Klavier-Festival Ruhr: Mit
Bravour in die Sommerpause

geschrieben von Gastautorin / Gastautor | 18. Juli 2021

Arcadli Volodos bei seinem Konzert im Kulturzentrum
Herne. Foto: Peter Wieler

Zum Ende der Sommer-Ausgabe des Klavier-Festivals Ruhr 2021
spielten Arcadi Volodos und Lise de la Salle herausragende und
emotional bewegende Konzerte. Gastautor Robert Unger
berichtet.

Bereits zum 17. Mal war Arcadi Volodos zu Gast beim Klavier-
Festival Ruhr und interpretierte in Herne zu Beginn seines
Konzertes die sechs Klavierstlcke op. 118 von Johannes Brahms.
In diesen gewichtigen Miniaturen zeigt Volodos seine
Genialitat in einer unaufgeregten, fein ausgeformten und
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prazisen Spielweise. Auch seine dynamische Finesse entfaltet
sich im elegant flanierenden ersten ,Intermezzo”. Jeder Ton
findet Raum zur Klangentfaltung, die Bass-Linie wird
hervorragend ausgeformt.

Im zweiten Teil des Konzertes kann der Pianist seine
exzellenten Fahigkeiten in der Interpretation der Sonate A-Dur
D 959 von Franz Schubert abermals unter Beweis stellen. Die
Sonate, die zu den letzten drei Klaviersonaten des Komponisten
gehort und als ,klangschonste” und ,pianistischste” bezeichnet
wird, ist eine perfekte Partnerin fur Volodos. Schon der
Beginn mit seinen dominanten Oktaven in der linken Hand und
der fast barocken Rhythmik zeigt ausgesprochen kraftvolles, an
Beethoven gemahnendes Profil. Die dritte Wiederholung des
Auftaktmotives kleidet Volodos in stilvoll zurickgenommene
Virtuositat.

Hohepunkt des Konzertes ist dann ohne Zweifel das Andantino
der Sonate. Der duster-fatalistische Charakter des Satzes mit
den abrupten Einschlagen wirkt in seiner romantischen
Zerrissenheit aus seiner Zeit hinaus weisend. Mit klaren
Linien und Feingeflihl interpretiert Volodos die Sonate bis zum
letzten Ton. Das Publikum erhebt sich zu einem 1lang
anhaltenden Applaus; der Pianist dankt fur die Anerkennung mit
funf sehr unterschiedlichen und eindricklichen Zugaben von
Schubert, Brahms, zwei Mal Frederic Mompou und Alexander
Skrjabin.

Gedenken an Flutopfer

Dem Intendanten des Festivals, Franz Xaver Ohnesorg, war es
ein Anliegen, das Abschlusskonzert am 16. Juli mit Lise de la
Salle in der Mercatorhalle in Duisburg nicht ohne Gedenken an
die Opfer der Flutkatastrophe in Nordrhein-Westfalen und
Rheinland-Pfalz beginnen zu lassen. Ohnesorg nutzte seine
sonst routinemalBige BegriuBung, mit bewegenden Worten den
Geschadigten sein Mitgefuhl auszusprechen. Lise de la Salle
hatte sich entschlossen, 1ihrem Konzertprogramm Johanns



Sebastian Bachs Choral ,Ich ruf zu Dir, Herr Jesu Christ” 1in
der Bearbeitung Ferruccio Busonis voranzustellen. Danach erhob
sich das Publikum zum Gedenken still von seinen Platzen.
Solche Momente kann es nur in Live-Konzerten geben; Kkein
Streaming-Angebot vermag einen solchen Akt gemeinsamer
Sammlung und bewegend ausgedruckten Mitgefuhls hervorzurufen.

Viel mehr als eine ,Einspringerin“

Lise de 1la Salle in der Mercatorhalle Duisburg beim
Klavier-Festival Ruhr.
Foto: Peter Wieler

Lise de la Salle, die seit ihrem Debiut 2012 erst zum dritten
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Mal beim Klavier-Festival Ruhr auftritt, beweist, weit mehr
als ein ,Ersatz” fur die in den USA auf ihre Visa-Unterlagen
wartende Hélene Grimaud zu sein. Viel mehr als bloB eine
Einspringerin, Uberzeugt sie mit einer vollig unpratentiosen,
jeglicher Virtuosen-Zelebration abholden, geradezu
spirituellen Interpretation der herausfordernden h-Moll-Sonate
von Franz Liszt. Den Rahmen setzen spanische und
lateinamerikanische Tanze und Charakterstiucke von Isaac
Albéniz und Alberto Ginastera: Die ,Cantos de Espana“ mit dem
als Gitarrenstuck beruhmt gewordenen ,Asturias” und Ginasteras
~1res Danzas Argentinas” spielt Lise de 1la Salle
bewundernswert prazis, kristallklar in den an Gitarrentechnik
erinnernden Akkordsalven, rhythmisch schmiegsam und mit einer
faszinierenden Palette von Anschlagsfarben. Dieser Pianistin
mochte man gerne wieder begegnen.

Ausblick auf den Herbst

In einem Video zur ersten Halbzeit des Klavier-Festivals auf
dessen Webseite zeigt sich Franz Xaver Ohnesorg dankbar fur
die groBzugige Unterstitzung der Sponsoren sowie die Treue und
den Zuspruch des Publikums. Mit einer Auslastung von 80
Prozent wunter Berucksichtigung der jeweils aktuellen
Hygieneregeln kann der Intendant ohne Frage zufrieden sein.
Dennoch kommt die Frage auf, warum es nicht gelungen ist, mehr
Konzertbesucher zu aktivieren? Ist der meist kurzfristige
Vorverkauf schuld? Empfinden die Menschen die Hygieneregeln
als zu einschrankend? Fehlt ein unbeschwertes
Gemeinschaftserlebnis? O0der beflirchten die fruheren
Konzertbesucher angesichts der Meldungen Uber eine sich
anbahnende vierte Welle gesundheitliche Risiken? Dazu wird es
noch einiger sorgfaltiger Analysen bedlrfen.

Ohnesorg jedenfalls schaut mit professioneller Zuversicht auf
die am 3. September startende Herbstausgabe des Klavier-
Festivals. Er hat es wieder geschafft, ein umfangreiches,
hochkaratiges, aber auch mit 15 Debuts besetztes Programm
zusammenzustellen. Fur das Festival, das normalerweise von Mai



bis Juli seine Spielzeit hat, wird es wohl dennoch nicht
einfach, sich gegen die Fulle von Premieren und
Eroffnungskonzerten durchzusetzen, die im September alle
gleichzeitig um das musikliebende Publikum buhlen werden.

Zum Auftaktwochenende vom 3. bis 5. September erwartet das
Publikum drei exquisit besetzte Konzerte: mit den Brudern
Lucas und Arthur Jussen in Mulheim/Ruhr, mit Anne-Sophie
Mutter, Lambert Orkis (Klavier) und Pablo Ferrandez (Cello) in
Essen und ein Abend, bei dem Sir Andras Schiff in der
Philharmonie Essen ein erst zu Konzertbeginn verklindetes
Uberraschungsprogramm spielt. 35 Konzerte sollen bis Dezember
2021 wieder im gesamten Ruhrgebiet und dariber hinaus das
Publikum in seinen Bann ziehen.

Er wird anlasslich seines 90. Geburtstags durch eine
Reihe von Konzerten geehrt: Alfred Brendel, geschatzter
Mentor vieler heute weltberiuhmter Pianisten. Foto:
KFR/Mark Wohlrab

Weitere Hohepunkte sind sicherlich die Konzerte anlasslich des
90. Geburtstages von Alfred Brendel mit Pianisten, denen
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Brendel als Mentor verbunden ist — so Pierre-Laurent Aimard,
Kit Armstrong, Imogen Cooper, Francesco Piemontesi und Anne
Queffélec. Wieder dabei sind Meisterpianisten wie Marc-André
Hamelin, Krystian Zimerman und Jos van Immerseel. Unter den
funfzehn Deblutanten finden sich junge Talente wie die von
Evgeny Kissin benannte Stipendiatin des Klavier-Festivals Ruhr
2020, Eva Gevorgyan, den Gewinner des Brusseler Wettbewerbs
,Reine Elisabeth” 2021, Jonathan Fournel oder die Schiulerin
des legendaren Dmitri Bashkirov, Pallavi Mahidhara. In der
Jazz-Line kommt endlich der Stipendiat des Jahres 2020, der
chinesische Jazz-Pianist, A Bu, zu seinem pandemiebedingt
verspateten Debut.

Ab sofort kénnen sich Interessierte auf www.klavierfestival.de
Ihr Vorkaufsrecht flur zahlreiche Konzerte sichern. Der
eigentliche Ticketverkauf beginnt am Donnerstag, 19. August.

Bilder einer Seele: Khatia
Buniatishvili bezaubert beim
Klavier-Festival in Miilheim

geschrieben von Werner Haullner | 18. Juli 2021
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Khatia Buniatishvili in
Milheim. 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
ungewdhnlich 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
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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 1in
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 Virtuosenstick ,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 Kkein Einknicken
zugunsten bloBer 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 1in 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.
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Die Neue Philharmonie
Westfalen auf den Spuren der
Farbenpracht ungarischer
Musik

geschrieben von Martin Schrahn | 18. Juli 2021

Rasmus Baumann und die Neue
Philharmonie Westfalen.
Foto: Pedro Malinowski/NPW

Der stilisierte Notenschliissel, gleich einer eilig
dahingeworfenen Kritzelei, ist so etwas wie ein Markenzeichen
der Neuen Philharmonie Westfalen (NPW). Symbolisch steht er
vor allem fiir Dynamik.

Das durfte ganz im Sinne von Rasmus Baumann sein, Chefdirigent
des Orchesters. Denn sein Stil auf dem Podium ist von viel
Elan gepragt. Mag ihm auch das groBe Charisma fehlen, versteht
er es doch, Freude an der Musik zu vermitteln. Daruberhinaus
aber scheint das gemeinsame Spiel eine Frage von Genauigkeit,
Strukturbewusstsein, mithin von gehdriger Konzentration zu
sein.

Neun Sinfoniekonzerte bestreitet das Orchester in dieser
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Spielzeit, sieben davon dirigiert Baumann selbst. Diese
Prasenz, diese Kontinuitat ist von eminenter Bedeutung. Gilt
es doch, einen Klangkdorper zu formen, dessen Qualitat sich mit
anderen Formationen der Region messen kann. Die NPW scheint
dabei auf einem guten Weg. Manche Entwicklung ist uberaus
achtbar.

Das zu erleben, hat nun das 6. Sinfoniekonzert alle
Gelegenheit geboten. Das Programm mit Musik ungarischer
Komponisten ist namlich bestens dazu geeignet, in Klangen zu
schwelgen, solistisch zu glanzen, oder rhythmische Kraft zu
entwickeln. Wie etwa in Zoltan Kodalys ,Tanze aus Galanta“.
Hier paaren sich Schwermut und ungebremste Lebensfreude. Hier
besticht das homogene, suffig-leidenschaftliche Spiel der
Streicher ebenso wie das melancholische Klarinettensolo. Dank
Baumanns exakten Dirigats gelingen die Tempowechsel, spielt
das Orchester rhythmisch lUberwiegend a point.

Ein Mann mit Herz
far Partituren:
Rasmus Baumann,
Dirigent. Foto: NPW

Problematisch aber bleibt, dass Dirigent und Orchester
offenbar viel in Struktur denken, in klarer Gliederung, und so
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holzschnittartiges Musizieren nicht immer vermeiden konnen.

