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Das Freiburger Barockorchester spielte im Konzerthaus
Dortmund. (Foto von 2019: Freiburger Barockorchester)

Auf ihre je eigene Weise haben zwei Aufführungen von Johann
Sebastian Bachs „Matthäuspassion“ in Dortmund und in Essen
ihren  Beitrag  zur  „Recreation  des  Gemüths“  geleistet.  Was
sagen  die  geistlichen  Werke  heute  einem  weitgehend
säkularisierten  Publikum?

Ob Buß‘ und Reu‘ noch das Sündenherz entzwei knirschen? Was
hat die protestantische Schuld- und Sühnetheologie noch mit
uns zu tun, die sich in den Texten zu Johann Sebastian Bachs
„Matthäuspassion“ äußert? Jener Christian Friedrich Henrici,
Picander  genannt,  hat  ja  nicht  nur  den  Bibeltext
zusammengestellt,  sondern  in  den  Arien  reflektierende
Einschübe geschaffen, in denen sich ein gläubiges Individuum
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dem heilsgeschichtlichen Ereignis stellt: Christus, das Lamm
Gottes, leidet „auf unsre Schuld“, trägt unsere Sünden und
versöhnt uns mit Gott. Aber mit welchem Gott heute, da nicht
einmal  mehr  die  Hälfte  der  deutschen  Bevölkerung  Mitglied
einer der großen christlichen Kirchen sind? Geht das noch:
„Sünde“ als eine bewusste Entscheidung gegen Gott und seinen
Heilsplan?

Vielleicht sind die traditionellen Kontexte geschwunden, aber
das  Thema  selbst  ist  nicht  passé.  Ein  allzu  allgemeiner
Begriff von „Liebe“, wie er im Programmheft der Dortmunder
Aufführung der Bach’schen Passion an Gründonnerstag benannt
wird, dürfte kaum die Lösung sein. Aber auch jenseits bloßer
musikalischer  Faszination,  die  beide  Matthäuspassionen  in
Dortmund  und  an  Karfreitag  in  der  Philharmonie  Essen
wirkkräftig ins Bewusstsein riefen, bleibt aus allen barocken
Wortziselierungen doch ein Destillat: der Mensch, der sich
existenziell verfehlen kann, der sich seiner Unvollkommenheit
bewusst wird.

Nicht allein große europäische Kunstmusik

Schuldig fühlen sich Menschen heute vor der zerstörten Natur,
vor der Schreckensgeschichte von Kolonialismus oder Rassismus,
vor dem eigenen Anspruch auf Selbstoptimierung. Der Gott des
Gerichts ist ersetzt durch ein inneres Gericht. Und was von
Bach  jenseits  christlicher  Glaubensinhalte  bleibt,  ist  die
ergreifende  Schilderung  des  Leidenswegs  eines  unschuldigen
Menschen,  ausgelöst  durch  persönliche  Missgunst,  politische
Verstrickung und ein Schicksal, das den „Kelch des Leidens“
nicht  vorübergehen  lässt.  Die  Transformation  historisch
bedingter Formen des Glaubensausdrucks in einen gegenwärtigen
Verstehenshorizont  ist  unabdingbar,  will  man  eine
Matthäuspassion  nicht  lediglich  als  ein  Dokument  großer
europäischer Kunstmusik goutieren. Wenn Gott dabei außen vor
bleibt, ist das nicht im Sinne Bachs, macht die Passionen aber
nicht von vorneherein bedeutungslos.



So bleiben also immerhin die Zerknirschung und die Sehnsucht
nach einer „angenehmen Spezerey“ für den leidenden Jesus. Und
in dieser kunstvoll ausgeformten Arie zeigt sich in Dortmund
ein  Manko:  Die  Solistenrollen  besetzt  das  2004  gegründete
Vokalensemble Vox Luminis aus sich selbst. Die beiden Altus-
Sänger Alexander Chance und William Shelton treten jeweils aus
dem Chor heraus. Wer es ist, der gerade solistisch agiert, ist
nicht klar, denn das Programmheft gibt darüber keine Auskunft.
Wer auch immer Buß‘ und Reu‘ besingt: Die Stimme bleibt flach,
vom  konsonantenreichen  Knirschen  ist  wenig  zu  hören,  der
subtile Wandel von den Staccato-Zährentropfen zum kantablen
Bogen des angenehm lindernden Tröstens ist ebenso wenig zu
hören. Musikalische Rhetorik ist dieser Solisten Sache nicht.

Dortmund: Weicher Chorklang, verhaltene Impulse

So bauten sich in Dortmund ziemliche Gegensätze auf, denn der
von dem Bassisten Lionel Meunier geleitete Chor ist tadellos
aufgestellt. Er kleidet die Eröffnung „Kommt, ihr Töchter,
helft mir klagen“ in einen weichen, mit verhaltenen Impulsen
durchsetzten Klang, in dem die Knaben der Chorakademie am
Konzerthaus Dortmund mit leuchtender Präsenz punkten. In den
dramatischen  Chorstellen  lässt  Vox  Luminis   –  bei
abgerundetem, aber kernigem Klang – die dramatische Temperatur
deutlich  steigen.  Die  Choräle  allerdings  sind  kantenlos
poliert und die individuelle Harmonisierung verliert sich im
milden Mischklang.

Zudem zeigt sich als Nachteil, dass Meunier lediglich aus dem
Ensemble  heraus  einzelne  Impulse  gibt.  So  gepflegt  das
Freiburger  Barockorchester  auch  spielt,  so  geschmeidig  die
Flöten  intonieren,  so  fein  definiert  die  „Tropfen  meiner
Zähren“ auch fallen, so luftig und rhythmisch entschieden die
Streichersolisten auftreten: Der Orchesterklang, gestimmt auf
415  Hertz,  hätte  so  manchen  rhythmischen  oder
Artikulationsimpuls vertragen. Auch mit den Solisten gibt es
Abstimmungsprobleme im Tempo, die eine wache, ordnende Hand
rasch im Griff hätte.



Die beiden Soprane Zsuzsi Tóth und Gwendoline Blondeel zeigen
die  angeblich  „historisch  informierte“  anämische  Stimmfarbe
und  einen  flach  gebildeten,  durch  strikten  Verzicht  auf
natürlich  schwingendes  Vibrato  ausgebleichten,  in  der  Höhe
spitzigen Ton. Dem bemüht sich der Tenor Raffaele Giordani zu
entgehen  –  seine  Tongebung  ist  runder  und  körperlicher.
Raphael Höhn nimmt als feinstimmiger Evangelist für sich ein,
Sebastian  Myrus  ist  ein  Jesus,  der  die  Worte  behutsam
expressiv  gestalten  kann.

Essen: Reaktionsschnelles und vitales Musizieren

Justin  Doyle  in  voller
Aktion,  hier  2018  in  der
Hamburger  Elbphilharmonie.
(Foto: Matthias Heyde)

In  Essen  steht  in  der  Philharmonie  mit  Justin  Doyle  ein
kundiger Dirigent von der Akademie für Alte Musik und dem RIAS
Kammerchor  aus  Berlin.  Und  das  spürt  man  sofort:  Die
Koordination der Ensembles ist flexibel und reaktionsschnell,
der Klang sorgsam austariert, Rhythmus und Artikulation vital
zupackend.  Nicht  zuletzt  die  Choräle  sind  plastisch
ausgeleuchtet und lassen ihre harmonische Raffinesse erkennen.
Die  Akademie  für  Alte  Musik  spielt  konturenreich  und
detailfreudig,  Doyle  wählt  organische,  nicht  übertriebene
Tempi  und  hält  sich  –  etwa  in  dem  in  Dortmund
überdramatisierten Chor „Sind Blitze, sind Donner …“ – mit
rhetorischen Akzenten zurück, ohne das Drama zu unterkühlen.



Dafür  treten  Bläserstimmen  reizvoll  hervor,  und  wenn  die
Akademie für Alte Musik ihre Instrumenten-Vielfalt, etwa die
Doppelrohrblattinstrumente auspackt, sind Farbe und Ausdruck
garantiert.

Der RIAS Kammerchor (Foto: Matthias Heyde)

Wechselhaft auch die Eindrücke von den Solisten in Essen:
Patrick  Grahl  ist  ein  wohlklingender  Evangelist,  der  eher
nüchtern  als  melodramatisch  berichtet  und  auf  vokale  wie
sprachliche  Intensität  gleichermaßen  setzt.  Dominic  Barberi
gestaltet die Sätze Jesu enorm textaffin, gibt jedem Wort
eigenes Gewicht, achtet aber ebenfalls darauf, den Klang der
Stimme nicht deklamierend zu beeinträchtigen. Aoife Miskelly
bringt den üblichen, also kopfig-silbrigen „Barock“-Sopran mit
beengt  gebildeten  Tönen  mit,  Benjamin  Glaubitz  ist  ein
zuverlässiger, manchmal nicht ganz kontrollierter Tenor.

Mit Konstantin Krimmel werden Rezitativ und Arie „Am Abend, da
es kühle war“ zum spirituellen wie ästhetischen Ereignis. Der
Altus  Benno  Schachtner  hinterlässt  einen  zwiespältigen



Eindruck:  Beherrschte  und  entspannt  ausgeglichen  gesungene
Episoden wechseln ab mit solchen, in denen die Stimme ihre
Position nicht findet und der Ton seine Substanz verliert –
eine Art, die man von diesem Sänger, der zur Zeit an der Oper
Bonn als Ottone in Händels „Agrippina“ auftritt, sonst nicht
kennt.

Auf ihre je eigene Weise haben die beiden Aufführungen ihren
Beitrag  zur  „Recreation  des  Gemüths“  geleistet;  wenn  sie
darüber hinaus ihre Zuhörer zum Nachdenken über die Grenzen
der menschlichen Existenz und die große, unbeantwortete Frage
nach dem Sinn des Leidens – des Gottessohnes und zahlloser
Menschen  auf  diesem  Planeten  –  gebracht  haben,  hat  alles
künstlerische Bemühen seinen Sinn erfüllt.

