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haunted house

symphoniekonzert V



programm

Peter WesenAuer (*1966)
Haunted House. Konzert flr Violine und Orchester (UA)
1. The Door 2. The Stairs 3. The Basement 4. Beyond the Time 5. Dance to Death

PAUSE

Gustav Mahler (1860-1911)
Totenfeier. Sinfonische Dichtung

Sergei Rachmaninow (1873-1943)
Die Toteninsel. Sinfonische Dichtung

Ausfiihrende
Niederbayerische Philharmonie
Christian Scholl (Violine)

Ektoras Tartanis (Musikalische Leitung)

Dauer ca. 90 Minuten

LANDSHUT 10.07.26 PASSAU 17.07.26

Ektoras Tartanis spricht im podcast CON FUOCO
tiber die Werke des heutigen Abends.



symphoniekonzert V

Was er von einem Auftragswerk hielte? Einem Stiick, das nicht nur ihm, Christian Scholl, son-
dern gleich der ganzen Niederbayerischen Philharmonie auf den Leib geschrieben wére? Einem
Kongzert fiir Violine und Orchester? Die Idee kam wahrend der Probenphase zu WesenAuers April.
Geschichte einer Liebe im Marz 2024. Wer damals die zur Urauffiihrung gebrachte Oper erlebt
hat, kennt die ebenso betdrende wie facettenreiche Tonsprache des Osterreichers. Laut den
Musikern herrschte ein Klima des gegenseitigen Respekts, der gegenseitigen Befruchtung, der
Spielfreude, kurz, die Wiederholung, die Fortsetzung der Zusammenarbeit in irgendeiner Weise
zwischen dem Orchester und Peter WesenAuer lag bereits in der Luft. WesenAuer legte los,
die Arbeit gedieh und schon ein paar Monate spater war es vollbracht. Noch im selben Jahr
stand der Komponist bei der UE (Universal Edition in Wien) unter Vertrag — eine groRe Sache.

Der Tod geht alle an

Zum Komponieren brauche WesenAuer keine dulleren Impulse, kein Bild oder Foto, nicht den
Wald, in den man gehen miisse, um sich Inspiration zu holen, kein Programm. Zwar trage
auch er sehr wohl seine ,Geschichten’ im Kopf. Die blieben aber darin und missten nicht
nach aullen getragen werden. Fiir den Hérer und das Versténdnis der Musik spielten sie keine
Rolle. Das gelte auch fiir das Konzert und daran &ndere auch der Titel Haunted House nichts.
WesenAuers ,Geisterhaus’ steht nicht fiir simplen Spuk, was spatestens im fiinften und letz-
ten Satz ,Dance to Death” zur Gewissheit wird. Das Werk befasst sich mit dem Tod wie die
beiden anderen Werke des Abends. Jedes auf seine Weise, jedes setzt andere Akzente. Die
Frage, wie es wohl sein wird, wenn es soweit ist, beschaftigt jeden, nicht nur WesenAuer.
Wiare nicht die zutiefst menschliche Angst vor dem Unbekannten, der Tod verldre vermutlich
seinen Schrecken. Die Gefiihle sind ambivalent. Auch Bocklins Toteninsel ldsst schaudern,
aber von dem Unheimlichen der Szenerie geht eine fast unwiderstehliche Faszination aus, sie
zieht Jung und Alt in ihren Bann.

Hinter Gustav Mahlers Totenfeiervon 1888 verbirgt sich dessen 2. Symphonie (1895), genauer
gesagt, die Friihfassung des Kopfsatzes. Losgel6st von den restlichen vier Satzen, ohne den zwar
steinigen, aber gangbaren Weg vom Dunkel ins Licht , per aspera ad astra”, ohne die trostliche
Erldsung des Schlusssatzes, welchem die Zweite ihren Beinamen , Auferstehungssymphonie”
verdankt, verharrt das friihere Werk, die Sinfonische Dichtung Totenfeier, in verzweifelter
Wut-Trauer tiber die verstorbene Geliebte. Der Komponist skizzierte folgendes Programm:

Am Grabe eines geliebten Menschen. Sein Kampf, sein Leiden und Wollen zieht am gei-
stigen Auge voriiber. Fragen dréngen sich auf: Was bedeutet der Tod —gibt es Fortdauer?

