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Der Pianist Benjamin Moser.
Foto KFR

Haus Fuhr in Essen-Werden ist mit seinem intimen Saal ein
idealer  Veranstaltungsort  für  das  Klavier-Festival  Ruhr.
Allerdings hat der Raum seine Tücken; er bildet das Spiel des
Solisten  sehr  genau  ab,  verstärkt  aber  die  Lautstärke
überproportional, sobald sie über ein verhaltenes Mezzoforte
hinausgeht. Dazu steht auf der Bühne ein Steinway, erfreulich
präsent  im  Klang,  aber  für  diesen  Raum  wünschte  man  sich
manchmal einen weicher intonierenden Flügel.

Benjamin  Moser,  nun  schon  zum  vierten  Mal  beim  Klavier-
Festival  zu  Gast,  hätte  seine  liebe  Mühe  gehabt,  die
ausufernden Klangfluten zu dämmen – wenn er es denn versucht
hätte. Aber er konnte die Schleusen nicht geschlossen halten;
nicht  bei  Alexandre  Skrjabins  Fantasie  op.  28,  nicht  in
Maurice Ravels „Gaspard de la nuit“. Wie auch: Skrjabin bläut
dem Pianisten ständig „crescendo“ ein, um ihn dann beinahe
unvermittelt auf „piano“ einzuschwören, sogleich aber wieder
das Aufwachsen der Lautstärke einzufordern, Wer die Fantasie
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so steigern will, wie es in den Noten steht, landet eben beim
Fortissimo  „appassionato“.  So  geschehen  auch  unter  den
sorgfältig formulierenden Händen des Münchner Pianisten, der
mit seinen 34 Jahren schon auf eine schöne Karriere blicken
kann.

Ein  intimer
Veranstaltungsort:
Haus  Fuhr  in  Essen-
Werden.  Foto:  Werner
Häußner

Der Anfang des Konzerts war explizit „lyrisch“: Sieben von
Edvard  Griegs  Klavierminiaturen,  beginnend  mit  dem
differenzierten Arpeggienspiel und der schwärmerischen Agogik
von „An den Frühling“, über den drollig anhebenden, sich ins
Dämonische auswachsenden „Zug der Zwerge“ bis zu den Fanfaren
und  majestätischen  Umspielungen  des  „Hochzeitstags  auf
Troldhaugen“. Dazwischen macht Moser in „Heimweh“ deutlich,
wie subtil er Innenspannung aufbauen und halten kann, auch
wenn die Noten „einfach“ scheinen.

Skrjabins cis-Moll-Etüde op.2/1 schließt mit ihrem versonnenen
Auf  und  Ab  einer  charakteristischen  Achtelfigur  an  Griegs
elegische  Lyrismen  an.  In  dem  kurzen  Stück  bewegt  sich



Skrjabin kaum über die Region des Mezzoforte hinaus; Moser
versucht sich in Delikatesse und verhaltenem Gestus, aber der
Steinway zeigt ihm, wo’s langgeht: Direkter Klang, stählerne
Resonanz, später, in der Fantasie, dann auch (zu) vollmundiges
Pedal.

Moser hat die Abfolge klug gewählt, denn in der Etüde lässt er
die Energie ahnen, die sich in den machtvollen Arpeggien und
Repetitionen der Fantasie Bahn bricht. Und der Pianist macht
deutlich,  dass  er  es  versteht,  den  Feuerbrand  der  Töne
allmählich, klug dosierend zu entfachen.

Nach der Hommage an den vor 100 Jahren aus nichtigem Anlass
verstorbenen  Komponisten  (ein  Pickel  verursachte  eine
Blutvergiftung)  folgte  Musik  der  französischen  Zeitgenossen
Skrjabins, Claude Debussy und Maurice Ravel.

