Mit Brahms in den Kosmos der
Liebe: Magdalena Kozena 1in
der Philharmonie Essen

geschrieben von Werner Haullner | 9. September 2022

Die Liebe, die von Johannes Brahms besungen wird, ist selten
so jauchzend-berauscht wie in ,Meine Liebe ist griin“. Oft
hangt sie einer still schmerzlichen Sehnsucht nach, beschwort
verzweifelt Festigkeit und Ewigkeit, schwimmt ratlos in
Tranen. Wer also Brahms‘ Liebeslieder singt, wird sich dieser
Ambivalenz stellen miissen — im Wort und im Klang der Stimme.

Magdalena KozZzena hat fir ihren Liederabend in der Essener
Philharmonie vierzehn der gewichtigen Miniaturen
zusammengestellt, die ein Spektrum der Liebe auffachern -
Widerhall des Schwarmens in der Natur (,Nachtigall”),
resignierte Trostlosigkeit (,Verzagen®), Ahnungsvolles und
Geisterhaftes (,Meerfahrt”), Sehnsuchtsvolles und auch ein
wenig Schnippisches (,Vergebliches Standchen”). Diesen Kosmos
durchschreitet sie mit kihlem Ton. Sie spielt kaum mit dem
Wort, meidet es, Schlusselbegriffe tonmalerisch hervorzuheben,
tragt lyrische Farben nur sehr verhalten auf.

Aber sie spielt die Vorzuge ihres Mezzo aus, der von Natur aus
nicht fdr Glut und Farbe zu haben ist, wohl aber in der
Dynamik sich wandlungsfahig und flexibel erweist. Verhalten
schimmerndes Piano fuhrt dber 1leider manchmal matte
Zwischenstufen zu einer konzentriert fokussierten, aber nicht
immer frei stromenden vollen Stimme.

Kozena trifft in Joseph von Eichendorffs ,Anklange” den ruhig
enthobenen Ton, korrespondiert auch in ,Der Schmied” (Ludwig
Uhland) mit dem Klavier im malerischen Rhythmus. Aber ob das
»Vergebliche Standchen” nur neckisch oder eigentlich grausam
ist, vermag sie nicht zu klaren. Dazu bleiben die Stimmfarben
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zu neutral. In ,Von ewiger Liebe” fehlt der selbstbewussten
Zuversicht des Magdeleins die Spur eines Beharrens, das der
unterbewusst mitschwingenden Gefahrdung die trotziges
Behauptung der Liebe entgegensetzt: So durfte ,Unsere Liebe
muss ewig bestehn!” nicht nur schwarmerisch, sondern auch eine
Spur verunsichert klingen.

Viel beredter gelingen Magdalena Kozend die ,Kinderstuben”-
Lieder Modest Mussorgskys, die gleich nach der Urauffihrung
1960 verbotenen funf Satiren op. 109 Dmitri Schostakowitschs
und die veredelte Folklore der ,Dorfszenen” Béla Bartdks. Die
kindlichen Dialoge mit der ,Njanjuschka” verniedlicht sie
nicht, aber gibt ihnen einen charakteristischen Tonfall — ob
es das weinerliche, verschmitzt argumentierende Kind oder die
zeternde Njanja (,V uglu”), das Entsetzen uber den grolien
Kafer oder das vielsagend artikulierte Abendgebet ist. Auch
bei Schostakowitsch spirt man den Uberlegten Umgang mit dem
Wort, die Ironie (,Kreutzer-Sonate”) und den augenzwinkernden
Abstand zwischen Fiktion und Realitat, der zu einer komischen
Katastrophe fuhrt (,Missverstandnis”).

Kozenas Klavierpartner Yefim Bronfman lasst in nahezu jedem
Moment spuren, wie tief er in die Musik eintaucht: Bei Brahms
bringt er die Farben zum Leuchten, die man bei der Sangerin
vermisst. So erzahlen die letzten Tone von ,Nachtigall” von
anklingender Wehmut, legt das dunkle Register in ,Von ewiger
Liebe” einen Schleier des Zweifels aus, beschwOort das Klavier
das Visionare in der ,Meerfahrt®.

Mussorgsky beleuchtet Bronfman delikat und idiomatisch
vielfaltig. Bartdéks kunstvolle Begleitungen spielt er, als
seien sie selbstandige Klavierstucke. Doch da liegt auch ein
Problem: In den Brahms-Liedern konzentriert sich Bronfman
bisweilen zu selbstverliebt auf seinen Part und vergisst, mit
der Sangerin zu atmen. Bei Schostakowitsch trifft er sich mit
Kozena kongenial beim Ausleuchten des Hintersinns, und in Béla
Bartoks holt er frisch und farbenverliebt die berickenden
Melodien aus der Folkloristik in den Himmel grofBer Kunst.



Wenn’s so weitergeht, verspricht die Kammermusik in der
anbrechenden Saison der Philharmonie noch viele anregende
Abende.

Am 10. September erscheint beim Label Pentatone eine CD mit
Liedern von Brahms, Mussorgsky und Bartdk mit Magdalena KozZena
und Yefim Bronfman. Das Album ist auch uber Streamingdienste
abrufbar.