Die Prasenz mancher Instrumente geht zudem einher mit der
Blasse anderer. Evident wird dies in Béla Bartdks ,Konzert fur
Orchester”. Denn hier wird, in Anlehnung an das barocke
,Concerto grosso“-Prinzip, das Zusammenspiel verschiedener
Instrumente oder Instrumentengruppen zwar plastisch
herausgeschalt, doch die Fallhohe des Werks an sich, die grolSe
Idee, bleiben unterbelichtet.

Baumann 1lasst kontrolliert musizieren, zu Lasten
interpretatorischer Spontaneitat. Der grell parodistische
Einwurf im ,Intermezzo interrotto” etwa wirkt allzu handzahm.
Die dustere ,Blaubart“-Atmosphare des 3. Satzes aber, das
unheimliche Flirren, die sich steigernde Emphase illustrieren
gehorige Dramatik. Bartdék, mit allem Herzblut ein Ungar, krank
und unglucklich im amerikanischen Exil, spiegelt mit diesem
Konzert eben auch seine Seele. Dies allerdings vermittelt die
Neue Philharmonie Westfalen nur bedingt.

Besser aufgestellt ist das Orchester indes, wenn es um die
Deutung von Franz Liszts 2. Klavierkonzert geht. Glanz und
Heroik bestimmen das Klangbild. Nur schade, das Solist Bernd
Glemser ein wenig angestrengt wirkt, um den hochvirtuosen
Klavierpart zu meistern. Auch was das Spiel mit Farben angeht,
hat das Orchester mehr zu bieten denn der Solist. Glemser
spielt souveran, aber etwas statisch — und im Ubrigen sehr auf
den Dirigenten fixiert. So bleibt alles im Gleichgewicht, und
der Liszt’sche Brocken wird zur schwer verdaulichen
Angelegenheit. Es ist aber, das sei hier kuhn behauptet,
ohnehin nicht das beste Stuck des Komponisten.



In grellem Licht: Vesselin
Stanev mit einem Liszt-
Programm in Diusseldorf und
Essen

geschrieben von Werner Haullner | 18. Juli 2021

Vesselin Stanev ist einer der Pianisten, die wenig Aufhebens
um sich machen und unbeirrt ihren kiinstlerischen Weg
verfolgen. Im Falle des bulgarischen, in Paris 1lebenden
Kiinstlers fiihrt er immer wieder zu Franz Liszt: 2011
iiberzeugte er beim Klavier-Festival Ruhr in Gelsenkirchen mit
den aberwitzig schwierigen ,Etudes d‘exécution transcendante”;
jetzt gastierte er mit einem nicht weniger anspruchsvollen
Programm im Rahmen einer Tournee in Diisseldorf und im RWE-
Pavillon der Essener Philharmonie. Dort war er zuletzt 2012
mit einem Chopin-Abend zu erleben.

Veranstalter des Konzerts war ,Inno Artistico”, einem Text auf
der Homepage zufolge ,eine private Gesellschaft, die sich der
Werterhaltung im Bereich der klassischen Musik verpflichtet
fuhlt“. Unter dieser Pramisse mache sie sich zur Aufgabe,
ausgewahlte Musiker auf ihrem kunstlerischen Weg langfristig
zu begleiten.

Den ersten Teil des Konzerts bildeten zwei Opern-Fantasien, zu
Bellinis ,Norma“ und Mozarts ,Don Giovanni®. Liszt hat diese
Form nicht nur perfektioniert, sondern aus der Sphare des
gelehrten Salons, der Ubung fir hdhere Tdéchter und des
gefalligen Potpourris herausgeholt. Er nennt seine
Bearbeitungen auch ,Reminiszenzen“: ein deutlicher Hinweis,
dass es ihm darum geht, aus dem Material musikalisch Neues zu
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schaffen. Stanev lasst sich auf diesen Prozess ein und
unterstreicht ihn. Die ,Réminiscences de Norma“ schlieBt er
harmonisch auf, zerkluftet sie mit hartem, wuchtigem Anschlag.
Er macht seinen Zuhorern klar: Bellini horen wir hier nicht,
sondern den kraftvollen, virtuosen Stil des Klavier-
Hexenmeisters des 19. Jahrhunderts.

Mit seiner sezierenden Art weist Stanev das schmeichelnde
Legato der Melodiebdgen Bellinis zuriuck. Er verzichtet auch
auf das ,furioso” im Presto-Abschnitt vor dem Ende. Und mit
den Farben der Wehmut oder des Trotzes hat er’s ebenfalls
nicht. Eine sperrige, beeindruckende, aber nicht immer
uberzeugende Version.

Ahnlich geht er mit dem Mozart-Material um: Bass-Donner,
vehemente Skalen, ,Marcatissimo“-Anschlage in den Abstiegen in
unergrundliche Tiefen. Der Komtur lasst — mit meist wenig
differenzierter Lautstarke — gruBen. Das 1ist nicht die
Erdenspeise verbindlicher Mozart-Soupers, das ist das bronzene
Drohnen der Pforten des Jenseits. Die glitzernde Virtuositat
Liszts, aber auch das Atherische und das Schattenhafte kommen
zu kurz: Stanev sieht in ,Reich mir die Hand, mein Leben*“
einen Reflex auf die Katastrophe. Auch der Furor des — einst
verharmlosend als , Champagner-Arie“ verbramten — Solos, in dem
Don Giovanni um sich selbst kreist, wird mit knochigem Non-
Legato abgeklopft. Stanev meidet Eleganz, leider auch manchmal
Innenspannung: Weihwasser fur den Teufel aus dem Salon!

Nach der Pause andert Stanev in der Dante-Fantasie und im
Mephisto-Walzer seine Haltung: Jetzt kennt er auch Warme und
spannende dynamische Triebkrafte, jetzt inszeniert er auch
Beleuchtungswechsel, kehrt Farben hervor, dampft ab und baut
zwischen atherischer Gelostheit und zupackendem Marcato
Spannung auf. Und so wandert in ,Apres une lecture du Dante”
der gesturzte Engel Luzifer durch damonische Schluchten und
auf o0de Gipfel, in dampfenden Nebeln und in schneidendem
Licht. Hier und im Mephisto-Walzer Nr. 1 hat Stanev seinen Ruf
als aulerordentlich tief schurfender Liszt-Interpret



erfolgreich verteidigt.

Kent Nagano und Kit Armstrong
uberraschen 1in Essen mit
Berlioz und Liszt

geschrieben von Werner Haullner | 18. Juli 2021

Kent Nagano. Foto: Leda and
St-Jacques/Sony Classical

Uber dem Konzert stand nicht die glutvoll goldene Sonne
Italiens, sondern das kiihle blaue Licht des griechischen
Gebirges. Kent Nagano und das Orchestre symphonique de
Montréal durchleben in der Essener Philharmonie Hector
Berlioz‘ ,Symphonie fantastique”“ nicht als fiebriges
Passionsstiick. Sie richten den Blick auf die Exaltationen,
Leidenschaften und Schmerzen dieser ur-romantischen
Komposition, als safen sie auf den Rangen eines Amphitheaters,
wahrend unten eine Tragodie spielt. Eine erhabene Tragoddie,
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kein heiBbliitiges Melodram.

Kent Nagano hat einen hdchst prazisen, hodchst reflektierten
Zugang zu solchen Werken. Er ist kein ,Bauch“-Musiker, der
sich in die elegischen und grotesken, die hochfahrenden und
depressiven Seiten hineinwirft, die Berlioz in funf Satzen
aufblattert. Er betrachtet diese Seelen-Landschaft nicht, als
habe sie Eugene Delacroix mit sattfarbigem Schwung auf die
Leinwand geworfen, sondern als habe — sagen wir einmal — der
Goethezeit-Maler Jakob Philipp Hackert eine ordentlich
gegliederte, kuhl beleuchtete Landschaft gemalt.

Oder, musikalisch gesprochen: Bei Nagano fuhrt eher der
lichte, erhabene Tonfall des von Berlioz hochverehrten
Christoph Willibald Gluck Regie, nicht der brodelnde
Hexenkessel eines Franz Liszt. Frisch und durchsichtig wirkt
der Klang des Orchesters aus Montréal. Hier interessieren
Entwicklungen, Dissoziationen von Klang und Form, Reibungen
und Verschrankungen des Materials. Kochende Emotionen, Wahn
und Rausch, Bizarres und Magisches treten unter diesem nahezu
perfekt gestalteten Klanggewand nicht offen hervor: Es
scheint, als verhulle ein kostbar-leicht gewebter Stoff ihre
brutale Unmittelbarkeit.

Wer sich auf diesen distanzierten Zugang zu Berlioz einlasst,
muss zunachst Askese uben: Das Idyllische und das Fiebrige im
zweiten Satz haben keine Farbe. Der ,Szene auf dem Lande”
fehlt der melancholisch traumende Duft, den eine
spannungsreiche Agogik, das Spiel mit Pause, Fermate und
melodischem Bogen erzeugt. In der psychedelischen Wahnwelt des
Finalsatzes sind weder die klanglichen Extreme etwa von
Klarinette und Fagott ausgereizt, noch spielt das -
ausgezeichnet disponierte — Blech mal so richtig ,dirty“.

Aber die Belohnung lasst auch nicht auf sich warten: Nagano
weill ja, was er tut, sein Tauschgeschaft zeitigt Fruchte. Er
fuhrt konsequent weiter, was einst Lorin Maazel mit dem
Sinfonieorchester des Bayerischen Rundfunks schon einmal



durchexerziert hat: Gegen alle Kritik an den formalen
Dispositionen gibt er Berlioz vor dem Hintergrund Beethovens
die Wurde als Symphoniker zuruck. Hier erklingt eben nicht
romantische Stimmungsmusik, sondern trotz aller ,idée fixe“
ein auch aus seiner Form heraus faszinierendes Werk. Und um
diese Erkenntnis nicht durch den Uberwdltigenden Effekt zu
ubertonen, Ubt Nagano uberlegte Zuruckhaltung. Die Munchner
mochten ihn deswegen nicht — aber wer sagt, dass an der Isar
das Urmafl musikalischen Denkens definiert wird?

Mit dem 21jahrigen Kit Armstrong hat Nagano einen Partner fur
Franz Liszts Zweites Klavierkonzert gefunden, der es ihm 1in
der Verweigerung des Naheliegenden gleich tut. Heil, wie
konnten die Finger fliegen, wie konnte das Pathos prunken, wie
konnte der mondane Virtuose sein Publikum becircen! Nichts
dergleichen bei dem sehr ernsten, einmal zu reif, dann wieder
fast kindlich schichtern wirkenden Armstrong: Wie absichtslos
verwebt er die Arpeggien des Beginns aufs Delikateste mit dem
Orchester.

Wie glicklich geben und nehmen sich die Musiker aus Montréal
und der Solist die Motive und Stimmungen gegenseitig weiter.
Wie geschmackvoll finden sich die kontrollierte Noblesse des
Pianisten und der fein-sonore Ton des Solo-Cellos zu intimer
Salonmusik zusammen. Hier wird eher Uber Liszt meditiert als
Material Llustvoll ausgestellt. Fir jeden Freund saftigen
Musizierens enttauschend, wer aber subtile Zwischentone und
einen moderat-unkonventionellen Zugang liebt, wird reich
begluckt. Auch in seiner Zugabe halt sich Kit Armstrong
konsequent von virtuosem Auftrumpfen fern: eine zart
sinnierende Liszt-Miniatur statt einer beifallheischenden
Glanznummer.

