
Aus  dem  Leben  gerissen:
Klavier-Festival-Intendant
Franz Xaver Ohnesorg ist tot
geschrieben von Werner Häußner | 16. November 2023

Franz  Xaver  Ohnesorg,  +  14.  November
2023. (Foto: Mark Wohlrab)

„Mitten wir im Leben sind mit dem Tod umfangen“:  Der alte
gregorianische Choral hat sich bitter bewahrheitet, als am
Morgen des 15. November die schockierende Nachricht eintraf:
Franz Xaver Ohnesorg, Intendant des Klavier-Festivals Ruhr,
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ist tot.

Man  kann  es  kaum  fassen,  es  dringt  erst  allmählich  vom
Verstand ins Herz vor: Der dynamische 75-Jährige, vor zehn
Tagen noch brillant plaudernder Moderator einer Benefiz-Jazz-
Gala in Duisburg zugunsten der Stiftung Klavier-Festival Ruhr,
soll nicht mehr unter uns sein? Kein melodisches „Ohnesorg“
mehr  am  Telefon,  kein  charmanter  Gastgeber  mit  der
obligatorischen Fliege für sein kommendes, den Abschied vom
Klavier-Festival markierendes Benefizkonzert in Essen, zu dem
er noch einmal Musiker aus der Elite der Weltkünstler begrüßen
wollte, von Martha Argerich bis Anne-Sophie Mutter? Man schaut
verstört auf den Stuhl in seinem kleinen Büro und versteht
nicht, dass er nie mehr hier sitzen wird, über Unterlagen
gebeugt, ein Kännchen Tee an der Seite.

Franz Xaver Ohnesorg war ein Begriff in der Musikwelt, in die
er 1979 mit einem Paukenschlag eingetreten ist, als der junge
Orchesterdirektor der Münchner Philharmoniker den kapriziösen
Sergiu Celibidache als Generalmusikdirektor gewann. Seine 16
Jahre Intendanz der Kölner Philharmonie ab 1983 waren prägend:
Noch heute kursieren unter alten Hasen die Geschichten über
ihn als Gründungsintendant; noch heute sind die Spuren seines
Wirkens sichtbar. Sein phänomenales Händchen für das Knüpfen
stabiler Beziehungen, heute zum „Networking“ vertechnisiert,
sicherte den Kölnern den Genuss vieler Künstler von Weltrang.
Mit Durchschnitt hat sich „FXO“ nie zufrieden gegeben.

Auch sein Intermezzo in New York ging er mit der ihm eigenen
Energie und Zielstrebigkeit an. Isaac Stern, der legendäre
Geiger,  hatte  ihn  dazu  gebracht,  als  erster  nicht-
amerikanischer Executive and Artistic Director die Leitung der
Carnegie Hall zu übernehmen. Dass diese Zeit nur bis 2002
dauerte, ist den Berliner Philharmonikern zu verdanken. Als
deren Intendant gestaltete Ohnesorg die ausklingende Ära von
Claudio Abbado und den Beginn der Regentschaft von Sir Simon
Rattle mit.



28 Spielzeiten beim Klavier-Festival Ruhr

So kannte man ihn: Am 1. Juli 2023 sprach Franz Xaver
Ohnesorg vor dem Konzert mit Evgeny Kissin beim Klavier-
Festival Ruhr in Essen. (Foto: Peter Wieler)

Das Klavier-Festival Ruhr hat er sagenhafte 28 Spielzeiten
unter  seine  Fittiche  genommen,  zunächst  1996  als
künstlerischer Leiter, ab 2005 als Intendant. In seinem Fall
bedeutete das weit mehr als das Bestimmen einer künstlerischen
Linie.  Das  Klavier-Festival  als  vollständig  privat
finanziertes kulturelles Leitprojekt des Initiativkreises Ruhr
fordert einen Intendanten, der Jahr für Jahr die Finanzierung
sichern muss.

Seine  faszinierende  Vielseitigkeit  im  Umgang  mit  Menschen
machte ihn zur Idealbesetzung auf diesem Posten: Sponsoren,
Donatoren  und  Förderer  des  Festivals  können  erzählen,  wie
„Xaver“ seinen bestrickenden Charme einsetzte, um an Ruhr,
Rhein und Wupper große Klavierkunst zu ermöglichen, aber auch
hoffnungsvollen  jungen  Pianisten  einen  Start  in  eine
internationale  Karriere  zu  ebnen.  Joseph  Moog  oder  Sergio



Tiempo,  die  am  25.  November  auf  dem  Programm  des  Essener
Benefizkonzerts  stehen,  sind  ebenso  Beispiele  wie  Fabian
Müller, der fünf Preise beim ARD Musikwettbewerb 2017 abräumte
und  –  inzwischen  Professor  an  der  Musikhochschule
Köln/Wuppertal  –  international  konzertiert.

Ohnesorg hat das Klavier-Festival zu dem gemacht, was es heute
ist: das wohl weltweit größte Pianistentreffen, ein Zentrum
großer, vielfältiger Klavierkunst. Ob er stolz darauf war?
Wenn ja, ließ er es sich nicht anmerken, rückte immer die
Künstler in den Mittelpunkt. Aber in seiner Stimme schwang der
Enthusiasmus mit, wenn er berichtete, wie er beim Festival
etwa George Antheils „Ballet Mecanique“ ermöglichte, wie viele
Uraufführungen von Philip Glass – zuletzt sein Klavierkonzert
– im Ruhrgebiet stattfanden, wie er immer wieder Pianisten
dazu  brachte,  beim  Klavier-Festival  exklusive  Programme  zu
präsentieren. Dass sein Herz besonders an der Musik von Franz
Schubert hing, hat er in seiner letzten Saison vor seinem
geplanten Abschied als Intendant zum 31.12.2023 immer wieder
in bewegenden Worten bekundet.

Erzähler mit leuchtenden Augen

Richtig  leuchtende  Augen  bekam  er  aber,  wenn  er  von  den
Education-Programmen des Klavier-Festivals berichten konnte.
Die Projekte für Kinder und Jugendliche, denen der Zugang zur
Musik nicht in die Wiege gelegt wurde, hielt er für eine
„moralische Pflicht“. Wichtig waren ihm dabei Nachhaltigkeit
und Qualität. Dafür holte er sich bewährte Mitarbeiter ins
Boot. „Glücklich bin ich, wenn ich in die Gesichter der Kinder
in Marxloh schaue, wie sie durch unsere ‚Piano School‘ das
Zuhören lernen oder bei Tanzprojekten stolz sind auf eigene
Erfolge“, sagte er in einem Interview.



Faszinierender  Erzähler:  Franz  Xaver  Ohnesorg  und
Bundestagspräsident  a.  D.  Norbert  Lammert  bei  der
Veranstaltung „Ein Gast. Eine Stunde“ am 23. Juni 2023
im Schauspielhaus Bochum. (Foto: Werner Häußner)

Das  Erzählen  lag  ihm.  Franz  Xaver  Ohnesorg  hatte  ein
unbestechliches Gedächtnis, wusste auf Anhieb, wer wann und wo
beim Klavier-Festival was gespielt hat. Als er im Juni 2023 an
einem Sonntagvormittag im Bochumer Schauspielhaus in der Reihe
„Ein Gast – eine Stunde“ auf der Bühne saß, sprudelte er vor
Erinnerungen, Anekdoten, Bonmots. Unterhielt man sich mit ihm
über  Musik,  zog  er  mühelos  große  Linien,  beleuchtete  wie
selbstverständlich  wichtige  Details.  Und  er  kannte
buchstäblich Gott und die Welt, unter den Pianisten sowieso,
aber auch unter Geigern, Cellisten, Bläsern und Dirigenten.



Spannend war aber auch, wer bei ihm durchs Raster fiel. Das
geschah meist durch beredtes Schweigen.

Perfektion im Dienste der Künstler

Franz  Xaver  Ohnesorg  (links)  bedankt  sich  bei  den
Künstlern des Galakonzerts des Klavier-Festivals Ruhr am
27.  Oktober  2023  in  der  Historischen  Stadthalle
Wuppertal.  (Foto:  Peter  Wieler)

Ohnesorg war ein Perfektionist, und was er von sich selbst
verlangte, erwartete er auch von seinen Mitarbeitern. Alles
musste stimmen, von Details des äußeren Rahmens der Konzerte
bis  zur  hingebungsvollen  Betreuung  der  Musiker.  Er  wollte
„Künstlern  helfen,  besonders  gut  zu  sein“  und  ihnen  das
Musizieren leicht machen, „von der Abholung vom Flughafen bis
zum idealen Saal.“ Sie sollten sich umsorgt fühlen. Große
Stars und junge Pianisten dankten es ihm durch ihre Treue. Ein
Lieblingsprojekt  in  seinen  letzten  Jahren  waren  die
„Lebenslinien“: In seinen Ansprachen und in den Programmen der
Konzerte  zählte  er  gerne  auf,  wie  oft  die  Künstler  beim
Klavier-Festival  aufgetreten  sind  und  wie  lange  die
Verbundenheit  schon  währt.



Diese  freundschaftlichen  Beziehungen  kamen  nicht  nur  der
Programmatik  des  Festivals  zugute,  sondern  eröffneten  dem
Publikum  die  Chance,  alle  Facetten  des  Könnens  berühmter
Pianisten  kennenzulernen,  die  Entwicklung  von
Künstlerpersönlichkeiten  mitzuverfolgen,  Legenden  der
Klaviermusik hautnah zu erleben, musikalische Aufbrüche und
junge Talente zu bestaunen. Und wer kann sich schon ans Revers
heften,  eine  Martha  Argerich  30  mal,  einen  Pierre-Laurent
Aimard gar 36 mal, einen Grigory Sokolov 25 mal zu Gast gehabt
zu haben?

Bei einer Pressekonferenz am 22. Mai 2022 stellte Franz
Xaver Ohnesorg Katrin Zagrosek, seine Nachfolgerin ab 1.
Januar 2024, vor. (Foto: Peter Wieler)

Zur Ruhe wollte er sich nicht setzen, der unermüdliche Franz
Xaver Ohnesorg. Sicher, er wünschte sich mehr Zeit für die
Familie und für Freunde, mehr Muße für Bücher und versäumte
Filme.  Ehrenamtlich  hatte  er  vor,  sich  um  das  Kölner



Kammerorchester zu kümmern, dessen Trägerverein er bereits als
Vorsitzender diente. Der plötzliche Tod hat einen grausamen
Strich durch diese Planung gemacht.

Franz  Xaver  Ohnesorgs  Memoiren  bleiben  ungeschrieben:  Sie
hätten mit Sicherheit viel Gewinn bei der Lektüre und manche
Erkenntnis bereitgehalten. Das letzte der drei Benefizkonzerte
– nach einer grandiosen Gala in Wuppertal und einem Fest für
Jazz-Freunde in Duisburg – wird nun am 25. November in Essen
zum Gedächtniskonzert für einen Menschen, dem nicht nur das
Ruhrgebiet unschätzbar viel verdankt, sondern der bei jedem,
der  die  Gunst  hatte,  ihm  zu  begegnen,  markante  Spuren
hinterlassen  hat.  Requiescat  in  pace,  lieber  FXO!

_________________________________

(Transparenzhinweis:  Der  Autor  ist  seit  2016  für  die
Pressearbeit  des  Klavier-Festivals  Ruhr  zuständig).

Festivals im Ruhrgebiet: Ohne
Motto geht es selten
geschrieben von Bernd Berke | 16. November 2023
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Die neuen Programmhefte von Klangvokal (li.) und den
Ruhrfestspielen, versehen mit den jeweiligen Leitworten.
(© Klangvokal – Ruhrfestspiele)

Unter welchen Leitworten stehen unsere Kulturfestivals? Das
wäre doch mal ein feines Aufsatzthema. Wir aber belassen es
bei wenigen aktuellen Beispielen aus dem Revier – und liefern
die Links zu den reichhaltigen Programmen.

So ein Festspiel-Motto könnte beispielsweise auf Provokation
aus sein, es könnte sich bewusst kryptisch oder sperrig geben
oder  einen  flammenden  Appell  enthalten.  Und  was  der
Möglichkeiten  mehr  sind.

Die jetzt und demnächst beginnenden Festivals im Ruhrgebiet
haben  sich  anders  entschieden.  Das  Motto,  unter  dem
„Klangvokal“ ab morgen (11. März) in Dortmund antritt, lautet
schlicht  und  einfach  „Vertrauen“.  Eine  ähnliche
Gefühlsqualität rufen die Ruhrfestspiele wach, die für die
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Spielzeit ab Anfang Mai „Haltung und Hoffnung“ verheißen, was
man – wie eine Kippfigur – momentweise als „Halt und Hoffnung“
lesen  kann.  Beruhigend  und  getragen  klingt  auch  das
Schlüsselwort beim Klavier-Festival Ruhr (ab 30. April), es
lautet „Lebenslinien“.

Wollte man schon hier in Deutungsversuche einsteigen, so wäre
vielleicht  ein  Ansatz,  dass  in  diesen  krisenhaften  Zeiten
zwischen Pandemie und Ukraine-Krieg offenbar seelischer Balsam
gefragt ist.

Natürlich passen nicht alle Motti (und erst recht nicht alle
einzelnen  Programmpunkte)  ins  Schema.  So  verzichten  die
Duisburger „Akzente“ (ab 11. März), die zuletzt unter den
allseits  anschlussfähigen  Worten  „Glück“  und  „Mauern“
stattgefunden haben, diesmal ganz auf ein verbales Signal und
stellen kurzerhand ein Ausrufezeichen voran, um die Rückkehr
nach Corona anzuzeigen: „!“

Ob  die  Ruhrtriennale  (erst  ab  11.  August)  sich  ein
wortwörtliches  Zeichen  geben  wird,  muss  man  einstweilen
abwarten  –  mindestens  bis  zur  Programmvorstellung  am  28.
April.

Die  Kraft  der  Musik  ist
zurück:  Rudolf  Buchbinder
beim Klavier-Festival Ruhr in
Bochum  –  unter  teils
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surrealen Umständen
geschrieben von Gastautorin / Gastautor | 16. November 2023

Sehr  spezieller  Moment  nach  Rudolf  Buchbinders
Konzertauftritt:  Die  Blumen-Übergabe  erfolgte  diesmal
per  Roboter.  Die  Apparatur  ist  eine  Entwicklung  des
Lehrstuhls  für  Produktionssysteme  im  Fachbereich
Maschinenbau  der  Ruhr-Uni  Bochum  (Prof.  Bernd
Kuhlenkötter).  (Foto:  Sven  Lorenz)

Gastautor  Robert  Unger  über  den  Wiederbeginn  des  Klavier-
Festivals  Ruhr  –  unter  teilweise  surreal  anmutenden
Bedingungen:

„Endlich sind Sie wieder da!“, begrüßte der Intendant des
Klavierfestivals  Ruhr,  Franz  Xaver  Ohnesorg,  die
Konzertbesucher.  Voller  Spannung  wartete  das  Publikum  auf
dieses Live-Erlebnis.

Betritt man das Anneliese Brost Musikforum Ruhr in Bochum für
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das erste Konzert des Festivals in seiner nun arg verkürzten
Spielzeit, fühlt man sich eher wie in einer Quarantänestation.
Mit großem Abstand und unter strengen Hygieneregeln verteilen
sich im 952 Plätze fassenden Konzerthaus knapp 200 Besucher.
Das Foyer, bei den meist ausverkauften Konzerten im Musikforum
sonst stets ein proppenvoller, summender Bienenstock, ist an
diesem Tag sehr übersichtlich belegt. Hier und da stehen zwei,
drei,  vier  Musikfreunde  mit  Abstand  beisammen,  plaudern,
begrüßen  sich.  Dabei  ist  gerade  in  schwierigen  Zeiten
eigentlich  das  Bedürfnis  groß,  lebendige  Konzertmomente  zu
erleben. So war das Publikum voller Spannung; eine Reihe von
Besuchern ließ auch die Dankbarkeit dem Klavier-Festival Ruhr
gegenüber spüren, endlich wieder einem Konzert beiwohnen zu
können.

Es  scheint  wie  eine  glückliche  Fügung,  dass  das  Klavier-
Festival  Ruhr  mit  dem  renommierten  Beethoven-Spezialisten
Rudolf Buchbinder und den „Diabelli Variationen“ sowie mit der
deutschen Erstaufführung von elf „Neuen Diabelli Variationen“
in die Saison starten konnte. 1819 hatte der Musikverleger
Anton  Diabelli  an  bekannte  Komponisten  seiner  Zeit  einen
simplen Walzer mit der Bitte um eine Variation geschickt.
Johann Nepomuk Hummel, Franz Kalkbrenner, der erst elf Jahre
alte Franz Liszt, Franz Schubert und einige andere lieferten.
Beethoven  ließ  sich  Zeit,  schrieb  aber  dann  gleich  33
„Veränderungen“,  die  als  op.  120  in  seinen  Werkkanon
eingingen. 200 Jahre später fragte Buchbinder mit Blick auf
das anstehende Beethoven-Jahr zeitgenössische Komponisten nach
neuen Variationen. Elf folgten dem Kompositionsauftrag eines
Reigens von europäischen Konzerthäusern, unterstützt von der
renommierten Ernst-von-Siemens-Stiftung.



Nicht nur schön, sondern auch wahrlich geräumig: das
Anneliese Brost Musikforum Bochum. (Foto: Sven Lorenz)

Elf „Neue Diabelli Variationen“

Frappierend genial wirkt der Walzer aus der Feder des Wiener
Musikverlegers  nicht.  Genial  war  allerdings  Diabellis
Marketing-Strategie, das Stück den prominentesten Tonsetzern,
Virtuosen  und  Musikhonoratioren  des  Kaiserreichs  zur
Bearbeitung vorzulegen. Leider beginnt das Konzert nicht (wie
auf dem Programmzettel angekündigt) mit dem Original-Walzer,
sondern gleich mit der ersten neuen Variation „Diabellical
Waltz“ der einzigen Komponistin in der Liste, Lera Auerbach.
Die Neukompositionen zu Beethovens 250. Geburtstag wirken wie
ein globales Stilpanorama. Mit dabei sind der Russe Rodion
Schtschedrin, der Australier Brett Dean, der Chinese Tan Dun,
der Japaner Toshio Hosokawa, der Brite Max Richter und der
Deutsche Jörg Widmann. Ob schräg, witzig oder meditativ –
immer  ist  der  kreative  Umgang  mit  Diabellis  harmlosem
„Schusterfleck“  herauszuhören.

Christian  Jost  nannte  seinen  Beitrag  schlicht  „Rock  it,
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Rudi!“, was sich Rudolf Buchbinder denn auch nicht zweimal
sagen ließ. Und zu den amüsantesten zeitgenössischen Beiträgen
gehört sicher der von Jörg Widmann: Er scheint sich zu fragen,
ob das seltsam zackige Thema Diabellis überhaupt das Zeug zum
Walzer hat, erkennt dann eine eklatante Verwandtschaft mit dem
Radetzky-Marsch und lässt es zu guter Letzt noch zum Boogie-
Woogie  mutieren.  Andere  emotionale  und  sphärische  Klänge
erklingen  bei  Hosokawas  „Verlust“.  Diese  erste  Hälfte  des
Konzertes wird im Klang auch beeinflusst durch den fast leeren
Saal. Das Klavierspiel von Rudolf Buchbinder wirkt oft laut
und stampfend. Ein nicht allzu fernes Echo scheint die ganze
Zeit durch den Raum zu strömen.

Kritische Momente beim „Lebens-Motiv“

Nach einer kurzen Pause beginnt für den Pianisten und die
Zuhörer die eigentliche Herausforderung. Hans von Bülow nannte
die Diabell-Variationen einmal so knapp wie treffend einen
„Mikrokosmos des Beethovenschen Genius, ja, sogar ein Abbild
der ganzen Tonwelt“. Beethoven widmete dem einfachen Walzer
nicht nur eine Bearbeitung. Er nahm das Thema und versah es
mit virtuosen Umspielungen, zerlegte es gnadenlos in seine
banalen Einzelteile, aus denen er dann ganz Neues baute, etwa
einen pompösen Marsch oder eine dreistimmige Doppelfuge. Diese
Welt betritt Buchbinder an diesem Abend mit sehr vehementem
Schritt.  Töne  verschwimmen,  die  Raffinesse  Beethovens  will
sich nicht einstellen.

Buchbinder, der im Rahmen seines Zweiklangs aus neuer CD-
Aufnahme und Buchveröffentlichung sagt, „manchmal habe ich den
Eindruck, er sitzt neben mir“ (und damit meint er Ludwig van
Beethoven), beschäftigt sich seit vielen Jahren akribisch mit
dem Werk Beethovens. Die Diabelli-Variationen, die er bereits
zum dritten Mal eingespielt hat, nennt er selber sein „Lebens-
Leitmotiv“. Ein Lebensmotiv, das er ohne Zweifel durch die
Idee der Neukompositionen bereichert hat, aber der Ursprung
wirkt  dabei  an  diesem  Abend  wenig  inspiriert.  Kaum
Tempovarianten bei raschem Spiel bestimmen den Ablauf der 33



Variationen.  Nicht  immer  gelingen  das  Austarieren  der
Crescendi, die homöopathisch dosierten Rubati, die harschen
Lautstärke-Kontraste.

Aber  sind  solche  kritischen  Momente  im  Konzert  das
Entscheidende dieses Abends? Wenn sich am Ende der Variationen
das  Publikum  begeistert  zu  „Standing  Ovations“  erhebt,
verspürt man eine erleichterte Freude beim Musiker und seinem
Publikum über das gemeinsam Erlebte. Nach monatelanger Stille
in den Konzertsälen und sich endlos anfühlendem Warten der
Musiker  auf  den  nächsten  Auftritt  kann  man  dem  Klavier-
Festival Ruhr und Rudolf Buchbinder nur Respekt zollen für
diesen  mutigen  Auftakt  und  den  Vorstoß  in  unbekannte
Verhältnisse. Die Kraft der Musik kann letztlich nur im Live-
Erlebnis ihren Zauber entfalten. Zugleich darf man aber auch
weiterhin gespannt sein, wie sich dieser Zauber in luftig
gefüllten  Sälen  mit  Abstandsregeln  und  Mundschutz  in  den
nächsten Wochen entwickeln wird.

Weitere Konzerte in Dortmund, Düsseldorf, Herten

Das  Klavier-Festival  Ruhr  schaut  nach  Auftritten  von  Jan
Lisiecki in Dortmund und Essen und einem trotz aller Corona-
Beschränkungen  stimmungsvollen  Konzert  mit  Anika  Vavic  auf
Schloss Gartrop in Hünxe (Niederrhein) voraus auf den mit
Spannung  erwarteten  Abend  mit  Igor  Levit  am  18.  Juni  im
Konzerthaus Dortmund). Weiterhin auf dem Programm: Alexander
Krichel  (24.  Juni,  Anneliese  Brost  Musikforum  Ruhr),  Olli
Mustonen  (25.  Juni,  Gebläsehalle  im  Landschaftspark  Nord,
Duisburg)  und  Kit  Armstrong  (29.  und  30.  Juni,  Schloss
Herten).

Am 1. Juli wird in der Philharmonie Essen der Grandseigneur
des Tastenspiels, Sir András Schiff, die enge Verbundenheit
Bachs und Beethovens im Kontrapunkt aufzeigen. So finden sich
im Programm etwa gleich zwei Werke des Kontrapunktikers Bach,
darunter die hochvirtuose „Chromatische Fantasie und Fuge“,
deren Echo in der epochalen letzten Klaviersonate Nr. 32 von



Beethoven widerhallt. Der Höhepunkt ist dann wohl im Juli der
Auftritt von Elisabeth Leonskaja am 6. Juli in Düsseldorf. Auf
dem Programm die drei letzten Sonaten op. 109 bis 111, der
Gipfel des Beethovenschen Klavierschaffens und eine Hommage an
den Wiener Großmeister, die nur schwer vergessen lässt, dass
eigentlich  das  Gesamtwerk  Beethovens  für  Klavier  solo  in
diesem Jahr beim Klavier-Festival Ruhr hätte erklingen sollen.

Über  sämtliche  Konzerttermine  und  die  aktuellen  Programme
informiert  das  Klavier-Festival  Ruhr  tagesaktuell  unter
www.klavierfestival.de.  Dort  finden  sich  auch  Informationen
über etwaige neue, die Konzerte des Klavier-Festivals Ruhr
betreffende behördliche Verordnungen. Um Karten zu erwerben,
trägt man sich am besten online in die Warteliste für das
jeweilige Konzert ein.

 

Ernst, streng und abgeklärt:
Evgeny  Kissin  mit  reinem
Beethoven-Programm  beim
Klavier-Festival Ruhr
geschrieben von Martin Schrahn | 16. November 2023
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Konzentration  und  abgeklärter  Zugriff:  Evgeny
Kissin interpretiert Beethoven. Foto: Sven Lorenz

Evgeny  Kissin  galt  als  Wunderkind.  Er  selbst  hat  diese
Bezeichnung freilich abgelehnt. Sie roch ihm zu sehr nach
Drill, vordergründiger Brillanz. Und doch: Wenn ein 12Jähriger
beide  Chopin-Klavierkonzerte  hintereinander  öffentlich
aufführt, wenn er damit nicht nur, ja, brilliert, sondern
zugleich Zeugnis beseelter Musikalität ablegt, wenn ihm dazu
technisch fast alles gelingt, kann die Bezeichnung Wunderkind
nicht ganz abwegig sein.

Allerdings ist schon mancher junge Stern am Pianistenhimmel
schneller als gedacht verglüht. Nicht aber Kissin: Der Russe
ging seinen Weg so kontrolliert wie konzentriert, behutsam
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erarbeitete  er  sich  zunächst  das  romantische  Repertoire,
gewann Schritt für Schritt an Ausdruckskraft und technischer
Souveränität.  Die  Entwicklung  mündete  schließlich  in  der
meisterhaften  Beherrschung  der  Klangwelten  eines
Konzertflügels.

So fand er schnell sein Publikum in den berühmten Sälen der
Welt,  eroberte  sich  geradezu  eine  Fangemeinde  zumeist
russischsprachiger  Natur.  Kissin  bezauberte,  überwältigte,
riss  die  Menschen  schon  nach  den  ersten  Stücken  von  den
Sitzen.  Legendär  sind  seine  Zugabenblöcke,  ausufernd,  kaum
enden  wollend,  getragen  von  wahren  Anfeuerungen  aus  dem
Auditorium. Nun, bei aller Seriosität, ein bisschen Zirkus
durfte es bei Kissin schon sein.



Ernster Blick, seriöse Aura: Kissin am Klavier.
Foto: Sven Lorenz

All dies Beschriebene ist ein Blick zurück. Tritt der Pianist
heute  auf,  umgibt  ihn  eine  Aura  von  unbedingter
Ernsthaftigkeit,  künstlerischer  Reife  bis  hin  zur
Abgeklärtheit,  nicht  zuletzt  von  Strenge.  Der  nunmehr
47Jährige hat alles Jungenhafte hinter sich gelassen, verlangt
vom Publikum mehr als nur berauschten Taumel, verknappt die
Zugaben. Entsprechend mag sich das alte Kissin-Feeling auch
während  seines  diesjährigen  Klavierfestival-Auftritts  nicht
mehr einstellen. Dabei spielt  freilich die Programmauswahl
eine Rolle: Der Russe konzentriert sich allein auf Sonaten und
Variationen Ludwig van Beethovens.
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Lange  hat  Kissin  gebraucht  für  die  Annäherung  an  den
Komponisten. „Beethoven fand ich viele Jahre sehr schwer“,
bekannte der Pianist in einem Interview. Kein Wunder, dass er
nun, in Essens Philharmonie, mit gehörigem Respekt vor dem
Klassiktitanen ans Werk geht, Überzeichnungen ebenso meidet
wie die große Geste. Gleichwohl wird es ein spannungsreicher
Abend,  bereichert  durch  traumschön  poetische  Momente.  Im
Wechselspiel von Klang und Motorik stößt Kissin eine Tür auf, 
die  den  Blick  freigibt  auf  die  musikalische  Romantik  und
Moderne.

Seien es die gravitätisch schreitenden Einleitungsakkorde der
„Pathétique“ oder die sanften Arpeggien, die am Beginn der
„Sturm“-Sonate  aufleuchten  –  die  Verdichtung  der  Klänge
erinnert  an  nahezu  impressionistische  Farbspiele.  Abrupte
Stimmungswechsel, ausgelöst durch dynamische Eruptionen oder
motorisches Hämmern, reißen uns jedoch schnell los von allem
Schwelgen. Beethovens Werk ist eben geprägt von drangvoller
Nervosität, nicht selten auch von energiegeladener Wucht.

