles Philharmonie Orchestra
und der Wiener Philharmoniker
als dirigentischem und komposi-

torischem Zugführer „in residen-
ce". Die andere führte zu den Ei-
gentümlichkeiten des tschechi-
schen Komponisten Leos
Janäcek, dessen Oper „Aus ei-
nem Totenhaus" in der sehr, sehr
gepflegten Inszenierung von
Klaus Michael Grüber einer fein
verdüsterten „Jenufa" gleichkam
- von Claudio Abbado und den
Wiener Philharmonikern in die-
ser Weise mitgetragen und letz-
ten Endes im leidvollen Kern nur
ungenügend getroffen. Wie viel
mehr an Schmerz, an Dulden und
(rund sechs Stunden!) hinausge-
zögerter Gnade strahlte da Peter
Sellars' modernistisch-medial
aufgezogene „Franziskus "-Re-
portage auf ein zweifellos ver-
störtes, aber doch vielfach tief
getroffenes Publikum ab. Sellars
schien die im Text verbürgte Lei-
densbereitschaft des Heiligen ex-
perimentell auch auf den Zu-
schauer anwenden zu wollen -
mit einem monströsen Aufbau
von aktualisierend gespeisten
Fernsehmonitoren und einer rie-
sigen Neonleuchtwand (Bühnen-
bild: Georges Tsypin), mit dem
man, je nach Laune und Den-
kungsart, die Allgegenwart des
Bedrohenden oder auch nur den
Versuch erblicken konnte, diesen
Sakral-Grünen, monumentalen
„Jedermann" in unsere Zeit zu
transferieren. Jose van Dam in
der Titelpartie und Dawn Up-
shaw als „singender Engel" rag-
ten aus einer insgesamt modell-
haften Ensembleleistung heraus.
In diesem Stück hatte das Los
Angeles Philharmonie Orchestra
unter der Leitung von Esa-Pekka
Salonen die stärkste Phase im
Verlauf seiner Festspielpräsenz.
Salonen als „Kaiserwalzer"- und
Mahler-Dirigent (Nr. 4) ließ
empfindliche Fehleinschätzun-
gen dieser Musiksprachen erken-
nen - im Unterschied zu Simon
Rattle, der mit den Birmingham-
Sinfonikern Mahlers rekonstru-
ierte „Zehnte" gleichsam mit
dem Siegel der Echtheit zu verse-
hen verstand.

Nicht weniger dicht und plau-
sibel in allen musikalischen und
szenischen Akzentsetzungen fiel
die neue „Salome" in der Insze-
nierung von Luc Bondy und un-
ter der Leitung von Christoph
von Dohnänyi aus. Mit hervorra-
genden, dabei keineswegs über-
mäßig berühmten Sängern wur-
de eine düstere Familiensaga auf

14 fonoforum 11/92



FEUILLETON

die von Erich Wonder eingedun-
kelte Bühne gezerrt. Dohnänyi
ließ die Wiener krachen und to-
ben. Der Aktionsspielraum des
Herrscherpaares (Hanna
Schwarz, Kenneth Riegel) war
deutlich erweitert und auf die
unzensierte Schamlosigkeit der
Salome (Catherine Malfitano)
zugeschnitten, die ihren Tanz als
bewegte Verwerflichkeit anlegen
durfte und mit respektablen
stimmlichen Mitteln ihre sinnen-
verwirrte Unnachgiebigkeit aus-
leben konnte.