Formstrenge hüben wie drüben:
Pierre-Laurent  Aimard
verschränkt in Dortmund Musik
von Kurtág und Bach
geschrieben von Anke Demirsoy | 19. April 2023
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Der Pianist Pierre-Laurent Aimard hat mit vielen Komponisten
unserer Zeit eng zusammengearbeitet. (Foto: Marco Borggreve)

Pierre-Laurent Aimard ist ein großer Meister darin, bekannte
Musik in neuem Licht erscheinen zu lassen. Unvergessen ist
sein Klavierabend im Liszt-Jahr 2011, bei dem er eine frische
Sicht  auf  die  grandiose  h-Moll-Sonate  des  Komponisten
ermöglichte.

Indem  er  sie  in  den  Kontext  der  „Schwarzen  Messe“  von
Alexander Skrjabin und der Klaviersonate Opus 1 von Alban Berg
stellte,  schenkte  er  dem  viel  geschundenen  Stück  seine
eminente  Bedeutung  auf  dem  Weg  zur  musikalischen  Moderne
zurück.

Wie  viel  Gedankenarbeit  der  Franzose  in  seine  Programme
steckt, war jetzt auch bei der Kurtág-Zeitinsel im Konzerthaus
Dortmund zu erleben. Kurze Klavierstücke des Ungarn, entnommen
der  noch  immer  anwachsenden  Sammlung  „Játékok“  (Spiele),
verschränkte  er  mit  Musik  von  Johann  Sebastian  Bach,
vornehmlich  mit  den  Präludien  und  Fugen  aus  dem
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„Wohltemperierten  Klavier“.

Pierre-Laurent  Aimard  wurde
2007  mit  dem  renommierten
Ernst von Siemens Musikpreis
ausgezeichnet.  (Foto:  Marco
Borggreve)

Diese Idee ist zwar nicht gänzlich neu: Bereits auf einer 1997
erschienen  CD  kombinierten  Kurtág  und  seine  Frau  Márta
vierhändige  „Játékok“-Stücke  mit  Bach-Transkriptionen.
Gleichwohl  verrät  die  von  Aimard  getroffene  Werkauswahl
unendlich  viel  Sorgfalt.  Denn  wie  sich  Spielfreude  und
Formstrenge  bei  beiden  Komponisten  vereinen,  zeigt  sich
oftmals  in  den  Übergängen.  Kurtágs  Klavierstück  für  Dóra
Antals Geburtstag schließt so passgenau an Bachs leuchtende
Fuge Nr. 17 As-Dur (BWV 862) an, als handle es sich um ein
zeitgenössisches Echo.

Bei  Aimard  reiht  sich  ein  erhellender  Augenblick  an  den
nächsten. Wenn Bach in Präludium und Fuge Nr. 16 g-moll (BWV
861)  mit  allmählich  schneller  werdenden  Trillern
experimentiert, folgt gleich darauf eine Kurtág-Miniatur, die
vom  Wechselspiel  zwischen  zwei  Noten  lebt.  Die  gläsernen
Spieluhr-Klänge des Präludiums Nr. 23 H-Dur (BWV 868) finden
in  Kurtágs  „Spiel  mit  dem  Unendlichen“  eine  direkte
Entsprechung.

Wer  den  Konzeptkonzerten  von  Pierre-Laurent  Aimard  folgt,
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gerät unweigerlich ins Nachdenken. Warum sind die meisten von
uns  bereit,  einer  mit  mathematischer  Akribie  konstruierten
Bach-Fuge zu folgen, während wir gegen zeitgenössische Musik
nur allzu leicht den Vorwurf erheben, sie klinge verkopft und
wie  auf  dem  Reißbrett  entworfen?  Weckt  ein  komplizierter
Kontrapunkt aus Bachs „Kunst der Fuge“ wirklich mehr Emotionen
als  Kurtágs  vielfarbig  oszillierendes  Stück  „In  memoriam
András Myhály“?

Der Höhepunkt ist erreicht, wenn Aimard das Stück „In memoriam
György Szoltsányi“ beinahe ohne Pause in die Fuge Nr. 12 f-
moll (BWV 857) übergehen lässt. Man möchte sich die Ohren
reiben: Haben die Töne, die der Pianist mit der linken Hand
spielt, überhaupt noch einen harmonischen Bezug? Ist das jetzt
noch Kurtág oder doch schon Bach? Erst als die Nebenstimmen
hinzukommen, erkennen wir den Thomaskantor wieder.

Von  Aimards  unbedingtem  Ausdruckswillen,  der  zuweilen  auch
heftiges  Schnaufen  und  Brummen  zur  Folge  hat,  von  seiner
Konzentrationsfähigkeit  und  vom  wunderbaren  Farbenreichtum
seines Spiels war bis hierher noch nicht einmal die Rede.
Indessen ist dies auch als Kompliment zu verstehen. Aimards
sensationell  kluge  Programme  lassen  alles  pianistische
Handwerk in den Hintergrund treten.

Überraschungsei:  Das
Konzerthaus Dortmund verkauft
einen  geheim  gehaltenen
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Kammermusikabend als „Joker“
geschrieben von Anke Demirsoy | 19. April 2023

Antoine Tamestit, 1979 in Paris geboren, arbeitet schon lange
intensiv mit dem in Den Haag geborenen Masato Suzuki zusammen.
(Foto: Petra Coddington)

Wer weiß, wie gut dieses kleine Kammerkonzert besucht gewesen
wäre, hätte es nicht die große Geheimniskrämerei im Vorfeld
gegeben. So gut wie nichts gab das Konzerthaus Dortmund über
diesen Abend der Reihe „Musik für Freaks“ bekannt: nicht die
Interpreten,  nicht  die  Werkfolge,  nicht  einmal  das
musikalische  Genre.

Ob Intendant Raphael von Hoensbroech mit diesem „Joker“-Format
tatsächlich das Vertrauen der Besucher testen will, das er an
diesem Abend wiederholt lobte, oder ob die Marketingabteilung
auf  die  menschliche  Neugier  als  verkaufsfördernden  Faktor
setzt, sei dahingestellt.
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Konzerthausintendant Raphael
von  Hoensbroech  (rechts)
lüftet  das  „Geheimnis“  um
die  Interpreten  und  das
Programm.  (Foto:  Petra
Coddington)

Auf  Unwägbarkeiten  mussten  Veranstalter  und  Publikum  sich
immerhin einlassen. Wie sich zeigte, war auf beiden Seiten Mut
vorhanden. Rund 700 Menschen kauften dem Konzerthaus Dortmund
die Katze im Sack ab, wie immer in dieser Konzertreihe bei
freier Platzwahl und zum Einheitspreis von 20 Euro.

Der  Inhalt  des  werbeträchtig  aufgeblasenen  Überraschungseis
entpuppte  sich  als  klein,  aber  fein:  Der  dem  Dortmunder
Publikum bestens bekannte Bratschist Antoine Tamestit und der
japanische Cembalist Masato Suzuki spielten Werke von Johann
Sebastian  Bach.  Die  Künstler  gestalteten  einen  ruhigen,
kontemplativen Konzertabend, der zu dem vorausgehenden Rummel
wohltuend quer stand.

Drei Sonaten für Viola da Gamba hatten die Künstler im Gepäck,
durchbrochen  von  der  Französischen  Suite  Nr.  5  G-Dur  für
Clavecin und der eigentlich für Violoncello Solo komponierten
Suite Nr. 2 d-Moll. Wie unerschöpflich reich Bachs Komponieren
war, rückten Tamestit und Suzuki mit großer Musizierlust in
den Vordergrund. Obschon die drei Gambensonaten alle um 1720
entstanden,  unterscheiden  sie  sich  deutlich  im  Charakter.
Welten liegen zwischen der mit Fugenkunst gespickten Sonate G-
Dur Nr. 1 BWV 1027 und der Sonate Nr. 3 g-Moll BWV 1029, in
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der die Instrumente ganz ähnlich miteinander wetteifern wie im
3. Brandenburgischen Konzert.

Das  Bach-Programm,  das
Tamestit  und  Suzuki  in
Dortmund spielten, haben sie
im August 2019 bei Harmonia
Mundi  aufgenommen  (Foto:
Petra  Coddington)

Tamestit und Suzuki harmonieren als Duo nachgerade perfekt.
Ihr  intensiver  musikalischer  Dialog  funktioniert  oft  ohne
Blickkontakt,  sprüht  aber  besonders  helle  Funken,  wenn  er
gelegentlich doch zustande kommt. Tamestit weiß den edlen Ton
seiner Stradivari-Viola immer stärker zu entfalten, kann sich
klanglich aber auch dezent zurücknehmen, um das Cembalo in den
Vordergrund  treten  zu  lassen.  Das  ist  ein  Geschenk,  denn
Masato Suzuki, als Bach-Interpret von den Niederlanden bis
nach Japan enorm renommiert, spielt auf seinem zweimanualigen,
mit Chinoiserien verzierten Cembalo mit höchster Finger- und
Kunstfertigkeit.  Da  funkeln  die  Praller  und  Triller,  da
fliegen  die  Sechzehntelketten  dahin,  da  malen  Auszierungen
zärtliche Schnörkel in den Raum.

Vom tänzerischen Impuls der Musik lassen Tamestit und Suzuki
sich immer aufs Neue befeuern. Aber in den langsamen Sätzen,
den Sarabanden und Adagios, regieren Ernst und Tiefe: eine
Beschaulichkeit, die man einst Muße nannte.
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Auch solo können die beiden Musiker vollkommen überzeugen. Die
Französische  Suite  Nr.  5  gestaltet  Masato  Suzuki  mit  der
spielerischen  Freiheit  des  technisch  und  intellektuell
überlegenen Interpreten. Tamestit lässt nach der Pause keinen
Zweifel,  wie  sehr  ihm  daran  gelegen  war,  die  für  Cello
geschriebene  Solosonate  Nr.  2  d-Moll  auf  der  Bratsche  zu
interpretieren. Unter dem Strich seines Barockbogens entfaltet
sich  der  Klang  seines  Instruments  immer  voller  und
vielfältiger. Eine Überraschung ist das nicht. Ein Genuss fürs
Ohr aber unbedingt.