Am Ende gibt’s Blumen für den Solisten und drei Zugaben
fürs Publikum. Foto: Sven Lorenz
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Gefordert ist ein ebenso sensibler wie kraftvoller Interpret.
Der zudem das Virtuose beherrscht, ohne damit sinnfrei glänzen
zu wollen. Dafür ist Kissin die richtige Adresse. Wie er die
sich immer mehr verquirlenden Eroica-Variationen meistert, wie
er manch improvisatorische Passage auskostet und die finale
Fuge (Beethovens Verneigung vor Bach) ausdrucksvoll gestaltet,
zeugt von großer Klasse.

Dabei entpuppt sich der Pianist als ökonomischer Gestalter,
der auch in den teuflisch schweren Momenten der Waldstein-
Sonate nie den Überblick verliert. Sauber und klar konturiert
erklingen die pochenden Staccati zu Beginn, ohne Hast perlen
die Figurationen. Das Adagio bekommt eine nahezu grüblerische
Note, die sich auflöst im poetischen Thema des Finales. Und so
sehr  Kissin  all  die  Sprünge,  Trillerketten  oder  wuchtigen
Ausbrüche dieses Rondos beherrscht, so geschmeidig, ja fast
elegant formt er die Sonate als Ganzes.

Ein  ungewöhnliches  Hörerlebnis  in  einem  außerordentlichen
Konzert. Und am Ende gibt es dann doch den großen Jubel im
ausverkauften  Saal.  Freilich  ohne  die  sonst  schon
ritualisierte  frenetische  Ausgelassenheit.  Kissin  wiederum
belässt es bei drei Zugaben. Die Abende mit ihm haben sich
gewandelt. Sie sind toll, vor allem aber anspruchsvoll. Auf
der Stuhlkante haben wir einst jedenfalls öfter gesessen.

Lebende  Legenden  und
Aufsteiger:  Das  Klavier-
Festival Ruhr startet am 7.
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Mai  in  Bochum  den  Reigen
seiner Konzerte
geschrieben von Gastautorin / Gastautor | 16. November 2023

Eröffnet am 7. Mai das Klavier-Festival Ruhr in Bochum:
Daniel Barenboim, hier bei einem Konzert des Festivals
im Jahr 2014. (Foto: Mark Wohlrab)

Gastautor Robert Unger über das bevorstehende Klavier-Festival
Ruhr:

Drei Komponenten machen einen Star im klassischen Sinne aus:
Erfolg, Kontinuität und Image. Kommen diese Elemente zusammen
und  reift  eine  Persönlichkeit  mit  einem  lang  andauernden
Erfolg,  spricht  man  von  einer  Legende.  Solche  will  das
Klavier-Festival Ruhr vorstellen, das am 7. Mai unter dem
wenig spezifischen Motto „Living Legends“ und „Rising Stars“
startet.
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Klassik  und  Jazz,  Recitals,  Liederabende,  Kammer-  und
Orchesterkonzerte finden sich im außerordentlich vielfältigen
Konzertangebot  des  Festivals,  das  vom  Initiativkreis  Ruhr
gefördert wird. Das Klavier-Festival Ruhr 2019 rückt diesmal
kein Land und keinen Komponisten in den Fokus, sondern richtet
den Blick auf die Biografien seiner Künstler. So stellt es die
Verbindungen zwischen den Generationen und zwischen Menschen
verschiedener  Herkunft  her  und  schaut  auch  auf  ein
Weltbürgertum, das in der Musik wie im Leben seine Wurzeln
kennt,  aber  seine  Entfaltung  jenseits  zwischenstaatlicher
Grenzen findet.

Das ausverkaufte Eröffnungskonzert am kommenden Dienstag, 7.
Mai  (im  Anneliese  Brost  Musikforum  Ruhr,  Bochum),  steht
ungewollt  exemplarisch  für  diese  Verbindung.  Ursprünglich
sollte Menahem Pressler, einer der großen Pianisten unserer
Zeit,  das  Festival  eröffnen.  Doch  seine  gegenwärtige
gesundheitliche Verfassung lässt dies leider nicht zu. Daniel
Barenboim  übernimmt  das  Eröffnungskonzert  und  lässt  es  in
Verbundenheit zu dem legendären Gründer des Beaux Arts Trios
zu einer Hommage für seinen anwesenden Freund werden. Die
Freundschaft geht zurück bis ins Jahr 1954, als der damals 31-
jährige  Menahem  Pressler  in  Tel  Aviv  mit  dem  12-jährigen
Daniel Barenboim einen Duo-Abend gab.

Zum  Glück  noch  keine
Legende,  sondern  vitale
Gegenwart: Krystian Zimerman
kommt  am  10.  Mai  in  die
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Philharmonie  Essen.  (Foto:
Bartek Barczyk)

Gleich  in  den  ersten  Tagen,  am  10.  Mai,  spielt  Krystian
Zimerman eines seiner raren Konzerte in der Philharmonie Essen
mit einem Brahms-Chopin-Programm. Mit Emanuel Ax im Anneliese
Brost Musikforum Ruhr ist am 14. Mai eine weitere Klavier-
Legende zu erleben. „Poetische Stimmungsbilder“ kreiert die
Preisträgerin  des  Klavier-Festivals  Ruhr  2018,  Elena
Bashkirova, mit Mozart, Dvořák und Bartok im Gustav-Lübcke-
Museum Hamm am 19. Mai.

Im Konzerthaus Dortmund ist am 24. Mai mit Hélène Grimaud eine
weitere  angesehene  Pianistin  zu  erleben.  Nicht  weniger
aufregend werden wohl die Konzerte mit Größen wie Marc-André
Hamelin am 5. Juni in Mülheim, Jean-Yves Thibaudet am 6. Juni
in  Wuppertal  mit  der  deutschen  Erstaufführung  eines
Orchesterwerks von Richard Dubugnon und dem Grandseigneur des
Tastenspiels  Grigory  Sokolov  in  der  Historische  Stadthalle
Wuppertal am 14. Juni. Evgeny Kissins Auftritt mit Beethoven-
Sonaten am 3. Juli in der Essener Philharmonie ist so gut wie
ausverkauft; auch die Konzerte von „Living Legends“ wie András
Schiff am 2. Juli in Düsseldorf und Martha Argerich – mit dem
Cellisten Mischa Maisky am 16. Juli in Essen – dürften das
Publikum locken.



Till  Hoffmann  steht
am  Beginn  seiner
Karriere.  (Foto:
Matthias  Matthai)

Die Nachwuchspianisten dieser Festival-Saison als Ausdruck des
Mottos „Rising Stars“ zeigen die Vielfalt an Talenten und
zugleich wohl den größeren Mut für ein breiteres Repertoire.
So  spielt  der  gebürtige  Sizilianer  Giuseppe  Guarrera,  der
zugleich Stipendiat des Klavier-Festivals Ruhr 2018 ist, am
17.  Juli  im  LEO  Theater  im  Ibach-Haus  in  Schwelm  selten
aufgeführte Sonaten von Domenico Scarlatti sowie Werke von
Ferruccio Busoni und Franz Liszt.

In den beiden Abo-Konzerten der Reihe „Die Besten der Besten“
stellen sich am 20. und 21. Juni im Haus Fuhr in Essen-Werden
die  Preisträger  bedeutender  internationaler  Wettbewerbe,
Changyong  Shin  und  Nicolas  Namoradze,  mit  ausgewählten
Programmen vor. Sein Debüt beim Klavier-Festival Ruhr gibt
auch der erst 23jährige Till Hoffmann am 15. Juni in Bottrop
mit einem Programm, das über fünf Jahrhunderte reicht: von
Bachs Englischer Suite Nr. 6 über Rachmaninow bis hin zu den
so unterschiedlichen Variationszyklen von Brahms, Webern und
dem jungen Jakob Raab, der in Karlsruhe bei Wolfgang Rihm
Komposition studiert.



Das  Festival  vergibt  auch  regelmäßig  Kompositionsaufträge.
Rund 100 neue Werke wurden so in den letzten Jahren ur- und
erstaufgeführt.  Dieses  Jahr  steuert  der  Preisträger  des
Klavier-Festivals Ruhr 2017, Philip Glass, ein neues Werk bei:
Am 4. Juli erklingt im Salzlager des Zollvereins Essen die
erste Klaviersonate des mittlerweile 82jährigen Amerikaners,
gespielt von der mit der Musik Glass‘ seit Jahren vertrauten
Pianistin Maki Namekawa.

In der Reihe der „Rising Stars“ finden sich auch Grenzgänger,
die in den letzten Jahren immer wieder große Erfolge gefeiert
haben,  die  aber  ihren  kontinuierlichen  Willen  zur
Weiterentwicklung  und  ihre  Beständigkeit  noch  unter  Beweis
stellen müssen. 2009 war Khatia Buniatishvili nur den Insidern
der Klavierszene ein Begriff. Doch dann sprang sie für die
erkrankte Kollegin Hélène Grimaud beim Klavier-Festival Ruhr
ein  und  gab  damit  ihr  Deutschland-Debüt.  Es  sollte  der
Startschuss für eine rasche Karriere sein. Heute – zehn Jahre
später und bei ihrem 12. Auftritt beim Klavier-Festival Ruhr
am 4. Juni in der Philharmonie – gehört die Georgierin zu den
aufregendsten Pianistinnen der Gegenwart. Im Konzert spielt
sie ihren Paradekomponisten Franz Liszt.

Auch die Karriere von Joseph Moog ist schon lange mit dem
Festival verbunden. Er ist bereits regelmäßiger Gast in großen
Konzerthäusern etwa in Amsterdam, London und New York. Beim
Klavier-Festival Ruhr ist der 31-Jährige bereits zum achten
Mal zu erleben – in ununterbrochener Folge seit 2013. Seitdem
hat er sich vom „Rising Star“ zu einem anerkannten Pianisten
der jungen Generation entwickelt. Deshalb spielt er in diesem
Jahr  erstmals  das  Abschlusskonzert  am  19.  Juli  in  der
Stadthalle Müllheim, für das er ein facettenreiches Programm
zusammengestellt hat: mit Werken von Schubert, Brahms, Chopin
und Ravel.



Eine frische Farbe in
der  JazzLine:  Der
24jährige Jacob Collier
kommt  nach
Gelsenkirchen.  (Foto:
Morgan Hill-Murphy)

Ebenso prominent besetzt ist die schon lange etablierte Jazz-
Line. Till Brönner tritt mit seinen Partnern Jacob Karlzon und
Dieter  Ilg  im  Konzerthaus  Dortmund  am  5.  Juli  auf.  Jacob
Collier,  der  24jährige  Pianist,  Sänger,  Arrangeur  und
Komponist,  den  der  englische  Guardian  einmal  „Jazz’s  new
messiah“ nannte, hat in den letzten Jahren eine atemberaubende
Karriere  hingelegt.  Sie  begann  2011  mit  selbstproduzierten
YouTube-Clips,  in  denen  er  sämtliche  Instrumente  selbst
spielte und sich per Multitrackingverfahren sogar in einen
ganzen Chor verwandelte. Nun zeigt er sein Können am 8. Juli
im Musiktheater im Revier.

Was wäre ein Klavier-Festival ohne die großen Klavierkonzerte?
Der 1. Preisträger des Chopin-Wettbewerbes, Rafał Blechacz,
präsentiert gemeinsam mit dem WDR Sinfonieorchester Köln unter
der Leitung des renommierten Dirigenten Christoph Eschenbach
das Konzert für Klavier und Orchester Nr. 24 von Wolfgang
Amadeus Mozart. Das letzte Klavierkonzert von Mozart in B-Dur
(KV 595) ist der Hauptprotagonist im Konzert mit Lars Vogt und



der  Neuen  Philharmonie  Westfalen  in  der  Erich-Göpfert-
Stadthalle in Unna am 9. Juli.

Leider  fehlt  in  diesem  Jahr  eine  gewisse  Würze  aus
thematischen Bezügen. So hätte es einem Klavier-Festival gut
angestanden, den 200. Geburtstag der Komponistin und damals
legendären  Klavierspielerin  Clara  Schumann  nicht  zu
ignorieren.

Tickets sind telefonisch unter der Hotline (0221) 280 220
erhältlich  oder  können  im  Internet  gebucht  werden:
www.klavierfestival.de

 

„Intuitive  Kommunikation  wie
in  der  Familie“  –  Lambert
Orkis  ist  seit  30  Jahren
Klavierbegleiter  von  Anne-
Sophie Mutter
geschrieben von Gastautorin / Gastautor | 16. November 2023
Gastautor Robert Unger (Pressesprecher beim Kurt Weill Fest
Dessau) im Gespäch mit Lambert Orkis, Experte für historische
Instrumente  und  seit  dreißig  Jahren  Klavierpartner  der
Geigerin Anne-Sophie Mutter:

Lambert Orkis ist ein international anerkannter Kammermusiker,
Interpret zeitgenössischer Musik und Experte für Aufführungen
auf  historischen  Instrumenten.  Seit  1988  tritt  er  als
Klavierpartner der weltbekannten Geigerin Anne-Sophie Mutter
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auf; über elf Jahre lang spielte er zuvor an der Seite des
Cellisten  Mstislaw  Rostropowitsch.  Am  Donnerstag,  7.  Juni
2018, tritt er gemeinsam mit Anne-Sophie Mutter im Konzerthaus
Dortmund auf.

Lambert  Orkis  mit  Anne-
Sophie  Mutter.  (Foto:
Deutsche Grammophon / Dario
Acosta)

Frage: Herr Orkis, Sie sind den letzten Jahren mit bedeutenden
Musikern,  Orchestern  und  Ensembles  aufgetreten.  Haben  Sie
schon  immer  das  gemeinsame  Musizieren  einer  Solokarriere
vorgezogen?

Lambert Orkis: Zur Beantwortung dieser Frage möchte ich ein
wenig  ausholen.  Aufgewachsen  bin  ich  in  einer  einfachen
Arbeiterfamilie.  Mein  Vater  bekam  jeden  Monat  einhundert
Dollar, was nicht viel war. Dennoch unterstütze meine Familie,
besonders meine Mutter früh schon mein musikalisches Talent.
Diese auch immaterielle Unterstützung war ein großer Ansporn
und ich war fest entschlossen, alles zu tun, um erfolgreich zu
sein.

Sehr früh bekam ich die Chance, am Curtis Institute of Music
zu studieren. Das Konservatorium war zu dieser Zeit eine der
wenigen Hochschulen, die keine Gebühr verlangten, sondern im
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Gegenteil jedem Schüler ein volles Stipendium gewährten. Voll
jugendlichen  Elans  und  einer  Portion  Übermut  dachte  ich
natürlich  an  eine  große  Solo-Karriere.  Zu  dieser  Zeit
studierte auch der junge David Cole am Curtis Institute. Eines
Tages begannen wir einfach zusammen Musik zu spielen, und es
war fabelhaft. Zu dieser Zeit realisierte ich das erste Mal,
wie  wunderbar  und  natürlich  es  sich  anfühlt,  mit  anderen
Musikern zu spielen, und wie viel man dadurch gewinnen kann.
Ich lernte schnell, meinen musikalischen Partnern zuzuhören
und auf sie einzugehen.

War das wie ein Geschenk für Sie?

Lambert  Orkis:  Auf  jeden  Fall.  Viele  Leute  sahen  in  der
damaligen Zeit keine große Möglichkeit, als Klavierbegleiter
erfolgreich zu werden, aber mir war das egal. Mit 19 beendete
ich das Studium und wusste nicht gleich weiter. Ich bekam dann
das  Angebot,  als  Klavierbegleiter  Studenten  bei  ihren
Abschlussprüfungen beizustehen. Im ersten Jahr waren es 47
Prüfungen. Es war eine fast schon verrückte Herausforderung:
die  unterschiedlichen  Ansprüche  an  die  Musik,  die
verschiedenen Rhythmen und natürlich auch die Vielfalt der
Charaktere. Das war keine einfache, aber eine unglaublich gute
Schule.  Dadurch  habe  ich  gelernt,  andere  Menschen  besser
„klingen“ zu lassen.

Eines Tages hörte mich Mstislaw Leopoldowitsch Rostropowitsch.
Er kam nach dem Konzert zu mir und umarmte mich. Es fühlte
sich an wie die Umarmung eines russischen Bären, warm und ganz
flauschig, zugleich aber auch Respekt einflößend. Ich sollte
für sein Orchester, das National Symphony Orchestra, spielen
und mit ihm Duo-Partnern zur Seite stehen. Das war der Beginn
einer wunderbaren Zeit.

Lassen  Sie  uns  trotzdem  kurz  auf  ihre  Solo-Einspielungen
schauen. Die „Appassionata“ von Ludwig van Beethoven haben Sie
auf  CD  mit  drei  verschiebenden  historischen  Flügeln
aufgenommen.  Wie  kam  es  zu  diesem  Projekt?



Lambert  Orkis:  Mit  dieser  CD  bin  ich  selber  auf  eine
Entdeckungsreise gegangen. Die historische Aufführungspraxis
liegt  mir  sehr  am  Herzen  und  ich  unterrichte  seit  vielen
Jahren am Boyer College der Temple University in Philadelphia
das Klavierspiel auf alten Instrumenten. Ich wollte mir selber
bewusst machen, inwieweit der Flügel mit seiner ganz eigenen
Mechanik das Klavierspiel, also Tempo, Dynamik, Rhythmik und
vieles mehr, beeinflusst. Ich war selber davon überrascht, wie
sehr mein Spiel durch die Instrumente beeinflusst wird. Das
war eine einmalige Erfahrung!

Auftritt beim Klavier-Festival Ruhr im Dortmunder Konzerthaus

Beim Klavier-Festival Ruhr spielen Sie gemeinsam mit Anne-
Sophie Mutter in Dortmund. Seit 1988 treten Sie gemeinsam mit
ihr als Klavierpartner in Rezitals auf, also mittlerweile seit
30 Jahren. Wie kam es zu dieser Zusammenarbeit und wie hat sie
sich über die Jahre entwickelt?

Lambert Orkis: Ja, wir feiern im Dezember diesen Jahr unser
Jubiläum und ich freue mich darauf. Herbert von Karajan schlug
Rostropowitsch  für  sein  National  Symphony  Orchestra  damals
Anne-Sophie Mutter als Solistin vor. In einer Klavierprobe für
das  Konzert  lernten  wir  uns  kennen  und  fast  schon
erschreckenderweise klappte alles auf Anhieb. Nach dem Konzert
hörten wir erst einmal nichts voneinander. Eines Tages kam
Rostropowitsch auf mich zu und fragte, ob ich mich an Anne-
Sophie erinnere. Er erzählte mir, dass sie einen Duo-Partner
suche, und ich war sofort Feuer und Flamme.

Es gibt einen kleinen, aber feinen Altersunterschied zwischen
uns (lacht). Ich konnte am Beginn unserer Zusammenarbeit meine
Erfahrungen mit alter Musik und der historischen Spielweise an
sie weitergeben. Ich muss sagen, dass unsere Zusammenarbeit
immer angenehm und bereichernd ist. Natürlich sind wir auch
nur Menschen und haben gute und schlechte Tage miteinander.

Über die Jahre ist unser Zusammenspiel sehr viel intuitiver



geworden. In den Konzerten reichen die kleinsten Gesten, um
miteinander zu kommunizieren. Wir ergänzen uns aber auch in
den Proben. Ich bin eher der ruhige Typ, sie redet gerne über
die Dinge. Es ist eine Art Kommunikation, die es vielleicht
sonst nur unter Familienmitgliedern gibt. Ich höre ihr gerne
und aufmerksam zu und dann versuchen wir es zusammen. Ganz
bescheiden gesagt: Das Ergebnis ist hervorragend.

Sie spielen in Dortmund Johannes Brahms, André Previn, Johann
Sebastian  Bach,  Wolfgang  Amadeus  Mozart  und  Krzysztof
Penderecki.  Ein  unkonventionelles  Programm,  oder?

Lambert Orkis: Seine zweite Klaviersonate hat Penderecki für
uns komponiert. Sie ist ein echter Meilenstein in unserer
Zusammenarbeit. Das Werk ist komplex in seiner rhythmischen
Varianz. Als klassischer Musiker muss man sich erst an die
ungewöhnliche  Struktur  gewöhnen.  Seit  dem  wir  das  Werk
uraufgeführt haben, haben wir sehr hart daran gearbeitet und
es auch ein wenig auf eigene Faust variiert.

Bei einem Konzert in Warschau war Penderecki anwesend. Ich
kenne ihn schon lange, aber bei diesem Konzert habe ich ihn
das erste Mal lächeln sehen. Er war sehr überrascht, aber auch
glücklich mit unserer Interpretation. Wir haben immer wieder
die  Erfahrung  gemacht,  dass  unser  „klassisches“  Publikum
absolut  fasziniert  ist  von  diesem  erst  einmal  sperrig
wirkenden Werk. Das ganze Programm ist nicht einfach, aber wir
brennen für die Musik. Die Menschen erwarten viel in unseren
Konzerten. Das spornt uns an und wir versuchen, immer unser
Bestes zu geben.

Bleibt ein Duo-Partner eher unbeachtet im Hintergrund?

Oft  bekommt  man  das  Gefühl,  dass  bei  Tourneen  bekannter
Künstler wie Diana Damrau, Jonas Kaufmann oder auch bei Ihnen
mit Anne-Sophie Mutter der Duo-Partner eher im Hintergrund
steht und nicht wirklich zur Geltung kommt. Wie gehen Sie
damit um? Nehmen Sie diesen Umstand überhaupt noch wahr?



Lambert Orkis: Ich habe über viele Jahre jede Kritik zu meinen
Konzerten gesammelt. Es müssen mittlerweile mehrere Tausend
sein. Beim Lesen der Artikel ist mir dieser Umstand natürlich
immer  wieder  aufgefallen.  Aber  ich  habe  auch  andere
Erfahrungen gemacht. Anne-Sophie und ich gaben ein Konzert in
New York. Zu diesem Konzert kamen fünf Kritiker. Jede Kritik
zeigte ein anderes Bild. Eine lobte besonders das Spiel von
Frau Mutter und ignorierte mich total. Eine andere Kritik
schrieb, Frau Mutter könnte sich glücklich schätzen, einen so
tollen  Partner  zu  haben,  sonst  wäre  der  Abend  ein  Flop
geworden. Ich spiele nicht für den großen Ruhm. Ich spiele für
die Musik und liebe meinen Beruf. Die Musik zählt mehr als
Aufmerksamkeit und Ruhm.

30 Jahre Klavier-Festival Ruhr, ist das auch für Sie ein Grund
zur Freude? Kommen Sie gerne immer wieder ins Ruhrgebiet?

Lambert Orkis: Ich erinnere mich gerne an besondere Momente
und  die  Atmosphäre  beim  Festival.  Ich  bin  immer  wieder
beeindruckt vom Publikum. Es ist sehr aufmerksam, emotional
und  zeigt  eine  unglaubliche  Offenheit  für  die  Musik.  Das
Festival präsentiert für mich die Kunst des Klavierspiels in
allen  Facetten  der  Klassik  –  nicht  nur  das  große  Solo-
Repertoire für Pianisten, sondern viel mehr die Entwicklung im
Lied, in der Kammermusik und in anderen Gattungen, die das
Klavierspiel  und  die  Komposition  für  das  Klavier
vorangetrieben haben. Franz Xaver Ohnesorg und seine Partner
haben für das Ruhrgebiet eine erstklassige Kulturinstitution
geschaffen. Es ist für mich und wahrscheinlich auch für Anne-
Sophie eine besondere Ehre, Teil des Festivals zu sein.

Karten für das Konzert am Donnerstag, 7. Juni (20 Uhr im
Konzerthaus Dortmund), sind zu Preisen zwischen 35 und 125
Euro erhältlich bei den bekannten Vorverkaufsstellen, über die
Tickethotline (01806/500 80 3) oder direkt und platzgenau im
Internet unter www.klavierfestival.de

http://www.klavierfestival.de


Das  Geheimnis  des  Liedes
heißt  Konzentration:  Pianist
Graham  Johnson  tritt  jetzt
zum  50.  Mal  beim  Klavier-
Festival Ruhr auf
geschrieben von Gastautorin / Gastautor | 16. November 2023
Gastautor Robert Unger, seines Zeichens Pressesprecher beim
Kurt Weill Fest in Dessau,  über den Pianisten Graham Johnson,
mit dem er ein längeres Gespräch geführt hat – vor allem über
die Kultur des Kunstliedes:

Seit gut einem Monat ist das Klavier-Festival Ruhr im Gange
und feiert sein 30-jähriges Bestehen und viel mehr noch die
Kunst des Klavierspiels. 2018 jährt sich der 100. Todestag
Claude  Debussys;  somit  ist  es  nicht  verwunderlich,  wenn
Intendant Franz Xaver Ohnesorg einen Schwerpunkt auf diesen
Komponisten und auf französische Musik im Allgemeinen legt.
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Der Pianist Graham
Johnson  (Foto:  ©
Malcolm Crowthers)

In der kommenden Woche, vom 14. bis 16. Mai (jeweils um 20
Uhr)  präsentiert  im  Schloss  Herten  ein  „Urgestein“  des
Festivals,  Graham  Johnson,  gemeinsam  mit  einer  exquisiten
Auswahl an Sängern französische Lieder und begeht damit seinen
50. Auftritt beim Klavier-Festival Ruhr.

Graham Johnson ist, das lässt sich ohne Übertreibung sagen,
einer der maßgeblichen Liedpianisten der Gegenwart. Geboren im
damaligen Rhodesien, studierte er an der Royal Academy of
Music, bei Gerald Moore und Geoffrey Parsons. 1972 besuchte
der Pianist die Meisterklasse von Peter Pears und Benjamin
Britten.  Seither  legt  er  seinen  Schwerpunkt  auf  die
Liedbegleitung.

1976 gründete Graham Johnson mit Felicity Lott, Ann Murray,
Anthony  Rolfe  Johnson  und  Richard  Jackson  den  Songmakers’
Almanac, um vernachlässigte Vokalmusik wieder aufzuführen. Aus
dieser  Arbeit  erwuchsen  allein  über  250  verschiedene
Liederabend-Programme. Zu seinen Verdiensten zählt u.a. die
Gesamtaufnahme des Schubert‘schen Liedschaffens auf dem Label
Hyperion Records. Ähnliche Projekte wurden mit Liedern Robert
Schumanns und Gabriel Faurés umgesetzt. Darüber hinaus nahm er
zahllose  CDs  mit  englischen  Kunstliedern  auf.  Seine
ausgezeichnet  recherchierten  fachlichen  Erläuterungen  sind
sehr  geschätzt,  sein  2014  veröffentlichtes  Kompendium  des
Liedschaffens  von  Franz  Schubert  in  drei  Bänden  gilt  als
Standardwerk.

Am Anfang stand ein ungeliebter Bösendorfer-Flügel

Seit 1996 ist der Pianist mit einer einzigen Ausnahme jedes
Jahr  beim  Klavier-Festival  Ruhr  aufgetreten  und  hat  immer
wieder das Publikum fasziniert und bewegt. Für ihn ist das
Festival eine Herzensangelegenheit, bei der Intendant Franz



Xaver Ohnesorg eine entscheidende Rolle spielt. Ohnesorg, so
Johnson, „legt großen Wert darauf, das Lied als einen Teil des
Festivals und als einen wesentlichen Aspekt der Kunst des
Klavierspiels zu pflegen“.

Sein erster Aufritt war alles andere als ein Routineauftritt,
erinnert sich Johnson: „Der Bösendorfer-Flügel war nicht mein
Fall, ich bevorzuge einen Steinway. Damals im August war es
brütend heiß. So war das erste Konzert eine schwierige Geburt.
Seit damals hat sich viel geändert – und zum Glück ist dieses
Konzert keine Eintagsfliege geblieben. Heute können wir in
ganz anderer Weise konzentriert arbeiten.“

Drei Konzerte auf Schloss Herten

Dieses  Jahr  spielt  er  sein  Jubiläumskonzert  und  zwei
Liederabende mit Kompositionen von Claude Debussy und Camille
Saint-Saëns im Schloss Herten. An Herten gefällt ihm besonders
die „intime Atmosphäre und ein bewusst zuhörendes Publikum,
das sehr treu ist und in dem wir im Lauf der Jahre loyale
Unterstützer gefunden haben“. Johnson schätzt Herten als „eine
kleine, versteckte Insel mittelalterlicher Schönheit am Rande
des Ruhrgebiets“.

Gemeinsam  mit  Soraya  Mafi  (Sopran)  und  François  Le  Roux
(Bariton)  präsentiert  er  am  ersten  Abend,  14.  Mai,  einen
Liederreigen von Camille Saint-Saëns. Der Franzose verfasste
zahlreiche Werke in den verschiedenen Gattungen der Musik,
darunter  Sinfonien,  Klavier-  und  Violinkonzerte  und
vielfältige Kammermusik, in denen er sich immer wieder mit den
unterschiedlichsten  Musiktraditionen  auseinandersetzte,  um
stilistische  Elemente  in  Form  von  Bearbeitungen  zu
integrieren.

