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Die Rheinische Kantorei und Das kleine Konzert. (Foto:
Thomas Kost)

Offenbar kommt selbst ein Festival für Alte Musik in diesem
Jahr nicht an Beethoven vorbei. Im rheinischen Knechtsteden
organisiert Festivalleiter Hermann Max einen Beethoven-Abend,
dessen Programmheft den pathossatten Titel „Nacht und Stürme
werden Licht“ trägt.

Wer  jedoch  in  der  ehrwürdigen  romanischen  Basilika  der
ehemaligen Prämonstratenserabtei Knechtsteden auf dem Gebiet
der  Gemeinde  Dormagen  einen  der  üblichen  Beethoven-

https://www.revierpassagen.de/110394/festival-alte-musik-im-rheinischen-knechtsteden-beethoven-im-licht-seiner-lehrer-und-zeitgenossen/20201009_2106
https://www.revierpassagen.de/110394/festival-alte-musik-im-rheinischen-knechtsteden-beethoven-im-licht-seiner-lehrer-und-zeitgenossen/20201009_2106
https://www.revierpassagen.de/110394/festival-alte-musik-im-rheinischen-knechtsteden-beethoven-im-licht-seiner-lehrer-und-zeitgenossen/20201009_2106
https://www.revierpassagen.de/110394/festival-alte-musik-im-rheinischen-knechtsteden-beethoven-im-licht-seiner-lehrer-und-zeitgenossen/20201009_2106


Meisterwerk-Hommage-Abende  erwartet,  würde  Hermann  Max
ziemlich unterschätzen: Der Leiter der Rheinischen Kantorei
und  des  Barockorchesters  „Das  kleine  Konzert“  erkundet
„Beethovens Musikwelt“ in einem – mit zwei Pausen – mehr als
dreistündigen  Programm.  Es  leistet  damit,  was  man  sich
andernorts öfter wünschen würde: Der „Ausnahme“-Komponist wird
mit der „Regel“ des Komponierens seiner Zeit, mit Musik seiner
Vorgänger, Zeitgenossen und Lehrer konfrontiert. Er verliert
damit  den  Nimbus  des  Solitärs,  wird  aber  in  seinem
einzigartigen  Rang  bestätigt,  ohne  dass  alle  anderen
notwendigerweise  ins  Vergängliche  oder  gar  in  belanglose
„Kleinmeisterei“ abgedrängt werden. Beethoven als einer unter
anderen und doch nicht als einer wie alle anderen – das ist
eine der Erhellungen des Programms.

Die  romanische
Basilika  von
Knechtsteden  ist  ein
bedeutendes  Zeugnis
der Baukunst des 12.
Jahrhunderts.  Die
ehemalige
Prämonstratenserabtei
ist  heute  Sitz  des
Provinzialats und des



Missionshauses  der
Spiritaner.  (Foto:
Werner  Häußner)

Die andere: Der in Wien zu monumentaler Größe herangewachsene
Bonner ist nicht das einsame Genie, zu dem ihn eine nicht
zuletzt nationalistisch beseligte Musikgeschichte stilisiert
hat. Sondern er wurzelt in vielfältigen Traditionen; er saugt
Einflüsse seiner Umwelt auf. Mehr noch: Bei ihm ist die Musik
eine Kunst der Form und Ordnung, strebt aber nach Ausdruck,
nach Aussage, sogar nach Überwältigung. In dieser Spannung
spielt das Nachdenken über die Welt eine entscheidende Rolle –
daher gilt Beethoven als „Philosoph“ unter den Komponisten,
als der er sich wohl auch selbst verstanden hat.

Der „große Tonmeister oben“

Was im säkularisierten Kontext oft vergessen, verdrängt oder
als marginales biographisches Beiwerk kaum beachtet wird: In
diesem Nachdenken ist Gott, der „große Tonmeister oben“, ein
unverzichtbarer  Begriff,  der  Ausgangspunkt  und  das  Ziel
jeglichen Denkens. Dass Beethoven – wie sein sonst nicht immer
zuverlässiger Biograph Anton Schindler wohl zutreffend sagt –
nie  über  „Religionsgegenstände“  gesprochen  habe,  sein
kirchliches  Bekenntnis  im  nachjosephinischen  Wien
„gewissermaßen eingeschlummert“ sei, bedeutet für den Denker
Beethoven nicht viel. Ob er weniger gläubig war als etwa der
eifrig praktizierende Anton Bruckner, lässt sich am Mangel an
frommer Verrichtung jedenfalls nicht entscheiden.

