
Feinsinnig und differenziert:
Das  Mannheimer
Streichquartett  spielt  in
Essen  Bartók,  Schubert  und
Schumann
geschrieben von Werner Häußner | 22. Juni 2021

Das Mannheimer Streichquartett. Foto: Saad Hamza

Wer sich an das klassische Ideal des Streichquartetts als
Gespräch selbständiger Stimmen hält, wird an Robert Schumanns
unter  der  Opuszahl  41  zusammengestellten  drei
Streichquartetten  einiges  auszusetzen  haben.

Hier gilt es nicht den verspielten melodischen Verschränkungen
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eines  Joseph  Haydn,  hier  tritt  auch  die  Transparenz  der
Satztechnik, wie sie Mozart gepflegt hat, in den Hintergrund.
Was im Konzert zunächst als orchestrale Fülle wahrgenommen
wird, ist im dritten der Quartette in A-Dur tatsächlich ein
Zurücktreten  motivischer  Arbeit,  die  aber  durch  eine
beispiellose harmonische Verdichtung aufgefangen und beinahe
unkenntlich gemacht wird.

Das Mannheimer Streichquartett schloss bei seinem Konzert in
der Essener Philharmonie mit diesem Werk sein Programm ab. Das
dürfte kein Zufall sein, denn auch in Béla Bartóks erstem
Streichquartett  op.  7  finden  wir  einen  kühn  erweiterten
harmonischen  Raum,  der  bei  aller  Orientierung  an
traditionellen  Formmodellen  (Fugato  und  Doppelkanon)  die
tonalen Zentren schwankend und flüchtig werden lässt und damit
heftige  Dissonanzen  nicht  ausblendet.  Wer  will,  kann  die
akkordischen  Satzfelder  Bartóks  mit  den  komplexen,
klangdichten harmonischen Konstruktionen Schumanns in seinem
langsamen Satz (adagio molto) vergleichen, der die Stimmen,
statt sie zu spreizen, zu Klangbildern verklammert. Die vier
Musiker steigern diesen und den letzten Satz von Schumanns A-
Dur-Quartett  zu  einer  exzessiven  Fülle  des  Klangs,  der
allerdings  ein  wenig  die  Kontraste  überströmt  und  zu
Gleichförmigkeit  neigt.

Diskretion und Noblesse

Ob das von den Vieren so beabsichtigt war, lässt sich jedoch
bezweifeln: Die der Bekämpfung des Virus geschuldete Hygiene
verringert  die  Zahl  der  verfügbaren  Plätze  um  etwa  zwei
Drittel, was nicht ohne Auswirkungen auf die Akustik bleibt.
Und so zuverlässig der Saal sonst die Nuancen auch gelten
lassen mag – jetzt wird man in der Mitte des Raumes das Gefühl
nicht los, als litten Farbe und Charakteristik des Tones.
Andererseits  kommt  ein  verhalten  weicher  Klang  den  Werken
Franz Schuberts und Robert Schumanns entgegen: Diskretion und
Noblesse korrelieren mit einer Haltung, die auf einen fein
abgestuften, differenziert gestalteten Ton setzt.



Béla Bartóks Streichquartett op. 7, 1910 uraufgeführt, bildet
den Abschluss einer kleinen, seit 2016 laufenden Reihe von
Konzerten, die jeweils eines der sechs Quartette des Ungarn
mit Werken der Klassik und Romantik verbanden. Der ruhevolle
Beginn koppelt schon im ersten Takt die zweite Violine von
Shinkyung Kim an die expressive absteigende Figur der ersten
Violine (Daniel Bell) an. Aber nicht allein um die formale
Entwicklung geht es, sondern um aparte harmonische Wirkungen:
Debussy und Wagner lassen grüßen.