Große Bewunderung für Camille Saint-Saëns

Johnson bewundert das Schaffen dieses Komponisten besonders:
„Ich bin ein großer Bewunderer von Saint-Saëns. Er ist kein
Avantgardist, kein weltveränderndes Genie, aber er war ein



unglaublich  begabter  Pianist  und  Komponist  und  auch  eine
musikpolitisch wichtige Persönlichkeit. Seine Melodien haben
Eleganz  und  Charme,  er  steht  in  der  Tradition  wie  Bizet,
Gounod und Fauré, den er lebenslang unterstützt hat – ein
schönes Beispiel dafür, wie ein Komponist einem anderen zur
Seite steht.“

Claude Debussy, dem Zeitgenossen Saint-Saëns‘, ist der zweite
Liederabend  am  15.  Mai  gewidmet.  Sarah  Fox  (Sopran)  und
François  Le  Roux  an  der  Seite  von  Johnson  zeigen  die
Meisterschaft  Debussys,  die  gekennzeichnet  ist  durch  eine
unpathetische, freie, jedoch immer noch tonale Musiksprache.
Debussy, der sich selbst nicht als „Impressionist“ verstand,
begriff Musik als ein sinnliches Klang- und Farbenspiel, das
nur  im  Einklang  mit  den  Geheimnissen  der  Natur  und  der
Fantasie  existieren  kann.  „Debussy  wälzte  die  musikalische
Welt um“, stellt Johnson dazu fest.

Franz Schubert bleibt der wichtigste unter den Liedkomponisten

Das  persönlichste  Konzert  der  Trilogie  am  16.  Mai  ist
Komponisten  gewidmet,  die  Johnson  stets  begleitet  und
beschäftigt haben: „Mein Leben lang habe ich die Werke von
Franz Schubert studiert. Er war ein großer Meister von Anfang
an und bleibt für mich vielleicht der wichtigste unter allen
Komponisten. Benjamin Britten möchte ich mit diesem Programm
einen Dank abstatten: Ich durfte mit ihm studieren und er
schrieb mir, als ich 22 Jahre alt war, eine Empfehlung. Über
die  Lieder  von  Gabriel  Fauré  habe  ich  2009  ein  Buch
veröffentlicht. Das Manuskript zu ,Francis Poulenc The Life in
his songs‘ habe ich gerade fertiggestellt, es erscheint 2019.
Und  mein  dreibändiges  Werk  über  Franz  Schubert  und  seine
Lieder kam 2014 heraus. Ich bin an der französischen Musikwelt
ebenso interessiert wie an der deutschen oder englischen.“

So  erklingen  an  diesem  ausverkauften  Abend,  Johnsons
Jubiläumskonzert, zwei Zyklen, die ihm besonders am Herzen
liegen: Schumanns „Dichterliebe“ und Brittens „Seven Sonnets



of  Michelangelo“,  mit  denen  der  Komponist  die  Belcanto-
Tradition aufgriff und im 20. Jahrhundert neu interpretierte.
Mit dabei sind zwei erfolgreiche junge Sängerpersönlichkeiten:
Erstmals die österreichische Mezzosopranistin Sophie Rennert,
die u.a. bei den Salzburger Festspielen aufhorchen ließ. Die
„Welt“ schwärmte von der „wunderbar warm geschmeidigen Glut
ihres  edlen  Mezzosoprans“.  Dazu  kommt  der  nicht  weniger
gefeierte Tenor Ben Johnson.

Stille Begeisterung für eine kleinteilige Kunstgattung

Drei Abende in der intimen Atmosphäre von Herten, die das Lied
als  eine  konzentrierte  Kunstform  voll  emotionaler  Kraft
präsentieren, aber auch gleichzeitig vor Augen führen, wie
selten diese wunderbare Kunstform sich präsentieren kann. Fern
der großen Lieder-Tourneen von Sängern wie Jonas Kaufmann,
Diana  Damrau  oder  Elīna  Garanča  sind  die  Säle  bei
Liederabenden  selten  gefüllt.  Die  Begeisterung  für  diese
kleinformatige,  doch  sehr  bewegende  Kunstgattung  ist  eine
stille, immer mehr gepflegt von Kennern und Liebhabern.

Für  Johnson  ist  der  Rückgang  eines  früher  durchaus
verbreiteteren  Interesses  direkt  verbunden  mit  der
gesamtgesellschaftlichen Entwicklung: „Das ist eine Frage der
Bildung. Der Schwund des Publikums hängt mit dem Rückgang des
allgemeinen  Bildungsniveaus  zusammen.  Früher  wurden  in  der
Schule Gedichte auswendig gelernt. Heute halten Schüler Goethe
für einen langweiligen alten Mann. Wie soll jemand, der sich
nie mit einem Goethe-Gedicht befasst hat, ein Lied Schuberts
auf einen seiner Texte mit Interesse hören? Die kulturelle
Form  des  Liedes  kann  nur  genießen,  wer  die  Bildung  dafür
mitbringt.  Dafür  braucht  es  eine  gewisse  Neugier.  Das
Geheimnis des Liedes heißt Konzentration!“ Graham Johnson wird
nicht müde werden, die faszinierende Kunst des Liedes weiter
zu pflegen.

Karten zum Preis von 30 Euro sind für den 14. und 15. Mai noch
erhältlich, das Konzert am 16. Mai ist hingegen ausverkauft.



Tickets:  01806/500  80  3.  Buchung  im  Internet  direkt  und
platzgenau unter www.klavierfestival.de

„Musik muss die Menschen auf
eine  Entdeckungsreise
mitnehmen“ – Gespräch mit dem
Pianisten Olli Mustonen
geschrieben von Gastautorin / Gastautor | 16. November 2023
Die 29. Auflage des Klavier-Festivals Ruhr präsentiert jetzt
bis zum 20. Juli in 69 Veranstaltungen herausragende Künstler.
Zu  ihnen  zählt  der  Komponist,  Dirigent  und  Pianist  Olli
Mustonen. Er widmet den Sonaten von Sergej Prokofjew zwei im
Konzertalltag sehr rare Abende: Mit der Aufführung sämtlicher
Klaviersonaten  am  11.  und  12.  Juni  2017  zeigt  er  die
Entwicklungsstadien  eines  der  großen  Komponisten  des  20.
Jahrhunderts.

Prokofjew-
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„Marathon“  beim
Klavier-Festival
Ruhr: der Pianist,
Dirigent  und
Komponist  Olli
Mustonen.  (Foto:
Klavier-Festival
Ruhr)

Gastautor  Robert  Unger  sprach  für  die  Revierpassagen  zur
Einstimmung auf den Sonaten-Marathon mit Olli Mustonen, der im
Juni seinen 50. Geburtstag feiert:

Die Süddeutsche Zeitung schreibt über Sie „Er ist gleich in
drei  Disziplinen  ein  Profi:  Der  Finne  Olli  Mustonen  ist
Dirigent, Komponist und er ist ein begnadeter Pianist.“ Wie
gelingt  es  Ihnen,  die  unterschiedlichen  Anforderungen  zu
erfüllen?

Olli Mustonen: Ich muss sagen, dass für mich die Kombination
der drei musikalischen Wege kein Hindernis ist. Es ist für
mich vielmehr eine natürliche Sache. Durch Komponieren und
Dirigieren kann ich viele Facetten der Musik besser verstehen
und wahrnehmen. Als Komponist finde ich es spannend, meine
Musik selber dirigieren zu können. Frühere Generationen von
Musikern  und  Komponisten  waren  ebenso  „Multitalente“.
Besonders  im  19.  und  frühen  20.  Jahrhundert  war  es  noch
selbstverständlich,  dass  Komponisten  gleichzeitig  auch
dirigierten und spielten. Felix Mendelssohn Bartholdy, Robert
Schumann, Edvard Grieg und Sergej Prokofjew reisten zu ihrer
Zeit als Dirigenten und Pianisten durch die Welt.

Sie selbst verbindet eine sehr enge Beziehung zum Komponisten
Rodion Schtschedrin.

Mustonen: Ja, ich kenne Rodion schon seit vielen Jahren und
spreche  mit  ihm  jede  Woche.  Sein  Wissen  um  die  russische
Musikgeschichte ist unglaublich. Er ist eine Art Mentor für



mich. Viele der wichtigen Persönlichkeiten des Musiklebens des
20.  Jahrhunderts  in  Russland  kannte  er  persönlich.  Es
fasziniert mich immer wieder, wenn er mir über Menschen wie
Dmitri  Schostakowitsch  und  Sergej  Prokofjew  berichtet.
Außerdem  hatte  er  eine  ganz  wunderbare  Frau,  die  in  der
Sowjetunion eine berühmte Ballerina war: Maja Plissezkaja. Sie
hat mich stets inspiriert und unterstützt. Ich fühle mich sehr
geehrt,  dass  ich  immer  wieder  Werke  von  Schtschedrin
uraufführen  darf  und  er  für  mich  sein  5.  Klavierkonzert
geschrieben hat.

Welche anderen Komponisten spielen in ihrem Konzertalltag und
für Sie persönlich eine große Rolle?

Mustonen: Ich schätze natürlich die großen Komponisten der
Musikgeschichte  wie  Maurice  Ravel,  Robert  Schumann,  den
grandiosen und unglaublich fortschrittlichen Johann Sebastian
Bach und Ludwig van Beethoven. Für mich ist es sehr wichtig,
dass  die  Komponisten  ein  ganz  eigene  „Melodie“  für  sich
entwickelt  haben  und  uns  in  ihrem  Schaffen  Geschichten
erzählen.
Ich versuche mich auch stets mit unbekannten Komponisten und
wenig gespielten Werken auseinanderzusetzen. Ich bedauere es
sehr,  dass  sich  das  gegenwärtige  Konzertrepertoire  auf  so
wenige Komponisten und Werke verengt hat. Wir müssen wieder
lernen,  Konzertprogramme  zusammenzustellen,  in  denen
bedeutende und bekannte Werke ganz natürlich erweitert werden
mit unbekannten Musikschätzen der Konzertliteratur. Man muss
die Menschen immer wieder auf eine Entdeckungsreise schicken,
sonst werden sie – und wir Musiker auch – müde und träge.
Dieser  Prozess  fördert  auf  keinen  Fall  die  musikalische
Qualität der Konzerte.

Sergej Prokofjew scheint in Ihrem Repertore besonders wichtig
zu sein. Schließlich haben Sie vor kurzem alle Klavierkonzerte
von ihm aufgenommen und spielen jetzt beim Klavier-Festival
alle Klaviersonaten an zwei Tagen.



Mustonen: Für mich ist Prokofjew unverzichtbar. Er vereint so
viele Stile und Emotionen in seiner Musik wie kaum ein anderer
Komponist: ob verspielt, belebt, geradlinig, heiter, russisch,
modern,  lyrisch  oder  ungewohnt  klassisch.  Man  wird  stets
überrascht von seiner Musik. Die Klaviersonaten vereinen für
mich alle Facetten seines Schaffens und sind ein großartiges
Kaleidoskop an Stilen, Emotionen, dynamischen Entwicklungen.
Sie fordern unglaublich heraus.

Wie gehen Sie an diese Herausforderung heran? Haben Sie die
Sonaten bereits am Stück gespielt?

Mustonen: Ich habe lange davon geträumt, die Sonaten mit ihrem
breiten  Spektrum  dem  Publikum  präsentieren  zu  können.  Die
Sonaten verlangen vom Publikum und natürlich auch von mir sehr
viel, geben aber dafür unglaublich viel Kraft zurück. Ich habe
mir lange zum Ablauf der Konzerte Gedanken gemacht und mich
ganz bewusst für eine bestimmte Reihenfolge entschieden. Ich
spiele am ersten Abend die Sonaten Nr. 4, Nr. 2, Nr. 9 und Nr.
6, am zweiten Abend dann die Sonaten Nr. 5, Nr. 8, Nr. 1, Nr.
3 und Nr. 7. Besonders wichtig war mir dabei, die großen und
technisch herausfordernden Kriegssonaten Nr. 6, 7 und 8 nicht
direkt hintereinander zu spielen. Diese Sonaten beschreiben
die  ganze  Verzweiflung  des  Krieges  und  die  Angst  vor  dem
Terror-Regimes Stalins, aber auch den Mut, den Willen und den
nationalen Stolz der Russen. Andere Sonaten hingegen sind sehr
kurz, verspielt, bestehen nur aus einem Satz oder sind eher
ruhig in ihrem Gestus.

Wie sollte das Publikum an diesen „Marathon“ herangehen?

Mustonen: Ich kann die Zuhörer nur dazu einladen, sich mit
offenen Ohren und Herzen auf diese spannende Entdeckungsreise
einzulassen.  Man  sollte  sich  lösen  von  seinen  Vorurteilen
gegenüber dem Fremden und der angeblichen Verschlossenheit von
„moderner Musik“. Ich habe die Sonaten vor ein paar Jahren
bereits einmal komplett an einem Tag gespielt. Es war sehr
spannend zu spüren, wie das Publikum von Sonate zu Sonate



immer mehr an Offenheit für die Musik gewann.

Können Sie uns auch etwas über ihre nächsten Pläne sagen?

Mustonen: Ich schreibe zurzeit an einem Liederzyklus für Tenor
und Streichquartett. Es ist mir eine besondere Freude und
Ehre,  dass  Ian  Bostridge  sich  bereit  erklärt  hat,  an  der
Uraufführung mitzuwirken. Auch träume ich schon lange davon,
alle Beethoven-Sonaten aufzuführen. Ich werde im nächsten Jahr
damit beginnen, in meiner Heimat immer wieder einen Abend dem
Klavierwerk Beethovens zu widmen. Es gibt eine ganz besondere,
ja  fast  natürliche  Verbindung  zwischen  mir  und  ihm.  Mein
Vorname Olli sieht mit der Hand geschrieben und auf den Kopf
gestellt aus wie die Zahl 1770. Beethoven wurde in diesem Jahr
geboren  und  sein  wichtigster  Verleger  Bernhard  Schott  hat
seinen Verlag im selben Jahr gegründet. Insofern kann ich
nicht anders – ich bin fast schon dazu gezwungen, die Sonaten
zu spielen.

Konzerte  am  12.  und  13.  Juni,  jeweils  20  Uhr,  in  der
Stadthalle Mülheim/Ruhr. Karten: Tel.: (01806) 50 08 03. Info:
www.klavierfestival.de

„Klassische“  Musik  als
europäisches  Phänomen:  Zum
Abschluss  des  Klavier-
Festivals Ruhr
geschrieben von Werner Häußner | 16. November 2023
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Riesenerfolg  für  den
Pianisten Igor Levit beim
Klavier-Festival  Ruhr.
Foto:  Felix  Broede

Das mit dem „nordischen Ton“ ist so eine Sache: Das Klavier-
Festival Ruhr baute rund um die 150. Geburtstage von Jean
Sibelius (mehr) und Carl Nielsen (weniger) ein Programm, um
die  großen  Meister  Skandinaviens  zu  ehren.  Verdienstvolle
Konzerte verwiesen auf die hierzulande kaum bekannte lebendige
Musikszene  im  18.  und  19.  Jahrhundert,  zu  der  etwa  Ture
Rangström oder Wilhelm Stenhammer gehörten. Musiker aus dem
Norden wie Olli Mustonen und Ketil Haugsand waren zu Gast.

Aber im Endeffekt zeigte sich, wie die Wege der Musik doch
einem gemeinsamen Zentrum zustreben, sich nationalen Grenzen
und  „Stilen“  verweigern.  „Klassische“  Musik  ist  ein
europäisches  Phänomen  –  eine  Erkenntnis,  die  all  den
nationalen  Aberrationen  trotzt:  Musik  hat  immer  Brücken
gebaut,  selbst  in  Zeiten  schlimmsten  Nationalismus‘  und
kulturellen  Chauvinismus‘.  Wagner  hat  eben  nicht  recht,
sondern Meyerbeer: Nicht aus dem wie auch immer gearteten
„Nationalen“  kommt  der  innerste  Quell  von  Kreativität,
Originalität  und  Inspiration,  sondern  aus  der  lebendigen
Verbindung von Völkern, Sprachräumen und Nationen.



Dem  widerspricht  auch  nicht,  dass  es  musikalische
Charakteristika  und  Ausdrucksformen  gibt,  die  sich  mit
bestimmten Landstrichen verbinden. Ein Ländler ist keine Polka
–  aber  beide  sind  international  geworden.  Und  die
„Volksmusik“, die etwa Jean Sibelius, der schwedische Finne
mit  dem  französischen  Vornamen  und  dem  deutschen  Studium
benutzt, hat ein „Volks“-Idiom, das man möglicherweise auch in
Galizien oder der Schweiz wiederfinden könnte.

Mit  dieser  Aufnahme  der
letzten  Klaviersonaten
Beethovens gewann Igor Levit
den  Jahrespreis  der
deutschen
Schallplattenkritik.  Die
Verleihung  fand  statt  im
Rahmen  des
Abschlusskonzerts.
Coverabbildung:  Sony
Classical

Insofern hat das Abschlusskonzert des Klavier-Festivals in der
Essener Philharmonie bestätigt, dass der „Nordische Ton“ in
einen europäischen Kontext gebettet ist. Carl Nielsen schrieb
die eröffnende „Helios“-Ouvertüre in Griechenland; ihr Thema



ist nicht etwa die Mitternachtssonne, sondern der Lauf des
Sonnenwagens, den die griechische Mythengestalt Helios über
das Firmament lenkt. Und das Aufdämmern der tiefen Streicher
aus  dem  Nichts,  der  kraftvolle  Einsatz  der  Hörner,  das
langsame  Crescendo  im  Wellenspiel  der  Streicher  ruft
Erinnerungen an Wagners „Lohengrin“ wach – oder an E.T.A.
Hoffmanns Oper „Aurora“.

Das WDR Sinfonieorchester war trotz der Feldherrnpose seines
Dirigenten, des Finnen Hannu Lintu, noch etwas befangen im
Klang. Hörner und Violinen mussten sich locker spielen, fanden
dann  aber  in  Edvard  Griegs  Klavierkonzert  zu  schwingender
Freiheit. Die breite Einleitung des Adagios strömte gelassen
und klangschön dahin; die träumerische Atmosphäre, getragen
von  den  gedämpften  Streichern,  wurde  nicht  durchbrochen.
Anders in den rhythmisch geprägten beiden letzten Sätzen: Da
setzte Lintu schon einmal auf den Effekt eines scharf und
präzise geschnittenen Tutti und ließ die Klangwogen über dem
Pianisten zusammenschwappen.

Der Pianist war Igor Levit: Noch keine dreißig Jahre alt,
gehört er zu den jungen Leuten in der Szene, die seit Jahren
die  schönsten  Erwartungen  nähren  –  und  immer  wieder
übertreffen. Für Edvard Grieg zieht er erst einmal das Jackett
aus: Am heißesten Tag des Jahres soll die Etiquette nichts
beeinträchtigen, was der Musik dient.

Levit ist keiner, der etwas „zeigen“ müsste; er kann es sich
leisten,  den  markanten  Solo-Einstieg  nicht  narzisstisch  zu
zelebrieren, sondern selbstbewusst hinzustellen, um dann den
kleinen Formen nachzuspüren, eine Arabeske nachsinnend statt
spielerisch zu formulieren, die Momente Liszt’schen Glanzes zu
verinnerlichen,  ohne  dem  riesigen  Crescendo  hin  zu  den
markigen a-Moll-Akkorden des Satzschlusses seine Wirkung zu
nehmen.

Levit ist auch in den folgenden Sätzen ein Mann der leisen
Töne,  der  klanglichen  Delikatesse,  der  klugen  dialogischen



Balance  mit  dem  Orchester.  Sympathisch  seine  Zugabe,  die
„Peter Grimes Fantasy on themes from the opera by Benjamin
Britten“  aus  dem  Jahr  1971  als  Hommage  an  den  im  März
verstorbenen  schottischen  Komponisten  Ronald  Stevenson,  dem
sich Levit sehr verbunden fühlt.

Nochmal  der  nordische  Ton,  diesmal  gefasst  in  Sibelius‘
Zweiter. Man fragt sich zunächst, warum es wieder einmal die
populärste  seiner  sieben  Sinfonien  sein  musste,  hatte  das
Konzert  doch  schon  mit  Griegs  Klavierkonzert  den  offenbar
unverzichtbaren „Reißer“. Dann fragt man sich, warum Hannu
Lintu  trotz  seines  akkuraten  Schlags  manche  Kanten
weichzeichnet, während er die majestätischen Ausbrüche und die
fahlen  Holzbläser-Episoden  richtig  spektakulär  ausspielen
lässt.  Die  Frage  nach  der  Folklore  verweist  auf  die
Orgelpunkte und Liegetöne, die man auch in anderen als den
nordischen Traditionen findet.

Und wenn missgünstige, koboldige Bläser eine warme Dvořák-
Idylle stören, könnte man sich auch in Böhmen wähnen. Dort, wo
Gustav Mahler seine Wurzeln hat, dessen zerrissene Sinfonik
die episodenhafte Materialverarbeitung und die Abbruchmomente
bei  Sibelius  vorausahnen  lassen.  Das  WDR  Sinfonieorchester
gibt  sein  Bestes,  ob  in  den  fantastisch  ausgehörten
Klangfarben  der  Holzbläser  oder  in  den  Momenten  des
Messingglanzes, ob in der Transparenz der Balance der Gruppen
oder im Kontrast abrupter Brüche und kantabel entwickelter
Bögen.

Jahrzehntelang verbunden: Martha Argerich und Misha Maisky

Tags zuvor entzückte wieder Martha Argerich ihre zahlreichen
Fans in Essen, diesmal im Bunde mit dem Cellisten Misha Maisky
und  einem  nicht-nordischen,  erst  kurz  vor  dem  Konzert
veröffentlichten  Programm.  Beethovens  Variationen  über  „Bei
Männern, welche Liebe fühlen“ aus Mozarts „Zauberflöte“ sind
ein hübsches Einspiel-Stück’l. Die sieben Veränderungen des
poetischen Themas zeugen davon, wie zwei Musiker im Lauf eines



jahrzehntelangen  Zusammenwirkens  wie  selbstverständlich
aufeinander eingehen, sich in Nuancen abstimmen, aber auch
einmal – wie ein altes Ehepaar – dem Anderen ins Wort fallen
oder einfach über ihn weggehen.

Misha  Maisky  und  Martha
Argerich nehmen den Beifall
entgegen. Foto: Peter Wieler
/ KFR

Argerich zeigte ihre weichen Läufe, ihren diskret perlenden
Ton, ihr elegisches Cantabile. Maisky räumte ihr chevaleresk
elegante  Vortritte  ein,  bemühte  sich  um  einen  noblen,
zurückhaltenden  Ton.  Die  folgende  Schostakowitsch-Sonate  d-
Moll  (op.40)  wirkte  manchmal  ein  wenig  unbekümmert
dahingespielt  –  und  Martha  Argerich  erschrak  auch  mal
neckisch, wenn sie sich vergriffen hat. Bei solchen Musikern
wäre freilich selbst ein Spielen „prima vista“ aufregender als
bei anderen wochenlang geübtes Kunsthandwerk. Da muss nichts
mehr  bewiesen  werden:  Der  diskrete  Klavierton  in  seinen
expressiven Qualitäten nicht, der dicht-gesangliche Klang des
Cello auch nicht.

Das  zweite  Allegro  der  Sonate  beschwört  in  seinen  wild-
perkussiven  Elementen  auch  einen  „Volkston“,  aber
Schostakowitsch lässt Ironie mitschwingen – wie im vierten
Satz, wo er eine Reihe von Final-Manierismen auf die Schippe
nimmt. Die bedeutende Violinsonate César Francks – hier in



einer Fassung für Cello – wollte trotz der Kontraste zwischen
Lyrizismen und gesteigerten Erregungszuständen nicht recht für
sich einnehmen: Maisky fand nicht zu einem gelösten, freien
Ton; er verharrte in heiserer Anstrengung zumal in der Höhe.
Argerich  spielte  wie  auf  einer  Zauberharfe  aus  Glas  und
Elfenbein. Aber beides wollte sich nicht zu einem organischen
Ganzen verbinden, das die Aufmerksamkeit hätte fesseln können.
Jubel und drei Zugaben.

 

 

Die Pranke des wilden Bären:
Denis  Matsuev  in  der
Philharmonie Essen
geschrieben von Werner Häußner | 16. November 2023
Aber holla: Wenn Denis Leonidovich Matsuev auftritt, gibt’s
für den Steinway kein Pardon. Der in Irkutsk geborene und von
seinem Vater unterrichtete Russe verkörpert Eigenschaften, die
man gemeinhin mit der „russischen Schule“ verbindet: stählerne
Energie,  gewaltiger  Ton,  dräuende  Romantik.  Und  dazu
phänomenale  Treffsicherheit  in  Skalen,  Grifffolgen,
Oktavparallelen und was derlei virtuoses Handwerk noch mehr
ist.

Ein amerikanischer Kritiker schrieb über ein Matsuev-Konzert,
er habe in seiner fast sechzigjährigen Laufbahn noch nie ein
Klavier so laut gespielt erlebt. Nun denn: Matsuev schafft es
auch, die Essener Philharmonie so zu erschüttern, dass man in
der  Stille  zwischen  den  Orkanen  besorgt  auf  mögliches
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Knirschen  der  Stahlträger  lauscht.

Die  Philharmonie  in  Essen.
(Bild: Werner Häußner)

Matsuev  wollte  sich  zunächst  nicht  als  Extrem-Pianist
einführen:  Mit  Peter  Iljitsch  Tschaikowskys  Zyklus  „Die
Jahreszeiten“ stellte er – passend zum in Deutschland kaum
wahrgenommenen  175.  Geburtstag  des  Komponisten  –  ein
mindestens so viel Zartheit wie Zugriff forderndes Werk an den
Anfang  seines  Auftritts  beim  Klavier-Festival  Ruhr.  Und
enttäuschte alle, die sich von altrussischer Kraft bestätigt
sehen wollten. Matsuev spielt mit durchaus kernigem Anschlag;
Verzärtelungen sind seine Sache nicht. Aber er gestaltet nicht
ohne Poesie: wenig Rubato, aber sorgsam gebildetes Mezzoforte;
sanft formuliertes Selbstbewusstsein in den „Weißen Nächten“,
poetisch-melodienselige Reminiszenzen an Tschaikowskys Tatjana
aus „Eugen Onegin“ in der „Barkarole“.

Natürlich geht es auch zur Sache, wenn Matsuev das „Lied der
Schnitter“ (alles andere als „moderato“) als frischfröhlich
gedroschenes folkloristisches Intermezzo versteht. Oder wenn
er  die  herbstliche  Jagd  im  „September“  als  effektsicheres
Schaustück  vorführt,  bei  dem  sich  das  Martellato  schon
gefährlich nahe an Großvirtuosen wie Skrjabin oder Prokofjew
heranhämmert.  Im  „November“  streift  Matsuev  gar  eine
versonnene Melancholie; den „Dezember“-Walzer stattet er mit
schwingender Melodik und gekonnten Salon-Fermaten aus. Kein
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übler  Eindruck  also  zu  Beginn;  das  „Russische“  des  Denis
Leonidovich scheint durchaus gebändigt und reflektiert.

Auch die kurze cis-Moll-Sonate Alexander Skrjabins (op. 2/1)
hätte gefallen können: Matsuev wählt einen entschiedenen, aber
nicht dröhnenden Ton, nimmt sich zurück und führt das Auf und
Ab der Achtelfigur immer wieder ins Mezzoforte. Das wäre recht
schön und schlüssig gewesen, hätte man nicht Benjamin Mosers
energetisch dosierte Gestaltung drei Tage vorher in Haus Fuhr
in Werden erlebt. Da klangen doch differenziertere Farben mit,
da  war  das  Spektrum  der  Dynamik  elaborierter  –  und  so
Skrjabins Anweisungen treffender umgesetzt. Aber gut: Matsuev
wählt einen „heroischeren“ Ton, sieht in der Etüde eher die
geschichteten  Akkorde  als  einen  melodischen  Verlauf.  Ein
Beispiel, wie grundverschieden die Zugänge zu einem Stück sein
können.

Dann die dis-Moll-Sonate (op. 8, Nr. 12) Skrjabins: Jetzt
erfreut sich Matsuev an den Läufen, die er mit machtvollem
Bassfundament stützt und rauschend durchzieht. Jetzt zeigt er,
wie  er  „patetico“  liest:  formidable  Konsequenz  in  der
Phrasierung, erfolgreiches Überwinden irrwitziger technischer
Hürden,  zustoßende  Finger  wie  Maschinen  in  einer  alten
Ruhrpott-Fabrik.  Das  reißt  mit;  der  Beifall  war  merklich
animierter als nach den Tschaikowsky-Miniaturen. Poesie heizt
eben nicht an.