Im Bann der Moderne: Kurt
Welll Fest 1n Dessau eroffnet

geschrieben von Werner HauBBner | 9. September 2022
Wer sich mit der Moderne
befasst, kommt um Dessau nicht

KURTWE"_L herum. Das Bekenntnis zur

FEST klassischen Moderne in der
mitteldeutschen Stadt singt

DEssau Michael Kaufmann, Intendant des
Kurt Weill Festes Dessau, bei
jeder sich bietenden

KRENEK. WeILL Gelegenhe1t.

& Dieé MODERNeE

In diesem Jahr richtet das Festival seinen Blick neben seinem
Namensgeber auf den Osterreicher Ernst Krenek. Vor 25 Jahren
starb dieser Protagonist der musikalischen Moderne. Fur das
Kurt Weill Fest ein Anlass, gemeinsame Sache mit der Ernst
Krenek Institut Privatstiftung in Krems zu machen. Deren
Vorsitzender Ernst Kovacic ist auch Geiger — und erdffnete die
Folge der nahezu 60 Konzerte mit dem ersten Violinkonzert von
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Ernst Krenek, ein Werk, das 1925 in Dessau uraufgefuhrt wurde.

Kovacic wird sich in zwei Konzerten mit der Anhaltischen
Philharmonie am 10. und 11. Marz auch des Violinkonzerts von
Kurt Weill annehmen, das seine deutsche Erstauffiuhrung am 29.
Oktober 1925 in Dessau erlebte. Auf ungeteilte Gegenliebe
stielS die musikalische Moderne damals Ubrigens nicht: Kreneks
Konzert bescheinigte die lokale Musikkritik einen ,wahren
Dissonanzensegen”, der das Verstandnis ungemein erschwere.
Immerhin wirdigte der Rezensent den ,gesunden Kern“ in dieser
,rassigen, temperamentvollen Musik®.

Um ihn geht es bei
dem Musikfestival

in Dessau: Kurt
Weill, 1la&assig und
cool, 1935 in
Salzburg
aufgenommen. Foto:
Kurt Weill Fest

Der Kritiker des ,Volksblatts fur Anhalt“ sah dagegen durch
Kreneks Konzert ,das gesunde musikalische Empfinden des Horers
stark 1ins Wanken“ gebracht. Und Kurt Weills Konzert
bezeichnete die gleiche Zeitung als ,musikalischen Bluff“ ohne
Logik und musikalischen Gedanken. Da mochte der damalige



musikalische Leiter des Dessauer Orchesters, Franz von
HoeBlin, noch so sehr fur die ,jungste Musikentwicklung“
werben: Die Zuhorerschaft werde durch seine modernen Programme
»sicher aus dem Kunsttempel hinausmusiziert”, ermahnte ihn die
Kritik. HoeBlin verlieBS 1926 Dessau und wurde
Generalmusikdirektor der Stadt Wuppertal. ,Moderne” war — auch
wenn vor 90 Jahren das Bauhaus in Dessau eroffnet wurde —ein
Programm aufgeschlossener Eliten.

Im Abstand von 90 Jahren wundert man sich, dass die
spatromantischen Zuge im Konzert des jungen Feuerkopfs Krenek
offenbar uUberhaupt nicht wahrgenommen wurden. Krenek burdet
dem Solisten zwar unbekuimmert technische Fahrnisse auf, gonnt
ihm aber auch wunderschdne lyrische Ruhepunkte, kantable
Idyllen, eng verwoben mit dem Orchester, vor allem den stark
geforderten Holzblasern. Kovacic lasst sich spieltechnisch
nicht schrecken. Die Muhe wird nicht spurbar, sein Zugriff
bleibt stets locker, spielerisch, ohne eine tour de force im
Ton.

Spielt die Violinkonzerte
von Krenek und Weill: der
osterreichische Geiger Ernst
Kovacic. Foto: Wolf-Erik
Widdel

Wenn die Phrasierung weit, die Legati intensiv werden, bleibt
Kovacics Ton angenehm reserviert, mit der sachlichen Distanz,
die man gemeinhin mit der ,Moderne” verbindet. Dennoch wirkt



er nicht unverbindlich, sondern mit noblem Understatement
gestaltet. Die Deutsche Staatsphilharmonie Rheinland-Pfalz -
sie steht ebenfalls unter der Intendanz Michael Kaufmanns —
ist ein gern gesehener Gast aus der Dessauer Partnerstadt
Ludwigshafen: Auch ihre Musiker packen nicht zu nassforsch zu,
sondern finden einen freundlich-eleganten Tonfall und zeichnen
die kleinteilige Komplexitat, die ihnen Krenek zutraut, locker
nach.

Jung, erfolgreich,
mit 27 Jahren ein
gemachter Mann:
Ernst Krenek. Wie
Kurt Weill musste
er vor den Nazis
aus Europa
fluchten. Foto:
Kurt Weill Fest

Was bei Krenek angemessen wirkt, lasst bei Strawinsky und
Weill den Eindruck zuriuck, hier ware eine beherzter Zugriff,
eine scharfere Artikulation, ein kantigerer Ton notig gewesen.