(Informationen  zur  Konzertreihe  „Musik  für  Freaks“:
https://www.konzerthaus-dortmund.de/de/programm/abonnements/25
5/)

Bahn frei für das Akkordeon:
Gespräch  mit  der  Folkwang-
Professorin  Mie  Miki,
Trägerin  des  neuen  Opus
Klassik Preises
geschrieben von Gastautorin / Gastautor | 19. April 2023
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Konzertprogramme  für  Essen  und  Duisburg
zusammengestellt: Mie Miki. (Foto: Marco Borggreve)

Das Akkordeon rückt in den Mittelpunkt: Vom 30. November bis
4. Dezember finden am Folkwang Campus Essen-Werden sowie am
Folkwang  Campus  Duisburg  fünf  Konzerte,  ein  Meisterkurs,
Workshop, Vortrag und der Folkwang Akkordeon Wettbewerb für
Studierende der Folkwang Akkordeonklassen statt.

Das Programm zusammengestellt hat Mie Miki, Professorin für
Akkordeon und Prorektorin für künstlerische Exzellenz an der
Folkwang Universität der Künste. Miki wurde im Oktober mit dem
neuen Opus Klassik Preis ausgezeichnet, der nach dem Scheitern
des  Echo-Klassik  als  unbelasteter  Nachfolgepreis  gegründet
wurde. Ausrichter des Preises ist der neu gegründete Verein
zur  Förderung  der  Klassischen  Musik  e.V.,  in  dem  Labels,
Veranstalter,  Verlage  und  Personen  aus  der  Klassik-Welt
vertreten  sind.  Mie  Miki  erhielt  den  Preis  als
„Instrumentalistin  des  Jahres“  für  ihr  Album  „Das

https://www.revierpassagen.de/81712/__trashed/20181128_1455/mie-mikiphoto-marco-borggreve
https://www.opusklassik.de/


wohltemperierte  Akkordeon“.  Unser  Gastautor  Robert  Unger
sprach mit der in Japan geborenen Akkordeonistin.

Frage:  Frau  Miki,  wann  haben  Sie  mit  dem  Spielen  des
Akkordeons  begonnen?

Mie Miki: Ich bekam zum zweiten Geburtstag ein Toy-Piano von
meinen Eltern geschenkt. Ich war anscheinend so begeistert,
dass ich immer wieder versuchte, auf diesem Piano Kinderlieder
zu spielen. Daher plante meine Mutter, mir ein Klavier oder
eine Geige zu geben. Doch mein Vater wollte auf keinen Fall
ein Instrument wählen, das man später studieren und mit dem
man professionelle Musikerin werden kann. Der Grund: Seine
Schwester  wollte  Konzertpianistin  werden,  und  eine  solche
harte Jugend wollte er mir ersparen. So bekam ich mit vier
Jahren das Akkordeon und Unterricht bei Herrn Ban in Tokyo.

Sie  wurden  mit  dem  Opus  Klassik  in  der  Kategorie
„Instrumentalistin  des  Jahres  (Akkordeon)“  ausgezeichnet.
Welchen Stellenwert hat dieser Preis für Sie?

Mie Miki: Natürlich einen hohen! Ganz besonders, weil es sich
um  eine  Einspielung  von  Johann  Sebastian  Bachs  „Das
Wohltemperierte  Klavier“  handelt.

Das Besondere an Bach

Bachs Werk scheint für Sie eine besondere Rolle einzunehmen.
Wie kam es zu dieser Vorliebe?

Mie Miki: Nach fünf Jahren intensiver Vorbereitung bin ich
endlich an einem Punkt angelangt, wo ich mich entscheiden
konnte, diese Auswahl aus dem „Wohltemperierten Klavier“ auf
dem Akkordeon aufzunehmen. Doch eigentlich begann mein Lernweg
zu diesem Werk bereits vor 40 Jahren in meinem Klavierstudium
bei Bernhard Ebert in Hannover. Für kein anderes Stück meines
Repertoires habe ich jemals so viel Zeit gebraucht, bis ich es
vortragen konnte, obwohl ich die „technischen“ Schwierigkeiten
in  Bezug  auf  den  Notentext  nicht  auf  der  höchsten  Ebene



einstufe. Denn diese Musik ist mit ihren Präludien und Fugen
sehr klar und übersichtlich in der Architektur, und die 24
Tonarten bilden eine harmonische Vollständigkeit.

Dann, an einem Sommertag in Tokyo, hatte ich plötzlich das
Gefühl,  alles  zu  verstehen  und  alles  zu  können!  Ich  weiß
nicht,  woher  dieses  Gefühl  so  plötzlich,  aber  mit  großer
Zuversicht zu mir kam, doch von diesem Zeitpunkt an begann
ich,  mit  Freude,  Respekt  und  Leidenschaft  zu  üben.  Meine
Erkenntnis dazu ist: Diese Stücke sind in ihrer Schönheit,
ihrem Zauber, in Überraschung und Abenteuer so differenziert
dicht und vieldimensional komponiert, dass der Interpret immer
wieder etwas Neues entdecken kann. Somit funktioniert ein Übe-
Plan leider wenig und ich ergab mich für meine Arbeit der
Zeitlosigkeit. Deshalb hat es so lang gedauert.

International erfolgreiche Akkordeon-Klasse

Sie  haben  den  originalen  Fingersatz  des  „Wohltemperierten
Klaviers“ für Ihre Aufnahme genommen.

Mie  Miki:  Das  moderne  klassische  Akkordeon  hat  in  beiden
Händen Einzeltöne, und der Tonumfang ist fast so groß wie beim
Klavier, daher kann man Literatur für Tasteninstrumente genau
in ihren Originaltexten wiedergeben. Es hat lange gedauert,
bis  der  Notentext  mein  Instrument  erreichte,  und  mein
Instrument die Musik erreichte. Es wird nicht bearbeitet, denn
nur  so  kann  man  vergleichen,  wie  unterschiedlich  die
Klangergebnisse sind, ob beim Cembalo, Klavier oder Akkordeon.



Beim  Label  BIS  erschienen:
Mie Mikis Akkordeon-Aufnahme
von  Bachs  „Das
wohltemperierte  Klavier“.
(Cover: BIS Records)

Was  bedeutet  es  für  Sie,  an  der  Folkwang  Universität  das
Akkordeon-Spiel zu unterrichten?

Mie Miki: Ich habe im Jahr 1981 die Akkordeonklasse gegründet.
Damals waren einige Studenten sogar älter als ich, aber mit
großer Hoffnung und viel Leidenschaft habe ich versucht, auch
durch  das  Unterrichten  dieses  in  der  Klassik  jüngste
Instrument noch mehr zu erforschen. Inzwischen habe ich eine
international  sehr  erfolgreiche  Klasse  mit  vielen
Preisträgern.  Viele  von  mir  ausgebildete  Studenten  sind
weltweit Professoren und Dozenten geworden.

Seit  2013  sind  Sie  auch  Prorektorin  für  künstlerische
Exzellenz. Was zeichnet für Sie die Folkwang Universität aus?
Welche Wünsche und Ziele haben Sie für die Entwicklung der
Universität?

Weltweit eine der interessantesten Kunsthochschulen

Mie  Miki:  Die  Umgebung  prägt  entscheidend  die  Entwicklung
eines  jeden  Künstlers.  Wer  Musik  studiert,  hat  oft  nicht

https://www.revierpassagen.de/81712/__trashed/20181128_1455/mie-miki-cover


genügende Möglichkeiten, die mannigfaltigen Aspekte der Kunst
„außerhalb  der  Musik“  mitzuerleben.  Ob  Theater  oder  Tanz,
Physical Theatre oder Musical, Fotografie oder Design, hier an
der Folkwang Universität der Künste mit den Standorten Essen-
Werden, Essen Nord Zollverein, Duisburg, Bochum und Dortmund
kann  sich  jeder  Musiker  in  einem  wunderbar  kreativen
Arbeitsklima entwickeln und eigene Zukunftsvisionen gewinnen.
Für  mich  als  Musikerin  bedeutet  es  sehr  viel,  in  welcher
Umgebung ich lebe und junge Musiker ausbilde. Die Folkwang
Universität  ist  für  mich  eine  der  schönsten  und
interessantesten  Kunsthochschulen  der  Welt.

Haben Sie im Ruhrgebiet eine Heimat gefunden?

Mie Miki: Als Musiker kennt man, glaube ich zumindest, mehrere
Aspekte von „Heimat“. Meine erste Heimat ist Tokyo, wo ich
geboren bin, aber das Ruhrgebiet gehört auf jeden Fall auch zu
meiner Heimat.

___________________________________________________-

Die Aufnahme „Das wohltemperierte Akkordeon“ von Mie Miki ist
bei BIS Records mit der Nummer BIS-2217 erschienen.

Das  Programm  der  Akkordeonwoche  findet  sich  hier:
https://www.folkwang-uni.de/en/home/hochschule/news/vollanzeig
e/news-detail/folkwang-akkordeonwoche-mit-hochkaraetigen-
gaesten-1/

Als  man  in  Unna  um  die
Kirchenkanzel  kämpfte:

https://www.revierpassagen.de/38121/als-man-in-unna-um-die-kirchenkanzel-kaempfte-philipp-nicolai-dichter-pfarrer-lutheraner/20161001_0010
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Philipp  Nicolai  –  Dichter,
Pfarrer, Lutheraner
geschrieben von Gastautorin / Gastautor | 19. April 2023
Unser Gastautor Heinrich Peuckmann erinnert an den streitbaren
Theologen und Dichter Philipp Nicolai (1556-1608), der zur
frühen Literaturgeschichte Westfalens gehört:

Die Unnaer Stadtkirche kenne ich aus meiner Schulzeit. Am
dortigen Ernst-Barlach-Gymnasium (damals Aufbaugymnasium) habe
ich  Abitur  gemacht.  Jeden  Mittwoch  morgen  fand  in  der
Stadtkirche  ein  Schülergottesdienst  statt.

Natürlich  sind  wir,  als  wir  älter  wurden,  oft  nicht
hingegangen, haben uns am Bahnhof getroffen, Cola getrunken
und geredet, aber kurz vor Schluss des Gottesdienstes haben
wir uns doch in die Stadtkirche geschlichen, haben oben auf
der Empore gesessen und das Schlusslied laut mit geschmettert,
so dass sich unsere Lehrer, die natürlich vorne, in der Nähe
des Altars saßen, zufrieden umblickten. Ja, es war schön für
sie, fromme Schüler zu haben.