Mit Claude Viviers ,0Orion“ bringt das Orchester einen Blick
auf Kanadas zeitgendssische Musik mit: Der 1948 geborene
Vivier studierte unter anderem in Koln bei Karlheinz
Stockhausen, 1liel8 sich von oOstlich-asiatischer Musik
inspirieren und kam 1983 durch einen Mord in Paris ums Leben.



Das knapp viertelstiindige Werk, 1980 vom Montréaler Orchester
unter seinem damaligen Chef Charles Dutoit uraufgefuhrt, setzt
ausgiebig Schlagwerk ein, aber der Solo-Trompete 1ist
vorbehalten, eine Melodie vorzustellen, die 1in sechs
Abschnitten verarbeitet wird. Das klingt, wie es eben in den
achtziger Jahren geklungen hat: tonal gezugelt, klangverliebt
und in ahnungsvoller Ruhe meditierend. Ein Konzert, das in der
Sicht auf Berlioz wie auf Liszt aufschlussreich ent-tauschte.

GleiRende Raserei in Miilheim:
Daniil Trifonov kehrt zum
Klavier-Festival zurick

geschrieben von Werner Haullner | 18. Juli 2021

Daniil Trifonov. Foto: KFR

Bei seinem Klavier-Festival-Debiit 2012 hat die Rhein-Ruhr-
Presse von Daniil Trifonov noch kaum Notiz genommen: Einer
jener Newcomer eben, die einmal hochgespiilt werden, kaum Luft
holen konnen auf den Schaumkronen jungen Ruhms, und schon
wieder in den Wogen des Betriebs untergehen, die im selben
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Moment das nachste Wundertalent aus dem Wellental heben.

Bei Trifonovs Ruckkehr in die Stadthalle Mulheim 2013 sieht
das Echo anders aus. Jetzt hat der 22jahrige einen Namen, eine
Fama. Trifonov, so scheint es, hat es geschafft, spielt im
Kreis der Pianisten mit, die ,man“ einfach kennen muss, will
man sich fur die Kunst auf Elfenbein und Ebenholz ernstlich
interessieren.

Was der russische Nachwuchskinstler im 1letzten Jahr 1in
Diusseldorf gezeigt hat, fuhrt er in Mulheim extrem gescharft
weiter: Wucht und Kraft des Zugriffs, eine gewaltige Pranke im
Bass, gleillende Raserei uber alle Oktaven hinweg, schwer
atmende Grenzerkundung der physischen Leistungsfahigkeit. Er
hat sich die passenden Stucke dazu ausgesucht: Franz Liszt
zuallererst, mit vier ins Damonisch-Gewaltige ubersteigerten
Transkriptionen von Schubert-Liedern und der h-Moll-Sonate,
und nach der Pause Sergej Rachmaninows Variationen nach
Chopins Opus 22, erganzt durch ,Rachmaniana”“, eine selbst
komponierte Suite als Hommage an den groflen Komponisten und
Pianisten.

Ein veritables Virtuosenprogramm also, eines, das alle Krafte
fordert, intellektuell wie physisch. Bei einem vor Energie
berstenden jungen Mann wie Trifonov muss das zu standing
ovations fuhren. Sie brachen erwartungsgemal los. Aber der
Jubel Uber so viel Kraft, pianistische Bravour und
musikalische Chuzpe lieB nicht vergessen, dass der Abend nach
einer Seite krangt: Es bestatigt zu eilfertig das Klischee des
Tastenlowen und fegt die Aspekte der Kunst Trifonovs zur
Seite, die 2012 in Dusseldorf zeigten, dass hier mehr als ein
extrem zupackender Hochleistungssportler a la russe am Fligel
sitzt.

Dabei war vor der Pause alles im Lot: In Schubert/Liszts
»Friuhlingsglaube” sinnt Trifonov dem 1lyrisch-kantablen
Aufschwingen nach, gibt der Melodie die weiche Farbe der
Entridckung mit. Die ,Forelle” gestaltet er mit rhythmisch



sinnigen Pointen nicht nur als flielend-sangliches Legato,
sondern als ein sich bedrohlich verdichtendes, tddliches
Drama. Und den ,Erlkénig“ treibt er schnaufend in
Extremkontraste: wildes Entsetzen in den Gewittern der
Oktavtriolen, fahles, trigerisches Dammerlicht in der matten
Beruhigung. Die letzten Akkorde sind groBes Liszt-Kino: So
schlagen die Tore des Lebens zu, wenn ein Leinwanddrama in
Vielfach-Surround-Sound zu Ende geht.

Derart vorbereitet, knupft die h-Moll-Sonate bedeutungsschwer
an den stickig-dunklen Klangen an. Trifonov macht schnell
klar, dass er dieses Paradestuck auch als solches darstellen
will. Fille und Uberwdltigung, krasse Extreme, eruptive
Ausbriche — aber kein Larm: Trifonovs Exaltationen sind
reflektiert, Kkeine instinktiven Brutalitaten einer
entfesselten Kraftprotzerei. Er versteht es, auch im
Fortissimo noch so abzutdonen, dass die harmonische Kihnheit
nicht im schaumenden Gebrau der Klange unhorbar wird. Er
versteht es, zuriuckzunehmen, die dynamische Wucht des
drangenden Verlaufs abzufedern. Und er lasst nicht vergessen,
wie suggestiv Liszts lyrische Selbstversenkung am Klavier
wirken kann.

Ware mit dieser brillant reflektierten Deutung der h-Moll-
Sonate der Abend zu Ende gewesen, er ware mit Recht grof8 zu
nennen gewesen. Doch Trifonov wollte noch eins draufsetzen und
drosch die Rachmaninow-Variationen in den horbar erschopften
Fligel der Milheimer Stadthalle. Noch einmal ein Gewitter,
noch einmal Anspannung bis zum AuRBersten — doch selbst der
starkste Reiz stumpft ab. Und so bestatigten die silbrig
hochfahrenden Arabesken, die drohnenden Glockenschlage des
Basses und das Fingerfeuerwerk nur noch, was man in der Liszt-
Sonate bereits musikalisch eindricklicher erfahren hatte.

Daniil Trifonov kehrt in die Region zuruck mit einem
Klavierabend in der Philharmonie K6ln am Mittwoch, 2. Oktober
2013. Auf dem Programm stehen Werke von Strawinsky, Ravel,
Schonberg und Schumann. Info:



http://www.koelner-philharmonie.de

Offene Wege der Jugend:
Ismael Margain beim Klavier-
Festival Ruhr in Dortmund

geschrieben von Werner Haullner | 18. Juli 2021

Miissen junge Debiitanten immer gleich nach den Sternen greifen?
Missen sie sich mit den Gipfelwerken der Klavierliteratur
Vergleichen aussetzen, die wie eine gewaltige Last aus 100
Jahren dokumentierter Rezeptionsgeschichte auf ihnen lasten?

Ismael Margain, der 20-jahrige aus einem — wie das
Programmheft extra betont — mittelalterlichen Stadtchen in der
Dordogne, hat die Frage auf seine Weise beantwortet. Er
bestritt beim Klavier-Festival Ruhr in Dortmund in der Reihe
,Die Besten der Besten” sein Debut mit Beethovens Opus 111,
einem der Prufsteine der Klaviermusik und fur Generationen von
Pianisten eine lebenslange Herausforderung.


http://www.koelner-philharmonie.de
https://www.revierpassagen.de/18218/offene-wege-der-jugend-ismael-margain-beim-klavier-festival-ruhr-in-dortmund/20130611_1456
https://www.revierpassagen.de/18218/offene-wege-der-jugend-ismael-margain-beim-klavier-festival-ruhr-in-dortmund/20130611_1456
https://www.revierpassagen.de/18218/offene-wege-der-jugend-ismael-margain-beim-klavier-festival-ruhr-in-dortmund/20130611_1456

Ismael Margain.
Foto: KFR/Caroline
Doutre

Nun ist es, nahert man sich einem solchen abgrundigen Werk,
kein Dogma, sich gleich auch der aufgenommenen und
geschriebenen Hinterlassenschaft der Kulturgeschichte stellen
zu mussen. Denn man darf legitimerweise fragen: Ist die c-
Moll-Sonate denn tatsachlich ein , Abschiedswerk“? Muss man
Beethovens Opus 32 so lesen, wie Thomas Mann in ,Doktor
Faustus” geraunt hat: als Schicksalswerk fir die Sonate als
Gattung, historischer Abschied einer Kunstform? Miussen wir in
den sich verlaufenden Trillern und Triolen Beethovens eigene
Todesahnung erlauschen? 0Oder gar das tragische Wehen des
Weltgeistes rauschen horen, der auf seinen dialektischen Wegen
etwas GroBes, Erhabenes ins Wirbeln der Geschichte entlasst?

Im Harenberg Center kommt ein junger Franzose, von deutscher
Grubelei offensichtlich nicht angekrankelt, und spielt tapfer
gegen den Deutungsballast an. Er senkt den Kopf nicht lastend
uber das Maestoso, sondern spielt es erhobenen Auges:
kraftvoll, mit uberlegten Akzenten im Bass und sonnigem Ton.
Er nimmt das Allegro ,con brio“, wie notiert, mit drangender
Energie und formaler Clarté, nicht angekrankelt von dunklem
Pathos und drauendem Abschiedsschmerz, sondern mit dem Streben
nach Aufwarts im Blick.



So halt Margain es auch mit dem zweiten Satz. Und in diesem
anscheinend harmonisch so unkompliziertem C-Dur uberholt dann
doch die gewichtige Philosophie den jugendlichen Sprinter.
Denn wie 1liebevoll er auch die Noten modelliert: Der
Variationensatz (sehr einfach und sanglich will ihn Beethoven
haben) erschopft sich zu schnell, wenn ein Pianist dem
sEinfachen” keine Tiefe mitgibt. Insofern 1ist Beethovens
Sonate — und da trifft sie sich gemeinerweise mit seinem
Konkurrenten Rossini — ein sehr ,modernes” Werk: In den Noten
steht wenig, in den Handen des Interpreten liegt viel. Um
diesen Satz mit Sinn zu erflillen, reicht Margains Zugang
nicht, sind seine Anschlagskultur und die Variabilitat seiner
Dynamik — um es technisch zu sagen — zu begrenzt. Es war
erfrischend zu erleben, wie unbefangen er sich Beethoven
genahert hat, aber bei diesem Impuls der Bewunderung
jugendlicher Unbekimmertheit bleibt es. Transzendierung -
wohin auch immer — findet nicht statt.

In Franz Liszts Bearbeitung des Schlussgesangs aus Wagners
»Tristan und Isolde” hinterlasst Ismael Margain den Eindruck,
noch keinen Liebestod gestorben zu sein. Er steuert zielsicher
den harmonischen Kulminationspunkt an, er kann steigern und
intensivieren, aber am Schluss lasst er nicht los: Das weite
Ausschwingen der sanglichen Linie, das Ersterben des Tons
bleibt zu irdisch, zu gewollt.