Debussys „Childrens Corner“ hat Licht und Schatten – und das
nicht  nur  im  durchaus  gekonnten  claire-obscure  der  licht
wirbelnden  Schneeflocken  des  vierten  und  der  bassdüsteren
Lesart des zweiten Stücks („Jimbo‘s Lullaby“). Sondern auch in
Mosers Lesart, der in der Puppenserenade den Klang zu füllig,
den Rhythmus zu geschmeidig gestaltet und im abschließenden
Cakewalk einen Schuss Spontaneität vermissen lässt.

Entsprechungen  zwischen



Musik und Malerei: Hippolyte
Petitjean hat die Prinzipien
des Pointillismus in „Femmes
au  bain“  exemplarisch
verwirklicht.  Foto:
Wikimedia  Commons/public
domain

Maurice Ravels „Gaspard de la nuit“ spielt Moser weit weniger
entschieden als etwa Khatia Buniatishvili bei ihrem Mülheimer
Klavier-Festival-Auftritt. Er achtet mehr auf Atmosphärisches,
rückt  die  Musik  vor  allem  in  „Ondine“  in  die  Nähe  eines
Pointillismus, wie ihn Georges Seurat oder Hippolyte Petitjean
in der Malerei etablierten.

Die flirrende Atmosphäre, die sich auf genau definierte Punkte
zurückführen lässt, entspricht Mosers musikalische Auffassung:
Flächen und Linien aus definiert gespielten Noten, die als
Ganzes eine hundertfach in sich gebrochene Klangsphäre bilden.
„Le Gibet“ fasst er eher als melancholisches Stimmungsbild auf
als im Sinne einer Studie des Unheimlichen.

Aber  in  „Scarbo“  kommt  das  Abrupt-Spukhafte  in  scharf
geschnittenen Akkorden, in der Grandezza des Zugriffs und in
zugespitzter  rhythmischer  Energie  zum  Ausdruck.  Wie  Rauch
durch  das  Schlüsselloch  verschwindet  der  Nachtmahr,  um
herzlichem Beifall und zwei Zugaben – Debussys „clair de lune“
und einer weiteren Skrjabin-Etüde – Platz zu machen.

Pierre-Laurent  Aimard
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Der  Pianist  Pierre-Laurent
Aimard in tiefer Versenkung
und  höchster  Konzentration
am Klavier. Foto: Mohn/KFR

Er zählt zu den Intellektuellen unter den Pianisten. Zu denen,
die  sich  erst  einmal  Gedanken  über  die  Programmgestaltung
machen, bevor ein Konzert beginnt. Um dann zwischen einzelnen
Werken sinnfällige Beziehungen aufzuzeigen, zu verdeutlichen,
dass Komponisten nicht im luftleeren Raum agieren, sondern
stets in die Musikgeschichte eingebunden sind.

Von  Pierre-Laurent  Aimard  ist  hier  die  Rede,  dessen
analytischer Zugriff – als Interpret und indirekt ja auch als
des  Publikums  Lehrer  –  uns  Anregungen,  zudem  ästhetische
Sinneserweiterung  schenkt.  Das  hat  er  nun  beim  Klavier-
Festival Ruhr erneut aufs Schönste bewiesen. Ihm zu folgen,
staunend,  anerkennend  und  mitdenkend,  bedeutet  Genuss  und
Herausforderung  zugleich.  Und  am  Ende  eines  solchen
Konzeptkonzertes applaudiert das Publikum sowohl für Aimards
nie zur Schau gestellte Virtuosität als auch, diesen Abend im

https://www.revierpassagen.de/25323/pierre-laurent-aimard-verortet-gyoergy-ligetis-klavieretueden-in-ihrem-historischen-kontext/20140607_1838
https://www.revierpassagen.de/25323/pierre-laurent-aimard-verortet-gyoergy-ligetis-klavieretueden-in-ihrem-historischen-kontext/20140607_1838
https://www.revierpassagen.de/25323/pierre-laurent-aimard-verortet-gyoergy-ligetis-klavieretueden-in-ihrem-historischen-kontext/20140607_1838
http://www.revierpassagen.de/25323/pierre-laurent-aimard-verortet-gyoergy-ligetis-klavieretueden-in-ihrem-historischen-kontext/20140607_1838/aimardmohn1-2


Essener  Haus  Fuhr,  für  die  Erkenntnis,  dass  Neue  Musik
mitreißend und sinnlich sein kann.