Vertont von Bach und Händel

Dass es in dieser Kirche mal eine folgenschwere Schlägerei
zwischen  zwei  Pfarrern  gegeben  hatte,  die  noch  dazu
literarische Folgen hatte, habe ich damals nicht gewusst. Wer
weiß,  vielleicht  hätte  ich  die  Gottesdienste  sonst
aufmerksamer  verfolgt.

https://www.revierpassagen.de/38121/als-man-in-unna-um-die-kirchenkanzel-kaempfte-philipp-nicolai-dichter-pfarrer-lutheraner/20161001_0010
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Philipp  Nicolai,
Darstellung  aus  dem
17.  Jahrhundert.
(Wikimedia/Public
Domain  –  Nürnberg,
Germanisches
Nationalmuseum).
Digitaler  Portrait-
Index:
http://www.portraitin
dex.de/documents/obj/
33800342

Es gibt zwei Kirchenlieder, die nahezu jeder kennt. „Wie schön
leuchtet  der  Morgenstern“  lautet  das  eine  und  das  andere
beginnt: „Wachet auf, ruft uns die Stimme.“ Gedichtet wurden
sie um 1598 von dem damaligen Pfarrer der Unnaer Stadtkirche,
Philipp Nicolai.

Kein Geringerer als Johann Sebastian Bach hat diesen beiden
Texten Kantaten gewidmet, und Georg Friedrich Händel hat ein
Motiv des so genannten „Wächterliedes“ in den Halleluja-Chor
seines „Messias“ übernommen. Größere Anerkennung konnten die
Lieder wohl kaum finden – und das, obwohl man sie eher als
Gelegenheitsschriften ihres Verfassers ansehen könnte. Er hat
sie  nämlich  1599  erstmals  im  Anhang  seines  Buches

http://www.revierpassagen.de/?attachment_id=38127


„Freudenspiegel des ewigen Lebens“ veröffentlicht, und durch
sie ist er zu Lebzeiten auch nicht bekannt geworden.

Zu  einem  der  berühmtesten  Pfarrer  seiner  Zeit  haben  ihn
vielmehr  religiöse  Streitschriften  gemacht,  in  denen  der
glühende Lutheraner vehement den Calvinismus bekämpfte. Heute
sind  diese  Streitschriften  nur  noch  von
religionsgeschichtlichem  Interesse.  Umso  einziger  ragen  aus
seinem  umfangreichen  literarischen  Werk  die  beiden
Kirchenlieder  heraus.

Eltern stammten aus Hagen und Herdecke

Was hat diesen streitbaren und umstrittenen Theologen nach
Unna geführt? Da ist einmal seine westfälische Herkunft zu
nennen.  Geboren  wurde  er  zwar  am  10.  August  1556  in
Mengeringhausen in der Grafschaft Waldeck, aber beide Eltern
stammten aus Westfalen: Vater Dietrich Rafflenboel aus Hagen
und Mutter Katharina Meyhan aus Herdecke.

Die Rafflenboels waren eigentlich Bauern, aber Dietrich brach
mit  der  Tradition,  begann  ein  Theologiestudium  und  wurde
zuerst, wie später auch sein berühmter Sohn Philipp, Pfarrer
in Herdecke. Einer damaligen Mode folgend übertrug er den
Vornamen seines Vaters Klaus ins Lateinische und nannte sich
mit Nachnamen Nicolai.

1552  musste  er  wegen  der  Kämpfe  zwischen  Katholiken  und
Protestanten aus Herdecke fortziehen – sein Sohn sollte ihm
drei Jahrzehnte später auch darin folgen – und übernahm eine
Pfarrstelle in Mengeringhausen, das einige Kilometer entfernt
von  Kassel  liegt,  wo  Philipp  als  eines  von  acht  Kindern
geboren wurde. Philipp Nicolai hatte also eine enge Beziehung
zu Westfalen, als er 1596 ein Angebot aus Unna erhielt.

Wichtiger  für  dieses  Angebot  aber  war  seine  strenge
lutherische  und  anticalvinistische  Grundhaltung.  In  einem
Streitgespräch 1590 hatte er zwar noch Mohammed und den Papst
als schlimmste Helfershelfer des Teufels ausgemacht und das



als strenger Lutheraner womöglich sogar von der Bibel her
begründet. Später aber hat er in hitzig-polemischen Schriften
nur noch den Reformator Calvin und seine Anhänger bekämpft.

Gegen den Calvinismus

Hitzige Kämpfe zwischen Lutheranern und Calvinisten gab es
kurz vor seiner Berufung auch in Unna. Einige Kaufleute und
ein Teil des Rates um die Altbürgermeister Winold von Büren,
Ernst Brabender und Hinrich zum Broch wünschten 1592 eine enge
Anlehnung  an  die  Niederlande,  die  damals  –  nach  der
Vernichtung  der  spanischen  Armada  –  den  Welthandel
kontrollierten und wirtschaftlich in Blüte standen. Man wollte
deshalb die Stelle des Vizepastors mit dem Rotterdamer Pfarrer
Hermann Grevinckhoff besetzen, der jedoch, durchaus passend
für das aufstrebende Bürgertum, ein Calvinist war.

Vordergründig  ging  es  im  Streit  zwischen  Calvinisten  und
Lutheranern um die Abendmahlsfrage. Luther, in dieser Frage
durchaus  in  katholischer  Tradition,  wollte  der
Abendsmahlsfeier weiter Heilscharakter zubilligen. Er vertrat
zwar  nicht  mehr  die  so  genannte  Transsubstantiationslehre,
nach der sich Wein und Brot direkt in Blut und Leib Christi
verwandeln, lehrte jedoch, dass sich Wein und Brot bei der
Abendmahlsfeier durch die Einsetzungsworte auf geheimnisvolle
Weise damit verbinden. Für Calvin (und auch für Zwingli) war
sie dagegen eine reine Symbolhandlung.

Wichtiger  für  das  aufstrebende  Bürgertum  war  allerdings
Calvins Lehre von der doppelten Prädestination. Ob ein Mensch
reich oder arm war, ob er der Seligkeit teilhaftig würde oder
nicht, das alles hatte Gott vorherbestimmt. Deshalb brauchten
reiche Kaufleute wegen der Armut der anderen Menschen auch
kein schlechtes Gewissen zu haben, während sie selbst in ihrem
Reichtum  eine  Bestätigung  für  Gottes  Auserwähltheit  sehen
konnten.  Sozialpolitisch  war  damit  die  Nächstenliebe
ausgehebelt, ein glänzendes Ruhekissen für die Besitzenden.



Wüste Rauferei im Gotteshaus

Die Abt von Deutz lehnte jedoch Grevinckhoffs Berufung wegen
dessen calvinistischer Einstellung ab und berief statt dessen
den jungen Lutheraner Joachim Kersting. Der aber wollte zuerst
seine theologischen Studien in Jena fortsetzen und schickte
als Vertreter den lutherischen Kaplan Uphoff, eine Schwäche,
die die calvinistische Fraktion sofort ausnutzte. Sie berief
den  aus  Essen  stammenden  Magister  Berger,  der  sofort,  in
strenger  calvinistischer  Tradition,  die  Bilder  aus  der
Stadtkirche  entfernen  ließ.  Kersting,  alarmiert,  eilte  von
Jena nach Unna und dort soll es in der Stadtkirche zu einem
tollen Zweikampf gekommen sein.

Altbürgermeister Brabender gab Berger vor einem Gottesdienst
die Anweisung, Kersting auf jeden Fall von der Kanzel fern zu
halten und befahl dem Küster, die Kirchentüren zu schließen.
Während  draußen  die  herbeigerufenen  Lutheraner  gegen  die
verschlossenen  Kirchentüren  trommelten,  kämpfte  Kersting
drinnen einen heroischen Kampf. Es war ihm gelungen, sich am
Aufgang zur Kanzel festzuklammern, und so sehr Berger auch
zerrte,  riss  und  schimpfte,  Kersting  ließ  nicht  los.  Der
Mantel wurde ihm dabei zerrissen, aber was ist schon Kleidung
im Kampf um den richtigen Glauben?

Kersting  jedenfalls  verteidigte  die  Kanzel,  die  auch  sein
Gegner nicht besteigen konnte, bis die Lutheraner sich über
eine kleine Seitentür Zutritt verschaffen konnten und Berger
mitsamt seinen Helfern vertrieben. Ein feste Burg ist unser
Gott…

Über  Schimpfwörter  und  handfeste  Auseinandersetzungen  in
Glaubensfragen zu dieser Zeit darf man sich nicht wundern. Es
war das Zeitalter der Orthodoxie, da galt: Es gibt nur einen
richtigen Glauben. Und da es natürlich der jeweils eigene war,
mussten die Anhänger des anderen, falschen Glaubens überzeugt
werden. Zur Not mit Gewalt.



„Freudenspiegel des ewigen Lebens“

In Unna wollten die Lutheraner ihren Sieg festigen. Unnas
neuer Bürgermeister, ein aus Köln zugezogener Patrizier namens
von  Westfalen,  hatte  gehört,  dass  Philipp  Nicolai  in  der
waldeckschen  Landessynode  calvinistische  Irrlehrer
exkommunizieren ließ, er hatte wohl auch dessen bekannteste
Schrift „Nothwendiger und gantz vollkommener Bericht von der
gantzen calvinistischen Religion“ gelesen. Wenn d a s nicht
der  richtige  Mann  für  Unnas  Lutheraner  ist,  muss  er  wohl
gedacht haben.

Zwei  Angebote  aus  Unna  lehnt  Nicolai  noch  ab,  dann  fuhr
Bürgermeister  von  Westfalen  selbst  ins  Waldecksche  und
überredete ihn. Sein Verdienst war ansehnlich: 50 Mütte reinen
Korns,  dazu  60  Reichstaler,  sechs  Fuder  Holz  sowie  freie
Wohnung mit großem Garten (eine Mütte Korn hatte den Wert von
4 Talern).

Man scheint in der ganzen Grafschaft Mark an Nicolais Kommen
interessiert gewesen zu sein, denn einen Teil der Kosten für
seinen Umzug übernahm die Stadt Soest, der Nicolai dann auch
sein  schönstes  Buch,  eben  den  „Freudenspiegel  des  ewigen
Lebens“ widmete.