Die  Viola  (Sebastian  Bürger)  und  das  Cello  (Armin  Fromm)
schalten sich behutsam ein, letzteres verhalten in hoher Lage.
Die  vier  Musiker  lassen  zwar  harmonische  Reibungen
hervortreten,  fassen  sie  aber  eher  in  feinsinnige
Differenzierungen statt in extrovertierten Überschwang. Auch
der  hartnäckige  Bordun  des  Cello,  ein  früher  Reflex  auf
Bartóks Interesse an der Volksmusik, erklingt nicht ruppig-
derb,  sondern  gefasst  und  gerundet.  Selbst  in  der  wilden
Energie des Schlusses ein beherrscht gestalteter Bartók.

Franz Schuberts einzigartiges Fragment in c-Moll (D 703), der
vollendete  erste  Satz  eines  abgebrochenen  Quartettversuchs,
steht  am  Beginn:  Die  feine  Tongebung  der  süßen,  echt
Schubert’schen  Melodie  wird  ausgekostet,  die  vibrierende
Unruhe  des  Tremolo-Beginns  ballt  sich  nicht  zu  düster-
romantischem Dräuen. Alles fließt locker und zärtlich, mit
leiser Wehmut, hinter der man den doppelten Boden nur ahnt.
Hier herrscht wissendes Gelingen.

Man freut sich über die erlesene Musik und blickt voraus auf
die  kommende  Philharmonie-Saison  2021/22,  in  der  sich  ab
Herbst so renommierte Formationen wie das Pavel Haas Quartett
gemeinsam  mit  dem  Dover  Quartet  (1.Oktober),  das  Delian
Quartett (8. November) und das Cuarteto Casals (17. November)
in Essen die Ehre geben. Auch das Mannheimer Streichquartett
wird, so ist zu hoffen, wiederkommen – und diesmal wieder an
seinen angestammten Auftrittsort auf Zollverein, den ihm die
Corona-Pandemie nun schon zwei Mal verwehrt hat.



Blumiges im Übermaß: Die New
Yorker Philharmoniker spielen
Werke  von  Béla  Bartók  und
Gustav Mahler in Essen
geschrieben von Anke Demirsoy | 22. Juni 2021

Alan  Gilbert,  Chefdirigent
der  New  Yorker
Philharmoniker, beim Konzert
in  der  Philharmonie  Essen.
(Foto: Sven Lorenz).

Die Qual der Wahl ist zuweilen nicht gering für Musikfreunde
im Revier. Zu berichten ist von einem Sonntag, an dem die
Wiener  Philharmoniker  im  Konzerthaus  Dortmund  gastierten,
während das New York Philharmonic Orchestra in Essen spielte.
Zugleich brachte das Theater Dortmund eine  Neu-Inszenierung
von Giuseppe Verdis „Otello“ heraus. Und das Essener Aalto-
Theater zeigte Richard Wagners „Lohengrin“.

Die New Yorker, zuletzt im Mai 2013 in der Philharmonie Essen
zu Gast, eröffneten den Abend mit einem der bedeutendsten
Werke  des  Ungarn  Béla  Bartók.  Die  „Musik  für
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Saiteninstrumente, Schlagzeug und Celesta“ aus dem Jahr 1936
erreicht eine hohe psychologische Dichte, bleibt aber zugleich
abgründig  und  rätselhaft.  Die  Instrumentengruppen  samt
Klavier, Celesta und Schlagwerk musizieren auf ausgesprochen
kammermusikalische  Weise  miteinander.  Das  ist  kein  Zufall,
entstand das Werk doch im Auftrag des Schweizer Mäzens Paul
Sacher,  dessen  Basler  Kammerorchester  das  Stück  auch  zur
Uraufführung brachte.

Unter der Leitung von Chefdirigent Alan Gilbert, dem ersten
gebürtigen  New  Yorker  auf  dieser  Position,  entfalten  die
Musiker  das  eröffnende  Andante  tranquillo  wie  ein  feines
Gespinst. Im leisen Pianissimo-Gemurmel der Streicher tauchen
verblüffende Farbmischungen auf, die uns den Einsatz einer
Flöte oder einer Oboe vorgaukeln, obschon kein einziger Bläser
auf dem Podium sitzt.