Obwohl der tiefe Pessimismus der Totenfeier in der 2. Symphonie einigermalien iiberwunden
schien, sind die wirklich existenziellen Fragen noch immer unbeantwortet geblieben. Seiner
Symphonie legte Mahler folgende Worte bei:



Warum hast du gelebt? Warum hast du gelitten? Ist das alles nur ein grofer, furchtbarer
Spalk? Wir miissen diese Fragen in irgendeiner Weise |6sen, wenn wir weiter leben sollen.

Totenfeierund Symphoniesatz unterscheiden sich in geringem Mal3e, der Gehalt ist der gleiche.
Mahlers Totenfeiertaucht immer wieder ab, nicht nur mit einem FuR wie etwa Rachmaninows
Toteninsel, nein, mit dem ganzen Korper, die Musik verwandelt sich ganz und gar und verduftet
in andere Spharen. Dann erbliht alles in hellstem Licht und in den traumhaftesten Farben.
Wer Mahlers Musik kennt, l8sst sich darauf nicht ein, man ist gefasst und bemdiht, sich nicht
einlullen zu lassen, und Iasst sich dann doch verfiihren, obwohl oder gerade weil man um die
Kurzlebigkeit des Gliicks wei3. Der nachste Hieb kommt, das ist die einzige Gewissheit, die man
hat. Bange erwartet man die Katastrophe und stets erschiittert sie aufs Neue. Die Durchfiihrung
endet apokalyptisch. Darauf herrscht Totenstille. Wider Erwarten erhebt sich aus den Trimmern
die Reprise. Die Drohgeschiitze der tiefen Streicher werden wieder aufgefahren, doch wirkt es
s0, als hatte sich die StoRrichtung gedreht. Das Schicksal hat zugeschlagen, ja, doch muss man
es ergreifen, ,wenn wir weiter leben” wollen. Die heftigen Streicherkaskaden haben Biss. Sie
sind Kampfansage. Doch ist auch dieses Dagegenstemmen letztlich zum Scheitern verurteilt.
.Der Vorhang im Tempel zerril§ in zwei Stiick von oben an bis unten aus.” Wie im dunkelsten
Moment von Bachs Johannespassion passiert es auch hier: ,die Erde bebt, die Graber spalten.”
Ein chromatischer Absturz aus hochster Hohe setzt das Ende mit Schrecken. In der Sinfonischen
Dichtung bedeutet es den Tod, in der Symphonie gibt es ein Danach.

1906 war Sergei Rachmaninow schwer beeindruckt. Von der Dresdner Musikszene im
Allgemeinen, von Richard Strauss im Besonderen und vor allen Dingen von dessen Salome.
Darin wiederum von der unerhorten Raffinesse der Orchestrierung. Doch was er hérte, wirkte
nicht lahmend und einschiichternd, vielmehr befliigelte es den fiir Selbstzweifel so anfalligen
Russen, seine Ehrfurcht vor der hohen Kunst des Instrumentierens endlich in niichternen Respekt
umzuwandeln, der es ihm erlaubte, seinem skrupul6sen Pianistenhirn und -herz endlich voll
und ganz zu vertrauen. Bedeutsam flir Rachmaninows kompositorische Entwicklung war ein
weiterer Eindruck ganz anderer Art:

Beim Komponieren finde ich es von grolRer Hilfe, ein Buch im Sinn zu haben, ein schénes
Bild oder ein Poem ... Und sie kommen: Alle Stimmen zugleich. Nicht ein Sttick hier, ein
Stiick da. Alles. Das Ganze entsteht. So die Toteninsel.