In den furchtbaren Zeiten der Pest

In  Unna  aber  traten  kurz  nach  seinem  Amtsantritt  die
religiösen Streitfragen in den Hintergrund. 1597 brach über
Nacht die Pest aus. Nicolai stellte den Kirchenkampf hintan
und  beschränkte  sich  auf  die  Seelsorge.  Er  ging  zu  den
Sterbenden,  sprach  ihnen  Trost  zu,  hatte  bis  zu  30
Beerdigungen  am  Tag  und  musste  miterleben,  wie  auch  der
tapfere Kanzelverteidiger Kersting der Seuche erlag.

Nicolai selbst fürchtete die Pest nicht. Er vertraute seinem
Gott  und  fuhr  –  zur  medizinischen  Unterstützung  dieses
Vertrauens – zu einer Apotheke nach Dortmund, um sich Medizin
zu besorgen.



Wie kann man die allgegenwärtige Todesgefahr, den vergeblichen
Kampf gegen den Tod, den Zuspruch des Trostes für Hunderte von
Sterbenden psychisch durchstehen? Nicolai schaffte es, indem
er am Tage unbeirrt und unermüdlich seine Pflicht tat und sich
abends in den erlösenden Trost der himmlischen Herrlichkeit
flüchtete, in der es keinen Tod, keine Seelennot mehr gab.
Während  immer  mehr  Menschen  der  Pest  erlagen,  schrieb  er
seinen  „Freudenspiegel“  als  Trost  für  die  Sterbenden  und
Hinterbliebenen, als Stärkung aber auch für sich selbst. Und
im  Anhang  des  Buches,  das  viele  Auflagen  erlebte,
veröffentlichte er – wie erwähnt – seine berühmt gewordenen
Lieder.

Auf dem Friedhof in der Nähe seines Gartens wurden die Leichen
aufgeschichtet, Pest- und Verwesungsgeruch lag über der Stadt,
Philipp Nicolai aber konnte in der Gewissheit seines Glaubens
singen: „Wie schön leuchtet der Morgenstern.“ Die Musik zu
seinen Liedern hat er übernommen und nicht selbst geschrieben,
obwohl er das vermutlich auch gekonnt hätte. Er hat nämlich
eine  sehr  gute  Schulbildung  genossen,  die  ihn  u.a.  nach
Mühlhausen  in  Thüringen  führte,  wo  später  Bach  Organist
gewesen  war.  Dort  hat  Nicolai  im  Gymnasialkirchenchor
mitgesungen und ist von dem fähigen Musiklehrer Joachim Müller
a  Burck  unterrichtet  worden,  der  selbst  auch  komponieren
konnte.

Gottesreich für 1670 vorhergesagt

„Wie schön leuchtet der Morgenstern“ ist ebenso wie „Wachet
auf“ ein Zeugnis barocker Brautmystik, in der, im Bild des
Bräutigams, vom Kommen Christi und damit vom Jüngsten Tag die
Rede ist. Der 45. Psalm, das Hohe Lied der Liebe und das
Gleichnis  von  den  klugen  und  törichten  Jungfrauen  im
Matthäusevangelium  haben  mit  ihrer  Hochzeitsmetaphorik  den
biblischen Anstoß zu beiden Liedtexten gegeben.

Nicolai  stand  übrigens  wirklich  unter  dem  Eindruck  der
Naherwartung.  In  einer  anderen  Schrift,  der  „Historie  des



Reiches Christi“, hat er das Kommen des Gottesreiches sogar
genau  vorausberechnet  und  auf  das  Jahr  1670  datiert.
Vorsichtig hat er allerdings hinzugefügt, dass es „wegen des
Elends und der Bedrängnis der auserwählten Kinder Gottes“ auch
früher kommen könne.

Dieses Denken ist spätestens seit der Aufklärung überwunden.
Wenn  Nicolais  Lieder  trotzdem  bekannt  blieben,  das
„Wächterlied“ sogar stetig populärer wurde, dann müssen Text
und Musik wohl viel ausdrücken. Glaubensstärke und Zuversicht,
Optimismus angesichts von Tod und Krankheit (in den Liedern
metaphorisch ausgedrückt durch die Überwindung von Nacht und
Schlaf) sprechen die Menschen auch heute an. Als König und
Königin  des  Gesangbuchs  wurden  beide  Lieder  gelegentlich
bezeichnet. Regelmäßig werden sie im Gottesdienst gesungen und
Bachs Kantaten sprechen auch Nichtchristen an. In Unna sind
also  die  Texte  entstanden,  in  der  Not  einer  bedrängenden
Pestzeit.

Dem Ruf nach Hamburg gefolgt

Philipp  Nicolai  ist  aber  nicht  in  Unna  geblieben.  1600
heiratete  er  noch  in  Unna  die  Witwe  eines  Dortmunder
Pfarrerkollegen, eine Katharina von der Recke. Doch schon 1601
folgte er einem Ruf als Hauptpastor in der Katharinengemeinde
in Hamburg. Dort wurde sein einziger Sohn Theodor geboren,
dort schrieb er noch weitere 17 theologische Abhandlungen,
aber  schon  1608,  im  Alter  von  gerade  52  Jahren,  ist  er
gestorben.

Vor dem Altar der Katharinenkirche hat man ihm ein Ehrengrab
gegeben. Als die Kirche 1856 jedoch umgebaut wurde, hat man
seine Gebeine aufgenommen und auf dem Katharinenfriedhof vor
dem Dammtor beigesetzt. In Hamburg also liegt Philipp Nicolai
begraben,  in  Unna  aber  hat  er  seine  beiden  schönen
Kirchenlieder  geschrieben.

Und wenn wir Schüler schon damals von dem tollen Zweikampf



zweier  Pfarrer  in  der  Stadtkirche  gewusst  hätten,  die
Voraussetzung für seine Berufung nach Unna waren, wären wir
bestimmt  pünktlich  zum  Schulgottesdienst  erschienen.  Glaube
ich jedenfalls.

Tiefgründiges  Durchleuchten
der Musik: Kit Armstrong beim
Klavier-Festival Ruhr
geschrieben von Werner Häußner | 19. April 2023

Kit  Armstrong.  Foto  June
Artists  Management

Kit Armstrong ist in einer schwierigen Phase. Er merkt es
vielleicht  nicht  einmal,  weil  es  ihn  nicht  interessieren
dürfte.

Aber:  Die  „Wunderkind“-Zeit  –  auch  die  hat  ihn  nicht
interessiert  –  ist  vorüber,  und  der  Pianisten-Boygroup
entwächst der 23-jährige gerade, auch wenn er noch wie ein
schüchterner, etwas linkischer Teenie wirkt. Jetzt kommt das
Hineinwachsen in die „erwachsene“ Musikerwelt, ohne Kinder-
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und Jugendbonus.

Für  viele  junge  Musiker  war  und  ist  das  eine  schwer  zu
nehmende Schwelle. Denn der Betrieb ist knallhart; sich zu
behaupten  heißt  nicht  selten,  um  Gidon  Kremers  besorgten
„Brief an eine junge Pianistin“ zu zitieren, seine Seele mit
zu verkaufen.

Man lese die Autobiografie der Geigerin Midori Goto („Einfach
Midori“),  um  zu  ermessen,  was  das  bedeutet.  Wie  viele
wunderbar  begabte  junge  Menschen  sind  auf  der  Strecke
geblieben – aus unterschiedlichsten Gründen? Um im Klavier-
Business zu bleiben: Wer erinnert sich zum Beispiel noch an
den  Wunderknaben  Dimitris  Sgouros,  einst  vom  alten  Arthur
Rubinstein bewundert?

Kit  Armstrong  hat  einen  anderen  Mentor  aus  der  Kaste  der
legendären Tastengrößen, Alfred Brendel. Der gab ihm nicht nur
die  Attribute  des  Wunderkinds  und  des  Jahrhundertpianisten
mit,  sondern  begleitete  auch  die  Wege  des  hochbegabten
Jugendlichen am Flügel und ins Leben. Einen „superlative guide
to life“ hat ihn Armstrong in einem Interview genannt.

Heute  wirkt  Armstrong  nicht  mehr  wie  ein  verschlossen
weltabgewandtes Genie. Wenn er in akzentfreiem, mit Wörterbuch
und  Grammatik  selbst  erarbeitetem  Deutsch  seine  Zugaben
ansagt,  hört  man  einen  zurückhaltend,  aber  selbstbewusst
wirkenden jungen Mann.

Beim Klavier-Festival Ruhr gehört Kit Armstrong seit 2009 zu
den regelmäßigen Gästen. Am Ort seines Debüts, in Mülheim,
präsentierte er nun einen Gang durch die barocke Kunst des
Variierens  und  sorgte  nebenbei  für  die  Entdeckung  eines
staunenswerten  Schatzes  früher  Kompositionen  für
Tasteninstrument.

Die  dreißig  Veränderungen  über  das  Thema  des  englischen
Volkslieds „As I went to Walsingham“ von John Bull sind nicht
nur in der Zahl Bachs „Goldberg-Variationen“ gleich, denen Kit

http://www.kitarmstrong.com/#2


Armstrong den zweiten Teil seines Konzerts widmete. Sondern
sie  offenbaren  eine  Klugheit  und  Dichte  in  der
kompositorischen Anlage, die den englischen Virginalisten und
Lieblingsmusiker der „Virgin Queen“ Elisabeth I. problemlos an
die Seite Bachs erheben. Armstrong demonstrierte noch einmal
mit einer seiner vier Zugaben, „Bull’s Good Night“, welche
Schätze es aus Fitzwilliams Virginal Book, der Quelle der
Stücke,  auch  für  die  Spieler  eines  modernen  Flügels  zu
entdecken gibt.

2013 erschien bei Sony das
Debüt-Album  von  Kit
Armstrong  mit  einer
bezeichnend
unkonventionellen  Auswahl
von Werken: Bach, Ligeti und
einer  eigenen  Komposition
des jungen Pianisten. Cover:
Sony

Wer  einmal  Grigory  Sokolov  mit  seinen  vergeistigten  Byrd-
Interpretationen erlebt hat, weiß, dass große Musik nicht von
historisch  möglichst  korrekten  Bedingungen  ihrer  Aufführung
abhängt. Armstrong spielt Byrd, Bull, Bach und Sweelinck, als
hätten die ehrwürdigen Alten nichts anderes als den Steinway



im Kopf gehabt, als sie ihre Noten niederschrieben. Das liegt
daran, dass Armstrong sein Spiel aus einem bewundernswerten
Überblick über den Plan der Kompositionen entwickelt und den
Klang des Flügels in den Dienst dieser Einsicht stellt.