Nach der Pause fielen alle Hemmungen. Jetzt kam der Virtuose
alten  Stils  zum  Durchbruch.  Werbegazetten  und  Lobhudel-
Kritiken  auf  der  Suche  nach  „Ausnahme“-Pianisten  hatten
Matsuev ja schon zum neuen Horowitz gekürt, und er hat das
Etikett noch bekräftigt durch eine 2005 erschienene CD mit dem
Titel „Tribute to Horowitz“. Aber um an den Altmeister aller
Virtuosen  heranzukommen,  fehlt  dem  Vierzigjährigen  aus
Sibirien die Subtilität, die grandseigneurhafte Individualität
und  die  ironische  Distanz  des  Alten.  Robert  Schumanns
„Kreisleriana“ transformiert er vom zerrissenen romantischen
Seelenbild zum Futter furioser Exaltationen.
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„Äußerst bewegt“ bedeutet für Matsuev rasant und forsch; „sehr
innig“ ist bei ihm heroisch geladen. Ein Schumann voller Saft
und  Kraft,  aber  ohne  in  sich  gekehrtes  Betrachten,  ohne
jenseitige Feierlichkeit, auch ohne bohrendes Grübeln. Wobei
Matsuev  den  „Kreisleriana“  durchaus  interessante  Facetten
abgewinnt, etwa, wenn er sich in den beiden langsamen Teilen
mit Noblesse zurücknimmt, wenn er das „Lebhafte“ groß und
frei,  mit  kraftvollen  Bässen  selbstbewusst,  aber  nicht
verdonnert spielt.

Nach der fulminanten Geste des Beginns war dann klar, wohin
Sergej Rachmaninows b-Moll-Sonate op. 36 getrieben wird: Jetzt
endlich kann Matsuev den wilden Bären geben, jetzt kann er mit
Liszt-Ekstase,  mit  Prokofjev’scher  Brutalität  dem  Flügel
zeigen, wo die Grenzen der Materie liegen. Ob die grollenden
Bassgewitter,  ob  die  aufzischenden  Diskantblitze,  ob  der
Tumult der rasenden Finger noch den Noten entsprachen, weiß in
dem Toben entfesselter Elemente wohl nur noch der liebe Gott.

Trotzdem: Matsuev entdeckt auch in dieser Sonate Momente des
Nachsinnens,  im  „Lento“  sogar  etwas  wie  andächtige
Versonnenheit. Würde er in dem Stück durch mehr Kontrolle
einen  inneren  Zusammenhang  herstellen,  könnte  er  das
Zurücknehmen aus dem Ruch sentimentaler Ruhepausen befreien.

Konzept hin, Konzept her – die Zuhörer schrien elektrisiert
auf,  als  Matsuev  seine  letzten  Kraftkaskaden  in  den  Raum
gepulvert  hatte.  Und  sie  erklatschten  sich  fünf  Zugaben,
darunter  Anatoli  Ljadows  impressionistische  Porzellanton-
Miniatur  „The  Musicbox“  op.  32  und  eine  einem  grollenden
Bergsturz gleich kommende Bearbeitung von Edvard Griegs „In
der Halle des Bergkönigs“ in eigenem Arrangement.



Super-Virtuoses,  ironisch
gebrochen: Marc-André Hamelin
brilliert in Mülheim
geschrieben von Werner Häußner | 16. November 2023

Marc-André  Hamelin  bei
seinem  Mülheimer  Konzert.
Foto: Peter Wieler/KFR

Seit 1997 tritt Marc-André Hamelin immer wieder beim Klavier-
Festival Ruhr auf; 2013 war er dessen Preisträger. Jetzt kam
der kanadische Virtuose zurück und spielte in Mülheim ein
atemberaubendes Programm ohne jeden Show-Effekt. Bei ihm steht
die  Musik  im  Zentrum,  nichts  anderes.  Und  wer  käme  einem
genuinen Musiker mehr entgegen als Mozart?

Die  D-Dur-Sonate  KV  576,  für  andere  vielleicht  ein
„Einspielstück“, wird von Anfang an in seriösem Ernst gefasst:
Keine Koketterie im „Jagdthema“ des Beginns, klare Sicht auf
die  Struktur,  abwechslungsreicher  Anschlag  zwischen  dem
trocken  aufbegehrenden  Staccato  des  aufwärts  weisenden
triolischen Motivs und der weichen Triller-Antwort, zwischen
den leichtfüßig schweifenden gebundenen Sechzehnteln und den
aus  den  Anfangsnoten  gebildeten  Verarbeitungen.  Ein  Forte-
Piano-Echo als Übergang zur Reprise, klare Gliederung in den
Verläufen  statt  süffiger  Legato-Kulinarik,  dabei  ein  genau
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ausgehörtes  Spektrum  kühler  Klangfarben:  Mit  so  viel
Raffinesse adelt Hamelin diese Sonate, lässt erleben, was für
ein  Meisterwerk  der  ausgewogenen  Form  Mozart  mit  ihr
geschaffen hat. Nachzuhören ist das übrigens auf seiner 2013
entstandenen  Aufnahme,  die  Hamelin  beim  Label  Hyperion
vorgelegt hat.

Marc-André Hamelins Aufnahme
von  Mozart-Sonaten,
erschienen  bei  Hyperion.
Cover:  Hyperion  Records

Im langsamen Satz meint man, Schuberts Romantik am Horizont zu
ahnen: Ganz in sich gekehrt formt Hamelin dieses Adagio aus,
gliedert es durch sanfte Agogik, romantisiert es aber nicht
mit  dunklen  Klängen  oder  bedeutungsschwangeren  Akzenten.
Mozart  bleibt  bei  aller  Entrücktheit  licht:  heitere
Melancholie, elegische Gelöstheit – man versteht, warum Mozart
früher  gern  mit  dem  Etikett  des  „apollinischen“  Genius
versehen wurde. Ganz anders der Finalsatz. Da entdeckt Hamelin
den Humor Mozarts: kecker Rhythmus, dialogischer Witz, aber
stets klar durchformte Polyphonie. Über den trocken perlenden
Anschlag hinaus, mit dem er die Noten genau definiert, gönnt
er allenfalls dem Bass etwas Wärme.

http://www.hyperion-records.co.uk/a.asp?a=A49


Und  wozu  bekennt  sich  Hamelin  bei  Schubert?  Hier  ist  die
Romantik nicht mehr ein fernes Aufdämmern, sondern die Sphäre,
in der sich die Musik ereignen will. Freilich nicht im Sinne
der gefühlvollen Werbespot- und Wohlfühl-Romantik, in die der
Begriff inzwischen abgesunken ist. Sondern als das Nachspüren
des Einbruchs des „ganz anderen“ Unbekannten, Jenseitigen und
Eigentlichen. Als die Sphäre, die alles Vorläufige zu sich
kommen lässt, die aber so auch das Unheimliche und Unbehauste
gebiert. Hamelin kommt dem Romantiker Schubert auf die Spur,
ohne ihn zu romantisieren: Selten gibt es, selbst bei diesem
Treffen der Großen der Klavierwelt, einen solchen Höhepunkt.

Schubert im Zeichen des Belcanto

Hamelin bedient sich der Stilmittel, die manch anderem als
verpönt gälten. Er kleidet den berühmten und viel diskutierten
Beginn der B-Dur-Sonate (D 960) in die sprechende Rhetorik des
Belcanto: Eine bewegte Linie, ein zartes Rubato, wenn das d
und das es erreicht werden, ein sorgsam gehaltenes Pianissimo
und ein exquisites Legato. Also weder die fließende Eleganz
Horowitz‘, noch die tastende Suche Svjatoslav Richters, auch
nicht die einfach darstellende Exposition von Andras Schiff.

Das  romantische  Beben  klingt  nach  in  der  folgenden,  weit
geschwungenen,  von  Sechzehntelgruppen  unterlegten
Melodiebildung,  in  den  crescendierenden  Repetitionen,  im
ersten  Haltepunkt,  in  der  ersten  nachhaltigen  harmonischen
Irritation, in der zum ersten Mal Fortissimo erreicht wird.
Hamelin exponiert hier eine innere Unruhe, eine Bewegtheit,
die  er  folgerichtig  auf  die  bruchstückhafte  Poesie  des
Schubert’schen Ringens um die angemessene Form nach Beethoven
anwendet. Das ist, immer in klare, präsente, unverdickte Töne
gefasste wirklich große Kunst.

Der  zweite  Satz  bezieht  sich  in  seiner  weltverlorenen
Versunkenheit,  aber  auch  in  seiner  klassischen  Phrasierung
zurück auf Mozart und weist gleichzeitig nach vorne mit seinen
harmonischen Rückungen und seinen atmosphärischen Bezügen zu



dem  geheimnisvollen  Basstriller  des  Kopfsatzes.  Der  dritte
Satz lässt studieren, wie Hamelin zu einer völlig anderen
Haltung „umschaltet“, wie er trocken geschlagene Bässe und
perlenden  Diskant  miteinander  verbindet  und  innerhalb  der
Phrasen  unterschiedlich  färbt.  Der  vierte  Satz,  nicht
übertrieben  extrovertiert,  zeigt  die  irritierend  heftigen
Ausbrüche  der  Forte-Akzente,  die  Wucht  der  punktierten
Akkorde, auch die Reminiszenzen an die kantable Leichtigkeit
des ersten Satzes. Mit der Zugabe, dem Impromptus As-Dur (D
935), bestätigt Hamelin: Hier ist ein Schubert-Interpret am
Werk,  der  es  mit  den  großen  Deutungen  der  Vergangenheit
aufnehmen kann und der so leicht niemanden fürchten muss.

Mülheim:  Die
Stadthalle im Zeichen
des Klavier-Festivals
Ruhr. Foto: Häußner

Weit  weg  von  „sachlicher“  Darstellung  und  dennoch  mit
äußerster Präzision – so nähert sich Marc-André Hamelin Claude
Debussys „Images II“ (Auch davon gibt es eine CD). Zögernd
stellt er im ersten Stück die eröffnende Achtelfigur vor, als
höre er ihrem sanften Pianissimo nach, diskret und zart tritt
das  triolische  Auf  und  Ab  der  Sechzehntel  ein;  zart
verfließende Mini-Arpeggien, mit der Leichtigkeit eines feinen



Gespinstes  ausgebreitet,  aufquellend  wie  der  Erguss  klaren
Wassers in einer heimlichen Waldquelle.

Mit dem Titel „Glocken, durch das Laub hallend“ provoziert
Debussy ja geradezu die Synästhesie von Licht und Ton, von
Hören  und  Schauen  –  und  Hamelin  setzt  sie  mit  einer
ihresgleichen  suchenden  Delikatesse  um.  Auch  das  Bild  des
Mondes, das sich „über die Tempel von einst“ senkt, schildert
Hamelin mit einem fein nuancierten Spiel luftiger Akkorde und
zaubrischer Arpeggien. Man meint, die Finger berührten in den
zart-gläsernen Tönen kaum die Tasten. In „Poissons d’or“ lässt
er die „Goldfische“ in grazilem Forte glitzern – auch die
Fülle des Klangs bleibt licht, fast zerbrechlich. Und man
fragt sich, was das für ein Publikum ist, das in den letzten,
verhaltenen, verhallenden Ton ungeniert hineinklatscht.

Hamelin hat wieder – nach der Uraufführung seiner „Barcarolle“
2013 beim Klavier-Festival – zwei eigene Werke mitgebracht:
Die „Pavane variée“ von 2014 fußt auf dem Thema von „Belle qui
tiens ma vie“ des französischen Priesters und Tanzmeisters
Thoinot  Arbeau  (1519  –  1595)  und  zerlegt  die  eingängige
Melodie  in  einer  altertümlich  wirkenden  Kirchentonart  in
atemberaubende  Skalen,  Arpeggien  und  Arabesken,  in  jazzig
leichte Rhythmen und eine dichte Polyphonie, wobei am Ende ein
repetierter düsterer Glockenschlag im Bass an das Ende des
Vergnügens mahnt.

Hamelins Paganini-Variationen von 2011 reizen das Element des
Virtuosen  dann  vorbehaltlos  aus,  zerfetzen  rhythmische  und
akkordische  Trümmer,  als  reiße  ein  wildgewordenes  Raubtier
alles  in  Stücke,  und  ironisieren  die  Bestandteile
traditionell-trivialer Finalakkorde so rasant, dass spontaner
Beifall aufkommt. Irgendwann konkretisiert sich das bekannte
Thema, bleibt ein paar hektische Takte stabil und zerstiebt in
irrsinnigen Akkorden und rasenden Passagen. Mit diesem subtil
gearbeiteten  Blendwerk  hebelt  der  Virtuose  Hamelin  die
Virtuosität als seriöse Haltung durch noch mehr Virtuosität
aus: Ein Super-Virtuose, der sich selbst ironisch gebrochen



vorführen kann.

Dosierte  Energie:  Benjamin
Moser  beim  Klavier-Festival
Ruhr in Essen-Werden
geschrieben von Werner Häußner | 16. November 2023

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;
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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
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.

Fieberfrei  in  Dortmund:
Skrjabin mit Joseph Moog und
den Bochumer Symphonikern
geschrieben von Werner Häußner | 16. November 2023

Der Pianist Joseph Moog.
Foto: Paul Marc Mitchell

Vor zehn Jahren, da war er gerade mal 17 Jahre alt, spielte
Joseph Moog in einem Konzert Franz Liszts „Totentanz“ – und
seine  Zurückhaltung  bekam  Liszts  abundanten  Klangfantasien
außerordentlich gut. Vor zwei Jahren debütierte er in Moers
beim  Klavier-Festival  Ruhr  –  und  überzeugte  mit  klug
ausbalancierten  Klavier-Versionen  von  Opernschlagern  Verdis
und Wagners. Nun kehrt Moog zum Tastenfeste zurück, stürzt
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sich im Konzerthaus Dortmund in Alexander Skrjabins mystisch-
fantastisch-rauschhafte Musikwelten. Und lässt diesmal spüren,
dass  er  an  Grenzen  stößt.  Nicht  an  pianistische,  aber  an
musikalische.

Sein Zugang zur Skrjabins fis-Moll-Klavierkonzert op. 20 ist
zunächst  durchaus  logisch.  Moog  macht  aus  Skrjabins
vermeintlich  formvergessen  schweifender,  selbstversponnener
Kunstmystik keine esoterische Meditation. Er formt seine Soli
klar durch, gibt ihnen kühle Fasslichkeit, vernebelt nichts in
dampfendem Klang. Auch im Andante-Satz träumt er nicht vor
sich hin.

Moog vergisst nicht, dass Skrjabin einen Variationensatz und
keine Fantasie konzipiert hat. In fein poliertem Porzellanton
modelliert er die melodischen Motive, lyrisch gelöst reiht er
Figurationen  und  absichtslos  wirkendes  Spielwerk.  In  der
unterschiedlichen  Gewichtung  der  Phrasen,  in  der
Differenzierung des Anschlags macht er die Struktur des Satzes
deutlich. Und die Bochumer Symphoniker lassen es unter ihrem
Chef  Steven  Sloane  nicht  an  Piano-Delikatesse,  an  lichten
Streicherlinien, an einer aparten Klarinette fehlen.

Was zum glückhaften Gelingen fehlt, ist bei einem so bewussten
und  ästhetisch  präsenten  Pianisten  wie  Joseph  Moog  nicht
einfach zu beschreiben. Vielleicht geht er zu ernst mit den
emotionalen Schichten in Skrjabins Musik um. Vielleicht geht
er  in  den  Noten  auf  statt  über  den  Noten  zu  fliegen.
Vielleicht äußert sich eine Befangenheit, die den spontanen
und durchaus einmal riskanten Zugriff hemmt.

Das dynamisch variable Spiel mit dem Orchester gelingt nicht
durchgängig. Wo sich der Klavierpart mal wie eine zusätzliche
Farbe  in  den  Klang  integriert,  sind  die  Symphoniker  zu
dominant; wo er mal selbstbewusst und klangfroh aufleuchten
soll, bleibt Moog zu diskret; wo das Piano in kostbar stillen
Tönen singen sollte, lässt er die metrischen Fesseln nicht
fahren.



Auch  das  Poème  „Vers  la  flamme“,  eines  der  letzten  Werke
Skrjabins aus dem Jahr 1914, hat zwar die Steigerungsdynamik,
nicht  aber  das  raffinierte  Flair.  Moog  beginnt  mit  dem
schattigen  Pianissimo  und  intensiviert  es  bis  zum  „Forte
crescendo“.  Aber  sein  Ton  bleibt  kalt,  das  „éclatant,
lumineux“ hat statt der Hitze einer Flamme die fröstelnde
Grelle einer Leuchtstofflampe. Moog fast dieses Werk in den
Ton der Moderne: nicht strahlend, sondern gleißend.

Das Farbenspiel, die züngelnden Nuancen einer Flamme liefern
die Bochumer Symphoniker. Sloane exhibitioniert Skrjabins frei
dem Rausch und dem erotisch geladenen Klang huldigende Werk
von 1908 nicht; er lässt die Musik nicht schwitzen, den Klang
nicht dampfen. Sondern er betont die Nähe zu den französischen
Impressionisten und zu Claude Debussy. Der Duft der flirrenden
Streicher, das feine Parfüm der Harfen, die sehnsuchtsvoll
verklingenden Flöten: das ist eher die Ahnung „ekstatischer“
Ausbrüche als ihre klangprächtige Vergegenwärtigung. So hält
Sloane die allzu direkte und schnell banal wirkende Effekt-
Dramaturgie zurück. Und die Finesse ist bei den präsent und
farbenfroh agierenden Philharmonikern in guten Händen. Nur in
den  finalen  Entladungen  trägt  das  Konzept  nicht  ganz:
Lautstärke ist nicht Intensität, die entsteht durch Hingabe
und Risiko – und da waren die Bochumer noch zu fest auf der
Erde verankert.

Dass Sloanes zurückhaltender, ins Lyrische neigender Ansatz
seine Probleme hat, wurde im „Tristan“-Vorspiel zu Beginn des
Konzertes deutlich. Vermutlich wollte der Dirigent die Bezüge
demonstrieren, die zwischen der vor 150 Jahren uraufgeführten
Oper  Wagners  –  einem  Meilenstein  in  der  historischen
Entwicklung der europäischen Musik – und ihrem Echo im Werk
des  vor  100  Jahren  gestorbenen  russischen  Komponisten
feststellbar sind. Entsprechend legte er Wagners Musik nicht
im Sinne des Drängens und Sehrens aus, das die wellenförmige
Dynamik ihrer Entwicklung hin zur Ekstase der sich lösenden
harmonischen Spannung bestimmt. Sondern er leuchtet die Statik



der Klänge aus, lässt sie fast lyrisch verharren, nimmt ihr
die innere Unruhe. Auch den „Tristan“ prägt das milde Licht
Debussys statt der Fieberschübe Wagners.

Tiefgründiges  Durchleuchten
der Musik: Kit Armstrong beim
Klavier-Festival Ruhr
geschrieben von Werner Häußner | 16. November 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-
und Jugendbonus.
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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
Armstrong den zweiten Teil seines Konzerts widmete. Sondern

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


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.

Bilder  einer  Seele:  Khatia
Buniatishvili  bezaubert  beim
Klavier-Festival in Mülheim
geschrieben von Werner Häußner | 16. November 2023

Khatia  Buniatishvili  in
Mülheim. 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 Mülheim – aus einem nicht ganz
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optimalen  Flügel  zauberte,  war  überwältigende  Kunst.
Buniatishvili ist auf dem besten Wege, in Regionen abzuheben,
die nur wenigen Pianisten überhaupt erreichen – und wenn, dann
nicht mit „U 30“.

Machen wir uns also auf den Weg auf eine scheint’s längst
bekannte  Route.  Schon  die  erste  der  „Promenaden“  ist
ungewöhnlich gefärbt: Buniatishvili sinnt der Melodie leise
nach, steigert sie sehr, sehr sanft, lässt sie mit einem Hauch
Verlorenheit vorüberziehen – wie eine Erinnerung, die sich
verdichtet und an den Rändern 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
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  vordergründig  beschreibende  Sicht  auf:  Hier
schlendert kein Betrachter an einer Reihe von Bildern vorbei,
wie 1874 in der Gedächtnisausstellung für den Maler Victor A.
Hartmann.  Sondern  Buniatishvili  beleuchtet  einen  seelischen
Prozess, bei dem Gedanken und Gefühle schweifen, sich eine
Impression aus der anderen kristallisiert und wieder verweht.

Der „Gnomus“ hoppelt nicht als eine beschädigte 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  sähe  man  ein  musikalisches  Video  des
vorbeirumpelnden Ochsenkarren, sondern wirkt wie eine Vision,
die sich an einem unwirklichen Horizont verliert. Und das
„Große  Tor  von  Kiew“  fasst  sie  nicht  als  Einladung  zum
dröhnenden Abschluss auf, sondern als Gelegenheit, noch einmal
grandiose Anschlagskunst zu zeigen, wenn sie das Klangbild



chimärenhaft  aufsteigend  jedem  realistischen  Zugriff  zu
entziehen sucht. Bilder einer Seele.

Ein  so  anspruchsvolles  Konzept  lässt  sich  nur  mit  einer
souveränen  Technik  vermitteln.  Buniatishvili  muss  sich  in
dieser Beziehung nicht verstecken – das haben ihre früheren
Klavierrecitals schon bewiesen. Wieder dokumentiert sie mit
Maurice  Ravels  „Gaspard  de  la  nuit“  und  mit  Franz  Liszts
aberwitzigem Virtuosenstück „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 Flügels 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 hämmernden Repetitionen des dritten Teils von Ravels
„Gaspard“, in „Scarbo“, demonstriert Buniatishvili, dass ihr
kontrolliertes Temperament, ihre rhythmische Entschiedenheit
nichts zu fürchten 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
„Ondine“,  die  atmosphärisch  zwingende  Wirkung  detailgenauer
Formulierungen, der betont subjektive Aufbau von Innenspannung
im langsamen Mittelsatz: keine manierierte Willkür, sondern
völlige Versenkung, die Metrum und Zeit außer Kraft setzt. Da
wird die Zeit zum sonderbar‘ Ding.

Zum  Finale  furioso  Franz  Liszt:  Wieder  kein  Einknicken
zugunsten  bloßer  Lust  am  perfekt  exerzierten  Notensturm.
Sondern  die  Vollendung  der  programmatischen  Linie:  Liszts
„Étude d’exécution transcendante“ Nr. 5 heißt „Irrlichter“ –
eine in die technische Monstrosität gesteigerte Apotheose der
unheimlichen inneren Vorgänge bei Mussorgsky und Ravel. Die
Mühelosigkeit ist quasi eine Zugabe, unverzichtbar für den
gedanklichen Entwurf, aber nicht entscheidend. „La Campanella“



mit ihrer Übersteigerung des Virtuosen wendet Buniatishvili
ins Skurrile.

Danach  kann  nur  noch  die  geläuterte  Rückkehr  in  die
Wirklichkeit folgen: Die „Ungarische Rhapsodie“ cis-Moll, von
Wladimir Horowitz schärfend bearbeitet, leistet sie: mit der
mondänen Geste des Zirkus, aber auch mit dem Anwehen einer
zart-poetischen Wehmut über den Verlust des „Geisterreichs“,
das uns einen Abend lang bezaubert und gefesselt hat.

Das nächste Konzert von Khatia Buniatishvili in der Region: Am
19. Mai tritt sie im Konzerthaus Dortmund in der Reihe „Junge
Wilde“ auf.

„Nordischer“ Ton: Duo Tal &
Groethuysen  eröffnet  in
Duisburg das Klavier-Festival
Ruhr
geschrieben von Werner Häußner | 16. November 2023
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Eröffnung  bei
strahlendem Wetter im
Landschaftspark
Duisburg  Nord:  Das
Klavier-Festival Ruhr
versammelt  wieder
Pianisten  aus  aller
Welt.  Foto:  Werner
Häußner

Der „nordische Ton“ klingt leicht, unbeschwert, spielerisch.
Er hat nichts von dunklen Polarkreisnächten, eher etwas vom
hellen  finnischen  Sommer,  von  der  leuchtenden  Frische
schwedischer  Frühlingstage.  Er  beschwört  keine
nebelverhangenen  Wälder,  sondern  das  flimmernde  Grün  des
Schattenspiels  in  einem  Mai-Garten.  Yaara  Tal  und  Andreas
Groethuysen halten aus ihrem Programm alles Schwere, Lastende
heraus. Sie eröffnen das Klavier-Festival Ruhr in Duisburg mit
Mozart, Grieg und Strauss.

Mit dem „nordischen Ton“ als Leitlinie manövriert sich ein
Festival in erhebliche Definitions-Schwierigkeiten. Da gibt es
„nordische“ Komponisten, die eigentlich „international“ sein
wollten, wie der ebenfalls zu Festival-Ehren kommende Jean
Sibelius anlässlich seines 150. Geburtstags. Und da gibt es
andere, die vielleicht auf die nationale Karte gesetzt haben,

http://www.klavierfestival.de


die aber heute keiner mehr kennt und von denen man kaum einen
international renommierten Pianisten überzeugen kann. Wie wäre
es zum Beispiel mit dem vor 200 Jahren geborenen Norweger
Halfdan  Kjerulf,  der  deutsche  Romantik  und  norwegische
Volksmusik  in  zahlreichen  Klavierwerken  verbunden  hat?  Das
wäre  ein  „nordischer“  Ton  –  aber  vermutlich  würden  sich
Sponsorengattinnen  für  den  schwergängigen  Namen  kaum
begeistern  lassen.

So bleibt es bei dem, was man so gemeinhin als „nordisch“
kennt, und mit dieser Dramaturgie kann auch das Duo Tal &
Groethuysen gut leben. Immerhin: Die C-Dur-Sonate Mozarts (KV
545)  und  die  c-Moll-Fantasie  (KV  475)  erklingen  in  der
Gebläsehalle  des  Duisburger  Landschaftsparks  in  einer
Bearbeitung  Edvard  Griegs:  Der  Norweger  hat  eine  Stimme
hinzukomponiert  und  damit  den  Mozart-Ton  entschieden
romantisiert.  Griegs  Peer  Gynt  Suite  (op.  46)  in  einem
Arrangement  für  zwei  Klaviere  des  britischen  Spezialisten
Richard  Simm  geht  über  gepflegte  Hausmusik  hinaus,  wirft
Blicke auf die Schichten unterhalb der weltberühmten Melodien.
Yaara Tal gibt gemeinsam mit ihrem Ehemann und Klavierpartner
Andreas  Groethuysen  dem  lyrisch  verhaltenen  feinen  Licht
ebenso Raum wie der leisen Resignation von „Åses Tod“ und dem
dunklen  Marcato  der  „Halle  des  Bergkönigs“,  das  sich  zu
donnernden Tonketten im Bass steigert.

Seit  30  Jahren  zusammen,
seit 1997 regelmäßig zu Gast
beim  Klavier-Festival  Ruhr:



Das  Duo  Yaara  Tal  und
Andreas  Groethuysen.  Foto:
KFR/Frank Mohn

Richard Strauss‘ „Till Eulenspiegel“ lässt gemischte Gefühle
zurück: Nicht, weil das Duo mit dem technisch anspruchsvollen
Stück Probleme hätte – dreißig Jahre gemeinsamen Musizierens
führen  zu  einer  bewundernswerten  Vertrautheit.  Auch  nicht,
weil Bearbeitungen – diese stammt von Otto Singer junior – oft
durch  Reduktion  strukturelle  Einblicke  gewähren,  die  sonst
gerne mit dem üppigen Orchesterklang bemäntelt sind. Sondern
eher, weil die Farben des Orchesters fehlen und Strauss eben
nicht nur strukturell, sondern auch farbig-plastisch gedacht
hat.  Dennoch:  Das  Duo  findet  zu  burleskem  Charme  und
spritzigen Dialogphasen. „Nordisch“ freilich ist darin nichts.

Ein wenig enttäuschend blieb ausgerechnet Mozart, sonst ein
Paradekomponist der beiden Virtuosen. In der „Sonata facile“ –
die  alles  andere  als  „leicht“  ist  –  finden  sie  zu
ausschwingenden melodischen Phrasierungen und zu einem apart
zärtlichen Ton. Aber das Andante ist im Tempo nicht nur rasch,
sondern  auch  angespannt;  das  Rondeau  zu  neutral  in  der
Artikulation und damit weder spritzig noch beglückt mit dem
sprühenden Witz Mozarts.

In der Fantasie (KV 475) entdecken Tal & Groethuysen nicht so
sehr die auf Beethoven weisenden Kühnheiten in Chromatik und
Modulation,  sondern  eher  die  klassische  Gemessenheit,  von
Grieg lyrisch-romantisch eingedunkelt. Und Mozarts Sonate für
zwei Klaviere (KV 448) demonstriert, wie traumwandlerisch sich
die Beiden im lebendig flüssigen Tempo verstehen, lässt aber
den Charme des „con spirito“ vermissen, will im zweiten Satz
nur punktuell zur poetischer Tiefe und atmender Phrasierung
vorstoßen  und  bleibt  im  dritten  flach  und  rasch.
„Heruntergehudlet“ schimpfte Mozart einmal in einem Brief über
eine solche Demonstration fehlerfreier, aber auch seelenarmer
Geschwindigkeit.