Der  französische  Pianist  verknüpft  zwei  Stränge,  die  das
Festival  in  diesem  Jahr  als  Schwerpunkte  ausgegeben  hat.
Vieles dreht sich dabei um das Thema Etüden, manches um den
Ungarn György Ligeti. Der gilt, in Nachfolge Bartóks, gewiss
als bedeutendster Komponist seines Landes im 20. Jahrhundert.
Und  schrieb  zwischen  1985  und  2001  ein  Konvolut  von  18
Klavieretüden. Eine rhythmisch vertrackte, fingerakrobatische,
teils klanglich aufreizende Musik, die sich so wahnwitzig wie
vermeintlich  unspielbar  anhört.  Dann  müssen  zehn  Finger
raschest quirlige Figurationen die Tastatur rauf und runter
treiben,  und  dabei  noch  die  Illusion  ungleicher
Geschwindigkeiten  wecken.

Pierre-Laurent  Aimard:  ein
kluger  Kopf,  der  die
musikalische  Moderne  bei
seinen  Konzeptkonzerten
geschickt  in  die  Historie
einbettet.  Foto:
Borggreve/KFR

Ligeti hat sich als Vorbild die Musik für Player Pianos des
Amerikaners  Conlon  Nancarrow  genommen.  Nur  dass  der  Ungar
einen lebendigen Pianisten als Interpreten vorsah, und nicht
ein  Selbstspielklavier  –  also  eine  Maschine.  Doch  abseits
davon hat Ligeti die Etüden Chopins genauso intensiv studiert
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wie  jene  Claude  Debussys  oder  eben  Béla  Bartóks.  Und  dem
Solisten Aimard gelingt es nun, diese Beziehungen ohrenfällig
zu illustrieren. Indem er seinem Programm einen Kunstgriff
verordnet: Die Etüden, die erklingen, werden gemischt – auf
Debussy  folgt  Ligeti,  folgt  Chopin,  wieder  Ligeti,  dann
Bartók…

Und  es  ist  schon  erstaunlich,  dass  wir  plötzlich  die
Umspielungen einer Chopin-Etüde im Lichte der Moderne ganz neu
hören. Dass die rauschhafte Sturm-und-Drang-Musik der frühen
Bartók-Etüden  problemlos  als  eine  von  Ligetis  Wurzeln  zu
erkennen  ist.  Oder  dass  Alexander  Skrjabins  Beitrag  zu
Gattung, in ihrer Farbenpracht und orchestralen Wucht, klar
auf Zukünftiges verweist. Nehmen wir nur das letzte Werk des
Abends,  Ligetis  13.  Etüde,  „Die  Teufelstreppe“.  In
aberwitziger Geschwindigkeit, die der Komponist bis zum Exzess
treibt, rast Satan umher. Um letztlich dort zu landen, wo er
hergekommen  ist:  in  der  vom  Clusterklang  dominierten
bassschwarzen  Hölle.

Ein  Finale  furioso,  das  Pierre-Laurent  Aimard  bravourös
inszeniert. Mancher mag danach Ligeti, den Modernen, für sich
entdeckt haben.