William Byrds „Hugh Ashton’s Ground“ lässt er andächtig aus
der  Stille  entstehen.  Er  forscht  jedem  Vorschlag,  jedem
Triller, jeder harmonischen Subtilität nach. Die linke und die
rechte Hand sind klug aufeinander bezogen. Das Rallentando,
mit dem er das Tempo sanft abbremst, die maßvolle Agogik, mit
der  er  den  Satz  belebt,  sind  keine  Zeichen  für  eine
Romantisierung.

Es  sind  stilistische  Elemente,  die  Armstrong  logisch
platziert, um die Struktur des Stücks zu erklären. Sein Byrd
hat  nichts,  aber  auch  gar  nichts  von  dem  mechanischen
Geschnatter,  an  dem  sich  Alte-Musik-Fans  jahrzehntelang
erfreuten.  Vor  dem  inneren  Gehör  entwickelt  sich  ein
wundersamer  Bau.  Armstrong,  der  2011  ein  Mathematikstudium
abgeschlossen hat, schwärmte einmal von der Schönheit, die es
in der Mathematik zu entdecken gibt. Voilà – hier lässt sie
sich hören!

Souverän berechnet, das ist eines der Kennzeichen der Musik
des alten Sebastian Bach. Mag sein, dass sich Kit Armstrong
eben deshalb bei ihm so wohl fühlt, ihn neben Mozart zu den
prägenden Komponisten seines Lebens zählt.

In  den  Goldberg-Variationen  ist  es  eben  auch  die  strenge
Schönheit  einer  vollendet  beherrschten  musikalischen
Mathematik,  die  uns  ins  Reich  der  Ideen  entführt  und
verzaubert: den einen durch die Logik der Entwicklung, den
anderen durch den Zauber des strukturierten Klangs. Denn Bachs
dreißig  Variationen  über  eine  Arie  loten  nicht  nur  alle
möglichen formalen Möglichkeiten aus.

Die  Vortragsbezeichnungen  gehen  –  ungeachtet  aller
quellenkundlichen  Einschränkungen  –  über  das  lapidare



Bezeichnen der Tempi hinaus. Schon die Aria will „espressivo“
vorgetragen sein – also mit emotionalem Ausdruck. Von hurtiger
Lebendigkeit bis maßvoller Distinktion reicht die Spannweite
der geforderten Haltungen.

In dieser Welt fühlt sich Armstrong hörbar zu Hause. Sein
Spiel  leistet  nichts  weniger  als  den  Blick  in  die  klare,
harmonische, vollendet wirkende Struktur der Variationen zu
öffnen, ihre Entwicklung zu erschließen. Dass der Pianist auch
noch die Möglichkeiten des modernen Flügels nutzt, sie in
wechselndes Licht zu tauchen, ist eine wunderbare Zugabe. Ein
mildes Licht für den ersten Kanon, ein sprödes, klares auf die
Fughetta, ein luftig-leuchtendes auf das „leggiero“ der elften
Variation. Das Andantino der Nummer Dreizehn lässt Armstrong
mit feinen Rubati singen. Über verinnerlichtes Reflektieren,
Staccato-Entschiedenheit,  den  majestätisch  punktiert
aufmarschierenden Prunk der Ouvertüre bis hin zu atemloser
Energie, die keinen Punkt und kein Komma kennt, entfaltet der
junge Pianist den Zyklus. Nach allen Stürmen und Wechselbädern
kommt die Aria wieder: einfach, ruhevoll, geläutert.

Immer ist es der Blick auf strukturelle Entwicklungen, den
Armstrong  konsequent  festhält,  ohne  den  Zuhörer  mit  einem
trockenen  Lehrwerk  zu  strapazieren.  Davon  profitieren  auch
John  Bulls  komplexe  „Veränderungen“  und  Jan  Pieterszoon
Sweelincks deutlich von der Orgel her gedachte Variationen
über „Mein junges Leben hat ein End“. Die Logik der Bezüge
zwischen  Bass-  und  Oberstimme  ist  souverän  und  klar
herausgearbeitet, die Betonungen und Phrasierungen schlüssig
gesetzt, rasche Passagen konsequent durchmodelliert.

Die Finger setzt Armstrong unbestechlich präzis; ein paar halb
erwischte  Töne  erinnern  sympathisch  daran,  dass  hier  ein
Mensch am Flügel sitzt. Armstrong geht auch mehr als früher
aus  sich  heraus:  der  Rhythmus  bekommt  etwas  Swingendes,
perkussive Momente und markante Repetitionen haben Gewicht.
Aber stets – und das macht das Faszinierende von Armstrongs
Kunst aus – dienen solche pianistischen Mittel nicht einer



flüchtig-vordergründigen  Expression,  sondern  einem  tiefen
Durchleuchten der Musik. Wer so spielt, muss um die Zukunft
nicht bange sein. Beglückend, erhellend.

Schreckensklänge  in  der
Idylle  –  Beatrice  Rana
debütiert  beim  Klavier-
Festival Ruhr
geschrieben von Martin Schrahn | 19. April 2023

Eine  Entdeckung:  Die  junge
italienische  Pianistin
Beatrice  Rana.  Foto:
KFR/Julien  Faugere

Der  Mann  vom  Rundfunk  ist  ganz  aus  dem  Häuschen:  Ein
Wasserschloss, liebevoll restauriert, idyllisch gelegen, als
Spielstätte fürs Klavier-Festival Ruhr. Ja, mancher mag noch
immer staunen angesichts des Hauses Opherdicke, das so gar
nicht ins Klischee vom düsteren Ruhrgebiet passen will, sich
vielmehr  harmonisch  einfügt  ins  ländliche  Westfalen.  Das
Festival jedenfalls hat das Schloss in Holzwickede, dessen
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bewegte  Geschichte  bis  ins  12.  Jahrhundert  zurück  reicht,
schon vor etlichen Jahren als Kunst-Domizil für sich entdeckt.

Im Spiegelsaal gilt’s der Musik, ein lichter, hoher Raum, der
Platz  bietet  für  etwa  120  Besucher.  Doch  das  hübsch
anzusehende Kleinod hat seine Tücken, und die sind akustischer
Art. Wer hier auftritt, darf den dynamischen Pegel nicht zu
weit  aufziehen.  Andernfalls  wird  der  Hörgenuss  zur
Gehörüberreizung. Ein Glück also, dass die junge italienische
Pianistin  Beatrice  Rana,  während  ihres  Debütkonzerts  beim
Festival, nur einen B-Flügel spielt und nicht das größere,
voluminösere D-Modell.

Ranas Interpretationen sind auch so von ausreichend Kraft und
Leidenschaft  geprägt.  Sodass  sich  die  Klänge  nicht  im
ungefähren verlieren. Verbunden ist ihr Spiel indes mit einer
leicht angestrengt wirkenden Konzentration, die dazu führt,
dass etwa in der 1. Partita Johann Sebastian Bachs die barocke
Rhetorik nicht frei fließt. Zudem kleidet die Solistin alles
in ein romantisches Gewand, das sich alsbald in Schumanns
Symphonischen Etüden voll entfaltet.

Das Andante-Thema, das Rana düster-dramatisch zelebriert, um
dann  die  Variationen  ähnlich  dunkel  timbriert  und  wie  im
Rausch  aneinander  zu  reihen,  gibt  gewissermaßen  die
Charakteristik  dieses  orchestral  anmutenden  Schumann-Werkes
vor. Kaum einmal gönnt sich die Pianistin ein versonnenes
Innehalten, liebt vielmehr die virtuose Geste und spielt durch
Harmonik  bedingte  Stimmungswechsel  so,  als  sei  sie  selbst
davon überrascht.



Blick  aufs  Wasserschloss
Haus  Opherdicke,  dessen
Spiegelsaal  Spielstätte  des
Klavier-Festivals ist. Foto:
-n

Doch nach und nach, etwa mit Leopold Godowskys Elegie für die
linke Hand, die Rana in aller Ruhe dynamisch differenziert
aufklingen  lässt,  gewinnt  ihr  Spiel  an  Souveränität.
Kulminierend in einer faszinierenden Deutung der 6. Sonate
Sergej Prokofjews. 1940, also zu Kriegszeiten entstanden, gibt
sie  mit  ihren  Bruitismen,  die  an  Maschinenmusik  erinnern,
beredtes Zeugnis von den Schrecken des massenhaften Mordens.
Hier reizt Rana die Dynamik so weit als möglich aus. Trotzdem
entsteht im Spiegelsaal nicht das Gefühl, einer Schlacht um
den lautesten Ton beizuwohnen.

Und  mag  in  den  Mittelsätzen  auch  ein  wenig  der  traurig-
ironische Biss fehlen, gestaltet sie das Finale umso mehr in
aller Unerbittlichkeit, nutzt eine kurze Legato-Passage zur
Reflexion, um am Ende die harschen, gleißenden Klänge in einem
Cluster  zu  kulminieren  –  größer  kann  der  Kontrast  zur
idyllischen,  friedvollen  Umgebung  wohl  nicht  sein.

 

 

http://www.revierpassagen.de/25231/schreckensklaenge-in-der-idylle-beatrice-rana-debuetiert-beim-klavier-festival-ruhr/20140531_1505/img_0146


Ruhrtriennale:  Heiner
Goebbels  zeigt  in  „Stifters
Dinge“  Kunst  als  Ablauf
mechanischer Vorgänge
geschrieben von Martin Schrahn | 19. April 2023

Friedhof  der  Klaviere:  die
zentrale  Installation  für
„Stifters  Dinge“.  Foto:
Wonge  Bergmann/Triennale

Nun hat Ruhrtriennale-Intendant Heiner Goebbels selbst Hand
angelegt. Als Konzeptkünstler, Regisseur und Komponist hat er
dem Festival seinen ureigenen Stempel aufgedrückt. Auf dem zu
lesen ist: „Stifters Dinge“. Angekündigt als Klavierstück ohne
Pianisten, Theaterstück ohne Schauspieler und als Performance
ohne Performer.