Der „nordische Ton“ bleibt im Programm präsent

Das Klavier-Festival wird in den kommenden rund 60 Konzerten
in 20 Städten dem „nordischen Ton“ weiter nachspürenm aber
auch dem 100. Todestag von Alexander Skrjabin Tribut zollen.
So spielt Olli Mustonen am 27. April in Duisburg eine eigene
Komposition – schlägt sozusagen den aktuellen „nordischen Ton“
an –, widmet sich aber auch Sibelius als Klavierkomponisten
und  stellt  Griegs  Ballade  g-Moll  op.  24  vor.  Henri
Sigfriedsson spielt am 10. Mai in Bottrop einen Sibelius-
Abend. Skandinavisch geht es auch am 13. Mai in Schloss Herten
zu, wenn Miah Persson, begleitet vom Klavierfestival-Urgestein
Graham  Johnson  auch  unbekanntere  Lieder  etwa  von  Ture
Rangström  und  Wilhelm  Stenhammar  singt.

Jean Sibelius auf einem
historischen  Foto  von
1913.

Am 19. Mai widmet sich dann in Essen in der Philharmonie
Mikhail Pletnev den 23 Préludes op. 11 von Alexander Skrjabin.
Und der junge Pavel Kolesnikov spielt am 31. Mai in Moers in
einem der 25 bereits ausverkauften Konzerte die Fis-Dur-Sonate
op.30 Skrjabins – die einen Tag später von Gabriela Montero in

http://www.klavierfestival.de/index.php?id=uebersicht&no_cache=1&tx_kfrmanagement_veranstaltungen[showUid]=528
http://www.klavierfestival.de/index.php?id=uebersicht&no_cache=1&tx_kfrmanagement_veranstaltungen[showUid]=557
http://www.klavierfestival.de/index.php?id=uebersicht&no_cache=1&tx_kfrmanagement_veranstaltungen[showUid]=531
http://www.klavierfestival.de/index.php?id=uebersicht&no_cache=1&tx_kfrmanagement_veranstaltungen[showUid]=566


Düsseldorf wiederholt wird. Am 2. Juni bringt Rafał Blechacz
mit „Pelimannit“ („Die Geiger“) das Opus 1 des 1928 geborenen
Einojuhani  Rautavaara,  eines  der  wichtigen  lebenden
Komponisten  Finnlands.

Am 5. Juni spielt in Dortmunds Harenberg Center der Sieger des
Grieg-Wettbewerbs, der Norweger Joachim Carr, Stücke von Grieg
und  Nikolaj  Medtner.  Und  am  6.  Juni  folgt  ihm  in  der
verdienstvollen Reihe „Die Besten der Besten“ der vielfache
Wettbewerbssieger Andrey Gugnin mit Sibelius, Skrjabin und der
Siebten Sonate von Sergej Prokofjew. Originell das Programm
des norwegischen, in Köln unterrichtenden Cembalisten Ketil
Haugsand. Er konfrontiert am 9. Juni in Schloss Hohenlimburg
Bach und Buxtehude mit dem 1758 gestorbenen Johan Helmich
Roman, dem „Vater der schwedischen Musik“ und mit dem in Memel
geborenen und bis zu seinem Tod 1787 in Trondheim wirkenden
Johan Daniel Berlin.

Am 15. Juni kehrt Joseph Moog zum Klavier-Festival zurück und
widmet  sich  im  Konzerthaus  Dortmund  mit  den  Bochumer
Symphonikern unter Steven Sloane dem fis-Moll-Klavierkonzert
Skrjabins. Und zum Abschluss des Klavier-Festivals am 4. Juli
greift  das  WDR  Sinfonieorchester  unter  dem  Gastdirigenten
Hannu Lintu noch einmal kraftvoll zum nordischen Repertoire
und spielt Carl Nielsens „Helios“-Ouvertüre und Jean Sibelius‘
Zweite Symphonie. Igor Levit krönt das Programm mit Griegs
Klavierkonzert.

Info: www.klavierfestival.de

Für  Kenner  und  Genießer:

http://www.klavierfestival.de/index.php?id=uebersicht&no_cache=1&tx_kfrmanagement_veranstaltungen[showUid]=535
http://www.klavierfestival.de/index.php?id=uebersicht&no_cache=1&tx_kfrmanagement_veranstaltungen[showUid]=592
http://www.klavierfestival.de/index.php?id=uebersicht&no_cache=1&tx_kfrmanagement_veranstaltungen[showUid]=570
http://www.klavierfestival.de/index.php?id=uebersicht&no_cache=1&tx_kfrmanagement_veranstaltungen[showUid]=572
http://www.klavierfestival.de/index.php?id=uebersicht&no_cache=1&tx_kfrmanagement_veranstaltungen[showUid]=572
http://www.klavierfestival.de/index.php?id=uebersicht&no_cache=1&tx_kfrmanagement_veranstaltungen[showUid]=577
http://www.klavierfestival.de
https://www.revierpassagen.de/27929/fuer-kenner-und-geniesser-khatia-buniatishvili-und-renaud-capucon-in-wuppertal/20141113_1847


Khatia  Buniatishvili  und
Renaud Capuçon in Wuppertal
geschrieben von Werner Häußner | 16. November 2023

Weltklasse-Geiger:  Renaud
Capuçon. Foto: Paolo Roversi

Drei  Programmteile  hat  der  Abend  in  der  historischen
Wuppertaler  Stadthalle,  wie  es  sich  für  ein  anständiges
Kammerkonzert  gehört.  Drei  Mal  erklingt  Musik  der
Spätromantik,  komponiert  in  den  Jahren  1886/87.

Man bewundert, wie fruchtbar damals das musikalische Schaffen
in  Europa  war,  und  man  fragt  sich  gleichzeitig,  ob  diese
Abfolge nicht zu einförmig werden könnte. Denn so fundamental
unterscheiden sich die Werke von Antonín Dvořák, Edvard Grieg
und César Franck nicht, dass sie markante Kontraste aufreißen
könnten.

Die Gefahr des durchgängigen, sich nur gelegentlich erregt
vergessenden Lyrizismus ist in der Tat gegeben. Nur: Khatia
Buniatishvili  und  Renaud  Capuçon,  die  Stars  des  Abends,
wissen, wie man das Zuschnappen der Fallen vermeidet. Ihre
Methode ist nicht, die latenten Kontraste zu vergrößern (und
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damit unter Umständen zu vergröbern), sondern sie subtil zu
verfeinern.

Es ist eine Methode für Kenner und Genießer, wie man sie im
„Silver Circle“ des Klavier-Festivals Ruhr vermuten möchte.
Denn  für  diesen  kulturstützenden  Personenkreis  sollte  das
Wuppertaler  Konzert  ein  Dankeschön  sein  –  eines,  an  dem
freilich jeder teilnehmen konnte. Eine Chance, die sich viele
Wuppertaler  seltsamerweise  entgehen  ließen:  Der  Saal  hatte
noch Kapazitäten frei.

Renaud Capuçon hat in diesem Jahr mit Violinkonzerten von
Brahms und Saint-Saëns in Essen nahegelegt, ihn zu den derzeit
weltbesten  Geigern  zu  zählen.  Ein  Eindruck,  der  sich  in
Wuppertal bestätigt. In Dvořáks „Vier romantischen Stücken“
lässt  er  seinen  herrlich  erfüllten  Ton  herrschen:  einen
vollen, leuchtenden, aber nie zu pastosen Klang, substanzvoll
bis in die ätherischen Bereiche des Flageoletts, fern von
ordinärer Verruchtheit in den tiefen Tönen der G- und der D-
Saite.  Aber  Capuçon  gefällt  sich  auch  nicht  in
klassizistischer Politur. Er phrasiert lebendig, mit glänzend
austariertem Atem: Der Zuhörer sitzt auf der Stuhlkante und
wird mitgetragen auf den Kulminationspunkt der Spannung.

Khatia  Buniatishvili  wirkt  wie  eine  Kundry  des  Klaviers:
„Dienen,  dienen“  scheint  ihre  Haltung,  wenn  sie  sich  bei
Dvořák in weichen, locker perlenden Akkorden zurücknimmt und
dem Geiger den leuchtend lachenden Auftritt gönnt. Aber dann,
im  „Allegro  maestoso“  des  zweiten  Stücks,  emanzipiert  sie
sich, reagiert auf den tänzerisch angehauchten Rhythmus mit
markantem Zugriff, greift die Schattierungen im Ausdruck der
Violine  auf  und  spiegelt  sie  zurück:  Ein  Dialog  mit
Sensibilität und Temperament – Eigenschaften, die wir bei den
Auftritten  der  georgischen  Pianistin  seit  ihrem  Klavier-
Festival-Debüt 2009 immer wieder bewundern. Und Tugenden, die
sich in Edvard Griegs c-Moll-Violinsonate (op.45) und César
Francks Hauptwerk der kammermusikalischen Geigenliteratur aufs
Schönste bewähren.
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Das Programm des Wuppertaler
Abends gibt es auch auf CD,
erschienen Mitte Oktober bei
Erato (0825646250189)

Zum  Beispiel  im  ersten  Satz  der  Grieg-Sonate,  die  der
Komponist  „appassionato“  gespielt  haben  will:  Capuçon  und
Buniatishvili  leiten  daraus  keine  Aufforderung  zu
vordergründiger  Expression  ab.  Sie  stützen  mit  dunkel-
rauchigen Klängen, mit feinstem, durch das Pedal verflüssigtem
Silber den hochromantischen Tonfall, aber sie bleiben stets
geschmackvoll beherrscht. Die edle Phrasierung, die bewusst
eingesetzte  Agogik  triumphieren:  Minutiöse  Kontrolle  der
Ausdrucksmittel ist Voraussetzung für eine gedankenverloren-
träumerisch wirkende Interpretation.

So wird auch César Francks expressiver Überschwang in ein
Konzept  gebunden  und  damit  von  der  Anmutung  kitschiger
Unmittelbarkeit frei gehalten. Andere Geiger steigen mit mehr
„espressivo“ in das Werk ein, aber Renaud Capuçon bevorzugt
einen neutralen, abwartenden Ton, den er erst im Lauf des
Allegretto-Satzes intensiviert.

Der  leicht  verschwommene  Klavierton  –  bedingt  durch  die
Akustik  des  Raumes  –  passt  in  diesem  Falle  trefflich,
begünstigt die Entfaltung der Farben eher als die analytische



Konturierung des Klaviersatzes. Jetzt hat Khatia Buniatishvili
auch die Gelegenheit, rauschende Kraft und zupackende Pranke
zu  zeigen.  Das  genießt  sie,  ohne  das  Maß  der  Musik  zu
vergessen.

Fritz Kreislers „Liebesleid“ beendet als Zugabe den Abend –
ironische,  aber  nicht  desavouierende  Verneigung  vor  einer
Romantik,  die  am  Ende  nur  noch  in  ihren  Salon-Ausläufern
überlebensfähig war.

Das Programm wird in einem Konzert der Philharmonie Essen am
30.  April  2015  erneut  gespielt.  Infos:
http://www.philharmonie-essen.de/konzerte/event/60309.htm

Markus  Becker  beim  Klavier-
Festival in Essen: Für links
geht nicht „mit links“
geschrieben von Werner Häußner | 16. November 2023

Der  Pianist  Markus  Becker.
Foto: KFR/Roland Schmidt
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Verlässt das Klavier-Festival Ruhr die breite Straße, um sich
auf  verschlungenen  Wegen  in  abgelegene  Regionen  der
Klaviermusik  zu  begeben,  eröffnen  sich  oft  reizvolle
Ausblicke. So im Konzert mit Markus Becker und den Bochumer
Symphonikern unter Steven Sloane. Becker spielte zwei kaum
gehörte Werke für die linke Hand.

Das eine hat Alexandre Tansman für den berühmten einarmigen
Pianisten  Paul  Wittgenstein  1943  skizziert,  aber  nicht
vollendet. In Polen geboren, im Paris der Zwischenkriegszeit
sozialisiert, als Emigrant in den USA geschätzt, nach dem
Krieg bis ins hohe Alter in Paris aktiv, gehört Tansman zu den
erfolgreichen,  heute  weitgehend  vergessenen  Komponisten  des
wechselvollen 20. Jahrhunderts. Die „Pièce concertante“ für
die linke Hand und Orchester hat – wie in vielen anderen
Fällen – der einarmige Pianist Paul Wittgenstein bestellt.
Ausgeführt wurde das einsätzige Werk jedoch nicht. Es lag
lange im Nachlass Tansmans, bis es sein polnischer Landsmann
Piotr Moss 2008 vollendete.

Die  Bochumer  Symphoniker  unter  ihrem  Chef  Steven  Sloane
stellten  sich  brillant  der  farbenprächtigen  Instrumentation
von  Moss:  Strawinsky-Anklänge  und  Tanzrhythmen,  üppige
Filmmusik  und  virtuose  Einwürfe  fordern  ihren  Klangsinn;
Schellen,  Glöckchen  und  allerlei  anderes  unterhaltsames
Schlagwerk zünden Mini-Eruptionen.

Der  Rhythmus  klingt  manchmal  nach  Jazzband,  manchmal  nach
gezähmtem Schostakowitsch. Becker nimmt Skalen, Figuren und
Sprünge  als  sportliche  Herausforderung  für  seine
Treffsicherheit. Eine schräge Fuge mit drei Blasinstrumenten,
Klavier und Xylophon wirkt wie ein ironischer Kommentar auf
deutsche Gelehrsamkeit – oder auf das Wiederentdecken alter
musikalischer Formen, das damals von Ravel bis Respighi sehr
en vogue war.

Auch das andere Werk für links lässt sich nicht „mit links“
nehmen: Franz Schmidt – im Klassik-Betrieb ebenso ungerecht



wie Tansman an den Rand gedrängt – hat mehr als den glühenden
Zwischenspiel-Hit aus seiner Oper „Notre Dame“ geschrieben.
Seine Variationen über ein Thema von Beethoven verorten sich
in  bester  Spätromantik:  süffige  Harmonik,  Bruckner’sches
Leuchten und die Eleganz Korngold’scher Klanglust.

Für  Becker  sind  die  wasserfallartigen  Kaskaden,  groß
bemessenen Arpeggien und die gestochene Präzision der Finger
ebenso  wenig  ein  Problem  wie  die  apart  rhythmisierten
Tanzmusik-Variationen. Wenn ihm da die Holzbläser der Bochumer
folgen, zeigen sie die nötige Präzision und den Sinn für die
Balance im Klang, die das Orchester an anderen Stellen recht
burschikos rüberkommen lässt.

Schmidts süße Harmonien und der leuchtende, an Antonín Dvořák
erinnernde Klangschmelz bleiben streckenweise unerfüllt. Vor
allem die Hörner fanden sich diesmal im Klang nicht zusammen;
auch das Blech intonierte eher schrill als pastos-samtig.

Was Steven Sloane getrieben hat, die „Eroica“ in zwei Teile zu
reißen und je zwei Sätze an den Beginn und das Ende des
Konzerts zu stellen, weiß wohl niemand außer ihm. Der Sinn
erschließt sich nicht; eher wirkt Beethovens Musik nach der
Präsentation spätromantischer Üppigkeit karg. Wenn dann noch
die  Konzentrationslücken  der  Symphoniker  dazukommen,  wirkt
Beethovens Dritte umso deutlicher fehlplatziert. Zumal sich
Steven  Sloane  im  gestaltenden  Zugriff  zurückhält,
unentschlossen wirkt und im letzten Satz das Tempo schleppt.
Zeit wird’s, dass die Ferien kommen …

Wildes Wirbeln beim Klavier-
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Festival  Ruhr  –  Antonii
Baryshevskyi  liebt  es
handfest
geschrieben von Martin Schrahn | 16. November 2023

Der  ukrainische  Pianist
Antonii Baryshevskyi, voller
Konzentration. Foto: KFR

Antonii Baryshevskyi ist ein echter Typ. Urtümlich wirkt er
mit dem dunklen, gewellten Haar und dem noch um einige Grade
schwärzeren Vollbart. Kraft und Entschlossenheit strahlt er
aus, wie er da steht auf dem Podium im Gelsenkirchener Schloss
Horst.  Diese  Energie  wird  er  sogleich  in  aufregende
musikalische Bahnen lenken. Als ein junger Pianist, der mit
gehöriger Souveränität „Papa“ Haydn alles Zopfige austreibt,
Schumanns  wilde  Leidenschaften  in  teils  rauschenden  Klang
gießt, mit Messiaen gen Himmel blickt und mit Mussorgsky ins
Museum geht.

Baryshevskyi ist Preisträger  des Rubinstein Wettbewerbs Tel
Aviv  und  damit  als  „Bester  der  Besten“  Gast  des  Klavier-
Festivals  Ruhr.  Er  weiß  seinen  Auftritt  eindrucksvoll  zu
nutzen,  offenbar  ohne  Lampenfieber,  mit  großen
Gestaltungswillen  und  interpretatorischem  Mut.  Seine
Körpersprache redet von Selbstbewusstsein. Die Sensibilität im
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Spiel scheint seine Sache (noch) nicht, sie entgleitet ihm
bisweilen ins Buchstabieren.

Gleichwohl  ist  ihm  große  Musikalität  und  Präzision  zu
bescheinigen. Das zeigt sich bereits in Haydns später Es-Dur-
Sonate, die der ukrainische Pianist mit untrüglichem Gespür
dafür angeht, wie der Komponist die klassische Sonatenform dem
Experiment unterwarf. Wo eben noch dunkles Legato herrschte,
blitzt  urplötzlich  ein  helles  Staccato  auf.  Baryshevskyi
präsentiert uns all diese Effekte konturengewaltig, ohne indes
vor lauter Struktur das große Ganze aus dem Auge zu verlieren.
Eher lässt ihn seine Emphase etwas über die Stränge schlagen,
aber bei Haydn sei’s erlaubt.

Viktor  Hartmanns
Bildvorlage  für
Mussorgskys  „Das
große Tor von Kiew“.

Ohnehin konzentriert sich des Pianisten Leidenschaft zunächst
auf Schumanns 2. Sonate. Er pflügt sich geradezu durch die
Verwirbelungen des Anfangssatzes, kraftvoll, aber nicht roh,
doch im Stile des Lisztschen Virtuosentaumels. Baryshevskyi
scheint auch im Scherzo und Rondo kaum ein Halten zu kennen,
das  Andantino  aber  gestaltet  er  mit  schönem,  wenn  auch
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insistierenden  Erzählton,  mit  wunderbaren  Pianissimo-
Atempausen.

Solcherart Rausch versagt er sich in den zwei (von insgesamt
20)  „Jesusbildern“  Olivier  Messiaens,  gibt  vielmehr  der
Struktur allen Vorrang. Das wird der Musik, die ja zwischen
Ekstase und Kontemplation pendelt, gegossen in Klänge, die
manchmal nicht von dieser Welt scheinen, nur bedingt gerecht.
Für den Pianisten, so scheint’s, muss es handfestere Kost
sein, die es effektvoll zu interpretieren gilt.

Da kommt ihm Mussorgskys Zyklus „Bilder einer Ausstellung“
gerade recht. Der Komponist hat überaus stimmungsvoll Gemälde
seines Freundes Viktor Hartmann in Klang gegossen und dem
Ganzen durch ein vielfach abgewandeltes „Promenade“-Thema Halt
gegeben. Und Baryshevskyi verordnet dem Entree eine nahezu
imperiale  Wucht,  lässt  den  „Gnomus“  mit  messerscharfem
Staccato  toben,  den  Ochsenkarren  (Bydlo)  markig  des  Wegs
rumpeln.  Der  Interpret  steigert  sich  bisweilen  ins
Berserkertum, sodass etwa die tanzenden Küken kurz davor sind,
übereinander  zu  purzeln.  Auch  seltsam  abrupte
Tempoveränderungen machen wenig Sinn, höchstens Effekt. Was
Wunder, dass manch untergründiger Klang nichts von Geheimnis
hat. Am Ende „Das große Tor von Kiew“ – der Ukrainer erweist
seiner Hauptstadt alle erhabene Reverenz.

Leidenschaft  und
Selbstfindung – der Auftritt
Thomas Wypiors beim Klavier-
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Festival Ruhr
geschrieben von Martin Schrahn | 16. November 2023

Thomas  Wypior,
mehrfacher
Preisträger und Gast
des  Klavier-
Festivals. Foto: KFR

Wenn  er  Franz  Schuberts  14.  Sonate  beginnt,  mit  ihren
akkordischen  Fortgängen,  den  Generalpausen  und  einem
schwarzen, schweren Grollen, dann scheint’s, als wolle uns der
Pianist Thomas Wypior in eine düstere Trauermarschwelt führen.
Er  musiziert  das  so  starr  wie  markant,  gibt  jeder  Phrase
Gewicht und zeichnet so den Komponisten als einen Zerrissenen.
Dass  die  aufgehellten,  sanglichen  Passagen  des  2.  Satzes
entsprechend gebrochen klingen – dieses Risiko geht der Solist
mutig  ein.  Um  desto  heftiger  in  die  vermeintliche  Idylle
dreinzufahren.

Keine Frage: Wypior hat ein Konzept, das so aufregend wie des
Diskutierens würdig ist. Doch dies erklärt sein Spiel nicht
allein. Das nämlich mit technischen Problemen behaftet ist,
sich also mischt aus der Gedanken Stärke und einer bisweilen
manuellen Schwäche. So ist seine Schubert-Interpretation auch
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ein Spiegel für des Solisten Befindlichkeiten.

Der Auftritt beim Klavier-Festival Ruhr in der Reihe „Die
Besten der Besten“ zeugt von gewisser Nervosität, gespeist
wohl  von  einer  Sensibilität,  die  ihn  zum  Suchenden,  ja
Zweifelnden  macht.  Daraus  leitet  sich,  im  Dortmunder
Harenberg-Haus, einerseits Wypiors Hang zum Zelebrieren ab,
auf der anderen Seite der Drang, Selbstbestätigung in kantig-
markanten Ausbrüchen zu suchen.

Die Sensiblen, sie haben oft das Glück, Liebling der Zuhörer
zu werden. Das brachte dem 1985 geborenen Künstler 2013 den
Publikumspreis beim Deutschen Pianistenpreis in Frankfurt ein,
sowie beim Bonner Beethoven-Wettbewerb einen Favoritenpreis.
Thomas  Wypior  ist  ja  auch,  trotz  aller  Sturm-und-Drang-
Mentalität,  beileibe  kein  Kraftprotz,  was  etwa  bei  den
Rasereien  in  Beethovens  „Appassionata“  nur  allzu  deutlich
wird. Vielmehr gleicht das wilde Figurieren einem dramatischen
Drahtseilakt  –  und  noch  sind  kleine  Fehltritte,  die  der
Pianist  indes  wieder  auszubalancieren  weiß,  nicht  zu
überhören.

Wenn dann aber Robert Schumanns „Kreisleriana“ erklingt, teils
fiebrig nervös, teils sich in dunkler Schwärmerei ergehend,
wenn Wypior zum leidenschaftlichen Gestalter wird, uns aufs
Schönste die Wirkmacht von Modulationen beweist, dann scheint
der  Interpret  ganz  seiner  selbst  sicher.  Des  Komponisten
Poesie mag auch hier aufgebrochen sein, oder durch ein herb
expressives  Klangbild  überlagert,  anderes  jedoch  zeugt  von
bestechend reflektierendem Zugriff. Viel Applaus.



Pierre-Laurent  Aimard
verortet  György  Ligetis
Klavieretüden  in  ihrem
historischen Kontext
geschrieben von Martin Schrahn | 16. November 2023

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
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Konzeptkonzertes applaudiert das Publikum sowohl für Aimards
nie zur Schau gestellte Virtuosität als auch, diesen Abend im
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
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ein  Selbstspielklavier  –  also  eine  Maschine.  Doch  abseits
davon hat Ligeti die Etüden Chopins genauso intensiv studiert
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.

Begeisterndes  Panorama  des
Ausdrucks: Evgeny Kissin beim
Klavier-Festival  Ruhr  in
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Dortmund
geschrieben von Werner Häußner | 16. November 2023

Evgeny  Kissin  bei  seinem
Konzert  in  Dortmund.  Foto:
Mark Wohlrab/KFR

Seine Auftritte sind nicht häufig, aber die Verknappung ist
kein  Programm  zur  Förderung  einer  Aura,  sondern  schlicht
künstlerischer Verantwortung geschuldet: Evgheny Igorewitsch
Kissin gehört zu den ganz Großen seiner Zunft, nicht weil er
anderen technisch etwas vorzumachen hätte, sondern weil er in
seinem Spiel den einfühlenden, gestaltenden, souveränen Geist
erkennen lässt. Weil es ihm gelingt, das innere Erleben, das
ihm nach eigener Aussage wichtiger ist als das äußere, in
seinem  Spiel  zu  kommunizieren.  Weil  er,  der  Distanzierte,
Scheue,  ein  bisschen  aus  der  Welt  Gefallene,  in  diesen
Momenten sich mit seinem Publikum tief verbindet.

Und die Menschen in den Sälen merken das: Der Beifall bei
Kissins  Auftritt  beim  Klavier-Festival  Ruhr  im  Konzerthaus
Dortmund war nicht nur der Überwältigung durch ein makelloses
Spiel geschuldet – das können viele andere Pianisten ja auch
–,  sondern  drückte  etwas  aus  von  der  „Begeisterung“  im
wahrsten Sinn des Wortes. Wenn Kissin sich in Schubert, in
Skrjabin versenkt, dann be-geistert er, dann nimmt er mit in
die unergründlichen Welten, die Musik aufschließen kann. Vor
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wenigen Tagen wies Claus Leggewie beim Festkonzert zu zehn
Jahren Philharmonie Essen auf die immense Kraftquelle hin, die
Orte wie ein Konzerthaus für eine Stadt und ihre Gesellschaft
bedeuten. Nach dem Kissin-Konzert möchte man mit Wotan sagen:
„Heut hast Du’s erlebt“.

Man  erlebt’s,  selbst  wenn  nicht  alles  wie  aus  einem  Guss
gelingt: Warum Kissin in Schuberts „Gasteiner Sonate“ D 850
den einleitenden, später formal so bedeutenden rhythmischen
Ruf so hastig zusammenzieht, wird nicht verständlich. Seine
Artikulation wirkt unwirsch und verschwommen, sein Akkordspiel
beruhigt sich erst im klar formulierten Seitenthema. Will man
bei den oft strapazierten Naturbildern gerade für diese, in
Schuberts Ferien in Bad Gastein entstandenen Sonate bleiben,
könnte man für den ersten Satz sagen: ein Sturm im Gebirge.
Allerdings einer, in dem sich mehr und mehr die Nebel lichten
und im Wüten rauschender Triolen die vollgriffige Harmonik
deutlich fassbar wird. Wie er das Signal des Beginns durch die
harmonische Entwicklung immer wieder aufleuchten lässt, zeigt:
Kissin ist ganz bei sich.

Im zweiten Satz bringt Kissin die harmonischen Wendungen zum
Leuchten,  sentimentalisiert  sie  aber  nicht.  Auch  wenn  er
verzögert, mit der Agogik spielt, will er nicht verzücken,
sondern  vertiefen.  Wie  differenziert  er  die  Wiederholungen
färbt, ist ein Beispiel großer Kunst für sich. Das Scherzo
lässt er aus der heftigen Bewegung und den scharfen Kontrasten
Kraft  gewinnen:  Hier  selbstbewusster  Rhythmus,  scharf
konturiert; dort silbern filigranes melodisches Gespinst. Und
im  letzten  Satz  schaut  Kissin  weniger  auf  die  humorigen
Momente – die trockenen Staccatio empfand Schumann als Satire
auf  den  „Schlafmützenstil“  von  Pianisten  wie  Pleyer  oder
Vanhal –, sondern auf die einfache, unverkünstelte Poesie, mit
der die Sonate endet.

Bei seinem Landsmann Alexander Skrjabin bewegt sich Kissin
dann auch manuell auf Gipfeln, auf denen die Luft für andere
sehr dünn wird: Das polymetrische Gewirk im zweite Satz der
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Sonate-Fantaisie gis-Moll (op.19) muss erst einmal jemand so
präzis und souverän entflechten. Die Presto-Kaskaden muss erst
einmal jemand so hindernisfrei abrauschen lassen. Und wem das
nicht genug ist, dessen Blick stellt Kissin in all dem Trubel
noch scharf auf die motivischen Bezüge zum Andante; denn die
Sonate vergisst im Finale nicht die Ostinato-Glockenschläge
des Beginns.

Auch in der Auswahl der sieben Etüden aus dem Zyklus Opus 8
von 1894 erweist sich das dramaturgische Geschick, mit dem
Kissin seine Programme gestaltet. Nie verrät er die technisch
anspruchsvollen Stücke an das bloß Triumphal-Zupackende. Nie
umwölkt er die leisen Töne, das nachdenkliche Innehalten mit
dem Parfüm, das Skrjabin noch vor dreißig Jahren in Westeuropa
gerne nachgesagt wurde. Das „tempo rubato“ etwa in der Nummer
acht ist kein sensualistischer Effekt, sondern unterstreicht
die poetische Note des Stücks. Und das „Andante cantabile“ der
Nummer elf wird herb, fast schmerzlich formuliert und endet in
einem fragenden Dunkel, auf das in der abschließenden dis-
Moll-Etüde  Nummer  12  eine  heroisch  aufbegehrende  Antwort
gegeben wird.