Mag sein, dass der dritte Preistrager des Pariser Concours
International Long Thibaud 2012 auch hier einen anderen Ansatz
verficht, als den der gangigen und beliebten Romantik des
suffig-schmerzlichen sich Vergessens. Seine Sicht auf Franz
Schubert scheint das nahezulegen: Denn die A-Dur-Sonate (D
664) spielt er ganz auf Klarheit, unbeschwerte Eleganz,
bewegliches Tempo ausgerichtet — ein Schubert mit den Augen
von Claude Debussy oder Darius Milhaud.

Man mochte diesen sachlich-unbeschwerten Blick nicht gleich
mit dem Adjektiv ,vordergrundig“ belegen. Aber wenn sich
Margain in Wiederholungen keinen Wechsel der Beleuchtung



erlaubt, wenn er die Basse absichtslos leicht und damit
bedeutungslos behandelt, muss man keinen ,Geist” einklagen, um
schon am ,Buchstaben“ Zweifel anzumelden. Und man entscheidet
sich dann doch fur eine reifere, bedeutsamere Interpretation,
ohne die lichtvolle Frische von Margains Spiel betriben zu
wollen. Wohin die offenen Wege der Jugend fuhren, muss sich
bei ihm noch zeigen.

Krachledern: Liszts Wagner-
und Verdi-Bearbeitungen beim
Klavier-Festival Ruhr

geschrieben von Martin Schrahn | 18. Juli 2021

GrolBe Geste: Pianist Boris
Bloch. Foto: KFR/Mohn

Richard Wagner und Giuseppe Verdi in aller Form zu wiirdigen,
zu beider 200. Geburtstag, ist fir Opernschaffende ein
Leichtes. Beide Komponisten definieren sich ausschlieBlich
iiber ihr musikdramatisches Schaffen, andere Gattungen
rangieren unter ,ferner liefen”. Wenn sich also das Klavier-
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Festival Ruhr diesen Monolithen des 19. Jahrhunderts
angemessen nahern will, bleiben nur Umwege. Der wichtigste
Pfad fiihrt iiber den seinerzeit herausragenden Pianisten Franz
Liszt, der im iibrigen 1870 Wagners Schwiegervater wurde.

Liszt entpuppte sich im Laufe seiner Auftritte am Klavier
nicht zuletzt als Meister der Paraphrasen, Transkriptionen,
Fantasien. Als Vorlagen dienten ihm auch die Opern Wagners und
Verdis. Der Zweck dieser Ubungen in akrobatischer Virtuositéat
durfte ein doppelter gewesen sein: das komplexe
musikdramatische Werk in handlicher Form unters Volk zu
bringen, den Ruhm Liszts selbst als Dompteur seiner Musik zu
mehren. Er protegierte andere und pflegte seine zweifellos
vorhandene Eitelkeit.

Das Transkriptionenwerk in toto aufzufuhren wiurde wohl
bedeuten, eine extra Konzertwoche auf die Beine zu stellen.
Immerhin hat sich das Klavier-Festival zu einem funfstundigen
Marathon entschlossen (incl. Pausen). Kein Problem zumindest
fur eingefleischte Wagnerianer, die in dieser Zeit mal eben
einen ,Tristan” absitzen. Doch vier Konzerte und ein
Zugabenblock mit Verdis Dramatik, Wagnerscher Wucht und
Lisztschem Wirbeln ist schon ein harter Brocken. Nun, es war
moglich, nur einzelne Konzerte zu buchen.

Viele aber harren aus an diesem Nachmittag in Essens Haus
Fuhr. Ergeben sich drei Pianisten, die vor Kraft strotzen, in
nahezu virtuosem Wahn die Tastatur durchpflugen. Wie der
Ukrainer Boris Bloch, der den ,Tannhauser“-Pilgerchor 1in
Liszts Transkription zwar als wurdevolles Schreiten beginnt,
sich aber in einen Handkantenbruitismus steigert, der uns
offenbar schon mal gewdhnen soll an die vorherrschende
Lautstarke der Deutungen. Oder wie der WeiBrusse Yuri Blinov,
der das ,Meistersinger“-Vorspiel (in Zoltan Kocsis’ Fassung)
geradezu hinrichtet. Oder wie der Kolner Michael Korstick, ein
bisschen an den Noten hangend, der den ,Einzug der Gaste auf
der Wartburg”“ (Tannhauser) bedingt festlich, umso mehr
grobschlachtig zelebriert. Ja, die drei Herren am Klavier



lassen es ordentlich krachen.

Es ist ein schweres Wagner-Liszt-Gewitter, das uns zunachst
uberwaltigt — Musik als gesichtsloses Virtuosenfutter. Dabei
teils derart eigenwillig, manieriert gespielt, dass der
Verdacht aufkommt, Liszt hatte seinen Protegée karikieren
wollen. Vor allem Bloch inszeniert groBes Drama, Subtiles hat
kaum eine Chance, und wenn, gerat es unangenehm sentimental
(,Am stillen Herd“/Meistersinger). So gedeutet und betrachtet,
wird verstandlich, dass Wagner von manchen bis heute in die
monstrose Ecke gestellt wird.

Mit stetem Blick in die
Noten geht Pianist Michael
Korstick eifrigst zu Werke.
Foto: KFR/Mohn

Immerhin: Der Himmel lichtet sich ein wenig, wenn wir 1in
Verdis Spharen vordringen. Michael Korstick spielt Liszts
Bearbeitung von ,Danza Sacra e Duetto Finale“ (Aida) eher
verhalten und einigermallen sensibel. Dass dieses letzte Duett
der Oper allerdings vom Tod handelt, ist bestenfalls zu
erahnen. Korstick zerdehnt das Liebesthema, nimmt dem Drama
seine Wirkung. Boris Bloch ubrigens interpretiert das Stuck
ebenfalls, es klingt weniger bruichig und das Tanzerische
gewinnt mehr rhythmisches Profil.

Uberhaupt scheint Bloch in Verdis Welten etwas sicherer zu
Werke zu gehen. So beginnt Liszts Paraphrase auf das
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»Rigoletto“-Quartett (Bella figlia dell’amore) zwar sanft
melodisch, doch der Pianist braucht nicht allzu lange, um 1in
gewohnt brachialer Manier das Stick auf Effekt zu bursten,
offenbar, um Liszt noch ubertreffen zu wollen.

Am Ende dieses aulergewohnlichen Konzert-Formats, das
Festival-Intendant Franz Xaver Ohnesorg als Experiment
ankundigte, klingeln uns die Ohren. Diese Musikdosis reicht
fir die nachsten 24 Stunden. Argerlicher aber ist, dass mit
der Zahl der falschen ToOne, die wir ertragen mussen, noch ein
Operchen hatte komponiert werden kénnen. Insofern haben drei
Pianisten drei beruhmten Komponisten nichts als Barendienste
erwiesen.

Sophie-Mayuko Vetter
zelebriert beim Klavier-
Festival Ruhr die Klangfarben
der Melancholie

geschrieben von Martin Schrahn | 18. Juli 2021

Die Pianistin Sophie-Mayuko
Vetter, mit verharrender
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Hand dem Klang nachspurend.
Foto: KFR/Mark Wohlrab

Manchmal gibt es diese Abende. Die uns noch eine Zeit lang
beschaftigen. Die nachwirken ob dessen, was es zu hdren gab.
Die dem Publikum Konzentration und Geduld abverlangen,
auBerdem die Bereitschaft, mehr zu wollen als pure
Unterhaltung. So wie jetzt beim Auftritt der Pianistin Sophie-
Mayuko Vetter, deren Programm sich als iiberwiegend dunkel
tonender musikalischer Kosmos entpuppt. Wo Disparates auf
lineare Poesie trifft, Melancholie auf trotziges Aufbegehren.

Vetter widmet sich, als Gast des Klavier-Festivals Ruhr, einem
Werkkanon, der abseits jener ublichen Beethoven-Chopin-
Schumann-Linien anzusiedeln ist, die uns allenthalben entgegen
tonen. Sie erkundet die schwarmerische, nachtschwarze,
todesnahe Seite der Romantik und wagt, davon ausgehend, einen
Blick zur Moderne. Das geschieht ohne nennenswerte korperliche
AuBendarstellung, nur manchmal schweben der Pianistin Hande
Uber der Tastatur — wie ein kurzes Innehalten, um dem gerade
Erklungenen noch mehr Nachdruck zu verleihen. Ohnehin scheint
sie mit der Musik verwachsen, mit dem Wechselspiel von
Akkorden, Phrasen und Harmonien fest verwoben.

Der Auftritt der Deutsch-Japanerin in Holzwickede (Haus
Opherdicke) ist jedenfalls von bezwingender Intensitat. Wenn
sie Richard Wagners kaum gespielte As-Dur-Sonate
interpretiert, des Komponisten Liebeserklarung an Mathilde
Wesendonck, dann entwickelt Vetter aus groBter Ruhe heraus
eine mehr und mehr ungezugelte Schwarmerei, verbunden mit
sublimer Farbgebung. Und bereits dieser Beginn macht deutlich,
dass die Solistin aus innerer Notwendigkeit heraus all ihr
Konnen in die Waagschale legt. Um dem Publikum zu sagen, dass
Musik héren mehr ist als nur Plaisir.

Es mag auch kein Vergnugen aufkommen, wenn Liszts Trauermusik
»Am Grabe Richard Wagners“ aufklingt, stockend und diuster, das
Grubeln Uber den Tod inbegriffen. Oder wenn Liszts Spatwerk



,unstern. Sinistre. Disastro” ertont — des alten Meisters
dumpfes Grollen und stampfendes Klagen uber das Witen der Welt
sowie sein sanftes Singen uber die Einsamkeit. Natlrlich reizt
die Pianistin hier die dynamische Bandbreite voll aus, doch
nie wirkt ihr Spiel in dem kleinen Saal knallig. Und alles ist
zuerst Klang.

Das verwundert kaum, denn Sophie-Mayuko Vetter hat auch ein
Studium des Obertongesangs absolviert. Jener Technik also, die
aus einem Ton gewissermallen Ableitungen herausfiltert, sodass
der HOreindruck von Mehrstimmigkeit entsteht. Diesen Umgang
mit Klang hat sie auf bestechende Weise auf ihr Klavierspiel
Ubertragen. Und in einem Stiick wie Peter Ruzickas ,Uber
Unstern. Spate Gedanken fiur Klavier” kann sie ihre
Sensibilitat fudr die Farben einer Musik voll ausspielen. Hinzu
kommt, dass Vetter sich mit Ruzickas Klavierwerk seit jeher
intensiv beschaftigt hat.

Die Pianistin, ganz
entspannt. Foto:
KFR/Mark Wohlrab

sUber Unstern” ist eine Reflexion auf die gleichnamige Liszt-
Komposition, im Auftrag des Klavier-Festivals geschrieben. Das
Stuck erfahrt an diesem Abend seine Urauffihrung. Ruzicka hat
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im Prinzip originales Material verwendet, um es im nachsten
Moment zu verfremden. Liszts disteres Grollen wird mit harten
Diskantschlagen konterkariert. Verdichtungen werden noch enger
zusammengepresst, dann entladt sich die Spannung in wilden
Figuren. Wo Liszt Zeitlaufte reflektiert, schildert Ruzicka
das Weltenwlten selbst, das sich am Ende in quirligen
Tonumspielungen auflost, wie Messiaens farbentrunkenes
Vogelgezwitscher. Vetter interpretiert das groflartig und wir
geben uns dieser rauschhaften Musik vorbehaltlos hin.