Ist Beethovens geistliche Musik also weniger „geistlich“ als
etwa die Messen Bruckners oder Haydns? Martin Geck kommt in
seinem brillanten Beethoven-Buch zu einem anderen Ergebnis. Er
betont den Wert religiöser Autoren wie Christoph Christian
Sturm („Betrachtungen über die Werke Gottes im Reiche der
Natur und der Vorsehung auf alle Tage des Jahres“) und Johann
Michael Sailer, dessen „Goldkörner der Weisheit und Tugend.
Zur  Unterhaltung  für  edle  Seelen“,  vor  allem  aber  die



Übersetzung  der  „Nachfolge  Christi“  des  Thomas  von  Kempen
prominente  Lektüre  Beethovens  waren.  Der  immer  wieder
angefeindete Sailer, ab 1829 Bischof von Regensburg, ist nach
Geck eine „zentrale Figur in der inneren Welt Beethovens“.

Lächerlich und geschmacklos?

Hermann  Max  gründete
das Festival im Jahr
1992.  (Foto:  Werner
Häußner)

Der Komponist versucht vor allem in seiner „Missa solemnis“
op. 123, aber auch bereits in seiner C-Dur-Messe op. 86, sich
der  liturgischen  Form  unterzuordnen,  aber  gleichzeitig
persönliche  Betroffenheit  und  religiöse  Erfahrung
auszudrücken.  Hermann  Max  demonstriert  diesen  innovativen
Ansatz Beethovens mit seiner Rheinischen Kantorei am letzten
Abschnitt  der  C-Dur-Messe,  dem  „Agnus  Dei“:  Fast  zum
Verzweiflungsschrei  wird  das  Forte  auf  „Dei“  in  der
eröffnenden Anrufung, düster drückt der Bass die Welt in die
Tiefe  („peccata  mundi“).  Der  Kontrast  des  flehentlich
gesteigerten „miserere nobis“ zum milden piano des „dona nobis
pacem“ ist geschärft, die Bitte um Frieden mit der nötigen
Emphase ausgedrückt. Max macht mit seinen Sängern deutlich,



wie Beethoven jedes Wort des Textes mit Ausdruck belegt. Dem
Auftraggeber, dem Fürsten Nikolaus II. Esterházy, hat die mit
großem Ehrgeiz komponierte Messe – Beethoven musste sich ja
dem achtunggebietenden Vorbild Haydn stellen – nicht gefallen;
er fand sie lächerlich und geschmacklos.

Warum das harte Urteil? Beethoven hatte ganz im Sinne damals
modernen liturgischen Denkens das Wort sorgsam behandelt, ohne
die musikalische Form aus dem Blick zu verlieren – er selbst
sagt, er habe den Text behandelt, „wie er noch wenig behandelt
worden“. Die Tradition, derer sich Beethoven bedient, erklang
in dem Konzert mit dem „Kyrie“ aus der Messe A-Dur Johann
Sebastian Bachs – in der Weite der Knechtstedener Basilika
gesungen in wundervoll reiner Intonation – und im „Crucifixus“
der  h-Moll-Messe,  deren  expressiven  ostinaten  Bass  Hermann
Max‘ Orchester kraftvoll, aber nicht ruppig intoniert – und
damit zeigt, wo die Wurzeln von Beethovens Ausdrucks-Musik
liegen.