Diese Toteninselist ein musikalisches Poem, und den Vorwurf
dazu bildete ,ein schones Bild”. 1907 sah Rachmaninow
in Paris nicht etwa eines der fiinf Originale der Toteninsel
des Malers Arnold Bdcklin (1827-1901), nein, lediglich eine
Schwarzweil-Kopie und dennoch war er hin und weg. Ver




mutlich bekam der Komponist eine Fotografie zu Gesicht, vielleicht (man weilk es nicht sicher)
sogar nachfolgende, die die seit dem 2. Weltkrieg verschollenen 4. Fassung von 1884 wiedergibt.'

Zum Trost fir all diejenigen, die mit Schwarzweif3-Fotos und -Filmen grold geworden sind und
dies als Manko sahen, sei gesagt: Nach der Besichtigung des Originals in Leipzig (5. Version
von 1886) bekannte Rachmaninow, dass ihn das farbige Gemalde enttduscht habe und niemals
zur Komposition seiner Sinfonischen Dichtung hétte anstiften kénnen. Offensichtlich barg in
den Augen des Komponisten der farblose Behelf auf Platin- oder Kohledruckpapier mehr an
Geheimnisvollem und Unsagbarem (woftir sich Musik und Musiker zustandig fiihlen). Fiir die
Symbolisten wie Arnold Bocklin z&hlten Vorstellung, Imagination des Unsichtbaren, Phantasie
und auch die im Bild befindliche abstrakte Idee. Mit impressionistischem Augenblicks- und
Sinneseindrucksfanatismus oder schnddem Naturalismus hatten sie nichts am Hut.

Die wesentliche Eigenschaft der symbolistischen Kunst besteht darin, eine Idee nie-
mals begrifflich zu fixieren oder direkt auszusprechen. (Jean Moréas, Symbolistisches
Manifest 1886)

Der Symbolismus feierte Hochzeit zwischen 1880 und 1910. Bdcklins Toteninseln und Rachma-
ninows Sinfonische (Nach)Dichtung markieren demnach Beginn und Ende.

Moment! Von einer Nachdichtung diirfte schwerlich die Rede sein. Eher von einem Nachtrau-
men. Der Maler setzte sich ans Werk, nachdem ihn Marie Berna um ,ein Bild zum Trdumen”
gebeten hatte. Den Komponisten brachte knapp 30 Jahre spater das ins Foto tibersetzte Bild
zum Trdumen. Man befénde sich auf dem Holzweg, suchte man nach einer 1:1-Entsprechung.
Die Bildphanomene sind keine Ubersetzung in Musik. Dafiir ist diese viel zu aufbrausend. Als
wiirde das Meer tosen. Im Bild zeigt es sich glatt, die ganze Szenerie ist denkbar still - die
Spannung lauert in der Tiefe.

Mehr Fin de Siécle geht kaum. Wer gleitet da unaufhaltsam seiner Grablegung entgegen? In
Totenstille. Ein Kahn treibt iber die glatte Wasserflache. Am Heck an den erhobenen Rudern
sitzend ein Fahrmann, vor ihm aufrecht stehend eine grell weiRverhiillte Figur, mumienhaft,
vielleicht eine Statue aus weillem Marmor. Im Abendlicht erscheint sie ibernatirlich erleuchtet,
ihr Schatten fallt vor sie auf einen Sarg mit weiBer Decke quer zum Bug. Die Uberfahrt nahert
sich ihrem Ziel, einem Ort der Verlassenheit, des Ausgesetztseins: Die kleine Insel gibt sich nach
aulRen wie ein Bollwerk, uneinnehmbar, auf drei Seiten aus schroffen, senkrecht abstiirzenden
Felsen bestehend. Auf der Vorderseite éffnet sie sich wie eine Biihne. In den kulissenartigen
Felswanden sind Offnungen gemauert, Grabstatten, die, verwittert und teilweise verfallen,
wie Zeugen aus einer vergangenen Zeit wirken. Der Nachen steuert auf die Anlegestelle zu.
Dahinter draut der nachtdunkle Kern des Eilandes, inmitten eines diisteren Zypressenhains, wo
sich die iberméachtige Felsenvertikale und die sanfte Horizontale aus tiefem Meereshorizont