Hans Werner Henzes ,La mano sinistra“ wirkt dann wie ein
melancholischer Nachklang. Das Stuck fur die linke Hand, Leon
Fleisher gewidmet, entwickelt sogar einen Hauch von lichter
Transparenz mit harmonischen Farbspielen. Doch Akkorde, die
wie ein Fanal wirken, stehen jeder freundlichen Stimmung im
Weg. So bleibt am Ende, mit Brahms’ spaten Klavierstucken
(Opus 117/118), die Suche nach Trost im Melancholischen, die
Hoffnung nach Erldosung von Resignation und Einsamkeit. Hier
indes stollt Vetters klangbetontes Spiel an seine Grenzen. Um
des Nachhalls willen geht die Stringenz bisweilen verloren.
Dann schrumpft dunkel tonendes Melos zu einer Ansammlung von
Aphorismen. Die Frage, die sich daraus ergibt, kann allerdings
nur jeder fiur sich selbst beantworten: Mindert oder steigert
das Verharren die Spannung?

Nun, fdr uns hat sich Sophie-Mayuko Vetters Klavierabend als
einzig spannendes Abenteuer erwiesen. Eines, das noch eine
Weile nachwirkt.



Ivo Pogorelich in Essen: In
den Kluften des Klangs

geschrieben von Werner Haullner | 18. Juli 2021

Musik ist eine Kunst, die wie kaum eine andere der Zeit
unterworfen ist: Ohne Zeit keine Melodie, kein Rhythmus, kein
Verlauf. Musiker ohne Zeitgefiihl koénnten ihren Job an den
Nagel hangen. Der Pianist Ivo Pogorelich ist so umstritten,
weil er so exzentrisch mit der Zeit umgeht.

Die Zeiten des ,jungen Wilden“ sind vorbei: Pogorelich geht
gemessenen, fast ein wenig gebrochenen Schritts zum Flugel,
lasst sich Zeit, sich niederzulassen, lauscht, noch bevor ein
Ton erklungen ist. Und was dann kommt, wirkt wie ein ganz
personlicher Kampf mit der Zeit: Pogorelich scheint ihre
Herrschaft nicht anerkennen zu wollen. Chopins wuchtige
Akkorde zur Eroffnung der b-Moll-Sonate op. 35 — der mit dem
allbekannten Trauermarsch — will er gar nicht enden lassen,
lasst sie aus dem Flugel drohnen, als gehe es darum, ein fur
Millionen Jahre unbewegliches Klanggebirge aufzutlirmen.

Und dann das Gegenteil: Pogorelich rast durch die Laufe, als
wolle er selbst den schnellsten Puls der Zeit hinter sich
lassen. Er kennt keine Oberstimme mehr, keine Kontur, keine
Phrase. Alles ist purer Rausch. Nur nicht innehalten, nur
nichts ausformen. Weiter, immer weiter, raketenschnell, den
Schall als trage verhohnt.

Aber im Scherzo der Sonate findet Pogorelich auf einmal mitten
im Hochdruck zur MuBe. Da sinnt er einer Melodie nach, flicht
sie zu einem intensiven Band von Tonen, die er am liebsten
nicht aus seinen Handen lassen wiurde. Denkt Uber einzelne
Anschlage nach, formt das Cantabile mit wunendlicher
Zartlichkeit aus. Dazwischen der Trauermarsch, ernuchternd
konventionell.

Franz Liszts Mephisto-Walzer Nr. 1 hat er schon gespielt, als
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ihn das Klavier-Festival Ruhr 2009 ins Dortmunder Konzerthaus
lockte. Donner und Rausch rumoren 1in wunmittelbarer
Nachbarschaft von zaher, in sich versinkender Dauer. Und
Chopins c-Moll-Nocturne op. 48/1?7 Eine Klanglandschaft wie ein
romantischer Stich, der die Natur monumentalisiert und ihre
wilde GroBe erregend steigert.

Die h-Moll-Sonate Franz Liszts als Kronung des Konzerts war
gleichzeitig die extremste Ausformung des fir Pogorelich
typischen Subjektivismus: Das Thema zerfallt in eine Folge
statischer Klang-Ereignisse, zwischen denen Pogorelich sich
und dem aufmerksam lauschenden Publikum Meditationen Uuber
Liszt’sche Notenwerte zumutet. Verlaufe und Entwicklungen -
fur die Sonatenform unverzichtbar — verflieBen in den Kluften
des Klangs zur Unkenntlichkeit. Matter Beifall: Das Publikum
notigte zum Verzicht auf eine Zugabe.

Meister der Notenmassen -
Pianist Igor Levit mit Etiiden
von Debussy und Liszt

geschrieben von Martin Schrahn | 18. Juli 2021

Igor Levit, Tasten und
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Finger fest im Blick. Foto:
Mohn/Klavier-Festival Ruhr

Zehn Tage sind nunmehr beim Klavier-Festival Ruhr 2012 ins
Land gegangen. Es hat sich einen fulminant wuchtigen, wie
elegant pianistischen Auftakt gegonnt — mit den Bochumer
Symphonikern unter Steven Sloane und dem Solisten Jean-Yves
Thibaudet. Als beriihmter Dauergast gab sich Daniel Barenboim
die Ehre, als fingerflinke Sinnsucherin kam Yuja Wang.

So weit, so interessant. Nun aber hat der Russe Igor Levit in
Essen die Bluhne betreten. Als ein Zeremonienmeister des
Klavierspiels, der in strenger Selbstdisziplin dafdr sorgt,
seine Kraft im Zaum zu halten. Der sich in einen damonischen
Virtuosen verwandeln kann, ohne Gefahr zu Laufen, als
Hexenmeister apostrophiert zu werden. Und der vom Musizieren
offenbar nicht genug bekommt, Werk um Werk, Stick um Stuck
aufturmt, als wolle er sich einer neuen olympischen Disziplin
des Abarbeitens von Notenmaterial unterwerfen.

Wenn also dieser Mittzwanziger, der vom Feuilleton schon zum
jungen Meister erkoren ist, 1in Essen Debussys 12 Etuden
interpretiert, um nach der Pause noch eine Stunde Liszt
draufzulegen, dann ist die Verehrung durchs Publikums schon ob
der Quantitat des Programms riesengrof. Levit liefert (zu)
viel des Guten, fullt den Raum mit Klang(uber)sattigung. Er
exerziert und attackiert. Der Korper ist gebeugt, das Gesicht
auf Tastenhdohe, die Mimik verrat zumeist Ernst, Ingrimm,
bisweilen Verbissenheit. Diesem gewaltigen asthetischen Rausch
ergeben wir uns unmittelbar.

Dennoch: Levit ist kein Zauberer. Er kann viel, aber letzthin
stellt er sich selbst ein Bein. Mag er als Meister der
Notenmassen ungeheuer beeindrucken, stellt sich trotzdem die
Meinung ein: Er hat’s im Griff, wir horen es wieder und
wieder. Viel Ursache, viel Wirkung und manche Erschopfung. Nun
bitte, es 1ist genug.



Dabei beginnt alles spielerisch leicht. Debussys zwOolf Etuden,
die ja mehr sind als eine Abfolge raffinierter Triolen-
Sextolen- oder Akkord-Exerzitien, serviert uns Levit als
klangschone Piecen. Der Pianist meidet allen Akademismus,
zeichnet klare Strukturen, verziuckt das Publikum mit
hochdifferenzierter Dynamik. Wir hoéren kantige Motorik und
entmaterialisiertes Schweben. Der Solist zelebriert, ohne die
Etudenfolge in falscher Schdonheit zu ertranken.

Dem Zauber, der dieser Musik gleichwohl inne ist, darf sich
das Publikum wohlig hingeben, darf Gedanken spinnen Uuber
Stimmungen oder eigene Bilder evozieren. Debussy hat, im
Gegensatz zu seinen Préludes, hier keine poetischen Titel
notiert. Und so gibt uns Levits kontrolliertes, Klangraume
offnendes Spiel alle Moglichkeiten der Assoziation.

Bei Franz Liszts ,Douze études d’exécution transcendante”
liegen die Dinge anders. Die meisten Stlucke dieses
hochvirtuosen Dutzends tragen Titel, sind teils
klavieristische Programmmusik. Der Komponist gieRt Helden- und
Befindlichkeitstum uUberwiegend in gleiBende Fingerakrobatik.
FiUr sich genommen ist dieser Zyklus eine Offenbarung. In
Verbindung zu Debussys Etuden wirkt er eher derb, protzend,
ranschmeiBerisch.

So gesehen, ist Levits Konzertdramaturgie nicht glucklich zu
nennen. Zudem werden seine pianistischen Grenzen deutlich.
Unfallfrei entkommt er dem virtuosen Wahnwitz mancher Stlcke
jedenfalls nicht. Und alles Zarte scheint nur Atempause, um
sich erneut ins Exzessive zu sturzen. Selbst das
»Schneetreiben”, wie Liszt seine letzte Etlde umschreibt, ist
bei Levit eher ein winterliches Unwetter. Wie gesagt: Wir
ergeben uns.

Informationen zum Programm unter www.klavierfestival.de



http://www.klavierfestival.de

Lisztiana V - Akkurate
Analysen am Klavier

geschrieben von Martin Schrahn | 18. Juli 2021

t IT J
Nino Gvetadze

Nino Gvetadze stammt aus Georgien. 1981 in Tiflis geboren, gab
die Pianistin schon mit sechs Jahren ihr erstes o6ffentliches
Konzert. Das Studium absolvierte sie am Konservatorium ihrer
Heimatstadt, bevor sie in die Niederlande ging. Dort begann
sie eine Karriere, die inzwischen eine internationale ist.

Ein ,normaler” Werdegang einer aufstrebenden Virtuosin also.
Doch den ganz groBen Namen hat sich die Kinstlerin noch nicht
gemacht. Vielleicht liegt es an ihrem eleganten, ein wenig
scheu wirkenden Habitus, der sich deutlich abhebt vom lauten
Geschaft, das die Klassik ja auch ist. Hier jedenfalls, mit
ihrer nunmehr dritten CD (Orchid Classics/Naxos), erscheint
uns Gvetadze auffallend zurickhaltend.

Und dies bei einer Platte, die sich ausschliellich dem Werk
Franz Liszts widmet. Da gilt der Pianistin Augenmerk der
schroffen, sperrigen 10. Ungarischen Rhapsodie und dem
dramatischen Erzahlgestus der h-moll-Ballade. Da setzt die
Kinstlerin zwei sanfte Lied-Transkriptionen (,Widmung“ von
Schumann und Schuberts ,Gretchen am Spinnrad”) vor die grolse,
bedeutungsschwere, virtuose h-moll-Sonate.
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Man muss inzwischen nicht mehr viele Worte daruber verlieren,
dass der Nachwuchs am Klavier uber genugend technisches Konnen
verfugt, ein solch gewichtiges Programm mindestens zu
bewaltigen. Doch bei Nino Gvetadze ist auffallig, dass sie
ihre virtuosen Fahigkeiten geradezu exerziert. ,Hort her, ich
kann’s” scheint die Devise zu lauten, und so zelebriert sie
noch die kuhnsten Figurationen, schafft mithin
Interpretationen, die von der ersten bis zur letzten Note
genauestens durchdacht sind.

Wo soviel Ordnung in der Formgestaltung herrscht, zerfallt die
Rhapsodie in Einzelepisoden. Wo das Grollen der Ballade durch
Noblesse gewissermallen unterwandert wird, sich die Pianistin
einer gestrengen technischen Sorgfalt verpflichtet sieht,
gleitet alle Dramatik ins Banale ab. Manchmal versohnt uns
Gvetadze mit Klangfarben, die auf Debussy verweisen, doch das
Unbehagen bleibt.