Die New Yorker glänzen auch in den folgenden drei Sätzen durch
Fingerspitzengefühl:  Sei  es  im  rhythmisch  durchpulsten
Allegro, das Momente brodelnder Intensität erreicht, oder im
ausgelassenen Finalsatz mit seinen bulgarischen Tanz-Rhythmen,
durch  den  die  Streicher  so  famos  surren  wie  ein  Schwarm
zorniger  Hornissen.  Zum  exquisiten  Hör-Erlebnis  gerät  das
Adagio,  das  mit  seinen  Paukenglissandi  und  Celesta-Klängen
eine  sonderbar  verschwommene  Atmosphäre  schafft.  Hin  und
wieder  tropft  ein  Xylophon-Ton  in  diese  traumgleiche
Wolkigkeit hinein, prallt hart an unser Ohr, ohne die Nebel zu
zerreißen.
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Alan  Gilbert,  die
Sopranistin  Christina
Landshamer  und  die  New
Yorker  Philharmoniker.
(Foto:  Sven  Lorenz)

Wie  zwiespältig  die  „himmlischen  Freuden“  sind,  von  denen
Gustav Mahler in seiner vierten und vermeintlich lyrischsten
Sinfonie kündet, erfassen Alan Gilbert und die New Yorker
Philharmoniker  indes  nicht.  Sie  zeichnen  ein  nahezu
ungebrochenes  Idyll,  das  zwar  feine  kammermusikalische
Differenzierung und scharfe Akzente kennt, aber wenig von den
schwarzen  Abgründen  erzählt,  an  denen  diese  Musik  auf
gefährlich  schmalem  Grat  entlang  wandert.  Stattdessen  jede
Menge  Blumenwiese,  oft  mit  so  unbefangener  Direktheit
ausgemalt wie ein klangprächtiger Walzer von Tschaikowsky.

So ländlert und walzert Mahlers Vierte wunderbar schön, aber
recht harmlos vor sich hin. Gilberts Entscheidung, den Bläsern
keine Podeste zu geben, hatte zudem unglückliche Folgen für
die Klangbalance. In dem Bemühen, gegen den Streicherapparat
anzukommen, übertrieben die Hörner, bis ihre Soli überpräsent
tönten. Trompeten und Posaunen wirkten hingegen wie entfernt.
Der Sopran von Christina Landshamer gefiel durch mädchenhaft
leuchtende  Farben,  war  aber  auch  leise  und  wenig
textverständlich.

Gustav Mahler persönlich stand diesem Orchester von 1909 bis
1911  als  Chefdirigent  vor.  Unvergessen  auch,  mit  welcher
Emphase sich Leonard Bernstein an der Spitze der New Yorker
Philharmoniker für Mahlers Sinfonien einsetzte. Der jüngste
Abend  in  Essen  wirft  die  Frage  auf,  was  aus  diesem  Erbe
geworden ist.

(Der  Bericht  ist  zuerst  im  „Westfälischen  Anzeiger“
erschienen).

Informationen  zum  Spielplan  der  Philharmonie



Essen: http://www.philharmonie-essen.de/konzerte/2017-4.htm)

Anti-Ideal  zur  höheren
Geigen-Tochter:  Patricia
Kopatchinskaja und Fazil Say
in Essen
geschrieben von Werner Häußner | 22. Juni 2021

Patricia  Kopatchinskaja
Photo: Marco Borggreve

An  Patricia  Kopatchinskaja  scheiden  sich  die  Geister.  Die
moldawische Geigerin pflegt einen radikalen Stil. Ihr Spiel
geht an die Grenzen, die intensiven Ausdruck von schierer
Brutalität scheiden. Die Kritik sagt ihr nach, den „Schmutz“
in  der  Musik  zu  lieben  –  das  Geräuschhafte,  den  bis  zur
Schmerzgrenze aufgerauten Ton. Die sie mögen, bewundern ihre
unbedingte Wahrhaftigkeit, ihre kompromisslose Ausdruckssuche.
Die  sie  ablehnen,  kritisieren  an  ihr  ungenierten
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Subjektivismus,  gepaart  mit  dem  Abschied  von  jeder
traditionellen  Ästhetik.