Kissin  entrollt  ein  unglaubliches  Panorama  pianistischer
Ausdruckskunst  –  und  seine  Zugaben  sind  keine  netten
Schmankerln, um das Publikum noch einmal „Ah“ und „Oh“ rufen
zu lassen, sondern erweitern den Blick um weitere Aspekte: von
Skrjabin zu Chopin und von den Meistern des 19. Jahrhunderts
zurück  zum  Meister  aller  Meister,  Johann  Sebastian  Bach,
gesehen durch die Bearbeiter-Brille eines der signifikanten
Ausdrucksmusiker der verebbenden Romantik, Wilhelm Kempff.



Schreckensklänge  in  der
Idylle  –  Beatrice  Rana
debütiert  beim  Klavier-
Festival Ruhr
geschrieben von Martin Schrahn | 16. November 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
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
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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:
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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.

 

 

Zwei  machen  auf  Skandal:
Alice Sara Ott und Francesco
Tristano  beim  Klavier-
Festival Ruhr
geschrieben von Martin Schrahn | 16. November 2023

https://www.revierpassagen.de/25117/zwei-machen-auf-skandal-alice-sara-ott-und-francesco-tristano-beim-klavier-festival-ruhr/20140526_1555
https://www.revierpassagen.de/25117/zwei-machen-auf-skandal-alice-sara-ott-und-francesco-tristano-beim-klavier-festival-ruhr/20140526_1555
https://www.revierpassagen.de/25117/zwei-machen-auf-skandal-alice-sara-ott-und-francesco-tristano-beim-klavier-festival-ruhr/20140526_1555
https://www.revierpassagen.de/25117/zwei-machen-auf-skandal-alice-sara-ott-und-francesco-tristano-beim-klavier-festival-ruhr/20140526_1555


Alice Sara Ott und Francesco
Tristano  –  zwei  Pianisten,
harmonisch  vereint  immerhin
zum  Schlussapplaus.  Foto:
Mohn/KFR

Neue Musik ist nicht gerade ein Publikumsrenner. Wenn sich die
Klänge im Konzert avantgardistisch geben, nehmen viele Hörer
Verteidigungsstellung  ein.  Oder  schütteln  erschrocken,
verdrossen, fragend, vielleicht auch altersmilde lächelnd ihr
Haupt. Atmen auf, wenn endlich, etwa mit einer Beethoven-
Symphonie,  wieder  sicheres  ästhetisches  Fahrwasser  erreicht
ist.  Doch  eines  ist  selten  geworden  bei  der  Beurteilung
tönender Moderne: der (handfeste) Skandal.

„Scandale“ rufen die Pianisten Alice Sara Ott und Francesco
Tristano. Die französische Wortvariante ist bewusst gewählt,
geht es ihnen doch darum, musikalische Eklats ins Gedächtnis
zu rufen, die sich zu Beginn des 20. Jahrhunderts in der
aufregenden  Kulturmetropole  Paris  ereigneten.  Die
entsprechende CD soll im Herbst erscheinen, einen Vorgeschmack
hat es nun beim Klavier-Festival Ruhr gegeben.

Fürs Plattencover – und das Festival-Programmheftchen – haben
die beiden das elegante Konzertoutfit abgelegt und sich ganz
existenzialistisch schwarz gekleidet. Alice Sara blickt uns in
herausfordernder  Gleichgültigkeit  an,  Francesco  wiederum
schaut  auf  seine  Klavierpartnerin,  als  sei  sie  ein
fleischgewordenes  Rätsel.  Man  mag  auch  über  die  Botschaft
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dieser Ikonographie nachdenken – beider Auftritt in Duisburgs
Gebläsehalle jedenfalls bedient eher das konventionelle Bild
zweier junger Pianisten, die eben Werke für zwei Klaviere zu
spielen gedenken.

Am Beginn steht Maurice Ravels „Bolero“, ein Stück, zu dem der
Komponist selbst anmerkte, es sei eigentlich keine Musik. Sie
wurde geschrieben für die Tänzerin und Mäzenin Ida Rubinstein,
und  war,  wohl  erst  in  Verbindung  mit  einer  lasziven
Choreographie, skandalträchtig. Die Fassung für zwei Klaviere
stammt nun von Tristano. Er zupft zunächst im Klavierbauch an
einer  Saite  den  charakteristischen  Trommelrhythmus,  später
verlagert sich die repetitive Dauerfigur auf die Tasten. Alice
Sara Ott ist für die zweiteilige Melodie zuständig, die sich
aus aller Zartheit ins Orgiastische steigert.

Das  Paar  in  Aktion.  Foto:
Mohn/KFR

Das alles macht mächtig Effekt, ohne noch irgendwie verstörend
zu wirken. Die Interpretation zeigt indes exemplarisch die
Probleme, die dieser Abend mit sich bringt. Und die ergeben
sich nicht zuletzt daraus, dass hier zwei stark verschiedene
Pianistentypen am Werk sind. Wobei Tristano den Takt vorgibt,
auf  dass  die  Musik  nur  ordentlich  groove.  Handwerkliche
Probleme,  die  sich  etwa  dadurch  ergeben,  dass  beide  auf
Umblätterer verzichten, fallen auf, spielen aber bloß eine
Nebenrolle.

Im „Bolero“ also tackert’s rhythmisch, gewinnt die Dynamik an
Intensität, bevor Tristano (aus welchen Gründen auch immer)
auf die Bremse tritt. Dann ertrinkt das Trommeln im Hall, wird
die Lautstärke zwei Mal extrem zurückgeführt. Das Ergebnis hat
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mit Skandal wenig zu tun. Viel mehr aber mit Nivellierung und
einem faden Groove, den der Pianist aus seinem eigenen Werk
ableitet,  hier  aus  einer  impressionistisch,  jazzig  und
minimalistisch angehauchten Lounge Music namens „A Soft Shell
Groove Suite“.

Da ist nun alles auf Wellness gebürstet und so wundert es
kaum, dass Igor Strawinskys „Le Sacre du Printemps“, 1913 das
Skandalstück schlechthin, in dem der Komponist nicht zuletzt
die Emanzipation des Rhythmus feiert, seine archaische Kraft
nur  bedingt  entfalten  kann.  Tristano  und  Ott  setzen  auf
Struktur,  skelettieren  beinahe  das  Werk.  Feine  Linien
schimmern  auf,  in  Kontrast  gesetzt  zur  futuristischen
Maschinenmusik der stampfenden Bässe. Doch Ekstase und harsche
Dissonanzen  kommen  in  dieser  Interpretation  recht  harmlos
daher.

Das ungleiche Paar findet nicht wirklich zusammen. Damit ist
kein  Skandal  zu  machen.  Da  hilft  auch  keine
existenzialistische  Pose.

Klavier-Festival Ruhr beginnt
mit Werken für die linke Hand
–  Gedenken  an  den  1.
Weltkrieg
geschrieben von Martin Schrahn | 16. November 2023
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Die Pianisten Leon Fleisher
(l.) und Nicholas Angelich
sowie die Neue Philharmonie
Westfalen  mit  Dirigent
Dennis Russell Davies (r.)
eröffneten  das  Klavier-
Festival  Ruhr  2014.  Foto:
Mohn/KFR

In  der  Geschichte  des  Klavier-Festivals  Ruhr,  wurzelnd  im
Klaviersommer, den Jan Thürmer 1984 in Bochum ins Leben rief,
ist  die  Nutzung  großer  Industriehallen  als  Spielstätte
zunächst kein Thema gewesen. Erst 2002 gab es die Premiere auf
Zollverein  in  Essen,  mit  einer  sensationellen
Doppelvorstellung von George Antheils skurriler Maschinenmusik
namens „Ballet mécanique“. Ein Jahr später folgte die Bochumer
Jahrhunderthalle,  das  Festival  wurde  hier  Teil  der
„Extraschicht“.

Dabei ist es kein Zufall, dass die neuen Podien erst so spät
ins  pianistische  Rampenlicht  rückten.  2002  ist  das
Gründungsjahr  der  Triennale,  die  ihre  Theaterbretter
vornehmlich  in  eben  jenen  Werkshallen  der  Kohle-  und
Stahlindustrie aufbauen wollte. Dafür bedurfte es allerdings
zunächst  einer  millionenschweren  baulichen  Aufhübschung.  So
bekam etwa die Bochumer Jahrhunderthalle ein gläsernes Foyer.
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Und das Dach wurde ausgebessert, um den Regen fernzuhalten.

In diesem Ambiente wurde nun das diesjährige Klavier-Festival
Ruhr eröffnet. Es war zu erfahren, dass der Vertrag des seit
1996  amtierenden  Intendanten  Franz  Xaver  Ohnesorg  um  fünf
weitere  Jahre  verlängert  wurde.  Es  war  zu  erleben,  dass
prasselnder Regen ein akustischer Störfaktor sein kann. Denn
es handelt sich hier nicht um einen isolierten Konzertsaal.
Nur  gut,  dass  der  Hagelschauer  vor  Beginn  der  Aufführung
niederdonnerte, sonst hätte es wohl eine Zwangspause geben
müssen.

Seit 2003 ist das Klavier-
Festival  bei  der
„Extraschicht“  in  Bochums
Jahrhunderthalle präsent. Es
lockt  so  durchaus  neue
Publikumsschichten. Foto: -n

Im Vorlauf des eigentlichen Aufführungs-Raumes durfte sich das
Publikum  übrigens  einer  erheblichen  olfaktorischen  Reizung
stellen. Der Gestank gab durchaus Anlass zur Beschwerde. Wie
denn auch das Imbissangebot im Foyer von der eher mageren Art
war. Keine Frage, die Spielstätte mag ihren Reiz haben. Und
das  Ansinnen  des  Klavierfests,  vor  allem  durch  die
„Extraschicht“  neues  Publikum  zu  gewinnen,  ist  natürlich
legitim. Doch die äußeren Bedingungen, der hauseigene Service
zumal, sollten schon, soweit möglich, einen gewissen Standard
erfüllen. Nun, für Herbst 2015 ist die Eröffnung der Bochumer
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Symphonie  geplant  –  ein  Konzertsaal  als  ernstzunehmende
Alternative.

Musikalisch wurde die Jahrhunderthalle jetzt zum Schauplatz
des  Gedenkens  an  den  1.  Weltkrieg.  Diese  „Urkatastrophe“
führte nicht zuletzt dazu, dass sich ein neues pianistisches
Repertoire  herausbildete,  Klavierstücke  für  die  linke  Hand
entstanden. Das war dem unglücklichen Umstand geschuldet, dass
es  Pianisten  wie  Paul  Wittgenstein  gab,  die  im  Krieg  den
rechten Arm verloren hatten. Viele Komponisten schrieben für
ihn Konzerte, aber auch Kammermusik. Manches davon gilt es neu
zu  entdecken.  Eine  Spurensuche,  der  sich  das  große
Pianistentreffen nun annimmt. Zum Einstieg erklingen deshalb
die Klavierkonzerte für die linke Hand von Sergej Prokofjew,
mit Leon Fleisher als Solisten, und Maurice Ravel, gespielt
von Nicholas Angelich.

Der  rote  Flügel,
Markenzeichen des Festivals,
vor  dem  Bochumer
Industriedenkmal.  Foto:
Wohlrab/KFR

Fleisher geht das in seiner Struktur klassizistisch anmutende
Werk Prokofjews behutsam an, in nuancierter Tongebung. Manches
aber wirkt allzu zaghaft, der spöttische Biss fehlt, den diese
Musik  eben  auch  bietet.  Schön  ist  dabei,  dass  die  Neue
Philharmonie  Westfalen  (in  erweiterter  Kammerbesetzung)  mit
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Dirigent  Dennis  Russell  Davies  die  Klangbalance  hält,  den
Solisten trägt.

Düsterer, teils monumentaler, herber und fiebriger gibt sich
das Ravel-Konzert. Die Jazzelemente mögen den Großstadtsound
der  wilden  20er  wiederspiegeln,  doch  die  vorangegangene
Katastrophe wird nicht ausgeblendet. Solist Nicholas Angelich
spielt entsprechend mit  packendem Zugriff, zudem elegant,
teils rhythmisch pointiert.

Der Abend ist indes auch einer des Orchesters. Wie die Neue
Philharmonie  Westfalen  Ravels  „Rhapsodie  Espagnole“
interpretiert,  beseelt,  leidenschaftlich,  den
Klangfarbenreichtum  des  Werks  auf  Schönste  herausstellend,
verdient allen Beifall. Und zu Beginn, mit Prokofjews Opern-
Suite  „Die  Liebe  zu  den  drei  Orangen“,  stürzen  sich  die
Musiker  mutig,  manchmal  allerdings  allzu  plakativ,  ins
Brachiale, Martialische.

Informationen: http://www.klavierfestival.de

Gleißende Raserei in Mülheim:
Daniil  Trifonov  kehrt  zum
Klavier-Festival zurück
geschrieben von Werner Häußner | 16. November 2023
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Daniil Trifonov. Foto: KFR

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

Bei Trifonovs Rückkehr in die Stadthalle Mülheim 2013 sieht
das Echo anders aus. Jetzt hat der 22jährige 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 für die Kunst auf Elfenbein und Ebenholz ernstlich
interessieren.

Was  der  russische  Nachwuchskünstler  im  letzten  Jahr  in
Düsseldorf gezeigt hat, führt er in Mülheim extrem geschärft
weiter: Wucht und Kraft des Zugriffs, eine gewaltige Pranke im
Bass,  gleißende  Raserei  über  alle  Oktaven  hinweg,  schwer
atmende Grenzerkundung der physischen Leistungsfähigkeit. Er
hat sich die passenden Stücke dazu ausgesucht: Franz Liszt
zuallererst, mit vier ins Dämonisch-Gewaltige übersteigerten
Transkriptionen  von  Schubert-Liedern  und  der  h-Moll-Sonate,
und  nach  der  Pause  Sergej  Rachmaninows  Variationen  nach
Chopins  Opus  22,  ergänzt  durch  „Rachmaniana“,  eine  selbst
komponierte Suite als Hommage an den großen Komponisten und
Pianisten.

Ein veritables Virtuosenprogramm also, eines, das alle Kräfte



fordert, intellektuell wie physisch. Bei einem vor Energie
berstenden  jungen  Mann  wie  Trifonov  muss  das  zu  standing
ovations führen. Sie brachen erwartungsgemäß los. Aber der
Jubel  über  so  viel  Kraft,  pianistische  Bravour  und
musikalische Chuzpe ließ nicht vergessen, dass der Abend nach
einer Seite krängt: Es bestätigt zu eilfertig das Klischee des
Tastenlöwen  und  fegt  die  Aspekte  der  Kunst  Trifonovs  zur
Seite, die 2012 in Düsseldorf zeigten, dass hier mehr als ein
extrem zupackender Hochleistungssportler á la russe am Flügel
sitzt.

Dabei  war  vor  der  Pause  alles  im  Lot:  In  Schubert/Liszts
„Frühlingsglaube“  sinnt  Trifonov  dem  lyrisch-kantablen
Aufschwingen  nach,  gibt  der  Melodie  die  weiche  Farbe  der
Entrückung  mit.  Die  „Forelle“  gestaltet  er  mit  rhythmisch
sinnigen  Pointen  nicht  nur  als  fließend-sangliches  Legato,
sondern  als  ein  sich  bedrohlich  verdichtendes,  tödliches
Drama.  Und  den  „Erlkönig“  treibt  er  schnaufend  in
Extremkontraste:  wildes  Entsetzen  in  den  Gewittern  der
Oktavtriolen, fahles, trügerisches Dämmerlicht in der matten
Beruhigung. Die letzten Akkorde sind großes Liszt-Kino: So
schlagen die Tore des Lebens zu, wenn ein Leinwanddrama in
Vielfach-Surround-Sound zu Ende geht.

Derart vorbereitet, knüpft die h-Moll-Sonate bedeutungsschwer
an  den  stickig-dunklen  Klängen  an.  Trifonov  macht  schnell
klar, dass er dieses Paradestück auch als solches darstellen
will.  Fülle  und  Überwältigung,  krasse  Extreme,  eruptive
Ausbrüche  –  aber  kein  Lärm:  Trifonovs  Exaltationen  sind
reflektiert,  keine  instinktiven  Brutalitäten  einer
entfesselten  Kraftprotzerei.  Er  versteht  es,  auch  im
Fortissimo noch so abzutönen, dass die harmonische Kühnheit
nicht  im  schäumenden  Gebräu  der  Klänge  unhörbar  wird.  Er
versteht  es,  zurückzunehmen,  die  dynamische  Wucht  des
drängenden Verlaufs abzufedern. Und er lässt nicht vergessen,
wie  suggestiv  Liszts  lyrische  Selbstversenkung  am  Klavier
wirken kann.



Wäre mit dieser brillant reflektierten Deutung der h-Moll-
Sonate der Abend zu Ende gewesen, er wäre mit Recht groß zu
nennen gewesen. Doch Trifonov wollte noch eins draufsetzen und
drosch die Rachmaninow-Variationen in den hörbar erschöpften
Flügel der Mülheimer Stadthalle. Noch einmal ein Gewitter,
noch einmal Anspannung bis zum Äußersten – doch selbst der
stärkste  Reiz  stumpft  ab.  Und  so  bestätigten  die  silbrig
hochfahrenden  Arabesken,  die  dröhnenden  Glockenschläge  des
Basses und das Fingerfeuerwerk nur noch, was man in der Liszt-
Sonate bereits musikalisch eindrücklicher erfahren hatte.

Daniil  Trifonov  kehrt  in  die  Region  zurück  mit  einem
Klavierabend in der Philharmonie Köln am Mittwoch, 2. Oktober
2013. Auf dem Programm stehen Werke von Strawinsky, Ravel,
Schönberg  und  Schumann.  Info:
http://www.koelner-philharmonie.de

 

Gestochene  Klarheit:  Nikolai
Tokarev beim Klavier-Festival
Ruhr in Mülheim
geschrieben von Werner Häußner | 16. November 2023
Um mal gleich die Kleiderfrage zu beantworten: Beim Klavier-
Festival Ruhr in Mülheim trat Nikolai Tokarev im schwarzen
Hemd  über  nur  wenig  hellerer  Hose  an  den  Flügel.  Keine
Nadelstreifen, keine Chucks, und beim gut gelaunten Signieren
nach dem Konzert ein eng anliegendes, helles Shirt.

Soweit  die  Nebensächlichkeiten,  nun  kann  folgen,  worum  es
jenseits  der  Styling-Masche  eigentlich  gehen  soll:  Der
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Pianist, mittlerweile dreißig Jahre alt, setzte nicht (nur)
auf Glamour und die sichere Wirkung seines bravourösen Spiels.
Sondern nahm sich mit Beethovens Opus 111 eine der heikelsten
Sonaten der Klavierliteratur vor. Problematisch nicht so sehr
durch  technische  Schwierigkeiten,  sondern  durch  eine  lange
Interpretations-  und  eine  philosophisch  überhöhte
Rezeptionsgeschichte:  Was  wurde  nicht  alles  in  Beethovens
letzten Beitrag zur Gattung der Klaviersonate hineingedeutet!

Mülheim:  Die
Stadthalle im Zeichen
des Klavier-Festivals
Ruhr. Foto: Häußner

Tokarev spielt – und das zeigt der prüfende Blick in die Noten
– so nah wie möglich an Beethovens Text. In der „Maestoso“-
Einleitung fordern die ersten Takte sogleich einen Wechsel
zwischen forte und piano, dazwischen einen heftig betonten
Triller  („sforzando“)  und  eine  rhythmisch  pointierte
Pianissimo-Kette. Tokarev überspielt nicht mit dem „großen“
Ton  diese  differenzierten  Details,  sondern  versucht  sie
einzuholen,  pflegt  dafür  einen  unvernebelten  Anschlag,  der
klar macht, warum er an den Konzertanfang Bachs e-Moll-Toccata
BWV 914 gesetzt hat: Die strukturelle Transparenz im Werk des
einzigartigen Kontrapunktikers ist auch der Maßstab für den



Zugang zu Beethoven.

Man  mag  sagen,  diese  Lesart  rücke  das  „brio“  und  das
„appassionato“  des  Allegros  in  den  Hintergrund.  Doch  die
gestochene  Klarheit,  ein  volltönender,  farbrauchfreier  Ton,
die  bestechend  dynamische  Differenzierung  und  die
sinnstiftende  Beachtung  des  „ritenente“,  einem  leichten
Nachgeben des Tempos in Übergängen lässt – im Gegenteil – die
dramatische Beredsamkeit dieses Satzes noch schlüssiger, noch
unmittelbarer hervortreten.

Die Arietta beginnt Tokarev mit dem erhabenen Leuchten einer
tragischen Gluck-Arie; man ist geneigt, die Winkelmann’sche
Formel von der edlen Einfalt und stillen Größe zu zitieren,
von der Beethovens Ästhetik wohl nicht unberührt geblieben
ist. Tokarev betont weniger das Legato als das rhythmische
Glasperlenspiel, das er – mit Igor Strawinsky im Kopf und
Friedrich  Gulda  vor  dem  inneren  Ohr?  –  bis  zum  Ragtime-
Rhythmus  der  dritten  Variation  radikalisiert:  Befremdlich,
aber genau gelesen.

Am Ende, in fast unerträglich langen, brillant artikulierten
Trillern,  stellt  er  Beethovens  insistierende  Energie  noch
einmal ungeschützt aus, bis er das Stück pianissimo mit mattem
Sforzando-Aufbäumen  verklingen  lässt.  Die  Suche  nach  der
musikalischen  Wahrheit,  die  Tokarev  vor  fünf  Jahren  im
Eröffnungskonzert des Klavier-Festivals mit Schubert und Liszt
demonstriert hat, die auch seine CD-Aufnahmen mit wechselndem
Erfolg  belegen,  die  führt  er  nun  mit  Beethoven  auf  einem
faszinierenden individuellem Weg fort.



Nikolai Tokarev. Foto: Felix
Broede

Manuelles hält ihn dabei nicht auf, auch wenn zwei, drei Mini-
Blackouts  die  menschlichen  Grenzen  von  Tokarevs  viel
gepriesenem,  überlegenem  Klavierspiel  markieren.  Wenn  der
Virtuose  in  ihm  erwacht,  gibt  es  für  die  glühende  Rasanz
seiner Hände, für den voluminösen Klang seines Anschlags kein
Halten mehr. Das geeignete Material stammt, zum Leitmotiv des
Klavier-Festivals passend, von Jahres-Genius Richard Wagner.

Die  „Wagneriana“  von  Tokarevs  Freund  Alexander  Rosenblatt
sind,  glaubt  man  den  Schott-Internetseiten,  sogar  eine
Uraufführung  gewesen.  Das  gut  viertelstündige,  vor
Klangopulenz  schier  berstende  Stück  verarbeitet  Themen  von
Tannhäuser  über  Tristan  bis  zum  Fliegenden  Holländer.  Der
russische  Komponist  des  Jahrgangs  1956  ruft  manuelle
Reminiszenzen an die alte Virtuosenliteratur auf, bezieht sich
augenzwinkernd  auf  Liszts  raffinierte  Schaustücke.  Von  der
schwärmerischen  Arabeske  bis  zur  unendlich  zelebrierten
Chromatik sind Bezüge zur Salonmusik unüberhörbar. Das gibt
dem  Stück  den  ironischen  Touch,  der  es  vor  der  Banalität
rettet. Wer vor Venusrausch und Geisterquinten im Salon keine
Scheu hat, wird mit Vergnügen folgen, wer darüber nicht froh
werden kann, entwickelt rasch Überdruss.



Tokarev widmet sich dem Werk mit der Passion, mit der er 2006
schon Goldenblatts Paganini-Variationen beim Klavier-Festival
gespielt  hat  –  nachzuhören  auf  der  CD  des  Jahrgangs.  Die
symphonischen  Episoden  aus  Wagners  „Ring“  von  Sergej
Pavtschinski (1909 bis 1976) hatte Tokarev bei seinem Klavier-
Festival-Debüt 2005 in Düsseldorf schon einmal vorgestellt.
Sie beweisen ein weiteres Mal, wie aussichtslos es ist, den
Zauber von Wagners Orchesterklang auf den Flügel reduzieren zu
müssen.  Es  webt  und  klingt  nichts;  das  dürre  Gerüst  von
Wagners Motiven, Melodien und Materialbruchstücken verbreitet
keinen Bann.

Die  Vorteile  des
„Einspringens“:  Rafal
Blechacz statt Evgeny Kissin
beim Klavier-Festival Ruhr
geschrieben von Martin Schrahn | 16. November 2023

Der  Pianist  Rafal  Blechacz
hat  den  erkrankten  Evgeny
Kissin beim Klavier-Festival
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 würdig  vertreten.  Foto:
Wieler/KFR

Das  Wort  Einspringer  mag  nach  zweiter  Wahl  klingen,  das
Phänomen  aber  ist  seit  jeher  Bestandteil  des  Opern-  und
Konzertbetriebs.  Heisere  Tenöre,  abrupt  vergrippte
Sopranistinnen oder am Arm verletzte Pianisten: Alles schon
dagewesen,  und  ein  Hoch  auf  den  Veranstalter,  der  binnen
kurzer Zeit eben einen Einspringer präsentieren kann.

Wie jetzt das Klavier-Festival Ruhr in Essen. Endlich war es
erneut  gelungen,  den  jungenhaften  Feuerkopf  unter  den
Tastenzauberern, den Russen Evgeny Kissin für einen Auftritt
zu gewinnen, da muss er wegen eines lädierten Fingers zwei
Tage vor dem Konzert absagen. Glück im Unglück: Der Pole Rafal
Blechacz, 2005 herausragender Gewinner des Warschauer Chopin-
Wettbewerbs, erweist sich als Retter in der Not. Und sein
Spiel wird mit üppigem Applaus honoriert.

Solcherart  Ritterlichkeit  dem  Publikum  gegenüber  kann
bisweilen  den  großen  Karriereschritt  bedeuten.  So  war  der
französische Pianist Jonathan Gilad gerade 15 Jahre alt, als
er  1996  in  Chicago  für  den  erkrankten  Maurizio  Pollini
einsprang und damit den internationalen Durchbruch schaffte.
Beim  Klavier-Festival  2007  wiederum  vertrat  die  Deutsch-
Japanerin Alice Sara Ott, 19 Jahre jung, die Russin Elena
Bashkirova. Mit derartigem Erfolg, dass alsbald ein exklusiver
Plattenvertrag winkte. Zwei Jahre später gab die damals kaum
bekannte Georgierin Khatia Buniatishvili ihr Deutschlanddebüt
beim Festival. Der Auftritt, an Stelle der erkrankten Hélène
Grimaud, war gewiss einer ihrer Karrierestartpunkte.



Khatia
Buniatishvili
sprang  beim
Festival  2009  für
Hélène Grimaud ein.
Foto: Wohlrab/KFR

Bei Blechacz liegen die Dinge etwas anders. Der Chopin-Preis
hat  ihm  zu  frühem  Ruhm  verholfen,  er  ist  längst  kein
Unbekannter mehr, und beim Klavier-Festival nun zum vierten
Mal dabei. Wer den 28Jährigen öfter gehört hat, wird erkennen,
dass sein Spiel zunehmend an Reife gewinnt. Dafür steht etwa
Beethovens  7.  Sonate.  Blechacz  deutet  sie  in  Essens
Philharmonie mit furiosem Gestus, zum anderen als subtiler
Klanggestalter.

Gänzlich frei aber bewegt sich der Pole nicht. Davon zeugt
eine gewisse Nervosität, die ihn zur Hast verleitet. Durch
markantes rhythmisches Spiel versucht der Pianist sich selbst
zu zügeln. Beethovens Sonate gewinnt so markig Kontur. Bachs
dritte Partita indes leidet eher unter der Schnelligkeit des
Spiels.

Tief verwurzelt scheint Blechacz hingegen in der Klangwelt
Chopins. Der Pianist meidet alles Salonhafte, versagt sich
jegliche Spielerei mit verzögernden Tempi. Vielmehr hören wir
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das  große  Drama.  Des  Komponisten  musikalische  Spiegelung
polnischen Leidens. Ein Nocturne wirkt unter Blechacz Händen
wie ein böser Traum. Die „Polonaise militaire“ scheint zackige
Kampfansage,  die  drei  Mazurken  op.  63  schwanken  zwischen
dunklem Raunen und heroischem Gestus. Und aus der funkelnden
Virtuosität des dritten Scherzos schimmert gehörige Wehmut.

 

Der Text ist in ähnlicher Form zuerst auf www.derwesten.de
erschienen.