Unter der sorgfaltigen Zeichengebung der Dirigentin Ariane
Matiakh klingt Igor Strawinskys ,Pulcinella”“-Suite eher



flauschig wattiert. Die Scharfungen von Kadenzen, die
repetitiven Dehnungen, die polyrhythmischen Exkursionen, mit
denen Strawinsky die Musik Giovanni Battista Pergolesis
geradezu ubermalte, vertragen Biss, Frechheit und Radikalitat
in der Formulierung.

Doch Matiakh lasst das Orchester brav und fast ein wenig
behabig spielen — grundsolide, aber wenig inspiriert. So setzt
sich im wiegenden ZwoOolfachtel der ,Serenata”“ eher der
melancholische Ton Pergolesis durch als die Scherze, mit denen
Strawinsky die Politur der ,alten” Musik aufbricht. Und die
Tarantella ist nicht grell beleuchtet, sondern entfaltet sich
im gedampften Licht eines Tanzsalons. Auf rhythmische Kante
genaht wirkt sie nicht.

Ein Jahr nach Strawinskys Aufsehen erregendem ,Pulcinella“-
Ballett komponierte ein bis dato kaum bekannte Schuler des
glamourosen Ferruccio Busoni, der aus Dessau stammende Kurt
Weill, eine erste Sinfonie. Der 21-Jahrige lieBB sich von
Johannes R. Bechers expressionistisch-pazifistischem Festspiel
,Arbeiter, Bauern, Soldaten: Der Aufbruch eines Volkes zu
Gott“ inspirieren, ohne sich zu einer expliziten Programmatik
zu versteigen.

Zu horen ist ein markantes, zuerst von den tiefen Streichern
vorgetragenes Thema, das zyklisch bis in den letzten Satz
wiederkehrt, viel kleinteilige thematische Arbeit, eine
komplexe Harmonik. Man méchte meinen, in den Fugen das
Lernstiuck zu erkennen. Aber in der entwickelten Klanglichkeit
der groBen Orchestration — am Ende steigern Glocken die
Apotheose — zeigt sich Weill auf der Hohe, die Mahler
hinterlassen hat. Aus der Ruckschau gelesen enthullt die
Sinfonie auch schon Weill, den Buhnenkomponisten und Weill,
den Autor frecher Songs. Im wehmutig-romantischen
Streichersatz oder in gellenden Mahler-Blaserstrecken erweist
sich das rheinland-pfalzer Orchester als wendig und
klangbewusst. Das gilt ebenso fur die — ein Jahr nach Weills
Sinfonie — entstandene Bearbeitung Maurice Ravels von Modest



Mussorgskys ,Bilder einer Ausstellung”, auch wenn die
Dirigentin die Finesse der Artikulation nicht zuspitzt und die
Expression in gedampftem Licht festhalt.

,Dreigroschenoper” mit dem Ensemble Modern

Das Kurt Weill Fest unter dem Thema ,Krenek, Weill & die
Moderne” widmet sich noch bis 13. Marz den beiden
Protagonisten der spannenden Zeit der zwanziger Jahre 1in
Deutschland. Zu den Programm-HOhepunkten gehort die
Inszenierung der beiden Einakter ,Der Diktator®” (Krenek) und
,Der Zar lasst sich photographieren“ am Anhaltischen Theater
Dessau, die am 28. Februar und am 5. Marz gespielt werden. Die
,Dreigroschenoper”, ein ahnlicher Erfolg wie Kreneks ,Jonny
spielt auf”, fuhren HK Gruber und sein Ensemble Modern am 4.
Marz im Anhaltischen Theater auf; am 5. Marz bringen sie den
.Klanghimmel Uber Berlin® zum Leuchten — unter anderem mit der
Bastille-Musik Weills und der Symphonie op. 34 Kreneks.

Im Abschlusskonzert am 13. Marz spielt das Orchester der
Komischen Oper Berlin das fruhe Divertimento fur Orchester
Weills, das Concerto grosso Kreneks und — als Reverenz an den
vor allem von Ernst Krenek bewunderten musikalischen Vorfahren
— die h-Moll-Sinfonie Franz Schuberts. Das Projekt ,Moderne“
stollt heute auf reges Publikumsinteresse: Der Kartenverkauf
liegt um funf Prozent Uber dem Vorjahr, gab Intendant Kaufmann
zur Eroffnung des Festes bekannt; vor allem die ,kleinen”
Kammerkonzerte und Liederabende sind langst ausverkauft.

Karten: (0049) 341 14 990 900; Information:
www.kurt-weill-fest.de
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Bilder einer Seele: Khatia
Buniatishvili bezaubert beim
Klavier-Festival in Miilheim

geschrieben von Werner HauBner | 9. September 2022

Khatia Buniatishvili in
Mulheim. Foto: Mohn/KFR

Wie gewinnt man einem scheinbar so festgelegt beschreibenden
Werk wie Modest Mussorgskys ,Bilder einer Ausstellung” noch
neue Facetten ab? Ganz einfach: Man spielt es wie Khatia
Buniatishvili.