und Mauerwerk kreuzen. Ein Sog zieht die Reisenden in diesen Schlund. Ihre Riickenansicht
macht den Betrachter zum Mitreisenden, auch ihn zieht es hinein, auch er kann nicht entrinnen.
Der Tod geht alle an.

Doch bedeutet er das Ende oder ist er Ubergang?

Gustav Mahlers Fragen tauchen wieder auf. Die friiheren Versionen der Toteninsel zeigen tiber
den diisteren Zypressen keine Erhellung. Das letzte Licht des Tages gilt Statue, Sarg und Ruinen.
Im Gegensatz dazu verweist in Fassung 4 das Licht iber den nach oben zeigenden Zypressen
auf ein Danach. Wieder wirkt ein Sog, dieses Mal emporziehend. So sind alle Bewegungen
im Bild héchst imaginar.

Nach all den Uberlegungen erscheint die haufig zu lesende Deutung abwegig, die unruhig
wiihlende Bewegung im 5/8 Takt, die in den Celli und Harfe beginnt und langsam in héhere
Streicherregister wandert, wobei auch der Binnenakzent wechselt, sei ein Nachzeichnen der
Wellen oder der Ruderschldge. Die Unruhe, die hier wogt, ist keine oberflachliche. Diister
schwingt die Tondichtung an und aus, in den tiefsten Lagen mit Bassklarinette, Kontrafagott und
vierfach geteilten Kontrabéssen. Der Anfang enthalt bereits die Keimzelle fiir eine spater noch
ausgiebig zum Einsatz kommende Motivikone: Der Sekundschritt, zundchst groR und aufwérts
gerichtet, wenige Takte darauf aber abwaérts und klein, verrat in diesen ersten Takten noch
nicht, wes Geistes Kind sie ist: Sie ist der Beginn eines spatmittelalterlichen Hymnus, der sog.
Totensequenz ,Dies irae” (, Tag des Zorns”) aus der Totenmesse. Rachmaninow zitiert erst kurz
vor dem Ende einen langeren Ausschnitt, hauptsachlich aber nur die ersten vier Tone, wie er
es bereits in seiner 1. Symphonie getan hatte. Durchaus ein Zeichen, dass er tiber den herben
Misserfolg seiner Ersten mittlerweile hinweg war. Die monochromen Graustufen des Fotos
finden ihren musikalischen Widerhall im ausgepragten Einsatz von Chromatik. Sie verleiht der
iiber weite Spannen eigentlimlich melodiearmen Komposition Farbigkeit. Immer wieder schei-
nen auch idyllischere Momente auf, doch es dominiert selbstquélerische, moribund-morbide
Motivik, um sich selbst drehende und wickelnde Gesten, die in breit angelegten Sequenzen
zwischen Hoffen und heftigem Klagen changieren. Gegen das unweigerliche Schicksal hilft
kein noch so bittendes Ansingen, kein Klangrausch, keine Ekstase, jeglicher Widerstand
scheint zwecklos und das Ende unausweichlich. Ob Rachmaninow nach dem ersten Fiinftel
bewusst einen Schritt heraus macht fiir einen augenzwinkernden Kommentar? Den Schrecken
der Anfangsthematik namlich, an der sich kiirzlich noch alle Instrumente beteiligt hatten, be-
gleiten die Violinen pl6tzlich mit ironisch-staccatierten Sechzehntelketten. Oboen und Flgten
ibernehmen diese und bei ihnen klingen sie wie spéttisches Kichern. Als hatten sie an dem
entfachten Gruseln ihre Freude.