Entdecker ohne Allüren: Marc-
André  Hamelin  erhielt  den
Preis  des  Klavier-Festivals
Ruhr
geschrieben von Werner Häußner | 16. November 2023
Was ist an Klavier-Legenden eigentlich legendär? Sind es die
Anekdoten über Marotten und Grillen? Die genialische Aura oder
eine  an  Hexerei  grenzende  Virtuosität?  Ihre  geheimnisvoll-
dämonische Ausstrahlung? Marc-André Hamelin, der Preisträger
des Klavier-Festivals Ruhr 2013, ist so besehen alles andere
als eine Klavier-Legende. Ein Super-Virtuose ohne Frack und
Faxen, so beschreibt ihn Wolfram Goertz in seiner Laudatio im
Programmheft;  einer,  der  am  Flügel  aussieht  wie  ein
Briefmarkensammler.
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Marc-André  Hamelin.  Foto:
Fran Kaufman

Das ist durchaus positiv gemeint: Der kanadische Pianist, der
seit  1997  regelmäßig  beim  Klavier-Festival  zu  Gast  ist,
braucht weder Allüren noch Aura. Inszenierung ist ihm fremd.
Er gibt weder den glamourösen Sunnyboy wie Lang Lang noch das
schnaufende  Emotionsbündel  wie  gerade  eben  erst  Daniil
Trifonov.  Marc-André  Hamelin  ist  sympathisch  unauffällig  –
außer,  er  spielt  gerade  Klavier.  Dann  bleibt  dem  Zuhörer
bisweilen der Atem weg.

So ganz ohne Legende scheint es freilich nicht zu gehen. Auf
eine davon spielt auch Goertz an: Wenn Hamelin die schwersten
Hürden  der  Klavierliteratur  scheinbar  spielerisch  leicht
überfliegt, als müsse er seinen Fuß nie auf die Erde setzen,
klingt es so, als habe dieser Mann nie arbeiten müssen. Als
übertrage  ein  geniales  Hirn  Kaskaden  von  Noten  wie
selbstverständlich an die Hände. Wenn Hamelin in der Essener
Philharmonie die komplexesten Verläufe in Nikolaj Medtners e-
Moll-Sonate op. 25,2 mit zwei unabhängig agierenden Händen in
Überschalltempo  nicht  nur  mit  klarer  Kontur  nachzeichnet,
sondern auch noch strukturell sinnvoll gliedernd darstellt,
tauchen  die  alten  Begriffe  der  Hexenmeister-Legenden
unwillkürlich  wieder  an  die  Oberfläche  des  Denkens.

Dort, an der Oberfläche, sollten sie auch bleiben. Marc-André
Hamelin stellt im Interview unmissverständlich klar: „Ich übe
und  arbeite  genau  so  schwer  wie  andere.“  Vielleicht,  so



schränkt  er  ein,  sei  er  fähig,  Probleme  schneller  und
effizienter  zu  lösen.  Aber  Geschichten  wie  die  von  Clara
Haskil, die im Zug die Noten gelesen und am Abend das Stück
gespielt haben soll, die träfen für ihn nicht zu.

Hamelin  könnte  es  sich  leicht  machen,  mit  Rachmaninow,
Skrjabin,  Prokofjew  oder  anderen  virtuos-pianistischen
Schwergewichten das Publikum zum Rasen bringen. Warum tut er
es mit Nikolaj Medtner, den niemand kennt? Und riskiert damit,
dass der Saal eben nicht ganz so voll ist wie sonst, der
Beifall nicht ganz so enthusiasmiert losprasselt? Die Antwort
kommt ohne Zögern und eindeutig: Weil er an Medtner glaubt,
und weil diese „Nachtwind-Sonate“ ein unentdecktes Meisterwerk
der Klavierliteratur ist.

Das Chaos unter dem Sturm

So einsichtsvoll wie Hamelin diese Sonate in Essen spielt,
glaubt man ihm aufs Wort: eine weiträumig konzipierte, schwer
durchschaubare Musik mit einem poetischen Programm, das von
„rasenden  Klängen“  spricht,  von  der  Sehnsucht  nach  dem
Grenzenlosen und von der Angst von den Stürmen, unter denen
das Chaos wallt. Wenn sich die Musik im Presto des zweiten
Satzes in Bruchstücke auflöst, ahnt man, wie poetische Idee
und formales Konzept der Musik korrespondieren könnten.

Marc-André  Hamelin  ist  der
16. Preisträger des Klavier-
Festivals  Ruhr.  Intendant



Franz  Xaver  Ohnesorg
überreicht  das  Symbol  des
Preises,  die  Stahlplastik
„Diapason“  des  Düsseldorfer
Bildhauers  Friederich
Werthmann. Foto: KFR/Wieler

Marc-André Hamelin unterscheidet sich von anderen Pianisten,
weil er die Literatur erschließt, von der andere vielleicht
noch  nicht  einmal  gehört  haben.  Für  ihn  ist  das  kein
Selbstzweck. Er ist kein Klavier-Archivar, der Noten aus dem
Schlummer  stiller  Regale  hebt,  damit  sie,  einmal  gehört,
wieder zur Ruhe gebettet werden. Wenn Hamelin ein Werk spielt
oder  aufnimmt  –  seine  Diskografie  ist  die  wohl
vielgestaltigste aller Pianisten –, dann nicht, weil die Musik
rar ist, sondern weil er sie für wertvoll hält.

In seiner Sammlung – er schätzt sie auf ein Volumen von 100
Umzugskartons – hortet er zahllose Noten: „Ich glaube, ich
habe alles von Komponisten wie Karl Czerny oder Sigismund
Thalberg  zu  Hause.“  Dennoch  habe  er  stets  „die  Fühler
ausgefahren“ auf der Suche nach Unentdecktem. Und heute, so
ergänzt Hamelin, sei es einfach, Unbekanntes zu finden: „Wir
haben einen riesigen Fundus von Quellen.“ Und zum Glück auch
CD-Labels  wie  Hyperion,  für  das  Hamelin  viele  seiner
wiederentdeckten Schätze aufnehmen konnte: „Mit der CD können
wir dunkle Ecken des Repertoires erkunden.“

Auf  das  Explorer-Image  will  sich  Hamelin  jedoch  nicht
festlegen lassen: Im Essener Konzert spielte er die f-Moll-
Sonate op.5 von Johannes Brahms – ein nicht ganz so bekanntes,
aber frühreifes Werk des 20-jährigen, das Robert Schumann zum
Schwärmen  brachte.  Klar  ausgeformt  stellt  Hamelin  das
thematische Material vor, hymnisch steigert er die formgebende
Figur aus dem Beginn des ersten Satzes, unendlich zärtlich
entwickelt die Poesie des zweiten Satzes, gebrochen durch das
untergründig drohende Piano der Bässe. Das Erinnerungs- und

http://www.hyperion-records.co.uk/find.asp?f=Hamelin


Verarbeitungs-Gewebe  des  Finalsatzes  zeichnet  er  mit
entschiedenen Färbungen nach. Hamelins Sicht auf Brahms ist
über die Jahre gereift: Die Sonate habe ihn schon als Teenager
fasziniert, erzählt er.

Hamelins Pläne: Von Feldman bis Busoni

Nicht  erst  in  letzter  Zeit  richtet  der  in  Montreal
aufgewachsene  Franko-Kanadier  seinen  Blick  auch  auf  das
gängige Repertoire. Seine Liszt- und Schumann-Aufnahmen haben
viel Lob erfahren; auch an Haydns Sonaten und Mozart geht er
nicht  vorbei.  Vor  kurzem  erst  hat  er  eine  CD  mit  Haydn-
Klavierkonzerten publiziert – und mit demselben Orchester (Les
Violons du Roy) und Dirigenten (Bernard Labadie) eine Woche
vor dem Essener Konzert Beethoven-Klavierkonzerte aufgenommen.

„Haydn ist ein wahres Kraftwerk“, schwärmt Hamelin, „er drückt
sich einfach aus, seine Form wirkt unschuldig, aber er führt
an ungeahnte Orte und auf dem Weg geschehen oft unerwartete
Dinge.“ Auch Mozart hat er sich vorgenommen: Auf einer Doppel-
CD will er demnächst eine Reihe seiner Sonaten aufnehmen:
„Jedes Mal, wenn ich die Sonaten durchgehe, entdecke ich etwas
Neues.“ Die „Sonata facile“, als Zugabe im Essener Konzert
gewählt, lässt ahnen, wohin die Mozart-Reise mit Hamelin gehen
mag: leuchtender Ton, noble, kühle Formung, prätentionslose
Klarheit.

Hamelin  wäre  nicht  er  selbst,  hätte  er  nicht  auch  wieder
Unbekanntes auf seiner Agenda: Glücklich sei er, dass Hyperion
zugestimmt  habe,  eine  CD  mit  Morton  Feldmans  „For  Bunita
Marcus“ von 1985 mit ihm zu produzieren. Dann plant er das
Klavierquintett  von  Leo  Ornstein  und  dasjenige  von
Schostakowitsch  gemeinsam  mit  dem  Takacs-Quartett
einzuspielen.  Aufgenommen  sind  bereits  ein  Debussy-Programm
und  Schumanns  Kinder-  und  Waldszenen,  zusammen  mit
Klavierstücken  von  Leoš  Janáček.  Und  voraussichtlich  im
November erscheint ein Album mit drei Discs mit Spätwerken von
Ferruccio Busoni, darunter einige Ersteinspielungen.

http://www.hyperion-records.co.uk/al.asp?al=CDA67925
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Zu hoffen ist, dass auch das Werk einmal auf CD erscheinen
wird,  das  Hamelin  im  Auftrag  des  Klavier-Festivals  Ruhr
komponiert  hat:  Die  „Barcarolle“  im  Zentrum  des  Essener
Konzertprogramms wollte Hamelin ausdrücklich weder am Telefon
noch  im  Programmheft  beschreiben.  Frisch  und  unbeeinflusst
sollten die Zuhörer die Musik aufnehmen. Das atmosphärisch
reizvolle Stück lebt aus dem weiten klanglichen Ambitus von
anfangs  fernen,  dunklen  Bass-Glockenschlägen  und  scheinbar
absichtslos aufquellenden silbrigen Arabesken und Kaskaden.

Das  Ende  wirkt  wie  eine  Frage,  vorbereitet  durch  einen
klanglichen Rückzug in den Bass und einen langsamer werdenden
metrischen  Puls.  Die  „Barcarolle“  bemüht  sich  nicht  um
Avantgarde-Originalität. Und Hamelin hat sich technisch mit
seinem eigenen Werk sicher nicht unterfordert. Aber es wäre zu
kurz  gegriffen,  das  Stück  in  die  Reihe  selbstverliebter
Entäußerungen komponierender Virtuosen einzureihen. Dafür hört
man schon im ersten Eindruck zu viel, was neugierig auf eine
Wiederbegegnung macht.

Im Schatten Alfred Brendels:
Paul  Lewis  deutet  Schubert-
Sonaten beim Klavier-Festival
Ruhr
geschrieben von Martin Schrahn | 16. November 2023
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Der  britische  Pianist  Paul
Lewis  geht  mit  Schubert
selbstbewusst  eigene  Wege.
Foto: Jack Liebeck

Der britische Pianist Paul Lewis „studierte bei Joan Havill an
der Londoner ,Guildhall School of Music and Drama’, bevor er
weiter privat bei Alfred Brendel ausgebildet wurde“.

So  sachlich  verlautet’s  zumeist  in  offiziellen
Künstlerbiographien, doch nicht nur in diesem Fall sprechen
Fakten  Bände.  Zeugen  zudem  von  großer  Last,  von  riesigen
Fußstapfen,  in  die  zu  treten  eine  immense  Herausforderung
bedeutet.  Wie  findet  ein  junger  Künstler  seinen  Weg  des
Interpretierens,  ohne  der  Versuchung  zu  verfallen,  den
„Übervater“  kopieren  zu  wollen?  Wie  kann  es  der  Eleve
andererseits vermeiden, sich ins trotzige Abseits zu begeben,
frei nach dem Moto „Ich mache alles anders“?

Nun,  für  Paul  Lewis  darf  gelten,  dass  er  mutig  und
selbstbewusst, durchdacht und differenziert ans Werk geht. Das
hat er jetzt als Gast des Klavier-Festivals Ruhr in Mülheim
bewiesen.  Indem  er  sich  den  drei  letzten  Sonaten  Franz
Schuberts widmet, allesamt in des Komponisten Todesjahr, 1828,
entstanden. Indem der Interpret sich also ausgerechnet des
Werkes  annimmt,  das  Alfred  Brendel  wie  kaum  ein  anderer
poetisch aufs Schönste auszuleuchten vermochte.

Das erfordert vom „Schüler“ Mut und Umsicht. Da kommt Lewis
das britische Understatement, das sein Spiel auch ausmacht,
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gerade  recht.  Konzentration  statt  großer  Geste,  Denken  in
Strukturen  statt  Zurschaustellung  von  Virtuosität  –  der
Pianist nähert sich Schubert (und Brendel) mit allem Respekt.
Und er weiß um die poetische Kraft dieser Musik. Lewis zieht
dann  alle  Register  in  Sachen  Klanggestaltung  und
Beleuchtungswechsel.

Der  große  Schubert-Exeget
Alfred Brendel ist wohl der
bedeutendste Lehrer von Paul
Lewis. Foto: KFR

Auf der anderen Seite, konkret mit dem Beginn der c-moll-
Sonate,  offenbart  uns  der  Solist  in  kraftstrotzendem,
fiebrigem Tonfall Schuberts Nähe zu Beethoven. Dieses Moment
der Unruhe ist immer wieder Bestandteil von Lewis’ Deutung,
wie er andererseits den oft liedhaften Charakter einzelner
Sätze betont. Und jedes Mal steigt die Aufmerksamkeit, wenn
der  Pianist  die  Generalpausen,  die  Stille  also,  sprechen
lässt.  Für  Schubert  könnte  dies  heißen:  „Ich  bin  trotz
Beethoven auch noch da und habe Originäres mitzuteilen“.

Die Aufzählung vieler Interpretationsaspekte macht indes noch
nicht das große Ganze aus. Und hier scheint ein Problem Lewis’
im Umgang mit den Sonaten zu liegen. Der starke analytische
Zugriff führt zu formalen Zerklüftungen, Binnenspannung kann
sich nur bedingt entwickeln. Poesie ist da nur ein Element,
von Weltenschmerz bleibt lediglich eine Ahnung. Kurzum: Der
Solist ist letzthin fixiert auf die Deutung absoluter Musik.

http://www.revierpassagen.de/18645/im-schatten-alfred-brendels-paul-lewis-deutet-schubert-sonaten-beim-klavier-festival-ruhr/20130630_1510/brendel1


Schuberts himmlische Längen werden so im Irdischen verortet.
Mitunter  verliert  sich  der  Pianist  in  ihnen,  wie  er
andererseits,  so  im  Andantino  der  A-Dur-Sonate,
Sommernachtstraumschweben  neben  furiose  Klangsprengsel,  die
der  Moderne  entlehnt  scheinen,  wie  tönende  Inseln  setzt.
Lewis’ Spiel ist voll von solchen Kontrasten, das Poetische
will gewissermaßen beiseite geschubst werden.

Und  damit  entfernt  er  sich  vom  Mentor  Alfred  Brendel,
eigenwillig,  gleichwohl  aussagekräftig.  Nicht  trotzig,  aber
konsequent. Ein wenig aber distanziert sich Lewis so auch von
Schubert – in einer Welt von interpretatorischen Ambivalenzen.

Das  Klavier-Festival  zieht
mit  Sebastian  Knauer  aufs
Land  und  bleibt  doch  im
Ruhrgebiet
geschrieben von Martin Schrahn | 16. November 2023

Manchmal  kommen  diese  Fragen,  gerade  jetzt  zum  25jährigen
Jubiläum,  bisweilen  mit  kritischem  Unterton:  nach  der
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Verortung  des  Klavier-Festivals  Ruhr,  seinen  Wurzeln  und
seiner Ausbreitung. Und was gilt eigentlich als Kerngebiet?
Daraus  folgende  Irritationen  scheinen  berechtigt,  wenn  die
Veranstalter zum Konzert nach Hünxe einladen. Aufs Land, genau
gesagt  aufs  Wasserschloss  Gartrop,  wo  jetzt  der  Pianist
Sebastian Knauer Sonaten von Beethoven sowie Schubert-Stücke
interpretiert hat.

Doch gemach: Hünxe gehört zum Kreis Wesel. Und dort wurde eben
auch Steinkohle abgebaut. Bis 2005 etwa im Bergwerk Lohberg-
Osterfeld, Schacht Hünxe. Die malerische Gegend, und mit ihr
das zauberhafte Schloss, dessen Geschichte sich bis in die
Ritterzeit zurückverfolgen lässt, zählen also zum Ruhrrevier.
Im übrigen: Seit jeher gehört das Martinsstift in Moers zu den
Spielstätten – ansässig ebenfalls im Kreis Wesel.

Solcherart Wahl hängt natürlich auch damit zusammen, dass die
Zahl von Kammermusik- oder Konzertsälen im Ruhrgebiet nicht
gerade Legion ist. Und es hat damit zu tun, dass Festival-
Intendant Franz Xaver Ohnesorg als Partnersponsoren zunehmend
den Mittelstand, nicht nur die großen Unternehmen im Blick
hat.  Hier,  in  Hünxe,  ist  es  ein  Hotelier,  der  sich  des
Märchenschlosses angenommen hat. Und der Saal, vielleicht ein
bisschen kitschig eingerichtet mit seinen riesigen Lüstern,
ist kein schlechter Ort für Musik.

Mag Sebastian Knauer auch kraftvoll zu Werke gehen und uns
Beethovens  „Sturm“-Sonate  entsprechend  martialisch  in  die
Ohren  hämmern,  bleibt  doch  genügend  Raum  für  sanfte,
traumverloren schöne Töne. Denn so sehr der Pianist in seiner
strengen,  mitunter  grimmig  wirkenden  Mimik  auf  virtuose
Entäußerung setzt, so kunstvoll rhetorisch kann er etwa den
Eingangssatz  der  „Mondscheinsonate“  ausformulieren.  Dass  er
sich  bisweilen  zuviel  Pedal  gönnt,  Konturen  dabei
verschwimmen,  ist  ein  kleines  Manko.

Dass er wiederum nach Noten spielt, ist nicht Ausweis von
Schwäche. Eher eine Frage der Psychologie, im Sinne einer



Absicherung, der es eigentlich gar nicht bedarf. Und selbst
der häufige Blick ins Notierte, wenn es darum geht, Schuberts
Impromptus ausgewogen und subtil in dessen Charakterwechseln
zu interpretieren, zeugt nicht von Verkrampfung. Eher entsteht
der Eindruck, Knauer wolle sich selbst hypnotisieren.

Dabei  ist  er  alles  andere  als  ein  Zauberkünstler,  ein
Hexenmeister.  Der  gebürtige  Hamburger,  aus  der
Kämmerlingschule  erwachsen,  steht  für  Solidität,  die
keineswegs  mit  fadem  Spiel  gleichzusetzen  ist.  Knauer  ist
Gestalter,  der  Farben  und  Stimmungen  hervorhebt,  der  mit
eigenwilligen  Betonungen  gelegentlich  übers  Ziel  hinaus
schießt, andererseits Figurationen ihren quirligen Lauf lässt.
Beethovens Wucht entfaltet sich dabei ebenso wirkmächtig wie
Schuberts Melancholie.

Bleibt  am  Ende  festzuhalten,  dass  Konzerte  in  eher
ungewöhnlichen Spielstätten durchaus ihren Reiz haben. Dass
also  auch  kleine  Städte  allen  Grund  haben,  vom  Klavier-
Festival  Ruhr  zu  profitieren.  Und  andere  „Platzhirsche“,
bisweilen  medial  markig  unterstützt,  sollten  nicht  gleich
beleidigt in die Jammerecke laufen, werden sie einmal weniger
berücksichtigt.  Kirchturmdenken  war  doch  gestern  in  den
Kommunen  des  Ruhrgebiets.  Oder  haben  wir  da  etwas
missverstanden?

 

Schloss Gartrop ist noch einmal Austragungsort des Festivals:
Nächsten Freitag (21.6., 20 Uhr) spielt dort Andreas Staier
Werke von Haydn, Mozart, Beethoven und Schubert auf einem
Hammerklavier.

www.klavierfestival.de
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Glühende Eruptionen: Federico
Colli debütiert beim Klavier-
Festival Ruhr in Dortmund
geschrieben von Werner Häußner | 16. November 2023
Mit  Federico  Colli,  dem  Sieger  der  renommierten  Leeds
International  Piano  Competition  2012,  hat  Italien  nach
längerer Zeit wieder einmal einen jungen Pianisten im Rennen,
der  alle  Chancen  hat,  an  die  große  Tradition  von  Arturo
Benedetti  Michelangeli  über  Maurizio  Pollini  und  den  oft
unterschätzten Bruno Canino bis Andrea Lucchesini anzuknüpfen.
Colli setzte sich – offenbar in einer knappen Entscheidung –
gegen den gleichaltrigen Schweizer Louis Schwizgebel durch,
der zumindest einen Teil der Kritiker auf seiner Seite hatte
und 2013/14 Stipendiat der Dortmunder Mozart-Gesellschaft sein
wird.

Federico  Colli.
Foto:  Sirio
Serugetti
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Dass die Hoffnungen auf Colli nicht eitler Public-Relations-
Hochglanzschaum sind, konnte der 25jährige aus Brescia mit
seinem Debut beim Klavier-Festival Ruhr in Dortmund fulminant
beweisen.  Beethovens  „Appassionata“  op.  57  ist  in  ihrer
stürmischen  Unentwegtheit  ein  geeigneteres  Stück  für  einen
jungen Pianisten, sich vorzustellen, als die philosophische
Spätsonate  Opus  111,  die  der  Franzose  Ismael  Margain  im
Harenberg Center gespielt hatte.

Collis zupackender Art kommt Beethovens Allegro- und Presto-
Furor ideal entgegen: Sein Sinn für scharfe Kontraste, für
einen  sprühenden,  entschiedenen  Anschlag  zielen  auf
Leidenschaft.  Seine  atemberaubende  Konsequenz  im  Arpeggio-
Spiel und seine Aufmerksamkeit für wechselnde Beleuchtungen
erschöpfen sich nicht im virtuosen Vorzeigen, sondern dienen
der strukturellen Klärung des Werks. Wenn Colli mit Wucht und
Kraft die dynamische Skala nach oben öffnet, „meißelt“ er die
Akkorde nicht heraus, um glanzvoll zu demonstrieren, was er
„drauf“ hat. Sondern er trifft mit ihnen die insistierende
Haltung,  das  Hineinsteigern  in  die  Expression,  die
„furchtbaren, wilden Ausbrüche“, wie sie Willibald Nagel in
seiner Analyse beschrieben hat.

Der  Unterschied  zur  Kraftmeierei  russischer  Herkunft  ist
evident: Colli geht es um Erklärung, nicht um Überwältigung.
Zwar ist sein Temperament kaum domestiziert, aber er findet
den richtigen Moment, um im Sinne der musikalischen Gliederung
die Eruption zu beruhigen. Das Magma der Klänge wird nicht
mehr herausgeschleudert, sondern fließt: glühend zwar, aber
ruhig und gelassen.

Und dann kann Colli etwa den resignativen Beginn der Sonate
leicht  und  verhalten  formulieren,  auch  zu  Momenten
gesanglicher Intensität finden. Im zweiten Satz verwechselt er
das  „con  moto“  mit  einem  Entspannungs-Verbot:  Der  ruhigen
Melodik des Andante wäre eine fließend kantable Haltung besser
bekommen als Collis mechanistisches Beharren auf dem Rhythmus.
Aber man registriert die Absicht: Colli will den hymnischen
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Frieden als gefährdet erweisen. Die Figurationen sind keine
freundliche  Dekoration  eines  frommen  Gesangs,  sondern  das
Nachbeben  des  lodernden  Querfeuers,  das  Beethoven  seinem
thematischen Material im ersten Satz entgegengejagt hat. Der
dritte Satz bringt dann wieder kompromisslose Klarheit, kaltes
Feuer, traumhaft sichere Skalen.

Das feine Gespür für Nuancen und Atmosphäre, das die englische
Presse dem Sieger von Leeds bescheinigt, ließ sich in Dortmund
in Schuberts vier Impromptus op. 142 (D 935) wiederentdecken.
Ein wenig Gelassenheit fehlt dem jungen Mann mit dem kecken
Halstuch  in  schillerndem  Türkis  noch,  aber  das  Liedhafte
verzärtelt er nicht, die Kontraste nivelliert er nicht. Colli
spielt  einen  klaren,  rhythmisch  pointierten,  eher
intellektuell als emotional phrasierten Schubert: Elegant der
Walzer  im  B-Dur-Impromptus,  beeindruckend  die  choralartige
Steigerung am Ende. Und keine Spur vom „heiteren Capriccio“ im
„Allegro scherzando“, dem Impromptus Nr. 4 in f-Moll. Sondern
zupackender  Rhythmus,  scharf  umgrenzte  Akkorde  und  wilder
Staccato-Schwung in der Coda – Beethoven lässt grüßen.

Keine Frage, dass Colli der musikalischen Idee von Ferruccio
Busonis Transkription von Siegfrieds Trauermarsch aus Wagners
„Götterdämmerung“  gewachsen  ist.  Und  den  manuellen
Herausforderungen  von  Maurice  Ravels  „Gaspard  de  la  nuit“
ebenso. Die gläserne Präsenz der „Ondine“, die rhythmische
Akkuratesse  und  die  grellen  Kontraste  zwischen  Gewalt  und
Subtilität  in  „Scarbo“  lassen  keinen  Zweifel:  Von  diesem
Pianisten wird man noch hören. Ende Juni nimmt er seine erste
Solo-CD  auf,  unter  anderem  mit  der  „Appassionata“  und
Mussorgskys „Bilder einer Ausstellung“; im Herbst gastiert er
in Japan. Im Dezember spielt Colli in Wien Beethovens Zweites
Klavierkonzert  und  am  18.  November  2013  debütiert  er  im
Herkulessaal  in  München:  Spätestens  dann,  so  wage  ich  zu
prophezeien, wird die deutsche Musikszene von Federico Colli
nachhaltig Notiz nehmen.

http://www.winderstein.de/html/showconcert.php?id=151


Offene  Wege  der  Jugend:
Ismael Margain beim Klavier-
Festival Ruhr in Dortmund
geschrieben von Werner Häußner | 16. November 2023
Müssen junge Debütanten immer gleich nach den Sternen greifen?
Müssen  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-jährige  aus  einem  –  wie  das
Programmheft extra betont – mittelalterlichen Städtchen 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 Prüfsteine der Klaviermusik und für Generationen von
Pianisten eine lebenslange Herausforderung.

Ismael  Margain.
Foto:  KFR/Caroline
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Doutre

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

Im Harenberg Center kommt ein junger Franzose, von deutscher
Grübelei offensichtlich nicht angekränkelt, und spielt tapfer
gegen den Deutungsballast an. Er senkt den Kopf nicht lastend
über  das  Maestoso,  sondern  spielt  es  erhobenen  Auges:
kraftvoll, mit überlegten Akzenten im Bass und sonnigem Ton.
Er nimmt das Allegro „con brio“, wie notiert, mit drängender
Energie und formaler Clarté, nicht angekränkelt von dunklem
Pathos und dräuendem Abschiedsschmerz, sondern mit dem Streben
nach Aufwärts im Blick.

So hält Margain es auch mit dem zweiten Satz. Und in diesem
anscheinend harmonisch so unkompliziertem C-Dur überholt dann
doch  die  gewichtige  Philosophie  den  jugendlichen  Sprinter.
Denn  wie  liebevoll  er  auch  die  Noten  modelliert:  Der
Variationensatz (sehr einfach und sanglich will ihn Beethoven
haben)  erschöpft  sich  zu  schnell,  wenn  ein  Pianist  dem
„Einfachen“  keine  Tiefe  mitgibt.  Insofern  ist  Beethovens
Sonate  –  und  da  trifft  sie  sich  gemeinerweise  mit  seinem
Konkurrenten Rossini – ein sehr „modernes“ Werk: In den Noten
steht wenig, in den Händen des Interpreten liegt viel. Um
diesen  Satz  mit  Sinn  zu  erfüllen,  reicht  Margains  Zugang
nicht, sind seine Anschlagskultur und die Variabilität seiner



Dynamik – um es technisch zu sagen – zu begrenzt. Es war
erfrischend  zu  erleben,  wie  unbefangen  er  sich  Beethoven
genähert  hat,  aber  bei  diesem  Impuls  der  Bewunderung
jugendlicher  Unbekümmertheit  bleibt  es.  Transzendierung  –
wohin auch immer – findet nicht statt.

In Franz Liszts Bearbeitung des Schlussgesangs aus Wagners
„Tristan und Isolde“ hinterlässt 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 lässt er nicht los: Das weite
Ausschwingen  der  sanglichen  Linie,  das  Ersterben  des  Tons
bleibt zu irdisch, zu gewollt.