Ganz einfach? Mitnichten! Was die georgische Pianistin beim
neuesten ihrer erfreulich zahlreichen Auftritte beim Klavier-
Festival Ruhr — diesmal in Mulheim — aus einem nicht ganz
optimalen Flugel zauberte, war uberwaltigende Kunst.
Buniatishvili ist auf dem besten Wege, in Regionen abzuheben,
die nur wenigen Pianisten uberhaupt erreichen — und wenn, dann
nicht mit , U 30“.

Machen wir uns also auf den Weg auf eine scheint’s langst
bekannte Route. Schon die erste der ,Promenaden” ist
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ungewohnlich gefarbt: Buniatishvili sinnt der Melodie leise
nach, steigert sie sehr, sehr sanft, lasst sie mit einem Hauch
Verlorenheit voruberziehen — wie eine Erinnerung, die sich
verdichtet und an den Randern wieder verblasst.

Die zweite Promenade: Kein forsches Voranschreiten, sondern
ein zartes Gespinst, von ferne in jenseitigem Pianissimo
ansetzend. Erst in der dritten Wiederholung des melodischen
Leitthemas materialisiert sich die Bewegung leuchtend und
entschieden.

Und die einzelnen ,Bilder“? Die verbindet Khatia Buniatishvili
mit dem stets in anderem Licht wiederholten Melodiemotiv in
wundersam inniger Weise, setzt also nicht auf Kontrast. Damit
gibt sie die vordergrundig beschreibende Sicht auf: Hier
schlendert kein Betrachter an einer Reihe von Bildern vorbei,
wie 1874 in der Gedachtnisausstellung fur den Maler Victor A.
Hartmann. Sondern Buniatishvili beleuchtet einen seelischen
Prozess, bei dem Gedanken und Gefuhle schweifen, sich eine
Impression aus der anderen kristallisiert und wieder verweht.

Der ,Gnomus“ hoppelt nicht als eine beschadigte Gestalt vor
die Augen, sondern lauert als Alb in einem Winkel der Seele.
Das ,Alte Schloss” steigt aus Nebel auf wie eine Geistervilla
in einem alten Gruselfilm. ,Bydlo” ist nicht lautmalerisch
nachgezeichnet, als sahe man ein musikalisches Video des
vorbeirumpelnden Ochsenkarren, sondern wirkt wie eine Vision,
die sich an einem unwirklichen Horizont verliert. Und das
,GroBe Tor von Kiew” fasst sie nicht als Einladung zum
drohnenden Abschluss auf, sondern als Gelegenheit, noch einmal
grandiose Anschlagskunst zu zeigen, wenn sie das Klangbild
chimarenhaft aufsteigend jedem realistischen Zugriff zu
entziehen sucht. Bilder einer Seele.

Ein so anspruchsvolles Konzept lasst sich nur mit einer
souveranen Technik vermitteln. Buniatishvili muss sich in
dieser Beziehung nicht verstecken — das haben ihre fruheren
Klavierrecitals schon bewiesen. Wieder dokumentiert sie mit



Maurice Ravels ,Gaspard de la nuit” und mit Franz Liszts
aberwitzigem Virtuosenstuck ,La Campanella”, wie sie selbst an
der Tempogrenze noch keine Artikulationskompromisse eingehen
muss, wie sie im Rausch noch jede Kurve, jede Engstelle ohne
Schaden passiert. Dass in den ,Tuilerien” oder auf dem ,Markt
von Limoges” nicht jeder Schritt stolperfrei gelingt, mag der
Mechanik des Flugels oder der inneren Mechanik der Spielerin
geschuldet sein — sei’s drum. Denn selbst in solchen Momenten
flacht die Spannung nicht ab, wird das klarsichtige Konzept
nicht verletzt.

In den hammernden Repetitionen des dritten Teils von Ravels
,Gaspard”, in ,Scarbo”, demonstriert Buniatishvili, dass ihr
kontrolliertes Temperament, ihre rhythmische Entschiedenheit
nichts zu furchten brauchen. Da macht sie ihrem Ruf, eine
»junge Wilde"” zu sein, alle Ehre. Aber daneben steht eben auch
wieder das irritierend wasserklare Arpeggieren zu Beginn von
,0ndine”, die atmospharisch zwingende Wirkung detailgenauer
Formulierungen, der betont subjektive Aufbau von Innenspannung
im langsamen Mittelsatz: keine manierierte Willkur, sondern
vollige Versenkung, die Metrum und Zeit auBer Kraft setzt. Da
wird die Zeit zum sonderbar‘ Ding.

Zum Finale furioso Franz Liszt: Wieder kein Einknicken
zugunsten blolBer Lust am perfekt exerzierten Notensturm.
Sondern die Vollendung der programmatischen Linie: Liszts
,Etude d’exécution transcendante” Nr. 5 heiBt ,Irrlichter” —
eine in die technische Monstrositat gesteigerte Apotheose der
unheimlichen inneren Vorgange bei Mussorgsky und Ravel. Die
Muhelosigkeit ist quasi eine Zugabe, unverzichtbar fur den
gedanklichen Entwurf, aber nicht entscheidend. ,La Campanella“
mit ihrer Ubersteigerung des Virtuosen wendet Buniatishvili
ins Skurrile.