"Quelle: wikipedia



vitae

Peter WesenAuer studierte Komposition bei Boguslav Schaffer und Ennio
Morricone und Dirigieren bei Michael Gielen, Salvatore Mas Conte und
Hans Graf. Seit 1996 ist Peter WesenAuer als freischaffender Dirigent und
Komponist tatig und erhielt im selben Jahr den Landeskulturpreis Oberdster-
reich fiir sein Musiktheater Schwarzes Gold. Seitdem ist er als Gastdirigent
bei zahlreichen renommierten Orchestern und Theatern im In- und Ausland
tatig, u. a. mit der Philharmonie Luxemburg, Philharmonie Wuppertal, dem
Staatsorchester Hamburg, dem Orchester des Theaters Halle, dem Orchester
des Theaters Heidelberg, dem Wiener Kammerorchester, dem Tonkiinstlerorchester Niederdsterreich, dem
WDR Funkhausorchester KéIn, dem Orchestre National de France, dem Georgischen Kammerorchester, dem
Kammerorchester St. Petersburg, dem Symphonieorchester Ningbo (China), dem Schauspielhaus Salzburg
und dem Globe Neuss. Auftritte im GroRen Festspielhaus Salzburg, Wiener Konzerthaus und Musikverein
Wien. 2007 wurde er als Dirigent des Europdischen Opernprojekts St. Kilda der BBC-London verpflichtet.
Seit 2002 ist Peter WesenAuer Chefdirigent der Sinfonietta da Camera Salzburg, mit der er 2011 bei
den Salzburger Festspielen debiitierte. Zahlreiche Konzertreisen fiihrten ihn durch Europa und Russland,
die Arabischen Emirate, China und Japan. Er war von 2006 bis 2012 Musikdirektor des Salzkammergut
Mozartfestivals und seit 2013 Intendant von Sound of Hallstatt. In den Saisonen 2020/21 und 2021/22
war er Generalmusikdirektor beim Sorbischen National Ensemble Bautzen. Zahlreiche Auszeichnungen,
u. a. 1. Preise bei Kompositionswettbewerben des Vereins Prato Ebensee und der ARGE-ALP (ltalien)
mit Covent Garden.

Sein kompositorisches Schaffen umfasst mehr als 300 Werke. Darunter zwei Opern, vier Symphonien,
zahlreiche Biihnenmusiken und kammermusikalische Werke der verschiedensten Besetzungen.

Der gebiirtig deutsche Geiger Christian Scholl (Jahrgang 1972) hat sich
in den vergangenen Jahren sowohl im klassischen Repertoire, wie auch im
genreoffenen Bereich eine grofe Bandbreite erspielt. Seit 2010 ist er Kon-
zertmeister des Landestheaters Passau und pflegt eine rege internationale
Konzerttatigkeit in verschiedenen Formationen. Seine Studien absolvierte
Christian Scholl bei Gerhard Voss, Josef Rissin, Geza Kapas, Yair Kless, Zakhar
Bron sowie beim Melos-Quartett. Weitere Impulse erhielt er von Max Rostal,
Thomas Brandis und Igor Ozim. Als Solist und Kammermusiker tritt er bei
Festivals wie den EW Passau, dem LisztFestival Raiding, Musiksommer Grafenegg, Schleswig-Holstein-
Musikfestival, der Ruhrtriennale, den Dias da Musica Lisboa und dem Enescu Festival Bukarest sowie
regelmalig im Wiener Musikverein auf. Als Konzertmeister leitet Scholl Orchester wie das Orchester der
Bayrischen Staatsoper Miinchen, die Niirnberger Symphoniker, das Orquestra Sinfonica de Barcelona i
Nacional de Catalunya, Orquestra Nacional de Porto, Orquestra Ciudad de Granada, das Wiener Kam-
merorchester, RadioSymphonie-Orchester Wien, Wiener Hofburgorchester, das Opera Orchestra Cairo
und einige Jahre als Erster Konzertmeister das Orquestra Metropolitana de Lisboa. Auch war er bei den
Berliner Philharmonikern und der Deutschen Kammerphilharmonie zu Gast. Christian Scholl beschéaftigt
sich intensiv mit anderen musikalischen Genres, arbeitete eng mit dem Sufimusiker Gernot Galib Stanfel
und dem chinesischen ErhuMeister Cheng Nonghua zusammen, trat mit Jazz-GréBen aus dem Vienna
Art Orchestra auf, griindete die Crossover-Ensembles ,viennafive” und ,xenos quartett” und war Gast
beim ensemble modern Frankfurt. Er spielte solistische Aufnahmen im Rundfunk zahlreicher europaischer,
amerikanischer und asiatischer Lander ein. Seine Solo-CDs sind Joaquin Turina (amati) und Violinsonaten
von Johann Sebastian Bach und Max Reger (organum — harmonia mundi) gewidmet. Gemeinsam mit