Ein  anderes  Beispiel  liefert  Johann  Philipp  Kirnbergers
„Erbarm dich, unser Gott“, in dem das Wort „Gott“ ähnlich wie
im „Agnus Dei“ der Beethoven-Messe ein beschwörender Aufschrei
ist. Antonio Salieris „Salve Regina“ mit seinem harmonisch-
sanglichem Satz spiegelt die flehentliche Süße des „dona nobis
pacem“ wieder. Als Kontrast darf die „Missa Sancti Huberti“
von Johann Ries gelten: Deren „Sanctus“ ist aufklärerisch in
seinen  leicht  fasslichen  Harmonien  und  dem  Verzicht  auf
kontrapunktischen  Ehrgeiz,  gibt  dem  Sopran  Kerstin  Dietl
dankbares Material, um die Stimme leuchten zu lassen, und
erfüllt  wie  das  Klavierquintett  op.  74  seines  Sohnes  und
Gefährten Beethovens Ferdinand Ries sehr gekonnt die Form,
ohne ihre Grenzen zu sprengen.

Pathos und Dramatik

Spannend auch die Begegnung mit Christian Gottlob Neefe. Nach
Einschätzung der Beethoven-Spezialistin Julia Ronge wird er
als Lehrer des jungen Louis zwar überbewertet, wie sie in



einem der Gesprächseinschübe zwischen den drei Musikblöcken
des Konzerts kundtat. Doch zeigt sich Neefe in der Szene „Der
Regen  strömt,  der  Sturm  ist  erwacht“  als  treffsicherer
Dramatiker,  dessen  erregte  Klavierfiguren  Tobias  Koch  auf
einem Hammerflügel der Beethovenzeit aus der Werkstatt des
Wieners Conrad Graf mit passender Bravour aufschäumen lässt.

Auch ein Ausschnitt aus Johann Nepomuk Hummels Oratorium „Der
Durchzug durchs Rote Meer“ aus dem Jahr 1806 gibt ein Zeugnis
davon, wie Pathos und Expression in die Musik der Zeit Einzug
gehalten haben: Der Donner rollt, die Blitze zucken und die
Musiker von „Das kleine Konzert“ haben hörbar Freude daran,
diese  auf  Carl  Maria  von  Weber  vorausweisenden  Klänge  zu
befeuern. Andreas Post singt den „Würg’engel“ in unheimlich
engen chromatischen Schritten mit einer unfehlbar sitzenden,
schneidenden Stimme. Und wenn am Ende die Pauke aufrollt,
meint man, die musikalische „Mahlerey“ eines Abbé Georg Joseph
Vogler  zu  vernehmen,  jenes  avancierten  Musiktheoretikers,
dessen Verhältnis zu Beethoven bisher kaum beleuchtet wurde.

Die über drei Stunden dieser langen Konzertnacht verflogen im
Nu und bereicherten mit einer Fülle musikalischer Eindrücke,
die  das  Phänomen  Beethoven  mit  treffsicher  ausgewählten
Schlaglichtern überraschend und aufschlussreich beleuchteten.

Weltklasse in Essen: Viktoria
Mullova und Pieter Wispelwey
in der Philharmonie
geschrieben von Werner Häußner | 9. Oktober 2020
Wenn sich zwei so exzellente Solisten wie Viktoria Mullova und
Pieter  Wispelwey  zu  einem  exklusiven  Kammermusikabend

https://www.revierpassagen.de/13148/weltklasse-in-essen-viktoria-mullova-und-pieter-wispelwey-in-der-philharmonie/20121023_2120
https://www.revierpassagen.de/13148/weltklasse-in-essen-viktoria-mullova-und-pieter-wispelwey-in-der-philharmonie/20121023_2120
https://www.revierpassagen.de/13148/weltklasse-in-essen-viktoria-mullova-und-pieter-wispelwey-in-der-philharmonie/20121023_2120


zusammentun,  verspricht  das  ein  hochrangiges  musikalisches
Ereignis.  Die  Prognose  wurde  eingelöst:  In  der  Essener
Philharmonie ereignete sich im Scheine der Kerzen rings um das
Podium ein Konzert, das mit dem oft vorschnell vergebenen
Etikett der Weltklasse durchaus zutreffend beschrieben ist.