Mag sein, dass der dritte Preisträger des Pariser Concours
International Long Thibaud 2012 auch hier einen anderen Ansatz
verficht, als den der gängigen und beliebten Romantik des
süffig-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 möchte diesen sachlich-unbeschwerten Blick nicht gleich
mit  dem  Adjektiv  „vordergründig“  belegen.  Aber  wenn  sich
Margain  in  Wiederholungen  keinen  Wechsel  der  Beleuchtung
erlaubt,  wenn  er  die  Bässe  absichtslos  leicht  und  damit
bedeutungslos behandelt, muss man keinen „Geist“ einklagen, um
schon am „Buchstaben“ Zweifel anzumelden. Und man entscheidet
sich dann doch für eine reifere, bedeutsamere Interpretation,
ohne die lichtvolle Frische von Margains Spiel betrüben zu
wollen. Wohin die offenen Wege der Jugend führen, muss sich
bei ihm noch zeigen.

 



Eklat  in  der  Philharmonie:
Krystian Zimerman unterbricht
Konzert  wegen  eines  Handy-
Filmers
geschrieben von Werner Häußner | 16. November 2023
Der Humor war abhandengekommen: Karol Szymanowskis Schlussfuge
in seinen „Variationen h-Moll über ein polnisches Thema“ op.10
will nicht hymnisch-ernst, sondern mit Augenzwinkern gespielt
werden. Aber Krystian Zimerman beschloss sein Konzert beim
Klavier-Festival Ruhr mit verärgertem Furor.

Krystian  Zimerman  in  der
Essener  Philharmonie.  Foto:
KFR/Wieler

Nach  traumhaft  gespielten  Debussy-Préludes  und  der  geistig
einzigartig durchdrungenen fis-Moll-Sonate des jungen Johannes
Brahms war es zum Eklat gekommen: Zu Beginn der Szymanowski-
Variationen  hatte  Zimerman  offenbar  aus  den  Augenwinkeln
registriert,  dass  ein  Zuhörer  auf  der  Empore  mit  einem
Smartphone  filmte.  Er  richtete  den  Blick  lange  und
durchdringend nach oben und forderte dann: „Würden Sie bitte
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aufhören damit“. Der als sensibel und anspruchsvoll bekannte
Weltklasse-Pianist spielte noch einige Takte, brach aber dann
ab und verließ den Saal.

Im Publikum: Ratlosigkeit und Betroffenheit. Kaum jemand hatte
den Handy-Filmer bemerkt. Nach etwa zwei Minuten kam Zimerman
zurück  und  wandte  sich  direkt  an  das  Publikum:  Er
entschuldigte sich für seine Nervosität und erklärte, keines
der  Videos  auf  YouTube  mit  ihm  sei  legal.  Viele
Plattenprojekte seien gescheitert, weil ihm die Produzenten
sagten:  „Entschuldigung,  das  ist  schon  auf  YouTube“.  Die
Vernichtung von Musik durch den Clip-Kanal sei enorm, fügte er
hinzu.

Zimerman  spielte  dann  zwar  weiter,  aber  Konzentration  und
Atmosphäre  waren  dahin.  Szymanowskis  Variationen  über  ein
Thema aus der Musik der Góralen, die in der Hohen Tatra in
Südpolen um den Wintersport- und Künstlerort Zakopane leben,
modellierte  Zimerman  tadellos  aus:  von  der  entschiedenen
Grandeur der Agitato-Bewegung über ein hinreißend fließendes
„dolcissimo“ bis zu dem an Mussorgskys „Bydlo“ erinnernden
riesigen  Crescendo-Decrescendo-Bogen  der  „Marcia  funebre“.
Demonstrativ brandete der Beifall auf, doch Zimerman zögerte,
sich noch einmal sehen zu lassen, kam dann zwar noch drei Mal
auf das Podium, gab aber keine Zugabe mehr und sagte auch den
Empfang nach dem Konzert ab.

Der Zwischenfall hat ein Konzert gestört, das in seinem ersten
Teil  zu  den  Höhepunkten  des  diesjährigen  Klavier-Festivals
gezählt  werden  kann:  Mit  Debussy  zeigte  Zimerman  seine
hochsensible  Kunst  der  Balance,  der  Nuancen,  des  klaren,
lockeren, wie von selbst perlenden Spiels. Der Zauber seiner
leisen Töne ist unübertroffen: „Pagodes“ beginnt wie ein aus
dem  Nichts  aufkeimendes  Naturgeräusch;  „La  Soirée  dans
Grenade“ versetzt den Zuhörer im Geiste in einen spanischen
Abend,  in  dem  wie  von  ferne  Rhythmen  und  Melodien
herüberwehen.



Zimerman  bindet  in  Brahms‘  fis-Moll-Sonate  op.  2  die
disparaten  Sätze  zusammen,  in  dem  er  die  motivischen
Verbindungen enthüllt. Er kennt die schwärmerischen Arpeggien
des  Beginns  dieser  Clara  Schumann  gewidmeten  Sonate;  er
balanciert den noblen Ausdruck des zweiten Satzes mit feinsten
Anschlagsnuancen aus. Und wenn Zimerman im Scherzo im Bass das
bestimmende Motiv aus dem ersten Satz wiederentdeckt, nimmt er
den Zuhörer mit auf seinem Weg ins Innere dieser Musik.

In  sechs  Nummern  aus  dem  ersten  Heft  von  Claude  Debussys
„Préludes“ lässt er dann hören, was die Kritik beim Erscheinen
seiner  legendären  Referenz-Aufnahme  (1994)  zu
Begeisterungsstürmen  hingerissen  hat:  ein  natürlich,  fast
spontan  wirkender  locker-heller  Ton,  bewusst  betonter
Rhythmus, geistesgegenwärtige Phrasierung, die sich nicht im
verliebten Verharren im klanglichen Impressionismus gefällt.
Die transzendenten Piano-Schattierungen in „Des pas sur la
neige“ und die dunkel glühenden Akkorde in „La Cathédrale
engloutie“  beweisen  wieder  einmal:  Zimerman  gehört  zu  den
führenden Pianisten der heutigen Zeit; seiner Anschlagskunst
können nur wenige Andere auf Augenhöhe begegnen.

Dass der Abend nun auf andere Weise als durch das glanzvolle
Finale der Szymanowski-Variationen unvergesslich bleibt, macht
traurig. Ob gedankenlos oder aus dreistem Vorsatz: Wer auch
immer da illegal mitgeschnitten hat, hätte besser daran getan,
das Kunst-Ereignis auf sich wirken zu lassen als krampfhaft zu
versuchen, den schönen Augenblick medial zu bannen – und damit
zu zerstören.



Krachledern:  Liszts  Wagner-
und  Verdi-Bearbeitungen  beim
Klavier-Festival Ruhr
geschrieben von Martin Schrahn | 16. November 2023

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
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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
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
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.
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Dem  „Meister“  entkommt  man
nicht:  Klavierduo
Tal/Groethuysen  würdigt
Wagner
geschrieben von Werner Häußner | 16. November 2023
Sympathie-Bonus  für  das  Klavierduo!  Yaara  Tal  und  Andreas
Groethuysen kamen zum Klavier-Festival mit einem Programm, das
genau auf das Thema dieses Jubiläumsjahres abgestimmt war.

Yaara  Tal  und  Andreas
Groethuysen. Foto: Uwe Arens

In der Philharmonie Essen kombinierten sie Wagner, übertragen
auf zwei Klaviere, mit Debussy, durchleuchteten damit berühmte
Ausschnitte aus Opern des „Meisters“, stellten ihm die ganz
andere Musik Claude Debussys zur Seite. Der Franzose ist einer
der  Vielen,  die  sich  vom  Sog  der  Wagner’schen  Musik
freischwimmen  mussten  und  doch  dem  Strudel  nicht   ganz
entkamen.

Die Transkriptionen für zwei Klaviere sind mehrfach erhellend:
Da überrascht eine Bearbeitung von „Siegfrieds Tod“ und vom
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Finale  der  „Götterdämmerung“  von  Alfred  Pringsheim,  einem
Münchner Mathematikprofessor und flammendem Wagnerianer, mit
einer Professionalität, die sich durchaus messen kann mit der
Fassung des „Bacchanale“ aus dem „Tannhäuser“ aus der Hand des
renommierten französischen Komponisten Paul Dukas.

Die Philharmonie Essen: Das
Klavier-Festival  Ruhr  ist
häufiger Gast. Foto: Werner
Häußner

Die  Fäden,  die  sich  zwischen  Wagner  und  Debussy  spinnen,
werden nicht so sehr in dessen Arrangement der „Holländer“-
Ouvertüre deutlich, sondern eher, wenn Tal und Groethuysen
„Siegfrieds Tod“ mit „En blanc et noir“ konfrontieren. Dann
ist zu hören, dass Debussy 1915 – mitten im Ersten Weltkrieg –
den Luther-Choral von Gott als der festen Burg zitiert und das
rhythmische Todespochen zu Beginn von Siegfrieds Trauermarsch
wörtlich übernimmt. Schwarz und Weiß – Freund und Feind? Man
darf spekulieren. Yaara Tal hat sich nicht damit begnügt,
sondern das nicht eben häufig zu hörende Klavierstück in einer
klugen Analyse als Reaktion auf den Krieg gedeutet: „Schwarz“
und „Weiß“ sind hier tatsächlich nicht nur die Klaviertasten,
sondern die Gegner im Kampf.

Das „Prélude à l’après-midi d’un faune“ schließt sich der
musikalisch-erotischen Gischt des „Tannhäuser“ reibungslos an:
Die lastend-laszive Atmosphäre wirkt wie eine Antwort auf die



erschöpfte Beruhigung am Ende von Wagners Bacchanale. Tal und
Groethuysen  lassen  spüren,  wie  selbstverständlich  sie  sich
nach mehr als 25 Jahren gemeinsamen Spiels in minimalsten
Nuancen  verständigen  können.  Sie  zeigen  aber  auch,  wie
skelettiert Wagners Kompositionen wirken, nimmt man ihnen die
Magie des Orchesterklangs. Im süßen Pianissimo von Isoldes
Liebestod aus der bearbeitenden Feder Max Regers erstirbt ein
Konzert, das Freude gemacht hat: ein intelligentes Programm,
zwei überzeugende Solisten.

(Der Bericht erschien in ähnlicher Form in der WAZ Essen)

 

Zum Nachhören: CDs mit Yaara Tal und Andreas Groethuysen:

Richard  Wagner,  Piano  Transcriptions  for  four  hands,  Sony
(1997)

Götterdämmerung,  Transkriptionen  von  Wagners  berühmtesten
Opern für zwei Pianisten, Sony (2013), Preis der deutschen
Schallplattenkritik

Sophie-Mayuko  Vetter
zelebriert  beim  Klavier-
Festival Ruhr die Klangfarben
der Melancholie
geschrieben von Martin Schrahn | 16. November 2023
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Die  Pianistin  Sophie-Mayuko
Vetter,  mit  verharrender
Hand dem Klang nachspürend.
Foto: KFR/Mark Wohlrab

Manchmal gibt es diese Abende. Die uns noch eine Zeit lang
beschäftigen. Die nachwirken ob dessen, was es zu hören gab.
Die  dem  Publikum  Konzentration  und  Geduld  abverlangen,
außerdem  die  Bereitschaft,  mehr  zu  wollen  als  pure
Unterhaltung. So wie jetzt beim Auftritt der Pianistin Sophie-
Mayuko  Vetter,  deren  Programm  sich  als  überwiegend  dunkel
tönender  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  üblichen  Beethoven-Chopin-
Schumann-Linien anzusiedeln ist, die uns allenthalben entgegen
tönen.  Sie  erkundet  die   schwärmerische,  nachtschwarze,
todesnahe Seite der Romantik und wagt, davon ausgehend, einen
Blick zur Moderne. Das geschieht ohne nennenswerte körperliche
Außendarstellung, nur manchmal schweben der Pianistin Hände
über 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 Intensität. Wenn
sie  Richard  Wagners  kaum  gespielte  As-Dur-Sonate
interpretiert,  des  Komponisten  Liebeserklärung  an  Mathilde
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Wesendonck, dann entwickelt Vetter aus größter Ruhe heraus
eine  mehr  und  mehr  ungezügelte  Schwärmerei,  verbunden  mit
sublimer Farbgebung. Und bereits dieser Beginn macht deutlich,
dass die Solistin aus innerer Notwendigkeit heraus all ihr
Können in die Waagschale legt. Um dem Publikum zu sagen, dass
Musik hören mehr ist als nur Plaisir.

Es mag auch kein Vergnügen aufkommen, wenn Liszts Trauermusik
„Am Grabe Richard Wagners“ aufklingt, stockend und düster, das
Grübeln über den Tod inbegriffen. Oder wenn Liszts Spätwerk
„Unstern.  Sinistre.  Disastro“  ertönt  –  des  alten  Meisters
dumpfes Grollen und stampfendes Klagen über das Wüten der Welt
sowie sein sanftes Singen über die Einsamkeit. Natürlich 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 gewissermaßen Ableitungen herausfiltert, sodass
der Höreindruck von Mehrstimmigkeit entsteht. Diesen Umgang
mit Klang hat sie auf bestechende Weise auf ihr Klavierspiel
übertragen.  Und  in  einem  Stück  wie  Peter  Ruzickas  „Über
Unstern.  Späte  Gedanken  für  Klavier“  kann  sie  ihre
Sensibilität für die Farben einer Musik voll ausspielen. Hinzu
kommt, dass Vetter sich mit Ruzickas Klavierwerk seit jeher
intensiv beschäftigt hat.



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

„Über Unstern“ ist eine Reflexion auf die gleichnamige Liszt-
Komposition, im Auftrag des Klavier-Festivals geschrieben. Das
Stück erfährt an diesem Abend seine Uraufführung. Ruzicka hat
im Prinzip originales Material verwendet, um es im nächsten
Moment zu verfremden. Liszts düsteres Grollen wird mit harten
Diskantschlägen konterkariert. Verdichtungen werden noch enger
zusammengepresst, dann entlädt sich die Spannung in wilden
Figuren. Wo Liszt Zeitläufte reflektiert, schildert Ruzicka
das  Weltenwüten  selbst,  das  sich  am  Ende  in  quirligen
Tonumspielungen  auflöst,  wie  Messiaens  farbentrunkenes
Vogelgezwitscher. Vetter interpretiert das großartig und wir
geben uns dieser rauschhaften Musik vorbehaltlos hin.

Hans  Werner  Henzes  „La  mano  sinistra“  wirkt  dann  wie  ein
melancholischer Nachklang. Das Stück für 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’ späten Klavierstücken
(Opus 117/118), die Suche nach Trost im Melancholischen, die
Hoffnung nach Erlösung von Resignation und Einsamkeit. Hier
indes stößt Vetters klangbetontes Spiel an seine Grenzen. Um
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des Nachhalls willen geht die Stringenz bisweilen verloren.
Dann schrumpft dunkel tönendes Melos zu einer Ansammlung von
Aphorismen. Die Frage, die sich daraus ergibt, kann allerdings
nur jeder für sich selbst beantworten: Mindert oder steigert
das Verharren die Spannung?

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

 

 

 

Benjamin  Moser  pflegt  beim
Klavier-Festival  in  aller
Bescheidenheit  das
musikalisch Ernste
geschrieben von Martin Schrahn | 16. November 2023

Der Pianist Benjamin Moser.
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Foto: KFR

Benjamin Moser ist der Typ eines Pianisten, der sich selbst am
wenigsten  in  den  Vordergrund  stellt.  Der  weder
hyperventilierend-virtuos  die  Tastatur  durchpflügt,  noch  in
einer Art Trancezustand die Gesetze der Langsamkeit erforschen
will.  Der  junge  Münchner  ist  vielmehr  ein  Künstler  mit
bezwingender  Musikalität,  ein  Diener  des  Notentextes.  Nur
manchmal verfällt er seiner Bescheidenheit, spielt dann derart
akkurat,  dass  wir  ihm  mehr  interpretatorische  Freiheit
wünschen wollen.

Zum zweiten Mal ist Moser nun Gast des Klavier-Festivals Ruhr,
und er beginnt sein Konzert im Bottroper Kulturzentrum August
Everding mit einer Hommage an Richard Wagner, dessen 200.
Geburtstag  derzeit  gefeiert  wird.  In  Form  des  „Tristan“-
Vorspiels,  in  der  Bearbeitung  des  berühmten  ungarischen
Pianisten Zoltan Kócsis. Es ist ein schwieriges Unterfangen,
denn diese Sehnsuchts- und Begehrensmusik entfaltet ihren Reiz
eigentlich nur als Orchesterstück. Moser gibt alles, um die
Gefühlsseligkeit in Fluss zu halten, gleichzeitig die radikal
neue Harmonik zu betonen. Dennoch wirkt die Klavierfassung
brüchig. Dem Interpreten indes ist das nicht anzukreiden.

Einmal den romantischen Pfad beschritten, bleibt der Pianist
dem Weg treu. Setzt aber auf harsche Kontraste. Denn Schumanns
„Kinderszenen“ wirken im Gegensatz zu Wagner nachgerade leicht
und  locker.  Doch  im  Einfachen,  im  schnell  skizzierten
Charakterstück, liegt oft das Schwerste. Mosers Mimik zeigt,
was  er  will:  sanften  Passagen   eine  heitere  und  keine
kitschige Note geben, das Gewichtige nicht erdrücken. Und am
schönsten  klingen  diese  „Szenen“  dort,  wo  der  Solist  die
Farben der Klänge durchschimmern lässt.

Johannes  Brahms’  1.  Sonate  ist  hingegen  von  ganz  anderem
Kaliber. Dunkel und schwer, ein viersätziges Sturm-und-Drang-
Opus,  groß  dimensioniert,  in  seinen  Höhepunkten  ein  Werk
symphonischer Wucht. Zu Recht schätzte Schumann die Musik des



jungen  Kollegen  als  revolutionär  ein.  Und  Moser  hat  als
Interpret  alle  Hände  voll  zu  tun,  um  den  Spannungen  und
Fallhöhen gerecht zu werden. Es braucht seine Zeit, bis der
Pianist in den bisweilen herben, dann melancholischen, ernsten
Tonfall  hereingefunden  hat.  Manches  klingt  in  der
Akzentuierung noch unausgewogen. Er ringt, wie einst Brahms
mit der Materie gerungen hat.

Doch welche Ruhe geht von Moser aus, wenn er Schuberts letzte
Sonate (B-Dur) in aller Schlichtheit aufblühen lässt, sodass
wir  reine  Schönheit  hören.  Der  Pianist  formuliert  beinahe
andächtig die einfachen, innigen Melodien, lässt sie atmen und
nachklingen. Musik für die Seele ist das, und Moser hütet
sich, Heiteres ins Überbordende zu treiben. Denn Schubert war
es, der feststellte, er kenne keine fröhliche Musik.

(Der Text ist in ähnlicher Form in der WAZ-Ausgabe Bottrop
erschienen).

Pierre-Laurent  Aimard
versöhnt  beim  Klavier-
Festival die Romantik mit der
Moderne
geschrieben von Martin Schrahn | 16. November 2023
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Der  Pianist  Pierre-Laurent
Aimard. Foto: KFR/Frank Mohn

Pierre-Laurent  Aimard  schnauft,  scheint  zu  atmen  im  Puls
vertrackter Rhythmen. Und wenn der französische Pianist aus
klavieristischem Gewusel und virtuoser Höchstleistung heraus
einen Ruhepunkt findet, scheut er vor einem kleinen Seufzer
nicht zurück. Am Ende, wenn er die Symphonischen Etüden Robert
Schumanns rauschhaft zelebriert, zugleich strukturell seziert
hat, müssen wir erst einmal durchpusten. Auf dass sich die
Spannung  löse,  die  Aimard  in  45  Minuten  aufgebaut,  immer
wieder angeheizt und gehalten hat.

Schumann ist so sehr Komponist des dunkel Melancholischen, des
kindlich-naiv Lyrischen wie des Erhabenen, Stolzen, dass seine
Interpreten aufpassen müssen, nicht in eine Kitschfalle zu
tappen. Doch Aimard ist davor gefeit. Sein Ringen mit der
Materie, um der unmittelbaren Ausdruckskraft willen, sowie 
sein analytischer Zugriff vermeiden jede romantische Tümelei.
Hier kommt vor allem das Symphonische zu Geltung, oftmals in
harscher  Klangsprache.  Wer  will,  mag  von  einer  Revolution
sprechen, entwickelt aus dem Geist der Moderne.

Der Befund gewinnt an Bedeutung, ist doch von einem Konzert im
Düsseldorfer Robert-Schumann-Saal zu berichten. Einst gelangte
der Komponist in dieser Stadt zu großem Ruhm, bald aber zeigte
man  dem  zunehmend  abwesend  wirkenden  Künstler  die
verständnislose, kalte Schulter. Heute weiß Düsseldorf umso
mehr,  was  sie  an  dem  komponierenden  und  dirigierenden
Sonderling hatte. Der Ehrungen waren und sind viele. Aimards
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Interpretation ist insofern bezwingend, als sie das Denkmal
namens Schumann gewissermaßen entstaubt.

Für  diese  Herangehensweise  ist  der  Franzose  seit  jeher
bekannt. Nicht zuletzt beim Klavier-Festival Ruhr hat er stets
seine  avantgardistischen  Wurzeln  offengelegt,  sich  als
maßgeblicher  Interpret  der  Werke  Olivier  Messiaens,  György
Ligetis  oder  Pierre  Boulez’  einen  Namen  gemacht.  Dieses
Düsseldorfer Konzert ist Aimards nunmehr 18. Auftritt beim
Festival. Und natürlich hat er die Moderne im Gepäck. Mit
Klavierstücken des amerikanischen Komponisten Elliott Carter,
der im letzten Jahr starb. Als Hommage an einen Freund.

Aimard  bedient  sich  dabei  eines  scheinbar  gewagten,  bei
näherem Hinhören aber höchst sinnträchtigen Kunstgriffs. Nach
der symphonischen Opulenz Schumanns streut er einige „Bunte
Blätter“ des Komponisten zwischen Carters Klaviermusik. Das
mag zunächst disparat klingen, gewinnt aber an Statur durch
des  Pianisten  Kunst,  mit  Übergängen  Entsprechungen  zu
evozieren  –  eine  Art  Versöhnung,  zu  unserer  großen
Verblüffung.

Schumanns  kleine  Formen  und  Carters  Strukturelemente  –  in
Stücken wie „90+“ oder „Tri-Tribute“ – zeigen sich in Aimards
Deutung wie verwandt. Wenn auch um die Ecke gedacht, den Blick
fest auf den Meister des komprimierten Ausdrucks gerichtet,
Anton Webern. Carter arbeitete dabei mit Klangschichtungen,
oft  permanenten  Tempoverschiebungen  oder  kleinteiligen
Figurationen.  Diese  brechen  sich  im  Werk  „Caténaires“  in
rasender  Geschwindigkeit  Bahn.  Fulminantes  Finale  eines
Konzertes, das unter Aimards Händen so schön wie aufregend
Konstruktion und Expressivität verbindet.



Tamara Stefanovich mit neuen
und  alten  Musikminiaturen
beim Klavier-Festival Ruhr
geschrieben von Martin Schrahn | 16. November 2023

Pianistin  Tamara
Stevanovich,  regelmäßiger
Gast  beim  Klavier-Festival
Ruhr.  Foto:  Frank-Alexander
Rümmele

25  Klavierminiaturen  in  einem  Konzert,  25  musikalische
Petitessen  aus  vier  Jahrhunderten,  mit  Kompositionen  von
Domenico Scarlatti bis hin zu Thomas Larcher.

Scheinbar  ist  alles  bunt  gemischt,  genau  besehen  aber
sinnfällig verquickt, ein munteres, spannendes Exerzitium von
75 Minuten Länge, ohne Pause.

Solcherart  Konzeptkunst  mag  den  Verdacht  schüren,
intellektuell  überzuquellen.  Doch  wenn  die  jugoslawische
Pianistin  Tamara  Stefanovich  sich  der  Sache  annimmt,
einerseits  mit  konzentriert  kontrolliertem,  analytischem
Zugriff, zum anderen nicht ohne Emotion, wird daraus eine
runde Sache. Mit Aha-Effekten fürs hochaufmerksame Publikum.
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Seht her, die Moderne, sie ist nicht vom Himmel gefallen,
sondern hat ihre historischen, ästhetischen Bezugspunkte.

Stefanovich  ist  nicht  zuletzt  ein  Ziehkind  des  Klavier-
Festivals Ruhr, bei dem sie seit 2004 regelmäßig auftritt, und
dem sie eben zum 25jährigen Jubiläum dieses außergewöhnliche
Konzert geschenkt hat. Sie kredenzt uns in Wattenscheid sowohl
Barockes wie auch Werke der Romantik, der klassischen Moderne
wie  vier  Uraufführungen  –  diese  geschrieben  wiederum  zum
runden Geburtstag der Pianistin.

Ein  Abend  mit  melancholischer,  aufbrausender,  verspielter,
sentimentaler,  quicklebendiger  wie  attackierender  Musik.
Klangvolle Episoden, die mitunter wie aus eines Komponisten
Baukasten  wirken.  Wild  Dramatisches  im  Wechsel  mit
zauberhaften Ruhepunkten. Pianistin und Publikum forschend und
hörend im Steinbruch der Tonmassen. Ein Genuss für jeden, der
neugierig ist.

Neugierig etwa auf den englischen Komponisten John Woolrich,
der Stefanovich eine Etüde gewidmet hat. Basierend auf nur
einem  Ton,  der  an  Gewicht  gewinnt,  umspielt  wird,  sich
auswächst in wild dissonante Akkorde, sich mit ein bisschen
Jazzidiomatik  umgibt,  um  am  Ende  zart  und  ruhevoll
dahinzugleiten. Und wenn sich daran György Ligetis 7. „Musica
ricercata“  anschließt,  ganz  gemächlich,  romantisch  gefärbt,
diese wiederum in Verbindung gebracht wird mit Chopin und
Skrjabin, dann hören wir, wie die Jüngeren von den Altvorderen
zehren.
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Komponist  Vassos  Nicolaou.
Foto: Klavier-Festival Ruhr

Seinen  Beitrag  zur  Gattung  Etüde  hat  der  Grieche  Vassos
Nicolaou ebenfalls der Pianistin zugeeignet, gleich drei an
der  Zahl.  Hochvirtuos  ist  diese  Musik,  mit  überraschenden
Wendungen und Beschleunigungen, voller Kniffe und Tücken also.

Der Kontrast zu solcher Attacke kann kaum größer sein, wenn im
Anschluss ein Walzer Ligetis gewissermaßen in sich kreiselt,
melancholisch  (mit  Bartók  im  Rücken)  das  alte  Österreich-
Ungarn  aufblühen  lässt,  immer  durchzogen  vom
Dreivierteltaktbrodeln wie in Ravels Endzeitstück „La Valse“.

Dritter im Bunde der Neuschöpfer und Stefanovich-Gratulanten
ist  der  Franzose  Franck  Amsallem,  der  eine  grüblerische
Improvisation  schuf  („Brooding“).  Ein  gewichtiges,  dunkles
musikalisches  Schreiten  mit  zunehmendem  Erregungsgrad  –
bedrohliche  Bassfiguren  treffen  auf  klirrende
Diskantschläge.  Schließlich  York  Höller,  der  sein  Opus
kurzerhand  „Für  Tamara“  nennt.  Getragen  von  archaischen
Akkorden, verdichtet sich die Materie immer mehr zu einem
kraftvollen Fließen – damit unmittelbar hinlenkend auf das
letzte Stück des Abends, Olivier Messiaens „Insel des Feuers“.

Komponist York Höller. Foto:
Mark Wohlrab

All  dies  interpretiert  Stefanovich  präzis,  ohne  einem

http://www.revierpassagen.de/17641/tamara-stefanovich-beschenkt-das-klavier-festival-mit-neuen-und-alten-musikminiaturen/20130513_1702/hollerwohlr


analytischen Buchstabieren zu verfallen. Dass sie dabei in der
Lage ist, stilsicher zwischen den Jahrhunderten zu wandeln,
darf getrost als bravourös bezeichnet werden. Virtuose Manier
kennt  die  Künstlerin  im  übrigen  nicht.  Nur  Empathie,
technisches Können und ein Gespür fürs jeweilige Kolorit. Mit
einem Programm, das dem Klavier-Festival Ruhr gut zu Gesicht
steht – abseits des allgefälligen Repertoires.

Tamara Stevanovich ist am 5. Juni (20 Uhr) erneut Gast des
Klavier-Festivals.  Mit  dem  Bariton  Matthias  Goerne
interpretiert  sie  u.a.  Lieder  von  Brahms,  Alban  Berg  und
Schostakowitsch – im Düsseldorfer Museum Kunstpalast, Robert-
Schumann-Saal.

Info: www.klavierfestival.de
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