Goebbels misstraut offenbar dem Menschen auf der Bühne, setzt
stattdessen auf die Macht der Elektronik, des Maschinellen. Zu
sehen ist eine Installation, die wirkt wie das Ergebnis von
jungenhafter Begeisterung an der Bastelei – mitsamt der hellen
Freude, dass alles prächtig funktioniert.
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Das Stück, wenn wir es so nennen wollen, passt also prima in
die Duisburger Kraftzentrale, einst das energiespendende Herz
für die Herstellung von Stahl. Denn auf der „Bühne“ laufen
vielschichtige  Arbeitsprozesse  ab.  Diesmal  allerdings  zur
Erzeugung  von  Lauten,  Klängen,  bildlichen  Illustrationen,
Textauszügen.  Die  allesamt  offenbar  eine  herbe
Zivilisationskritik  ausdrücken  wollen:  Der  Mensch  zerstöre
mehr und mehr die schöne Natur. Goebbels erweist sich damit
als Anwalt des französischen Philosophen und Ethnologen Claude
Lévi-Strauss.

Aber zunächst wird eben jene Schönheit beschrieben, ertönt aus
dem Lautsprecher „Die Eisgeschichte“ Adalbert Stifters, eine
literarische  Verneigung  vor  den  Geheimnissen  eines
winterlichen Waldes, einer Terra incognita. Doch Lévi-Strauss
verneint kurz darauf in einem eingespielten Interview, dass es
auf der Welt noch unberührte Orte gebe. Und Vertrauen in die
Menschheit, nein, das habe er nicht.

Natur  –  das  ist  nur  noch
eine  Frage  der  Projektion.
Foto:  Wonge
Bergmann/Triennale

Solcherart  Pessimismus  spiegelt  sich  nicht  zuletzt  im
zentralen Bühnenaufbau wieder. Fünf (präparierte) Klaviere –
zum Teil sind es nur noch deren Torsi – hat Ausstatter Klaus
Grünberg an einer Wand aufgeschichtet, dazwischen blattlose
Baumkrüppel gesetzt. Wie ein Instrumentenfriedhof wirkt das

http://www.revierpassagen.de/20207/ruhrtriennale-heiner-goebbels-zeigt-in-stifters-dinge-kunst-als-ablauf-mechanischer-vorgange/20130923_1301/probe-zur-oper-madchen-mit-den-schwefelholzern-2


(oder  doch  wie  ein  Altar  mechanischer  Kunsterzeugung?),
dementsprechend wird ein musikalisches Aufzucken inszeniert,
das sich in pochenden, knarzenden Geräuschen ausdrückt oder in
fragmentierten  Läufen,  wilden  Figurationen.  Nur  einmal
erreicht uns ein Hort der Ruhe: wenn plötzlich der langsame
Satz aus Bachs „Italienischem Konzert“ erklingt und aus drei
großen Wasserbecken sanftes Plätschern zu vernehmen ist.

Ähnlich mag Jacob van Ruisdaels Waldbild, als Illustration von
Stifters Erzählung, unser Gespür von Ästhetik erfreuen. Doch
die  farblichen  Veränderungen,  die  das  projizierte  Gemälde
alsbald ereilen, machen alles Wohlgefühl zunichte. Sodass uns
Goebbels einerseits verstört zurücklässt. Verhindern aber kann
er nicht, dass diese besondere, rätselhafte Art politischen
Theaters  für  manche  lediglich  ein  technisches  Faszinosum
darstellt. Gleichwohl – der Applaus ist höflich.

Weitere  Vorstellungstermine  sowie  Informationen  über  eine
„Unguided Tour“ unter www.ruhrtriennale.de

 

(Der  Text  ist  in  ähnlicher  Form  zunächst  in  der  WAZ
erschienen.)

Festspiel-Passagen  II:
Bachfest  Leipzig  lässt  das
Leben Jesu in Musik erfahren
geschrieben von Werner Häußner | 19. April 2023
Festivals  schmücken  sich  gerne  mit  einem  Motto.  Es  soll
inhaltliche Reflexion signalisieren, aber die Programme lösen
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den Anspruch oft nicht ein. Solchen Etikettenschwindel hatte
das Bachfest Leipzig nicht im Sinn: „Vita Christi“ zog sich
als  inhaltliches  Leitmotiv  durch  die  115  Veranstaltungen,
prägte explizit die großen Oratorienkonzerte, gab einem Zyklus
von sechzehn Kantaten inhaltlich ein Gerüst. Die Fülle der
Konzerte litt nicht an einem übergestülpten dramaturgischen
Konzept, driftete aber auch nicht in reine Beliebigkeit ab.

Streng  schaut  Carl
Seffners Bach-Denkmal
über die Besucher der
Thomaskirche  hinweg.
Beim  Bachfest  dreht
sich (fast) alles um
den  Thomaskantor.
Foto:  Häußner

Schon die Eröffnung mit dem Thomanerchor unter Thomaskantor
Georg Christoph Biller setzte mit dem ersten Teil von Händels
„Messias“  in  der  Bearbeitung  Wolfgang  Amadeus  Mozarts  ein
Zeichen: Es geht um biblische Lebensstationen Jesu – und mehr
noch um die theologisch-musikalische Reflexion, wie sie Händel
in  seinem  Oratorium  beispielhaft  durchführt.  Strikt  dem
protestantischen „sola scriptura“-Prinzip verpflichtet, zeigt
uns der „Messias“ in der Auswahl der vertonten Bibelstellen,



wie  die  Evangelien  den  Erlöser  in  einer  Mischung  von
Selbstzeugnissen,  Zeugenberichten  aus  den  Gemeinden  und
Bezügen zu älteren Schriftstellen interpretierend erfahren und
erkennen.

Friedrich  Schleiermacher  verstand  den  „Messias“  als
„compendiöse  Verkündung  des  gesamten  Christentums“.  Einen
ähnlichen  Stellenwert  genießt  er  auch  im  Programm  des
Bachfestes: Der „Messias“ ist gleichsam das zusammenfassende
Präludium, das Prinzip, unter dem die Aufführungen der zehn
Tage gesehen werden sollen. Dass Thomasorganist Ulrich Böhme
das Konzert mit „Wachet auf, ruft uns die Stimme“ (BWV 140)
adventlich einleitet, macht ebenfalls Sinn: Zur Begegnung mit
dem in unsere Welt kommenden Jesus bereit zu sein, ist eine
Haltung, die für den Christen zu den Grundkonstanten seines
Lebens gehört.

So  ist  es  –  auch  wenn  sich  Festbesucher  und  sogar
Pressekommentare  mokierten  –  nicht  unpassend,  das
Weihnachtsoratorium  in  den  Programmverlauf  einzubauen:  Was
Trevor Pinnock, der Tenebrae Choir und das Gewandhausorchester
auf  gerühmtem  Niveau  präsentierten,  ist  ja  keine
weihnachtliche Erbauungsmusik, zu der sie erst im bürgerlichen
Konzertbetrieb des 19. Jahrhunderts degenerierte. Sondern es
ist die musikalische Verkündigung eines Ereignisses, dessen
existenzielle Bedeutung mit einer jahreszeitlichen Verortung
nichts zu tun hat.

Dass das Minguet-Quartett kurz vorher in der Michaeliskirche
Joseph Haydns bewegende „Sieben letzte Worte unseres Erlösers
am Kreuze“ spielte, hat seinen tiefen Sinn: Auch Bach hat in
seinen sechs Kantaten zur Weihnachtszeit nicht nur formal auf
die Passionen Bezug genommen, sondern den heilsgeschichtlichen
Zusammenhang von Geburt und Sterben Jesu in textlichen und
musikalischen Verweisen deutlich gemacht.

Sorgfältige Abstimmung der Programme



Wie sorgfältig beim Bachfest die Programme mit dem Kontext der
„Vita  Christi“  abgestimmt  waren,  mag  ein  Beispiel
verdeutlichen: Eine Motette in der Thomaskirche war unter das
Thema  „Lobgesang  des  greisen  Simeon  auf  Christi  Geburt“
gestellt. Eröffnet hat sie eine Bearbeitung von Franz Liszt,
der „Chor der jüngeren Pilger“ aus Wagners „Tannhäuser“ für
Orgel: Keine obligatorische Reverenz an den Sohn der Stadt
Leipzig, dessen 200. Geburtstag heuer gefeiert wird, sondern
ein inhaltlich motiviertes Präludium: Besingen die Pilger doch
„der Gnade Wunder Heil“ und das Wunder, durch das sich der
Herr „in nächtlich heil’ger Stund‘“ kundgetan habe.

Das  Wunder  der  Menschwerdung  des  Messias,  das  der
gottesfürchtige  Simeon  erkannt  hat,  ist  dann  Thema  der
bekannten  Motette  Felix  Mendelssohn-Bartholdys:  „Herr,  nun
lässest Du Deinen Diener in Frieden fahren“ (op. 69,1). Auch
Johann Sebastian Bach macht das „Nunc dimittis“ zum Thema in
seiner Kantate zum Fest der Darstellung des Herrn von 1724,
„Erfreute Zeit im Neuen Bunde“ (BWV 83): Der Bass zitiert den
Lobpreis Simeons wörtlich im Psalmton.

Das Gebet der Elisabeth aus dem „Tannhäuser“ schlägt wieder
den Bogen zu Richard Wagner, während drei Sätze des estnischen
Komponisten Cyrillus Kreek auf Worte aus den Psalmen 84 und
104 und die Vertonung von „Freu‘ Dich sehr, o meine Seele“,
die  geistliche  Intention  aufgreifen  und  vertiefen:  die
Sehnsucht nach einem Leben in der Gegenwart Gottes, die auch
Elisabeth anspricht, wenn sie bittet, von dieser Erde in „dein
selig Reich“ genommen zu werden.

http://de.wikipedia.org/wiki/Cyrillus_Kreek


Bachfest  2013:  John  Eliot
Gardiner  dirigierte  Bachs
„Johannes-Passion“  in  der
Thomaskirche.  Foto:  Gert
Mothes

Dass  sich  der  Lauf  der  „Vita  Christi“  musikalisch  mit
Auferstehung und Himmelfahrt schließt, liegt auf der Hand. In
zwei  Chor-  und  Orchesterkonzerten  in  der  Nikolaikirche
erklangen „Die Auferstehung und Himmelfahrt Jesu“ von Carl
Philipp  Emanuel  Bach  und  Oster-  und  Himmelfahrtsoratorium
Johann Sebastian Bachs. Das Werk des Bach-Sohns war einst hoch
geschätzt;  Carl  Philipp  Emanuel  selbst  hielt  seine  drei
Hamburger  Oratorien  für  seine  „am  stärksten  gearbeiteten
Stücke“ und hoffte, sie würden ihm auch nach seinem Ableben
noch Ehre bringen – eine Erwartung, die sich nicht erfüllt
hat.