Krachledern:  Liszts  Wagner-
und  Verdi-Bearbeitungen  beim
Klavier-Festival Ruhr
geschrieben von Martin Schrahn | 30. Juni 2015
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Große  Geste:  Pianist  Boris
Bloch. Foto: KFR/Mohn

Richard Wagner und Giuseppe Verdi in aller Form zu würdigen,
zu  beider  200.  Geburtstag,  ist  für  Opernschaffende  ein
Leichtes.  Beide  Komponisten  definieren  sich  ausschließlich
über  ihr  musikdramatisches  Schaffen,  andere  Gattungen
rangieren unter „ferner liefen“. Wenn sich also das Klavier-
Festival  Ruhr  diesen  Monolithen  des  19.  Jahrhunderts
angemessen nähern will, bleiben nur Umwege. Der wichtigste
Pfad führt über den seinerzeit herausragenden Pianisten Franz
Liszt, der im übrigen 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 Übungen in akrobatischer Virtuosität
dürfte  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  aufzuführen  würde  wohl
bedeuten, eine extra Konzertwoche auf die Beine zu stellen.
Immerhin hat sich das Klavier-Festival zu einem fünfstündigen
Marathon entschlossen (incl. Pausen). Kein Problem zumindest
für eingefleischte Wagnerianer, die in dieser Zeit mal eben
einen  „Tristan“  absitzen.  Doch  vier  Konzerte  und  ein
Zugabenblock  mit  Verdis  Dramatik,  Wagnerscher  Wucht  und
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Lisztschem Wirbeln ist schon ein harter Brocken. Nun, es war
möglich, 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  durchpflügen.  Wie  der
Ukrainer  Boris  Bloch,  der  den  „Tannhäuser“-Pilgerchor  in
Liszts Transkription zwar als würdevolles Schreiten beginnt,
sich  aber  in  einen  Handkantenbruitismus  steigert,  der  uns
offenbar  schon  mal  gewöhnen  soll  an  die  vorherrschende
Lautstärke der Deutungen. Oder wie der Weißrusse Yuri Blinov,
der das „Meistersinger“-Vorspiel (in Zoltán Kocsis’ Fassung)
geradezu hinrichtet. Oder wie der Kölner Michael Korstick, ein
bisschen an den Noten hängend, der den „Einzug der Gäste auf
der  Wartburg“  (Tannhäuser)  bedingt  festlich,  umso  mehr
grobschlächtig  zelebriert.  Ja,  die  drei  Herren  am  Klavier
lassen es ordentlich krachen.

Es ist ein schweres Wagner-Liszt-Gewitter, das uns zunächst
überwältigt – Musik als gesichtsloses Virtuosenfutter. Dabei
teils  derart  eigenwillig,  manieriert  gespielt,  dass  der
Verdacht  aufkommt,  Liszt  hätte  seinen  Protegée  karikieren
wollen. Vor allem Bloch inszeniert großes Drama, Subtiles hat
kaum eine Chance, und wenn, gerät es unangenehm sentimental
(„Am stillen Herd“/Meistersinger). So gedeutet und betrachtet,
wird verständlich, dass Wagner von manchen bis heute in die
monströse Ecke gestellt wird.

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

Immerhin:  Der  Himmel  lichtet  sich  ein  wenig,  wenn  wir  in
Verdis  Sphären  vordringen.  Michael  Korstick  spielt  Liszts
Bearbeitung von „Danza Sacra e Duetto Finale“ (Aida) eher
verhalten und einigermaßen 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 übrigens interpretiert das Stück
ebenfalls,  es  klingt  weniger  brüchig  und  das  Tänzerische
gewinnt mehr rhythmisches Profil.

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

Am  Ende  dieses  außergewöhnlichen  Konzert-Formats,  das
Festival-Intendant  Franz  Xaver  Ohnesorg  als  Experiment
ankündigte, klingeln uns die Ohren. Diese Musikdosis reicht
für die nächsten 24 Stunden. Ärgerlicher aber ist, dass mit
der Zahl der falschen Töne, die wir ertragen müssen, noch ein
Öperchen hätte komponiert werden können. Insofern haben drei
Pianisten drei berühmten Komponisten nichts als Bärendienste
erwiesen.