Die „Titus"-Novität stand, wie
in den Tageszeitungen genüßlich
ausgebadet, unter dem unglück-
lichen Stern von Meinungsviel-
falt ohne Kompromißbereit-
schaft. Riccardo Muti war kurz
vor der Premiere aus dem eisig-
symbolgeladenen Herrmann-
Unternehmen ausgestiegen. Mu-
sikalische Dejustierung durch
Regie-Beharren lauteten, grob
zusammengefaßt, seine Vorwürfe
an die Brüsseler Salzburg-De-
pendance. Er, der in Salzburg
noch mit der dürftigen Brenner-

Version gut leben konnte, zeigte
nun Flagge. Aber es dürfte nicht
nur diese „Titus-Geometrie" ge-
wesen sein, die ihm die Lust und
den Raum zum Atmen zu nehmen
drohte. Muti ist in Salzburg ja als
Nachfolger Karajans angetreten,
als Primus unter möglichst weni-
gen „pares". Diese Rechnung
dürfte aber mit Mortier und un-
ter den insgesamt neuen Voraus-
setzungen nicht ganz aufgehen.
Immerhin: das Haus im Grün-
land nahe dem karaj ansehen An-
wesen steht bereits ...

Mit diesem „Titus", den der
pfiffige, risikobereite Gustav
Kuhn übernahm und mit zuneh-
mender Sicherheit auch über die
Zeit brachte, sind aber nicht nur
die Altlasten der Festspiele, son-
dern auch mögliche neue Proble-
me angesprochen. Mortiers en-
ges, entschieden enges Verhältnis
zu den Herrmanns und zu Syl-
vain Cambreling, der eine vehe-
ment durchschnittliche Matinee
mit dem erlahmenden Mozarte-
um-Orchester absolvierte, eröff-
net eine neue Perspektive von

Freunderlwirtschaft. Die altbe-
währte „Finta" wurde wieder
aufgewärmt, und im kommenden
Jahr soll Cambreling einen „Lu-
cio Silla" dirigieren (allerdings
mit Peter Mussbach als Regis-
seur). Hier wäre vielleicht ein
wenig abzubremsen im Sinne ei-
nes Qualitätsempfindens, das im
Konzertbereich auch dürftige
Darbietungen wie Bruno Cani-
nos Janäcek-Spiel oder die recht
bläßlichen Trio-Verlautbarun-
gen der Formation A. Schiff-
Shiokawa-Pergamenschikow zu
registrieren bereit ist. Daß die
Gastkonzerte der St. Petersbur-
ger Philharmoniker (Jansons)
und des Cleveland Orchestra, so-
weit ich sie hören konnte, nicht
an die besten Leistungen der
Wiener (Dvofäk-Konzert mit Yo-
Yo Ma) und der Berliner (Debus-
sy, Ravel unter Abbado) heran-
kamen, schien ein Publikum zu
bestätigen, das sich gerade in
Salzburg ganz auf diese beiden
philharmonischen Metropolen
eingerichtet hat.

Peter Cosse

Auf den Spuren
eines Vergessenen

Wieder ist Gidon Kremer
fündig geworden. Stets
auf der Suche nach Re-
pertoire-Novitäten,

stieß er im Londoner Verlags-
haus Boosey and Hawkes auf ein
kurzes Duo für Flöte und Violine
mit dem Titel „La flute ä travers
le violon". Ein Fund, der nicht
ohne Folgen blieb. Denn bereits
im selben Jahr, beim Locken-
haus-Festival 1988, führten Ire-
na Grafenauer und Gidon Kre-
mer das zwar leichtgewichtige,
aber inspiriert originelle Stück
mit großem Erfolg auf (zu hören
in der Lockenhaus Collection,
Vol. 8, Philips CD 434 039-2). Ar-
thur Lourie, der Name des Kom-
ponisten, war Interpreten und
Hörern gleichermaßen unbe-
kannt. Was verbarg sich hinter
diesem Namen, dem viele Musik-
lexika nicht eine Zeile widmen?
Ein Komponist, der so niveauvoll
schreiben konnte, mußte noch