Uber Liszts h-moll-Sonate hat sich Béla Bartdk so
differenziert wie kritisch gedullert. Sah Dunkles, GroRes,
Infernalisches neben Banalem, SuBlichem, sprach von leerem
Pomp. Die Interpretation der jungen Georgierin lasst uns dies
gut nachvollziehen, was indes bedeutet, dass sie den grofRen
musikalischen Bogen des Werks nicht erfahrbar macht. Knallige
oder sentimentale Effekte, bisweilen ein Klang, der im Hall zu
ertrinken droht: Der HOrer fuhlt sich unangenehm beruhrt.
Gvetadzes akkurat analytischer Zugriff macht aus Liszts
faustischem Ringen ein Stlck absoluter Musik.

Lisztiana IV - Und wie halt
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er’'s mit der Religion?

geschrieben von Martin Schrahn | 18. Juli 2021

Franz Liszt,
Fotografie um 1860.

Die Musikwelt feiert heuer den 200. Geburtstag von Franz
Liszt. Das Urteil iiber ihn scheint klar: der Frauenheld, der
Tastenlowe. Dass er 1865 die niederen Weihen erlangte, sich
fortan Abbé nennen durfte — bestenfalls eine Laune. Oder eine
Flucht in die Religion? Michael Stegemann, Professor fiir
Historische Musikwissenschaft an der TU Dortmund, weiB zu
differenzieren. Gerade hat er das Buch ,Franz Liszt — Genie im
Abseits” veroffentlicht. Martin Schrahn sprach mit ihm iiber
den tiefreligidsen, januskopfigen Komponisten und iiber dessen
kirchenmusikalisches Werk.

Es heiBt, Liszt habe schon als Knabe den Wunsch geauBert,
Priester zu werden. Ist das glaubwiirdig, Herr Stegemann?

Michael Stegemann: Ich denke schon. Der Musikfeuilletonist
Joseph d’Ortigue hat dies 1835 in der ,Gazette musicale de
Paris” so dokumentiert und beruft sich auf Tageblcher von
Liszts Vater.
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Die allerdings verschollen sind.

Ja. Doch Liszt selbst hat diese AuBerung auch spater noch
bestatigt, gegenuber seiner Biographin Lina Ramann.

Was trieb ihn zu diesem Wunsch?

Er suchte Geborgenheit. Schutz im SchoB der Mutter Kirche,
wenn Sie so wollen. Denn der Wunderknabe am Klavier, vom Vater
durch die Salons gehetzt, war von seiner Mutter getrennt. Wir
mussen dies aber auch vor dem Hintergrund sehen, dass Liszt in
ein tief katholisches Haus hineingeboren wurde. Ganz bewusst
wurde er auf den Namen Franciscus getauft.

Als der Vater plotzlich starb, 1827 in Boulogne-sur-Mer, hatte
Franz seinem Leben die erwiinschte Richtung geben koénnen.

Theoretisch schon. Doch er musste sich um die Mutter kiummern,
die ihm nach Paris nachgereist war. Auffallig aber ist, dass
er noch vor dem Tod des Vaters ein Tagebuch begann - das
nichts anderes war als eine Sammlung moralisch-religidser
Zitate und Maxime. Er las auBerdem ,Paradise Lost“, das
epische Gedicht des Englanders John Milton.

Dann traf der Komponist in den 1830er Jahren den Abbé Félicité
de Lamennais..

Und der Abbé und seine vom sogenannten Saint-Simonismus
gepragten Schriften hatten enorme Bedeutung fur die
spirituelle und kunstlerische Entwicklung des Komponisten.
Saint-Simon vertrat die Meinung, Kunst und Religion sollten
gleichermallen den Menschen dienen. Er sprach quasi aus dem
Geist der Juli-Revolution von 1830.

Und der Abbé?

War verantwortlich dafir, dass Liszt sich dem ernsthaften
Komponieren zuwandte. Der Kiunstler habe die christliche



Aufgabe, dem Menschen zu einem besseren Leben zu verhelfen,
schrieb Lamennais. Der Komponist selbst wollte fortan zweil
Maximen folgen: ,Génie oblige” und ,Caritas!“. Das Genie ist
verpflichtet, sich fur die Kunst einzusetzen wie auch fur die
Menschen, die Hilfe brauchen.

Alles schon und gut. Aber gleichzeitig begann er die Affare
mit Marie d’Agoult, einer verheirateten Frau. Selbst nach
deren Scheidung lebten sie quasi in wilder Ehe, hatten drei
Kinder miteinander. Spricht das nicht gegen seine tief
verwurzelte Religiositat?

Der Liszt-Forscher Michael
Stegemann. Foto: Klavier-
Festival Ruhr

In diesem Fall schlieRt das eine das andere nicht aus. Aus
Briefen geht hervor, dass beide durchaus ein gemeinsames Bild
von Religiositat hatten. Doch dazu gehdrte eben auch
Lebensfreude. Liszt hatte allerdings wohl nie die Absicht,
Marie zu heiraten, das Verhaltnis also zu legalisieren.

Doch spater bei Caroline von Sayn-Wittgenstein waren die
Hochzeitspldne keine Spielerei?

Nein, sie haben wirklich ernsthaft und Uber Jahre darauf
hingewirkt. Und sie hatten es sich einfach machen kdnnen, nach
Carolines Scheidung von ihrem Mann, dem Fursten Nikolai von
Sayn-Wittgenstein, Spross eines alten, aber verarmten
litauischen Adelsgeschlechts, zum Protestantismus zu
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konvertieren. Doch sie wollten den Dispens des Papstes, also
katholisch heiraten.

Was in letzter Sekunde vereitelt wurde. Warum?

Weil die Familie des Fursten Hohenlohe — dem Mann von
Carolines Tochter aus erster Ehe, Marie - ein ubles
Intrigenspiel anzettelte. Es ging um Geld und Besitz, Marie
hatte nichts geerbt. Und das Sayn-Wittgensteinsche Vermogen 1in
Form von Landbesitz, das Caroline von ihrem Vater geerbt
hatte, war unermesslich groR.

Sie hat sich nach dieser Niederlage von der Kirche abgewandt,
veroffentlichte sogar eine mehrbandige Abrechnung mit dem
Vatikan. Wieso aber hat sich Liszt arrangiert?

Die Kirche war fiur ihn noch immer ein Schutzraum. Zeitweise
lebte er in Rom sogar in einem Kloster. Bei aller Beruhmtheit
war er doch lieber fir sich. Denn Liszt sah sich selbst als
Gescheiterten. Sein Werk erfuhr Missachtung, die Beziehung zu
Caroline verblasste nach und nach. Schon 1858 war er in Pest
in den Franziskanerorden eingetreten.

Lassen Sie uns zur Kirchenmusik des Komponisten kommen. Warum
taten sich die Zeitgenossen auch damit schwer?

Zunachst einmal: Liszts Werke auf diesem Gebiet zahlen zum
Wichtigsten des 19. Jahrhunderts. Seine Reform, die er auch
theoretisch untermauert hatte, 1lief in Richtung einer
musikalischen Okumene. ,Via Crucis” etwa, eine Darstellung der
Kreuzwegstationen Jesu, verknupft gregorianische mit
lutherischen Choralen. Dieses spate Opus ist Ubrigens bestes
Beispiel fur den sproden, aber ungemein faszinierenden
Altersstil Liszts. Es blieb, mit seinen Klangen, die weit in
die Harmonik des 20. Jahrhunderts weisen, unverstanden. ,Via
Crucis” wurde uberhaupt erst 1929 uraufgefuhrt.

Immerhin konnte er mit der ,Legende von der Heiligen



Elisabeth” Erfolge feiern. Woran lag das?

Das Werk war eher volkstumlich religios und protestantisch
gepragt, orientiert an der deutschen Oratorientradition, etwa
mit Blick auf Mendelssohns ,Elias”.

Liszt, der Unverstandene, der Gescheiterte. Es heift, er habe
Selbstmordgedanken geauBert. Wie viel Wahrheit ist daran?

Wir missen diese AuBerungen sehr ernst nehmen. Er schreibt
dies etwa in einem Brief an Olga von Meyendorff, die er 1863
in Weimar kennengelernt hatte. Auch seine Biographin Lina
Ramann bestatigte seine Lebensunlust. AuBerdem dirfen wir
nicht vergessen, dass Liszt seit 1842 regelmaRfRig trank,
schlieBlich zum Alkoholiker wurde. Ich wage zu behaupten, dass
er im klinischen Sinne depressiv war.

Er genoss das Weltliche und fliichtete sich letzthin in die
Religion?

Nein, diese Ebenen existieren gewissermalien Ubereinander. Das
oft vorgetragene Bild, Liszt habe erst mit seiner Weihe zum
Abbé zur Religion gefunden, ist falsch.

Auch das Komponieren von Kirchenmusik hat ja nicht mit dem
Weihejahr begonnen.

Genau. Sein ,Psaume instrumental” (De Profundis) fur Klavier
und Orchester entstand schon 1834. Der 1833 begonnene, 20
Jahre spater veroffentlichte Klavier-Zyklus ,Harmonies
poétiques et religieuses” ist tief religidés gepragt. Darauf
folgten die groflen kirchenmusikalischen Werke: die Graner
Messe, Missa solemnis, das Oratorium ,Christus”.

Blicken wir auf das Jubilaum. Warum wird des Meisters
Kirchenmusik so gut wie gar nicht aufgefiihrt?

Insgesamt ist zunachst festzuhalten, dass uUberhaupt nur der
geringste Teil von Liszts 800 Werken in Konzerten zu hdren
ist. AulBerdem gilt: Kirchenmusik ist nicht cool. Der Hype des



Virtuosen hingegen ist nahezu ungebrochen. Das Publikum
jubelt, wenn sich junge Tastenzauberer etwa in die Ungarischen
Rhapsodien stlrzen.

Ist das der einzige Grund?

Nein, ein Problem ist naturlich auch, dass das
kirchenmusikalische Werk wenig erschlossen ist. Es gibt keine
kritische Notenausgabe. Und letzthin: Das gangige Liszt-Bild,
das eines Superstars, 1ist doch bequem. Es gibt wenig
Interesse, es zu korrigieren.

Kann das Jubilaumsjahr mit all seinen Publikationen und
Sonderkonzerten nicht Abhilfe schaffen?

Vielleicht punktuell. Doch ich flurchte, dass nach dem Liszt-
Jahr alles schnell vergessen sein wird.

(Das Gesprach wurde in &ahnlicher Form in der ,Tagespost”,
Wirzburg, verdffentlicht)

200 Jahre Franz Liszt:
Biografie uber einen Visionar

geschrieben von Ginter Landsberger | 18. Juli 2021

Franz Liszt gehdrte nie ganz zu den von mir besonders hoch
geschatzten oder gar geliebten Komponisten. Fiir mich war seine
Klaviermusik, wenn ich sie gelegentlich horte, immer wieder
etwas zu sehr und leider oft genug nahezu ausschlieBlich mit
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reiner Virtuosenmusik verwechselbar.