Danach kann nur noch die gelauterte Ruckkehr in die
Wirklichkeit folgen: Die ,Ungarische Rhapsodie” cis-Moll, von
Wladimir Horowitz scharfend bearbeitet, leistet sie: mit der
mondanen Geste des Zirkus, aber auch mit dem Anwehen einer



zart-poetischen Wehmut Uber den Verlust des ,Geisterreichs”,
das uns einen Abend lang bezaubert und gefesselt hat.

Das nachste Konzert von Khatia Buniatishvili in der Region: Am
19. Mai tritt sie im Konzerthaus Dortmund in der Reihe ,,Junge
Wilde“ auf.

Wildes Wirbeln beim Klavier-
Festival Ruhr - Antonii
Baryshevskyi liebt es
handfest

geschrieben von Martin Schrahn | 9. September 2022

Der ukrainische Pianist
Antonii Baryshevskyi, voller
Konzentration. Foto: KFR

Antonii Baryshevskyi ist ein echter Typ. Urtiimlich wirkt er
mit dem dunklen, gewellten Haar und dem noch um einige Grade
schwarzeren Vollbart. Kraft und Entschlossenheit strahlt er
aus, wie er da steht auf dem Podium im Gelsenkirchener Schloss
Horst. Diese Energie wird er sogleich in aufregende
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musikalische Bahnen lenken. Als ein junger Pianist, der mit
gehoriger Souveranitat ,Papa“ Haydn alles Zopfige austreibt,
Schumanns wilde Leidenschaften in teils rauschenden Klang
gieBt, mit Messiaen gen Himmel blickt und mit Mussorgsky ins
Museum geht.

Baryshevskyi ist Preistrager des Rubinstein Wettbewerbs Tel
Aviv und damit als ,Bester der Besten” Gast des Klavier-
Festivals Ruhr. Er weiB seinen Auftritt eindrucksvoll zu
nutzen, offenbar ohne Lampenfieber, mit groflen
Gestaltungswillen wund interpretatorischem Mut. Seine
Korpersprache redet von Selbstbewusstsein. Die Sensibilitat im
Spiel scheint seine Sache (noch) nicht, sie entgleitet ihm
bisweilen ins Buchstabieren.

Gleichwohl ist ihm grofBe Musikalitat und Prazision zu
bescheinigen. Das zeigt sich bereits in Haydns spater Es-Dur-
Sonate, die der ukrainische Pianist mit untriglichem Gespur
dafur angeht, wie der Komponist die klassische Sonatenform dem
Experiment unterwarf. Wo eben noch dunkles Legato herrschte,
blitzt urplotzlich ein helles Staccato auf. Baryshevskyil
prasentiert uns all diese Effekte konturengewaltig, ohne indes
vor lauter Struktur das grofle Ganze aus dem Auge zu verlieren.
Eher lasst ihn seine Emphase etwas uber die Strange schlagen,
aber bei Haydn sei’s erlaubt.
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Viktor Hartmanns
Bildvorlage fur
Mussorgskys ,Das
groBe Tor von Kiew“.

Ohnehin konzentriert sich des Pianisten Leidenschaft zunachst
auf Schumanns 2. Sonate. Er pflugt sich geradezu durch die
Verwirbelungen des Anfangssatzes, kraftvoll, aber nicht roh,
doch im Stile des Lisztschen Virtuosentaumels. Baryshevskyi
scheint auch im Scherzo und Rondo kaum ein Halten zu kennen,
das Andantino aber gestaltet er mit schonem, wenn auch
insistierenden Erzahlton, mit wunderbaren Pianissimo-
Atempausen.

Solcherart Rausch versagt er sich in den zwei (von insgesamt
20) ,Jesusbildern” Olivier Messiaens, gibt vielmehr der
Struktur allen Vorrang. Das wird der Musik, die ja zwischen
Ekstase und Kontemplation pendelt, gegossen in Klange, die
manchmal nicht von dieser Welt scheinen, nur bedingt gerecht.
FUr den Pianisten, so scheint’s, muss es handfestere Kost
sein, die es effektvoll zu interpretieren gilt.

Da kommt ihm Mussorgskys Zyklus ,Bilder einer Ausstellung“
gerade recht. Der Komponist hat uberaus stimmungsvoll Gemalde
seines Freundes Viktor Hartmann in Klang gegossen und dem
Ganzen durch ein vielfach abgewandeltes ,Promenade”-Thema Halt
gegeben. Und Baryshevskyi verordnet dem Entree eine nahezu
imperiale Wucht, 1lasst den ,Gnomus”“ mit messerscharfem
Staccato toben, den Ochsenkarren (Bydlo) markig des Wegs
rumpeln. Der Interpret steigert sich bisweilen 1ins
Berserkertum, sodass etwa die tanzenden Kiken kurz davor sind,
ubereinander zu purzeln. Auch seltsam abrupte
Tempoveranderungen machen wenig Sinn, hochstens Effekt. Was
Wunder, dass manch untergrundiger Klang nichts von Geheimnis
hat. Am Ende ,Das grolle Tor von Kiew“ — der Ukrainer erweist
seiner Hauptstadt alle erhabene Reverenz.