Warum  dem  so  ist,  lässt  sich  heute  nur  noch  historisch
nachvollziehen, denn musikalisch hat der Hamburger Bach nicht
wenig  zu  bieten:  ein  festlich  besetztes  Orchester,  drei
strahlende  Triumph-Chöre,  dankbare  Arien,  eine  „moderne“
Harmonik im Geiste der Empfindsamkeit und eine gesteigerte
melodische Expressivität.

Mag sein, dass der Text Karl Wilhelm Ramlers der Nachwelt zu
beschreibend  und  zu  wenig  biblisch  verortet  erschien;  mag
sein, dass den orthodoxen Bachianern der Stil des Sohnes zu
wenig  streng  vorkam:  Dass  die  Hamburger  Oratorien  ein
Nischendasein im Repertoire der großen Chöre führen, ist kaum



mehr zu rechtfertigen. Vielleicht ändert der 300. Geburtstags
Carl Philipp Emanuel Bachs 2014 etwas; der Bach-Sohn wird auch
im Zentrum des Bachfestes des nächsten Jahres stehen.

Facetten historisch informierter Aufführungspraxis

In Leipzig wird der Besucher mit der Vielfalt der aktuell
gültigen musikalischen Konzepte konfrontiert. Die letzten drei
großen Chorkonzerte – das Fest schließt mit der h-Moll-Messe –
zeigten in drei Facetten, wie heute „historisch informierte“
Aufführungspraxis  verstanden  wird.  Bei  Hermann  Max,  dem
unglaublich rührigen Entdecker vieler unbekannter Oratorien-
Schätze, klingt Carl Philipp Emanuel Bachs Musik farbenreich,
kräftig akzentuiert und expressiv befeuert.

Aber  sein  Orchester  „Das  kleine  Konzert“  spielt  in  den
Streichern  höhenbetont  bis  schrill  und  verzichtet  allzu
demonstrativ  auf  Vibrato:  ein  Klangbild,  das  die  meisten
Ensembles inzwischen wieder hinter sich gelassen haben – und
das  nicht  nur  aus  ästhetischen  Gründen.  Ein  natürlich
anschwellender, in sich gerundeter Ton klingt eben reicher und
differenzierter  als  die  gezogen-gläsernen,  eng  schwingenden
Töne, wie sie vor einigen Jahren als definitive Konsequenz aus
der Quellenlage zur Interpretation im 18. Jahrhundert in Mode
waren.  Auch  die  Artikulation  und  die  Sauberkeit  schneller
Tonketten ließen zu wünschen übrig. Glanzvoll bewältigten die
Hörner  und  Trompeten  ihre  Aufgaben;  auch  die  Holzbläser
erweiterten den Reichtum der Orchesterfarben mit frischem und
elegantem Spiel.

Hermann Max scheint auch Stimmen vorzuziehen, die sich in der
feintönigen,  aber  blässlich-weißen  Welt  des  historisch
imaginierten  18.  Jahrhunderts  wohl  fühlen.  Im  flexiblen,
präzisen Chor der „Rheinischen Kantorei“ führt dieser Ansatz
zu  unschön  gedrückten  Sopran-Höhen,  deren  schneidende
Intonation  längst  nicht  mehr  als  aufregender  neuer  Akzent
einer frischen Interpretation wahrgenommen werden, sondern als
das, was sie eigentlich sind: technisch unvollkommen.



Georg  Poplutz  formuliert  schon  in  seiner  Arie  in  Johann
Sebastian Bachs einleitender Kantate „Halt im Gedächtnis Jesum
Christ“ (BWV 67) die Sehnsucht nach dem Erscheinen des Heils
in  den  Stürmen  der  Gegenwart  mit  einem  quäkigen,  nicht
durchsetzungsfähigen  Tenor,  wie  sie  exemplarisch  für  diese
Form  der  Aufführungstradition  steht.  Matthias  Viewegs  Bass
könnte bei freierer Emission seine abwägend geformten Töne mit
reicherem Klang gestalten. Kopfig eingesperrt wirkt Veronika
Winters Sopran; die enge Höhe hat keinen Glanz und vermittelt
im schnellen Teil ihrer Arie („Heil mir! Du steigst vom Grab
herauf“)  nichts  von  der  beabsichtigten  glühenden
Ergriffenheit.

Sir  John  Eliot  Gardiner.
Foto:  Gert  Mothes

Von dieser Praxis verabschiedet hat sich John Eliot Gardiner,
der mit Monteverdi Choir und English Baroque Soloists ein
bejubeltes  Konzert  in  der  Nikolaikirche  gab:  Oster-  und
Himmelfahrts-Oratorium  Johann  Sebastian  Bachs  sind  längst
nicht so bekannt wie seine Passionen. Das mag an ihrer Form
liegen,  an  der  Verwendung  älterer,  zu  weltlichen  Anlässen
komponierter Musik oder an der undramatischen Anlage, die eher
Glaubensgeheimissen  nachsinnt  als  eine  Geschichte
reflektierend  erzählt.

Gardiners Ensembles artikulieren rhythmisch bewusst, pointiert
und schwungvoll, meiden aber flach-glasige Adagio-Töne ebenso
wie ruppig-überspitzte Attacken. Auch der Chor klingt lebendig



und frisch, betont die festlich-triumphierende Haltung dieser
von Freude und Heilsoptimismus durchzogenen Musik, in die sich
nur ein Hauch von Sehnsucht nach dem baldigen Wiederkommen des
in den Himmel aufgefahrenen Herrn mischt. Für diese süßen
Schmerzen  bringt  Meg  Bragle  einen  angenehm  timbrierten,
beweglichen Mezzo mit; Hannah Morrisons strahlende Sopranhöhen
werden  allerdings  immer  wieder  zu  spitz.  Nicholas  Mulroy
(Tenor)  und  Peter  Harvey  (Bass)  formulieren  ohne  Schwere,
geben dem Wort den Vorzug vor dem Klang.

Mit  dem  Freiburger  Barockorchester  und  seinem  Thomanerchor
gelingt Georg Christoph Biller am Ende des Bachfestes eine
eindrucksvolle h-Moll-Messe als „Essenz der Vita Christi“. Ein
sinnvoller  Schlusspunkt,  will  doch  die  Messliturgie  den
gläubigen Mitfeiernden – unter anderem – in den Nachvollzug
des Lebens Jesu rituell einbinden und ihm ihre existenzielle
Bedeutung  erschließen.  Rhythmisch  sicher,  in  den  Details
präzis, im Klang frisch und abgerundet singen die Thomaner,
Christoph Biller hält anfangs das Metrum ein wenig zu streng
fest,  lässt  dann  im  „Credo“  mehr  Freiheit,  modelliert
dramatische  Momente  heraus  –  etwa  die  Melancholie  des
„Crucifixus“  gegen  den  eruptiven  Glanz  der
Auferstehungsbotschaft.  Der  Thomaskantor  findet  einen
passenden Mittelweg zwischen den Extremen eines historischen
Rigorismus und einer geschichtsvergessenen Selbstgenügsamkeit
und bestätigt damit eindrucksvoll, dass die Jahrhunderte alte
Leipziger Tradition bis heute künstlerisch fruchtbar geblieben
ist.

Wundersamer Wunderknabe
geschrieben von Martin Schrahn | 19. April 2023

https://www.revierpassagen.de/1611/wundersamer-wunderknabe/20110620_1303


Er  hat  alles  unter  Kontrolle.
Die paar Schritte über die Bühne
zum  Klavier,  das  Lächeln,  die
Verbeugung.  Und  sein  Spiel
natürlich,  das  sich  über  die
Strukturen  der  zu
interpretierenden  Musik
definiert.  Ernst  wie  ein

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

Sein  größter,  überzeugtester,  bedeutendster  Fürsprecher  und
Mentor ist Alfred Brendel, der die außergewöhnliche Begabung
des jungen Eleven in höchsten Tönen hervorgehoben hat. Das
kommt  nicht  von  ungefähr:  Die  manuellen  Fähigkeiten  Kit
Armstrongs und sein fast instinktives Erkennen musikalischer
Verläufe 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  dürften
Gewissenhaftigkeit,  ja  die  Logik  des  Interpretierens  kaum
fremd sein. Armstrong beweist dies beim Klavier-Festival Ruhr
zu Ehren des nunmehr 80jährigen Alfred Brendel. Kristallin
fließen  dem  Jungen  dabei  Bachsche  Figurationen  aus  den
Fingern,  keine  Wendung  im  polyphonen  Geflecht  bleibt
unbeachtet – nehmen wir nur vier von ihm ausgewählte Präludien
und Fugen.

Wer  indes  an  diesem  Abend  in  Mülheims  Stadthalle  von  Kit
Armstrong,  der  zwischen  Bach  und  Liszt  pendelt,
bilderstürmerisches  Aufbegehren  eines  wunderkindlichen
Bühnentiers  erwartet,  wird  enttäuscht.  Der  Interpret  steht
über 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  großen
Etüden-Zyklus, Gewicht zu geben. Mitunter wirkt es, als wolle
der Pianist sich selbst Note für Note noch einmal bestätigen,

http://www.revierpassagen.de/1611/wundersamer-wunderknabe/20110620_1303/armstrong_kit_c_kuenstlersekretariat_schoerke_gmbh


was er doch längst im Kopfe abgespeichert hat.

Armstrong verströmt Disziplin, die in Perfektion münden soll.
Er wirkt dabei wie ein Asket des Gefühls. Manche finden das
spröde. Doch er macht uns staunen – so oder so.

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