Ziemlich fruh allerdings, schon in meiner Kindheit, muss ich
zumindest seinen Namen mit Hochachtung in meiner Salzburger
Umgebung gehort haben. Vor allem mit den ,Ungarischen
Rhapsodien”, die mir in der Orchesterfassung sofort gefielen
(und unter dem Dirigat Hermann Scherchens immer noch), den
beiden Klavierkonzerten und dem (von heute aus gesehen) so
leicht verkitschbar spielbaren ,Liebestraum”“ wurde ich schon
fraoh im direkten Verbund mit Liszts Namen per
Radiowunschkonzert vertraut. Dennoch: Schubert, Schumann,
Brahms und auch Chopin, um von Beethoven, Mozart, Haydn und
Bach, spater auch von Ravel, Debussy, Szymanowski, Janacek und
Barték einmal ganz zu schweigen, bedeuteten mir von je her
deutlich mehr. Und eigentlich ist das bis heute so geblieben.

Immerhin: Ich bekam mit, dass von mir sehr bewunderte
Pianisten, wie z. B. Claudio Arrau und Alfred Brendel und
sogar manchmal auch Wilhelm Kempff, sich immer wieder stark
bis sehr stark fiur die Musik Franz Liszts eingesetzt haben.
Und so war und bin ich bis heute dafur offen, mich eines
Besseren belehren zu lassen. Ich sage mir, vielleicht tue ich
der Musik Liszts ja auch Unrecht und ich habe meinen
entscheidenden Zugang zu ihr nur noch nicht gefunden.

Und so kommt mir die lesenswerte Liszt-Biografie des Pianisten
Jan Jiracek von Arnim gerade recht. An ihr vermochte sich
namlich zu erweisen, dass eine starkere Annaherung nicht nur
an den Menschen Franz Liszt, sondern vor allem auch an dessen
eigene Kompositionen auf dem Umweg uUber seine Biographie auch
fur mich durchaus noch moéglich ist. Nach der Lektlre dieses
Buches werde ich mich mit weit grofBerem Interesse als zuvor
auf die Musik Franz Liszts einlassen und habe schon gezielter
damit begonnen.

Diese Liszt-Biografie ist gut proportioniert: Vier etwa gleich
groBe, ihrerseits jeweils dreiteilige Abschnitte betreffen -
zwar so nicht genannt, aber der Sache nach — die Abfolge der



vier Lebensabschnitte, also von Kindheit, Jugend, Mannesjahren
und beginnendem Greisenalter. Geschickt setzt das Buch, ehe es
zu den Wunderkindjahren des Anfangs — vor der vielleicht alles
entscheidenden Krise (S.55ff) — kommt, in einem Prolog mit den
letzten Tagen Liszts bei seiner in spater Versohnung
wiedergewonnenen Tochter Cosima in Bayreuth ein. Insofern
geschickt, weil hier gleich zu Anfang spannend erzahlt werden
kann. AulBerdem: Wir werden darauf eingestimmt, ein Leben, das
so endet, genauer kennenlernen zu wollen.

Vom klugen Umfang des Buches her — nicht zu viel, aber auch
nicht zu wenig! — ahnen wir schon, dass auch dem blofBen
Anschein nach nicht eine ganz umfassende und tiftelig
differenzierte Biografie gegeben werden soll, sondern
schlaglichtartig entfaltetete, exemplarisch thematische,
lebensabschnittsbezogene bewegte Lebensbilder. In einem mit
~Nachklang” Uberschriebenen, das Ganze symmetrisch
abrundenden, angemessen kurzen Epilog wird etwas von der
vielfaltigen Wirkung wund Einschatzung Liszts in
Zeitgenossenschaft und Nachwelt vermittelt, ehe wir uns dem
aufschlussreichen, abschlieBenden Teil (Anmerkungen,
Literaturangaben, Zeittafel, Danksagung und Bildnachweise)
gegenubergestellt sehen. Auf neun umsichtig ausgewahlte Bilder
beschrankt sich diese Biografie, wahrend die insgesamt zwolf
Teile der vier Hauptabschnitte jeweils mit einem durchdacht
ausgewahlten und anregend sprechenden Zitat als Motto eroffnet
werden.

Da diese Biografie erst fast am Ende der ersten Halfte des
laufenden Liszt-Jahres erschienen ist, konnte sie aus diesem
Umstand eine Tugend machen: Auch im Jahr 2011 bereits
erschienene Liszt-Biografien wie z. B. die von Oliver Hirmes
konnten noch einbezogen werden und sei’s auch nur in Form von
einigen wenigen, passenden Zitaten. So entsteht der Eindruck
einer Biografie auf dem aktuellsten Stand.

Der Untertitel ,Visionar und Virtuose” macht vor allem darauf
neugierig, was unter dem ,Visionaren® bei Liszt wohl genau zu



verstehen 1ist. Bei der Bezeichnung ,Virtuose” glaubt man
zunachst schon relativ genau zu wissen, was das sei, und sieht
sich doch alsbald mit einem kontrastierenden Vergleich Liszts
mit Paganini konfrontiert, aus dem man sehr klar auch
grundlegende Unterschiede zu entnehmen vermag. Der Biograf
lasst dabei in einem sich Uber funf Seiten erstreckenden
Nekrologszitat Liszt selber zu Worte kommen, wodurch man aus
erster Hand erfahrt, wie sich Liszt — in diesem seinen Nachruf
auf Paganini — selbst als Virtuose von dem um eine Generation
alteren und dennoch ihm lange Zeit gleichzeitigen
Geigenvirtuosen in Form einer Vision ,von einer besseren
Kunst“ abgegrenzt hat (S.83).

Mir war der Text neu; ob er schon in anderen Biografien
vollstandig zitiert worden ist, entzieht sich meiner Kenntnis.
Auch andere bei Jan Jiracek von Arnim ausfuhrlicher zitierte
Stellen von Liszt selber und auch anderer Gewdhrsleute sind
mir durchgangig unbekannt gewesen, so dass ich nicht daruber
bose sein kann, dass auch sie ausfuhrlich zitiert worden sind.
Hieraus folgt, dass als Einstieg in die Lebensgeschichte und
in den Umkreis der Kunstlereigentumlichkeiten und -fahigkeiten
von Franz Liszt diese sehr gute und ansprechende Biografie
bestens geeignet ist. Sie versammelt leicht Uberschaubar die
vielfaltigsten Informationen, bietet eine vorzugliche
Kenntnis- und Verstehensgrundlage und ist geeignet, den Weg zu
Spezialuntersuchungen und Binnendifferenzierungen nicht etwa
zu verbauen, sondern umgekehrt ein Interesse daran anzuregen
und wachzuhalten. So wird zwar Liszts reiches Liedschaffen
(anders als so viele andere Teile des Gesamtwerkes, etwa seine
geistliche Musik) nicht einmal erwahnt, die eigene mdgliche
Beschaftigung damit aber geradezu freigehalten. Unerlassliches
kommt unabdingbar vor; dennoch a t m e t von Arnims Biografie
erkennbar, sie bleibt fur Erganzungen bestandig offen.

Von den V 1 s i o n e n Franz Liszts ist im Verlauf der
Biografie mehrfach und vielfaltig die Rede, so dass der Titel-
Ausdruck ,Visionar® auch im Buch selbst wegen seiner gezielten



Vieldeutigkeit nicht ganz ohne Geheimnis bleibt. Um eine nicht
bloB virtuose Kunst a 1la Paganini ist es Liszt in seiner
Vision von 1840 zu tun gewesen, so oft er auch zumindest von
Zeitgenossen als ein ,Paganini des Klaviers” aprostrophiert
worden sein mag. Als er 1848 nach Weimar ging, um die Stelle
als Hofkapellmeister zu ubernehmen, traumte er gelegentlich
(S. 167) von einem 2. Weimar der Musik, das auf das 1. Weimar
der sozusagen ,Johann Wolfgang Goetheschen Kunst-Periode“
(Heine) folgen sollte: ,Weimar schien wie eine weifle Leinwand
zu sein, auf die Liszt nun seine Visionen zeichnen konnte.“
(a.a.0., S.152) Mehr und mehr scheitert er damit. (S.164) Auch
in einer spateren Lebensphase in den 60er-Jahren in Rom
scheitert er mit einer anderen Vision: ,In Rom wurden Franz
Liszts geistliche Werke kaum aufgefiuhrt. Seine Vision, mit
neuer religidser Musik Kirche und Gesellschaft
zusammenzufihren, war gescheitert.” (S5.186)

Liszts Leben ist gepragt vom Gelingen, vom oft triumphalen
Gelingen, aber auch das Gefuhl, das Bewusstsein, gescheitert
zu sein, ist ihm durchaus vertraut. Uber seiner Biografie
konnte stehen, was Hans Mayer einmal als Untertitel uber ein
Goethe-Buch gesetzt hat: ,Versuch uUber den Erfolg“.

Ungeschaute, nicht projektierbare Visionen Franz Liszts
hingegen werden spater gelingen. So schreibt Jan Jiracek von
Arnim im Anschluss an seine Charakterisierung des Lisztschen
Klavierstucks ,N ua g e s gr i s von 1881“: ,Hier wird
bereits der Weg Richtung Schonberg und Webern gewiesen.”“
(S.194).

Orte wie Raiding, Wien, Paris, London, Pest, Gut Woronince,
Weimar und Rom, aber schlieBlich auch Bayreuth werden
biografisch ins Licht gerluckt, ebenfalls die (von der Mutter
mal abgesehen) drei entscheidenden Frauen seines Lebens, die
vielen fruchtbaren, auch kontrastbildenden Begegnungen mit
Zeitgenossen verschiedener Lander Europas. Wie viele waren
doch darunter, die 1ich aus anderen Zusammenhangen
(literarischen, philosophischen, generell kunstlerischen)



bereits ein wenig kannte und nun mit anderen Facetten durch
diese Biografie neu kennenlernen durfte!

Ich nenne zwei entlegenere Beispiele: Unter der Abbildung
,Liszt im zwanzigsten Jahr® auf S.54 stehen Verse von Moritz
Gottlieb Saphir, der seinerzeit sehr bekannt war, dessen Namen
im Personenregister aber nicht auftaucht. Dieser Zusammenhang
spornt mich geradezu zu weiteren Erkundungen an. Zweitens: die
Tochter Marie, die die Furstin Carolyne von Sayn-Wittgenstein
aus der Ukraine nach Weimar mitgebracht hatte, ist alsbald
verheiratete Prinzessin von Sayn-Wittgenstein-Hohenlohe. Bei
diesem Namen wurde ich gleich hellhorig. In der Tat, sie ist
dieselbe, die spater im Briefwechsel mit dem Schriftsteller
Ferdinand von Saar stand.

Bewundernswert, wie der Biograf seine eigenen (beachtlichen!)
pianistischen Fahigkeiten nicht in die Waagschale wirft. Nur
einmal im ,Nachklang” des ,Epilogs” erwahnt er wie nebenbei,
dass auch er praktisch-konkrete Erfahrungen mit Werken von
Franz Liszt hat, dass er namlich ,ein Werk wie Vallée
d’'Obermann aus seinen Wanderjahren spiele” (S5.199). Ebenso
fallt auf, dass er auch keine anderen zeitgendssischen
Interpreten, die heutzutage besonders mit ihrem Liszt-Spiel
hervortreten oder bereits hervorgetreten sind, anfuhrt,
geschweige denn namentlich erwahnt. (Auch nicht in einer als
denkbare Erganzung zum Hauptteil eben nicht vorhandenen
Referenzliste von Liszt-Einspielungen.)