Aufbruch 1ins Reich der
Freiheit: Schostakowitschs
Zehnte Symphonie in Krefeld

geschrieben von Werner Haullner | 9. September 2022

Das musikalische Portrat einer Epoche - geht das? Ein
Charakterbild in Toénen - ist das moglich? Wer Dmitri
Schostakowitschs Zehnte Symphonie hort, wird dem zustimmen,
auch wenn er das ,Programm” des Komponisten nicht kennt: Der
erste Satz exponiert ein Motiv, das gewalttatig und verzerrt
wirkt, fiihrt es auf eine extrem gescharfte Art durch. Im
vierten Satz will dieses Motiv noch einmal die musikalische
Dominanz iibernehmen, doch es wird verdrangt: Ein anderes setzt
sich durch, das der Horer im zweiten Satz kennengelernt hatte.

Schostakowitsch hat von diesem 1953 uraufgefuhrten Werk in
seinen Memoiren behauptet, es gehe um die Stalin-Ara, ja um
den Menschenschlachter selbst. Biografische Hinweise 1legen
sich nahe, wenn das zweite Thema aus den Noten d-es-c-h, den
Anfangsbuchstaben des Namens Dmitri Schostakowitsch gebildet
wird. Doch man muss die Symphonie nicht als musikalische
Genugtuung Uber den Tod des Diktators und das Uberleben des
Komponisten 1lesen: Schostakowitsch verbindet die formalen
Anspriuche der klassischen Symphonie grandios mit einer
modernen Ausdruckssprache, die damals wie heute in ihren Bann
zieht.

Gemessen an ihrer Qualitat stehen Schostakowitschs Symphonien
immer noch zu selten auf den Spielplanen. Denn sie fuhren
selbst internationale Spitzenorchester an ihre Grenzen. In
Krefeld und Monchengladbach wagten sich die Niederrheinischen
Sinfoniker dran — und triumphierten auf ganzer Linie. Unter
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seinem Generalmusikdirektor Mihkel Kutson stellte sich das
Orchester nicht nur den spieltechnischen Herausforderungen:
Die Musiker trafen Atmosphare und spezifischen Tonfall der aus
dunklem e-Moll erkeimenden Symphonie, die sich dann tonal ein
Reich der Freiheit erkampft.

Der dustere Beginn im verschatteten Piano der tiefen Streicher
ist ein Bild der Erstarrung. Die Musik kommt nicht von der
Stelle. Die grelle Solo-Trompete bringt den unverwechselbaren
Schostakowitsch-Ton ins Spiel — mit seinen dissonanten
Blocken, seinen hochgetriebenen Violinen und den harten
Blaserkontrasten. Im Seidenweberhaus in Krefeld klingen solche
Momenten o0fter verschwommen: Sie uUberfordern die Akustik,
nicht aber das Orchester.

Kiutson lasst Piani farben, dass sie kriechend lauern wie eine
Schlange, bereit zum Zupacken. Er zundet die Tuttischlage
scharf und heilS wie die Flamme eines SchweiBgerats. Er halt in
den Blaser-Eruptionen und den katastrophischen Zusammenbruchen
die unverstellte Gewalttatigkeit und den nackten Bruitismus
der Musik fest, mit der sie in der Tat ein klingendes Dokument
der Stalin-Ara wird. Man kann sich an den vier S&tzen nicht
satthoren: Die Sinfoniker Uberraschen stets aufs Neue mit
ihrer reaktionsschnellen Prazision, dem Sog einer kraftvollen
Phrasierung, aber auch der klanglichen Palette in den Soli —
von skurril gellenden Einwlrfen bis hin zur weichen
Resignation kantabler Linien.

FUr das viel gespielte Violinkonzert Jean Sibelius‘ haben die
Sinfoniker mit Carolin Widmann eine Solistin gewonnen, die
sich nicht mit den Zugpferden des Repertoires, sondern mit
ihrer Vielseitigkeit und ihrem Einsatz fur zeitgenossische
Musik einen Namen gemacht hat. Sie macht schon mit dem sanft
vibrierenden, schlanken, Uleuchtend erfullten Ton der
Einleitung klar, dass sie den schmerzgebarenden Gestus des
,romantischen” Virtuosen nicht Ubernehmen will. Details wie
die traumsicheren Akkordgriffe oder die perfekten Sprunge auf
der G- und D-Saite, das plastische Herausarbeiten von Details,



der auch in schwierigsten Momenten souveran gefuhrte Bogen
sprechen fur eine Solistin, die technisch problemlos in der
Spitzengruppe heutiger Geigerinnen mithalt.