Nach dem bemerkenswerten Konzert in der Philharmonie in Essen
lässt sich feststellen: Beide Sichtweisen haben gute Gründe.
Aber: Was ist dann von der geigenden „Wildsau“ – wie sie sich
selbst einmal bezeichnet hat – zu halten? Steht sie für den
Auswuchs eines nach immer exaltierteren Novitäten gierenden
Kunstbetriebs, in dem nur Aufmerksamkeit erzielt, was schräg,
extrem und unerhört ist? Oder für einen kompromissloser Zugang
zu Musik, die sich allzu leicht ins Ohr schmeichelt, weil ihre
ursprünglichen Ausdrucks-Intentionen nicht mehr wahrgenommen
werden?

Schon  vor  gut  zwei  Jahren  hat  die  moldawische  Geigerin
gemeinsam mit ihrem Klavierpartner Fazil Say auf einer beim
Label  naїve  erschienenen  Disc  demonstriert,  dass  sie  von
Beethoven und Ravel Politur und Perfektion abkratzt. Wer sich
gelegentlich  mal  ins  Konzerthaus  Dortmund  aufmacht,  konnte
dort  schon  2006/2007  die  Kopatchinskaja  als  „junge  Wilde“
bestaunen. Ein Ruf, der ihr von einigen Musikkritikern auch
willig vorausposaunt wird.

In Essen waren die Reaktionen im beachtlich gefüllten Parkett
des  Alfried-Krupp-Saales  meist  enthusiastisch,  teils  auch
reserviert. Sie spiegeln getreu, wie die so gar nicht dem
Ideal der geigenden höheren Töchter entsprechende Musikerin
wahrgenommen wird. Nach dem ersten Satz von Schuberts a-Moll-
Sonate  dürfte  klar  gewesen  sein:  Es  geht  Say  und
Kopatchinskaja nicht um die Show. Auch nicht um den „Schmutz“
in der Musik. Sondern darum, eine Musik zu vergegenwärtigen,
deren Tiefe sich heute in der Masse des Gehörten zu eben jener
gepflegten  Glätte  nivelliert  hat,  mit  der  sie  als
erschütterungsloses  akustisches  Dessert  niemanden  verstört.
Die nicht mehr aus der Ruhe bringt, es sei denn, es verspielt
sich jemand.

Dieses  gegenwärtig  Setzen  geschieht  schon  in  den  ersten



Perioden: Say entwickelt die weichen Linien des Klavierparts
aus dem Nichts. Die Geigerin fährt mit dem eröffnenden Vier-
Ton-Motiv unwirsch in die Idylle. Aber im Nachsatz zieht sie
sich  wie  erschrocken  ins  Träumerische  zurück.  Ein  paar
Sekunden machen klar, aus welchen Extremen Schuberts Stück
besteht. Say spinnt in seinem ersten Solo den Gegensatz aus:
Er lässt ein schwärmerisches Legato fließen, das für sich
genommen  reinster  Kitsch  wäre  –  würde  nicht  seine
Geigenpartnerin  die  ätherische  Schönheit  mit  dem  erneuten
Einwurf des verstörenden Anfangsmotivs als Illusion entlarven.

Patricia Kopatchinskaja gibt aber nicht die Hexe vom Dienst:
Auch sie kennt die traumverlorenen Arielstöne, veredelt mit
feinstem Vibrato. Auch sie kennt den „heiligen Gesang“ des
zweiten Satzes, die sanfte Steigerung ins Hymnische, an die
sich Fazil Say schüchtern herantastet. Aber sie kennt auch das
heftige Temperament zu Lasten der makellosen Politur des Tons.

Bei Beethovens „Frühlingssonate“ hört man, was ein exponiertes
Sforzato eigentlich ist. Die Musik drängt im Kopfsatz geradezu
verzweifelt vorwärts, als sei ihr ein Dämon auf den Fersen.
Kopatchinskaja lässt die Skalen blitzen, Say die Bässe dröhnen
– aber man findet schwerlich einen Moment, der sich aus lauter
Selbstgefälligkeit  gegen  die  Musik  richten  würde.  In  den
ruhevollen Kantilenen des „Adagio molto espressivo“ schnurrt
der Tiger: Bei allem Furor ist Kopatchinskaja zur erfüllten
Sanglichkeit fähig.