dem Pianisten Eduard Kutrowatz entstand eine Aufnahme von Werken US-amerikanischer Komponisten
(,Air”, organum) sowie zum Spatwerk von Franz Liszt. Christian Scholl spielt eine franzosische Violine
von J.B. Vuillaume aus dem Jahr 1860.

Ektoras Tartanis (Dirigent), geboren und aufgewachsen in Stuttgart, ist seit
der Spielzeit 2019/20 als Erster Kapellmeister am Theater Freiburg tatig und
leitet seit 2023 als Chefdirigent auch die Sinfoniekonzerte der Niederbayeri-
schen Philharmonie. Zuvor war er als Erster Kapellmeister und stellvertretender
Generalmusikdirektor am Stadttheater Bremerhaven engagiert. Seine Laufbahn
hatte Tartanis nach Dirigierstudien in Manchester und Linz als musikalischer
Assistent des Sinfonieorchesters und Opernhauses Wuppertal begonnen.
Bedeutende Stationen seiner Karriere waren 2017 eine Assistenz bei Teodor g
Currentzis und Peter Sellars bei den Salzburger Festspielen in den Produktionen La clemenza di Tito sowie
2019 Lucia di Lammermoor mit dem MusicAeterna-Chor und -Orchester in Perm. 2021 erhielt Tartanis fiir
seine Auffiihrung des Adagio aus dem Ballett Spartakus den “Special Prize” in der “International Khachatu-
rian Conducting Competition” in Jerewan (Armenien) fiir die beste Interpretation. Zu den Orchestern, die er
bislang dirigierte, zahlen u. a. das Miinchner Rundfunkorchester, das SWR-Symphonieorchester, die Badische
Staatskapelle Karlsruhe sowie die Staatsorchester Athen und Thessaloniki. 2016 griindete Tartanis das Argo
Ensemble - ein Orchester, mit dem er neue Konzertformate und innovative Programme présentierte. 2024
erhielt Tartanis mit dem “Karolos Koun”-Preis die hochste Auszeichnung fir Kunstschaffende in Griechenland
im Bereich Musik und Theater.

Neben dem Dirigieren nimmt das Komponieren einen grolen Raum seiner Tatigkeit ein und seine Werke
werden vermehrt von einer breiteren Offentlichkeit wahrgenommen. Tartanis" erste CD , Mystic Encounters”
mit eigenen Kompositionen wurde im Juni 24 verdffentlicht, die zweite unter dem Titel ,Pain and Eros” ist
soeben erschienen. Darauf zu horen ist das Werk , Erato Psaltrian”, eine Komposition fiir Bariton, Harfe und
Orchester. Anfang Dezember wird Tartanis sein Debiit im Goldenen Saal des Wiener Musikvereins mit der
Urauffiihrung seiner symphonischen Rhapsodie fiir groRes Orchester ,llion” feiern.” Seine Werke erscheinen
in der Universal Edition.
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