Pieter  Wispelwey.
Pressefoto:
www.pieterwispelwey.com

Den reinen Bach-Abend eröffnete Pieter Wispelwey, vielleicht
nicht der marktgängigste, sicher aber einer der spannendsten
Cellisten der Gegenwart. Im September ist seine mittlerweile
dritte Einspielung der sechs Cellosuiten Bachs erschienen; ein
Zeichen  für  das  stetige  Nachdenken  des  mittlerweile
Fünfzigjährigen über Bachs tiefgründige Musik. Die bisherigen,
preisgekrönten Aufnahmen legen die Messlatte für das Konzert
hoch. Der erste „Sprung“ gelang noch nicht so reibungslos: Der
Beginn  der  G-Dur-Suite  BWV  1007  wirkte  fahrig;  Wispelwey
neigte zu leichtgewichtiger, aber auch heterogener Tongebung
mit merkwürdig unruhiger Phrasierung.

Zwar  durften  Allemande  und  Courante  tänzerische  Energie
verstrahlen, die Sarabande aber wollte der Cellist offenbar
nicht  dezidiert  absetzen.  Bewegt  und  luftig  dagegen  die
abschließende  Gigue.  Die  Balance  zwischen  der  farbigen
Betonung einzelner Noten, wie sie in der historisierenden –
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pardon, historisch informierten – Musikpraxis gerne betrieben
wird, und dem Blick auf den inneren Zusammenhang wollte sich
noch nicht einstellen.

In der c-Moll-Suite BWV 1011 waren solche Anfangsprobleme kein
Thema  mehr.  Wispelwey  entfaltet  einen  leichten,  rauchig
angerauten Ton, artikuliert genau bis hinein in rhythmische
Raffinessen,  entwickelt  ausdrucksvolle  Färbungen  auf  einer
dunkel-weichen Grundlage. Der Elan der schnellen Sätze, die
pointierte Rhythmik der Gavotten, die weltverlorene Meditation
der Sarabande: Wispelwey beseelt sein Spiel, ohne den Abstand
zu den sonor erfüllten Interpretationen der älteren Meister
aufzugeben.  In  der  D-Dur-Suite  BWV  1012  spannt  er  so  den
Kontrast  auf  zwischen  einem  verinnerlichten  Nachspüren  der
weit  angelegten  Legato-Zusammenhänge  und  dem  federnd-
nonchalanten  Tanzgestus.

Viktoria  Mullova.
Foto: J Henry Fair

Drei Abschnitte mit jeweils einem Cello- und einem Violinwerk,
gegliedert durch zwei Pausen – so war der dreistündige Abend
aufgebaut. Viktoria Mullova kam zunächst mit einer Moll-Tonart
zu Wort: Die Sonate BWV 1001 ließ am überragenden Rang ihrer
konzentrierten  Interpretationen  keinen  Zweifel.  Bachs
Experiment einer vierstimmigen Fuge auf einem Instrument war
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technisch vollkommen beherrscht und musikalisch durchdrungen:
So klar wie Mullova hat kaum jemand dieses Stück erschlossen.
Kein Wunder, dass ihre CD der sechs Solowerke für Violine
hymnische Kritiken erhielt und als Referenzaufnahme gilt.

Aber  auch  das  Adagio  des  Beginns  nimmt  gefangen:  Mullova
pflegt einen ruhigen, klassisch ebenmäßigen Ton, leicht und
gleichmäßig, von einer zarten Sonorität, die sich weder die
verschrammten  Töne  der  Originalklang-Fetischisten  noch  den
saftigen Duktus der historisch Unbekümmerten erlaubt. Auch in
den schnellen Sätzen bleibt die Artikulation deutlich, der
Ansatz rein. Mullova strahlt dabei eine Gelassenheit aus, die
vergessen  lässt,  welcher  technische  Einsatz  nötig  ist,  um
solche  wie  selbstverständlich  wirkende  Souveränität  zu
erreichen. So sind auch die Partita E-Dur BWV 1006 und die
berühmte  mit  der  „Chaconne“  als  letztem  Satz  (BWV  1004)
blitzsauber modelliert bis in die Details der Verzierungen
hinein.

Konzentration  bis  zum  letzten  Ton,  Versenkung  in  Bachs
musikalischen Kosmos: Da bricht kein Jubel los, aber ein tief
herzlicher, lang dauernder Beifall. Und man geht durch die
Nacht nach Hause und kann es nicht lassen, über diesen Abend
nachzudenken.
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