Bedeutenderes hinterlassen ha-
ben. Louries musikalisches Erbe
wiederzubeleben urid dem ver-
gessenen Komponisten posthum
Gerechtigkeit widerfahren zu
lassen, wurde zu Kremers per-
sönlichem Anliegen. Er forschte
in Bibliotheken und Archiven,
sichtete den Nachlaß, studierte
Tagebücher, hörte private Ton-
aufnahmen und befragte Perso-
nen, die Lourie noch persönlich
gekannt haben. Der 100. Ge-
burtstag des Komponisten bot
schließlich den geeigneten An-
laß, das vorläufige Ergebnis die-
ser Recherchen einer breiteren
Öffentlichkeit vorzustellen. In
Franz Xaver Ohnesorg, dem Di-
rektor der Kölner Philharmonie,
fand Kremer einen Verbündeten:
Ende Juni wurde der Konzert-
saal am Rhein zum Schauplatz
eines würdigen Lourie-Portraits,
eines von der , Stiftung Kunst
und Kultur des Landes Nord-

rhein-Westfalen' großzügig un-
terstützten Festivals mit Konzer-
ten und einer Ausstellung im
Foyer. Hier hatte das Publikum
auch die Möglichkeit, einen
höchst informativen Dokumen-
tarfilm zu sehen, den Kremer zu-
sammen mit Eline Flipse und
dem holländischen Fernsehen
drehte - Schlaglichter auf die
Biographie eines Außenseiters,
auf ein von Tragik überschatte-
tes Künstlerleben. Arthur Lou-
rie, der sich aus Verehrung für
van Gogh mit zweitem Vorna-
men Vincent nannte, wurde am
14. Mai 1892 in St. Petersburg
geboren. Er studierte von 1909
bis 1916 am dortigen Konserva-
torium und nahm zusätzlich
Kompositionsunterricht bei Gla-
sunow. Er beherrschte das Kla-
vier virtuos, Prokofieff ver-
gleichbar, begeisterte sich für die
Ideen der Revolution ebenso wie
für moderne Malerei, Literatur
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und Philosophie. Wichtige Anre-
gungen empfing er von Busoni,
vor allem aber von Debussy, der
besonders aus den frühen Wer-
ken spricht. Eine prägende Ge-
stalt war Lourie in den Kreisen
der Petersburger Futuristen. Der
Zeit voraus, auf der Suche nach
radikal neuen Lösungen, experi-
mentierte er in jungen Jahren mit
Vierteltönen und einem eigenen
Tonsatzsystem, das zwölftönige
und nichtzwölftönige Komplexe
gegenüberstellt. Diesen dodeka-
phonischen, bereits auf Schön-
berg hinweisenden Ansatz gab
Lourie bald wieder auf, er be-
sann sich auf traditionelle For-
men und Ausdrucksweisen, etwa
die archaische Einfachheit or-
thodoxer Kirchengesänge und
bekämpfte später gar frühere
Standpunkte. Neben zukunfts-
weisendem Denken, das viele
kompositorische Strömungen bis
hin zur ,Minimal music' voraus-
ahnte, steht in Louries Schaffen
die bewußte Hinwendung zu me-
lodischem Ausdruck.

Die Position eines ,Musikkom-
missars' in Lenins Regierung be-
kleidete Lourie bis 1922, dem
Jahr seiner Emigration, zu der er
sich aus Enttäuschung über die
nachrevolutionären Entwicklun-
gen entschloß. Über Berlin, wo er
Busoni und Varese traf, gelangte
er nach Paris und schloß Freund-
schaft mit dem katholischen Phi-
losophen Jacques Maritain, mit
James Joyce und Igor Strawin-
sky, von dem er sich später je-
doch distanzierte. Mitten in den
Proben zu seiner ersten Oper
,Das Fest während der Pest' muß-

Gidon Kremer ist die
Wiederentdeckung eines
Vergessenen zu verdan-
ken: Der Komponist Ar-
thur Lourie galt als prä-
gende Gestalt der St. Pe-

tersburger Futuristen
und emigrierte später

über Berlin und Paris in
die USA. Dort starb er

1966, von der Musikwelt
völlig unbeachtet.