Das  Programm  ist  sinnig  zusammengestellt:  Verbinden  sich
Beethoven  und  Schubert  durch  ihre  Suche  nach  expressiver
Erweiterung der Formmodelle, teilen Brahms‘ d-Moll-Sonate und
Ravels  „Tzigane“  die  Idee  des  „Zigeunerischen“.  Brahms‘
Allegro  verschwimmt  unter  Fazil  Says  Händen  in  einem  zu
weichen Wattebett, aber nach der Exposition toben sich die
beiden  Musiker  in  erregter  Passion  aus:  Doch  selbst  wenn
Kopatchinskaja  den  Zusammenhalt  der  Phrasierung  in  Frage
stellt, bleibt der Eindruck, hier gehe es einer Künstlerin um
den unbedingten, selbst im gewagtesten Risiko verantworteten



Ausdruck.  Man  kann  diesen  Kopfsatz  ganz  anders  auffassen,
schwerlich aber authentischer und persönlicher.

Das Adagio stellt in der Musizierhaltung die Rückbindung zu
Schubert her: Die Geigerin spinnt hinreißend weite, doch mit
Spannung  erfüllte  Phrasen  aus.  Im  dritten  Satz  lässt  sie
hören, wie sie die Töne „reißen“ kann, doch nie überschreitet
Kopatchinskaja die Grenze, jenseits derer der Kunst-Charakter
des Klangs an die bloße Sensation des Geräuschhaften verraten
würde.  Und  der  Beginn  von  Ravels  „Tzigane,  rapsodie  de
concert“  ist  wie  ein  ferner,  rauchiger  Reflex  auf  die
Folklore, die der Komponist im Ohr gehabt haben mag, als er
sich von der Geigerin Jelly d’Arányi und ihren ungarischen
Weisen anregen ließ.

Es sind die Aspekte des Gebrochenen, nicht die Imitation des
Folkloristischen, die Say und Kopatchinskaja interessieren –
bis hin zur furiosen Steigerung und zum gespenstischen Klang-
Irrlicht. Dass die beiden Musiker als Zugabe einen rumänischen
Tanz Béla Bartóks wählen, steht in der Linie des Programms.
Dass Kopatchinskaja in Jorge Sanchez-Chiongs „Crin“ (1996) mit
ihrer Geige „schimpft“, amüsiert das Publikum. Und die Lacher
haben beide auch mit der überraschenden Bearbeitung von „Für
Elise“ von Fazil Say auf ihrer Seite.

Fazit des Konzerts: Der Anspruch der Kunst wird nie aufgegeben
zugunsten einer exaltierten Selbstdarstellung. So riskant, so
glühend, so entfesselt die beiden auch spielen mögen: Hinter
jeder  Note  steht  die  Demut  vor  dem  Werk.  Ein  bedeutendes
Konzert, das hörbar macht, wie aufregend gegenwärtig Musik
sein  kann,  wenn  man  sie  aus  der  wohligen  Sphäre
berührungslosen  Genusses  befreit.

Patricia Kopatchinskaja ist in der Region wieder zu erleben:
Am 11. November spielt sie im Konzerthaus Dortmund mit dem
Philharmonia Orchestra London das Violinkonzert von Esa-Pekka
Salonen. Am 29., 30. und 31. Januar ist sie in Köln zu Gast
und  spielt  mit  dem  Gürzenich-Orchester  unter  Ulf  Schirmer



Mozarts D-Dur-Violinkonzert. Nach Essen kommt sie wieder ab
31. Mai zu einer Meisterklasse mit Sol Gabetta (Cello) und
Henri Sigfridsson (Klavier). Die drei spielen am 2. Juni 2012
in der Philharmonie Klaviertrios. Mehr auf der offiziellen
Webpage der Geigerin: http://www.patkop.ch/