Was nachhaltig fur Widmann einnimmt, ist die musikalische
Durchdringung des Sibelius-Konzerts: Der bewusst gestaltete
Ton ist in der Farbe oder dem Charakter des Vibratos nicht am
Zauber des schonen Moments orientiert. Er steht im Dienst
einer komplexen Entwicklung, die groBraumig gedacht und Uber
die eine oder andere Phrase hinaus konzipiert ist. Das weckt
beim Zuhdren Entdeckerfreude und Spannung; das viel gehorte
Konzert wirkt frisch und unverbraucht. Widmann schenkt dem
Zuhorer den Aha-Effekt des neu Entdeckens, nicht des wohligen
Wiedererkennens. So tragt der feinherbe, schimmernde Klang des
»Adagio di molto” im zweiten Satz eine edle Kantilene, fuhren
die energischen Non-Legati und die stets zielfuhrend
gebildeten Repetitionen des dritten zu Sinn und Tiefe. Die
Abstimmung mit dem Orchester klingt vorzuglich, Kutson ist ein
engagierter, zuhorender Partner.

Begonnen hatte das Konzert mit Modest Mussorgskys ,Eine Nacht
auf dem kahlen Berge“” — in der schroffen, unangepassten
Urfassung ein Zeugnis flur die visionaren, von seiner Zeit
nicht verstandenen klanglichen und formalen Entwlrfe des
Russen. Kutson hatte anscheinend ein wenig Respekt vor der
eigenen Schneid: Er 1legte temperamentvolle Tempi und
dynamische Entwicklungen vor, entschied sich im Zweifelsfall
aber eher fiur den kultivierten Klang eines technisch
versierten Sinfonieorchesters als fur das Ausstellen sich
aneinander reibender Dissonanzen und klanglicher Extreme, etwa
in den sehr schon, aber nicht abgrundig offen intonierenden
tiefen Holzblasern. Dazu begunstigt die Akustik des Krefelder
Saales die Detailscharfe des Klangs nicht: Die krachenden
Fortissimo-Exzesse gerieten so neblig wie ein Wintertag auf
dem Brocken. Dennoch: Die Begegnung mit diesem Orchester —
jenseits der Oper — gab einen Uberzeugenden Eindruck mit, der
auf einige auch programmatisch ansprechende Konzerte der



nachsten Saison 2014/15 viel Appetit macht.

Matzchen eines Show-Tenors:
Vittorio Grigolo in Essen und
Dortmund

geschrieben von Werner HauBner | 9. September 2022

Ein Gliick, dass er nur den obersten Hemdenknopf gedffnet hat.
Wer weiB, ob die enthusiasmierten Damen beim Anblick einer
behaarten Brust nicht in Ohnmacht niedergesunken waren.
Vittorio Grigolo, die neue italienische Tenor-Hoffnung mit der
Betonung auf dem ersten ,0“, hat seinen Auftritt in der
Essener Philharmonie - der 2zwei Tage spater auch im
Konzerthaus Dortmund zu erleben war — zu einer Show genutzt,
die sich gar nicht mehr die Miihe macht, den Anschein zu
erwecken, als ginge es um die Kunst Donizettis, Verdis oder
Puccinis.
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Vittorio Grigolo.
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Grigolo, schwarze Locken, gute Figur, dunkle Feueraugen — ein
Mann, der sich vom AuBeren her zweifellos zum Tenorstar
eignet. So einen brauchen die Italiener, die seit vierzig
Jahren ihr musikalisches Bildungssystem und ihr Musikleben
ruinieren. Einen, der den langst hohl gewordenen Mythos vom
Land des Belcanto und der feurigen Hasardeure auf den Spitzen
des hohen C stutzt. Tatsache ist: Aus Italien kommt schon
lange kein bedeutender Sangernachwuchs mehr — und auch
Vittorio Grigolo ficht eher in der Nachhut als in der Attacke.

Wo es an stimmlicher Uberzeugungskraft fehlt, muss die Charme-
Offensive herhalten. Also wischen wir uns vor ,Una furtiva
lagrima“ demonstrativ eine heimliche Trane aus dem Auge, um
diese sanfte, verinnerlichte, am Rande einer verzweifelten
Selbsttdauschung lavierende Arie dann zu singen, wie sie
garantiert nicht gemeint ist: extrovertiert, mit mangelhafter
Linie, mit hochgedruckten Tonen statt eines fein dynamisierten
Legatos, mit substanzlosen Piani und dem falschen Strahlen
eines ziemlich hart sitzenden — und hier noch dazu
unangebrachten — Forte, wenn der schuchterne Nemorino meint,
bei seiner Angebeteten Spuren von Liebe entdeckt zu haben.

Grigolo bedient das Zuschauen, nicht das Zuhoren. Er verzieht
die Miene wie eine antike Theatermaske, stellt Schmerz oder
Wonne Uberaffektiert aus, statt solche Gefuhle stimmlich zu
beglaubigen. Er wirkt wie eine Mischung aus Cecilia Bartolis
artistischer Darstellungskunst wund Rolando Villazodns
ubertriebenem Chargieren. Doch wo man den beiden das
ernsthafte Engagement fur die Musik, die sie ihrem Publikum
prasentieren, abnimmt, drangt sich bei Grigolo vor allem der
Eindruck einer abgeschmackten Fassade auf.