te Lourie, der jüdischer Herkunft
war, vor der einmarschierenden
deutschen Wehrmacht fliehen.
Mit seiner Emigration in die USA
geriet Lourie ins Abseits, Freun-
de und Gönner wie Maritain und
Koussevitzky sicherten seine
Existenz. Er starb am 13. Okto-
ber 1966 in Princeton, N.J., ohne
daß die Musikwelt davon Notiz
nahm. „Besonders fasziniert
mich", hebt Kremer hervor, „daß
sich hier ein Musiker selbst treu
geblieben ist, ungeachtet der
schwierigen Umstände, unter de-
nen er lebte, daß er in der Musik
eine eigene Stimme hatte und
nicht das Oberflächliche suchte.
Ihm war der Sinn der Aussage
viel wichtiger als der mögliche
Erfolg. Lourie ist ein faszinieren-
des Beispiel dafür, daß man auch
fern der Heimat ein russischer
Komponist bleiben kann. Durch
den Verzicht auf die Assimilie-
rung mußte er sehr vieles erlei-
den. Aber er hat diese Leiden in
Kauf genommen und ist seinem
Glauben im religiösen Sinne so-
wie auch seinem Glauben an die
Urkraft der Musik treu geblie-
ben. Es war jetzt wichtig, einen
Impuls zu schaffen, daß man sich
überhaupt an den Namen Lourie
erinnert". Nur ein Bruchteil aus
Louries stilistisch und qualitativ |
äußerst heterogenem Schaffen *
konnte in Köln geboten werden: ?
u.a. Kammermusik in unter-1
schiedlichen Besetzungen, ausge- 3
führt vorwiegend von Locken- |
haus-Kräften, Chorwerke mit *
dem Kammerchor St. Petersburg
und die deutsche Erstaufführung
der zweiten. Sinfonie „Kormcja"
(1939) mit dem Orchester der
Beethovenhalle Bonn unter Lei-
tung von Dennis Russell Davies.
Zu den Höhepunkten des Festi-
vals gehörte sicherlich auch Kre-
mers Interpretation des „Concer-
to da Camera" (1947) für Violine
solo und Streicher.

Die Deutsche Kammerphilhar-
monie glänzte in diesem diffizi-
len, eigenwillig nach barocken
Formschemata gearbeiteten
Stück an allen Pulten. Kremer
sieht hier Louries Originalität in
besonderer Weise bestätigt: „Es
steht für sich, dieses Werk, wie
Lourie für sich steht. Ich kenne
kein anderes Stück, das diese
Struktur hat, das die Streicher so
maximal solistisch einsetzt und
sich so vielseitig der Färb- und
Ausdrucksmöglichkeiten der
Streichinstrumente bzw. der Vio-
line bedient. Heifetz hat sich für
das Werk interessiert, es aber
nicht aufgeführt. Francescatti
wollte es spielen. Auch dazu kam
es nicht, wie ich aus Louries Ta-
gebüchern erfahren habe. Aber
vor mir gab es noch andere Gei-
ger, die es dann doch gespielt ha-
ben". Kurz vor der Kölner Auf-
führung hat die Deutsche Gram-
mophon die Komposition in
Wiesbaden aufgezeichnet. In
Kopplung mit zwei weiteren
Kompositionen Louries, „A little
Chamber Music" (1924) für Strei-
cher und „Little Gidding" (1945)
für Tenorsolo und zehn Instru-
mente nach Gedichten von T.S.
Eliot, wird es nächstes Jahr auf
CD erscheinen (die solistische

Als vorzüglich dis-
poniert erwies sich
die Deutsche Kam-
merphilharmonie

bei der Aufführung
von Arthur Louries
„ Concerto da Came-

ra" von 1947.

Version in Quintettbesetzung ist
bereits in der Lockenhaus Collec-
tion enthalten). In der Kölner
Philharmonie steht bereits das
nächste Lourie-Ereignis vor der
Tür: die konzertante Welturauf-
führung der Oper „Der Mohr Pe-
ters des Großen" am 9. Dezember
diesen Jahres, die gemeinsam mit
der städtischen Oper Bonn reali-
siert wird. Norbert Hornig
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