Er lasst uns im Anschluss an seine Biografie entschieden
unseren je eigenen Weg zur Musik Franz Liszts suchen. Er
scheint sich zwischen den Zeilen ziemlich sicher zu sein, dass
sich seine Leser.. spatestens jetzt auf diesen Weg machen
werden. In meinem Falle hat er sich dabei nicht getauscht. Als
erstes werde ich mich jetzt den Liedern (und Melodramen) Franz
Liszts zuwenden, um nach und nach, deutlich gestarkt durch
diese mich erfreulich anregende Biografie, meinen eigenen Weg
zu Liszt zu finden.



Jan Jiracek von Arnim: Franz Liszt. Visionar und Virtuose.
Eine Biografie. Residenz Verlag, St. Polten — Salzburg 2011.
232 Seiten, 21,90 Euro.

Wundersamer Wunderknabe

geschrieben von Martin Schrahn | 18. Juli 2021

e ') Er hat alles unter Kontrolle.
' Die paar Schritte iiber die Biihne
zum Klavier, das Lacheln, die
Verbeugung. Und sein Spiel
natiirlich, das sich iiber die

Strukturen der zZu
interpretierenden Musik
definiert. Ernst wie ein

Erwachsener wirkt der 19jahrige Kit Armstrong, dieser
wundersame Wunderknabe, dem noch so viel Kindliches anhaftet.

Sein grolSter, uUberzeugtester, bedeutendster FlUrsprecher und
Mentor ist Alfred Brendel, der die aullergewOhnliche Begabung
des jungen Eleven in hodchsten Toénen hervorgehoben hat. Das
kommt nicht von ungefahr: Die manuellen Fahigkeiten Kit
Armstrongs und sein fast instinktives Erkennen musikalischer
Verlaufe sind von bestechender Aussagekraft.

Nun, wer mit 16 bereits ein abgeschlossenes Musik- und
Mathematikstudium vorweisen kann, wer selbst komponiert, wenn
auch in arg harmonischen Bahnen, dem durften
Gewissenhaftigkeit, ja die Logik des Interpretierens kaum
fremd sein. Armstrong beweist dies beim Klavier-Festival Ruhr
zu Ehren des nunmehr 80jahrigen Alfred Brendel. Kristallin
flieBen dem Jungen dabei Bachsche Figurationen aus den
Fingern, keine Wendung im polyphonen Geflecht bleibt
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unbeachtet — nehmen wir nur vier von ihm ausgewahlte Praludien
und Fugen.

Wer indes an diesem Abend in Mulheims Stadthalle von Kit
Armstrong, der zwischen Bach wund Liszt pendelt,
bildersturmerisches Aufbegehren eines wunderkindlichen
Buhnentiers erwartet, wird enttauscht. Der Interpret steht
uber der Musik, beobachtet, analysiert. Er ist nicht in der
Musik, geht keine Risiken ein, um etwa der Lisztschen
Ausdrucks-Opulenz, in der rauschenden Nr. 10 des grofen
Etuden-Zyklus, Gewicht zu geben. Mitunter wirkt es, als wolle
der Pianist sich selbst Note fur Note noch einmal bestatigen,
was er doch langst im Kopfe abgespeichert hat.

Armstrong verstromt Disziplin, die in Perfektion minden soll.
Er wirkt dabei wie ein Asket des Gefuhls. Manche finden das
sprode. Doch er macht uns staunen — so oder so.

(Der Text ist in kurzerer Form in der WAZ erschienen)

Lisztiana III - Konzertantes
Gipfeltreffen

geschrieben von Martin Schrahn | 18. Juli 2021
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Manchmal kann er dem Reiz kaum
widerstehen. Dann will sich der
Pianist Daniel Barenboim der
Staatskapelle Berlin zuwenden, die
doch sein Orchester ist, und dem
Dirigenten Daniel Barenboim zu
seinem Recht verhelfen. Doch am
Pult steht kein geringerer als
Pierre Boulez. Und deshalb muss
sich der Mann am Klavier
bescheiden. Er hat auch so alle
Hande voll zu tun.

Denn wenn es darum geht, beide Klavierkonzerte Franz Liszts an
einem Abend zu spielen, sollte die Aufmerksamkeit allein aufs
Soloinstrument gerichtet sein. Barenboim weill dies nur zu gut.
Von ihm wird nicht weniger verlangt als kernige Virtuositat,
Sinn fur lyrische Verlaufe sowie der Blick aufs grofe Ganze
dieser beiden einsatzigen Konzerte.

Gleichwohl leitet sich die Spannung des Abends in der Essener
Philharmonie maRgeblich von diesem Gipfeltreffen ab. Boulez,
von Haus aus Komponist, ein Meister des analytischen Denkens,
nun klar konturiert dirigierend, trifft auf Barenboim, dessen
pianistischer Glanz ein wenig verblasst scheinen mag. Und
dessen Stern als gefuhlvoller Dirigent umso heller erstrahlt.

So sehen wir also, vom prima disponierten Orchester her
betrachtet, oft Liszt, den Modernen. Dann lasst Boulez Klange
schroff hervortreten oder klare dynamische Akzente setzten.
Barenboim aber prasentiert uns Liszt als zutiefst empfindsamen
Romantiker, dem Akkordgedonner oder Passagenwerk eher lastige
Pflicht ist. Dann setzt der Pianist ganz auf Klang, brillant
schillernde Figurationen, feine Verastelungen.

Viele Liszt-Bilder hat das Klavier-Festival Ruhr bereits
evoziert, beili diesem Konzert stellen zwei beruhmte,
eigenwillige Interpreten ihre kontraren Vorstellungen in aller
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Bescheidenheit nebeneinander. Barenboim, im virtuosen Gelauf
verbissen auf Prazision achtend, sucht lieber die Nahe zum von
Liszt hoch verehrten Chopin, das Filigrane nahezu
zelebrierend.

Boulez wiederum mag’s eher dramatisch, zupackend, auch zigig,
fuhrt die Holzblaser andererseits zu schonsten Kantilenen.
Dafur ist indes ein Preis zu zahlen: Solist und Orchester
verhaken sich mitunter in ungleichmaBigen Tempi. Manches
klingt schematisch. Doch immerhin: Falschem Pomp und
triefendem Sentiment sind alle klug entgangen.

Das Kompliment gilt umso mehr Pierre Boulez und der
Staatskapelle im Umgang mit Richard Wagners ,Faust OQuverture”

und dessen ,Siegfried-Idyll“. Die kurzen Stucke, den
jeweiligen Liszt-Konzerten vorangestellt, geben dem Orchester
einerseits Gelegenheit, ihren weichen, runden, nie

aufdringlichen, aber suggestiv vielfarbigen Klang aufs
Schonste in den Raum zu stellen.

Zum anderen, daflr sorgt das auf Struktur und Binnenspannung
fokussierte Dirigat Boulez”, rickt das ,Idyll” niemals in die
Nahe einer verkitschten Naturpostkarte. Und die Faust-
OQuverture, Schumanns Romantik so wenig verleugnend wie etwa
den ,Lohengrin®, besticht bei allem Klangvolumen durch stete
Transparenz.

Am Ende zwei Zugaben: Daniel Barenboim spielt Liszts
»Consolations” und einen der Valses oubliées. Da ist er ganz
bei sich, ein emotionaler Feinzeichner. Barenboim, den
Dirigenten, vollig vergessend.

Weitere Blicke auf Franz Liszt wagt das Klavier-Festival Ruhr
mit einer vierteiligen Hommage zum 80. Geburtstag des grofien
Liszt-Deuters Alfred Brendel. Till Fellner, Francesco
Piemontesi und Kit Armstrong zahlen zu den Solisten. Brendel
selbst wird Uber ,Liszt — vom Uberschwang zur Askese"



sprechen. Alles zu erleben in der Stadthalle Milheim (14. bis
19. Juni). Weitere Informationen:
http://www.klavierfestival.de

(Der Text ist in ahnlicher Form im Westfalischen Anzeiger
erschienen.)

Lisztiana II - Wunderkind
wider Willen

geschrieben von Martin Schrahn | 18. Juli 2021

Die Musikwelt feiert heuer den 200.
Geburtstag Franz Liszts. Das Bild iiber
i1hn scheint klar: der Frauenheld, der
Tastenlowe, zuletzt der
gottesfiirchtige Abbé. Doch wer war
dieser Kiinstler wirklich? Michael
Stegemann, Professor fiir Historische
Musikwissenschaft an der TU Dortmund,
weiB zu differenzieren. Hier ein
Gesprach mit ihm - iiber Liszt den
Neuerer, den Eitlen und Verzweifelten.

Franz Liszt, der Verfuhrer und Virtuose — 1ist das alles,
Professor Stegemann?

Naturlich nicht. Viele haben 1leider ein Bild uber den
Komponisten, das sich auf die Zeit zwischen 1830 und 1845
beschrankt und nur etwa zwei Dutzend Werke berlcksichtigt.
Dabei hat er mehr als 800 geschrieben.

Warum ist das so?
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Liszt wurde bereits zu Lebzeiten demontiert, etwa von den
publizistischen Gegnern seiner ,Zukunftsmusik®. Das Publikum
wiederum hat 1hm nie verziehen, dass er seine
Virtuosenkarriere im Alter von 36 Jahren aufgab. Und
schlielflich: Seine Tochter Cosima hat ihn kaltgestellt. Sie
wollte ihn gegenuber Wagner bewusst klein halten. Man muss
sich das vorstellen: Als Liszt in Bayreuth beerdigt wurde,
erklang keine einzige Note seiner Musik, sondern nur die
Richard Wagners.

Wie war Liszt eigentlich?

Er wollte nie Pianist werden. Sein Vater hat ihn in die
Wunderkind-Karriere gedrangt. Naturlich hat Liszt sich spater
die Huldigungen gefallen lassen; er war durchaus eitel. Doch
es gibt Briefstellen, in denen er sich angeekelt daruber
zeigt, gewissermallen als dressierter Affe pianistische
Kunststuckchen abliefern zu midssen.

Spater flichtete er in die Religion?

Nein, mit religiosen Fragen hat sich Liszt Zeit seines Lebens
beschaftigt. Er war Franziskaner. Das Erlangen der niederen
Weihen — seither durfte er sich Abbé nennen — war Endpunkt
einer langen Entwicklung.

Was 1ist das Neue an Liszt, dem Zukunftsmusiker?

Er hat die klassischen Formmodelle radikal aufgehoben. Das
Dur-moll-System hat er schon in seinem Frihwerk, etwa der
Dante-Sonate, ausgehebelt. In seiner Programmmusik hat er
poetische und musikalische Ideen verknupft, nicht jedoch
irgendwelche Bilder platt ubertragen. Schlieflich: Liszt hat
sich mit fernostlichen, fremden Harmonien beschaftigt. Sein
Klavierwerk, das nach 1880 entstanden 1ist, war pures
Experimentieren, fur Auffuhrungen nicht gedacht.

Das Klavier-Festival Ruhr wird uns Liszt als Liedkomponisten
vorstellen..



Ja, Gott sei Dank. Die etwa 100 Lieder, in sieben Sprachen
komponiert, sind heute fast vollig vergessen. Dabei hat Liszt
Texte vertont, die auch Brahms oder Schumann angeregt haben.
Allein die Beschaftigung mit den Liedern reicht aus, um ein
vollig anderes Bild von Franz Liszt zu bekommen.

Infos zum Klavier-Festival gibt es
unter http://www.klavierfestival.de

(Der Text ist in ahnlicher Form in der WAZ erschienen).
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