Denn wie soll man es sonst nennen, wenn der Tenor zu ,Che
gelida manina“ aus Puccinis ,La Boheme” erst mal armereibend
den Menschen im Saal klarmachen zu missen glaubt, dass an
dieser Stelle gefroren wird. Wenn er sich hinkniet und seine —



nach einem dunntdonigen Aufstieg — respektable Hohe auf
,speranza“ einer Dame in der Saalecke hinschmettert? Und wenn
er, in komischem Widerspruch zu den Frost-Signalen vorher, das
Jackett auszieht und in einer pathetisch outrierten Geste auf
den Boden breitet. So stellt sich Lischen Muller die Oper vor.
Oder liegt die plotzliche Hitzewallung einfach daran, dass die
imaginierte Mimi nun das Feuer des ,Latin Lovers” entziindet
hat?

Wie auch immer, solche Eskapaden erinnern eher an
Schmuseklassik a la André Rieu oder an Grigolos eigene
Crossover-Vergangenheit als an eine seriOse Auseinandersetzung
mit dem, was die Komponisten in ihre Musik gelegt haben. Die
erste der drei Arien des Programms — mehr hatte Grigolo nicht
zu bieten — eignete sich am wenigsten fur pseudoszenische
Matzchen: Donizettis bewegendes ,Angelo casto e bel” aus ,Il
Duca d’Alba“ war mit nervéser Spannung aufgebaut. Um Brillanz
zu erreichen, druckt Grigolo den Ton in die Maske. Die Folge:
Die Piani konnen nicht auf dem Atem gebildet werden, bleiben
substanzlos wie der Falsetteinsatz in der HOhe auf dem
ausklingenden ,dolor”.

Die Zugabe musste ein Schlager sein: Der Auftritt des Herzogs
von Mantua aus Verdis ,Rigoletto” geriet beinahe zum
Mitklatschen — nebst besagter O0ffnung des Hemdenknopfs zwecks
emotionaler Aufreizung. Die Rechnung geht, das ist das
Erschitternde, weitgehend auf: Blumchen, Kisschen, Winkewinke.
Da fallen diejenigen im Publikum, die nicht auf die Show
hereinfallen, nicht weiter auf.

Der Mythos der ,Scala”“ lebt nur noch aus dem Glanz der
Vergangenheit

Die Filarmonica della Scala half mit, das abgrindige Niveau
des Abends zu férdern; sicher auch ein Verdienst von Andrés
Orozco-Estrada, der den Temperamentsbolzen am Pult mimte und
so den Eindruck eines seritsen Dirigenten gefahrdete. Auch die
Scala lebt vom Nachleuchten eines Mythos, der langst seinen



musikalischen Realitatsbezug verloren hat — und die Mailander
Musiker bestatigen das auf umwerfende Weise: So plump und
larmend ist die OQOuvertlre zum ,Barbiere di Siviglia“ weder in
Gelsenkirchen noch in Krefeld zu horen. Das Orchester drosch
auf Rossinis filigrane Noten ein, als habe es nie eine
kritische Edition mit erheblichen instrumentalen Korrekturen
gegeben.

Mascagnis Intermezzo aus ,Cavalleria rusticana“ — dass dieser
Komponist 2013 sein 150. Geburtsjahr hat, ist auch in Italien
untergegangen — geriet zum seifigen Schmachtfetzen. Und in der
Ouvertire zu Verdis ,Les Vépres Siciliennes” scheinen die
saftig drauflos spielenden Scala-Musiker bestatigen zu wollen,
dass diese Vorspiele zu italienischen Opern vor allem Larm
seien, um das Publikum zum Schweigen zu bringen. Immerhin:
Orozco-Estrada hat den Musikern wohl nahegebracht, dass der
Kontrast zwischen dem atherischen Flirren der Geigen und den
ruppig-bosen Einwirfen der Basse musikalische Innenspannung
aufbaut und Expressivitat konstituiert.

Der an das Arienkonzert angeklebte zweite Teil mit Modest
Mussorgskys ,Bilder einer Ausstellung” in der Orchesterfassung
von Maurice Ravel rettete nichts mehr — trotz guter Eindricke
uber die virtuose Reaktionsschnelligkeit einiger
Orchestermusiker. Doch der Anlass zur Klanguberflutung wurde
nicht erst am ,,Grolen Tor von Kiew"” wieder dankbar angenommen
und umgesetzt — in einer Wucht, die sich am Ende dieses
desastrosen Events langst abgenutzt hatte.

Auftakt zum Klavier-Festival
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Ruhr 1in Bochum: 25 Jahre
Individualitat und Schonklang

geschrieben von Werner Haulner | 9. September 2022

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 gehoren: 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
lieben, die sie unterstitzen, 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
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mit der Kunst konkurrierende Frisuren. Aber dazwischen
tummelten sich junge Menschen in lassiger Kleidung, auch der
eine oder andere Enthusiast mit einem 1leichten 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 ausdriuckte,
»glanzend dasteht”, 1ist nicht zuletzt Verdienst eines
einmaligen Kenners und Netzwerkers: Franz Xaver Ohnesorg hat
es mit Klugheit, Diplomatie wund 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 kiuhlen
Konjunkturwind am liebsten an Kunst und Kultur abzwacken
wlurde. 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 1liell 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 gehdért — 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.
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