
Bariton  Thomas  Quasthoff
beendet  Sängerkarriere:  Auch
geplante  Auftritte  in
Dortmund und Essen abgesagt
geschrieben von Werner Häußner | 11. Januar 2012
Traurige Nachricht für alle Musikfreunde: Wie die Philharmonie
Essen am 11. Januar mitteilt, beendet Thomas Quasthoff seine
Karriere als Sänger. Der Bassbariton, der vor allem als Lied-
und  Oratoriensänger  eine  beispiellose  Karriere  hinter  sich
hat, wird aber nach wie vor auf der Bühne zu erleben sein, wie
er auf seiner Homepage mitteilt: „Thomas Quasthoff wird als
Sprecher, bei Lesungen und im Rahmen der neuen Reihe «Thomas
Quasthoffs Nachtgespräche» am Konzerthaus Berlin auf der Bühne
zu erleben sein.“ Ausfallen muss jedoch das für 19. Mai 2012
in der Philharmonie Essen geplante Konzert. Die Karten werden
zurückgenommen, teilte die Philharmonie mit. Quasthoff hatte
in der Region außerdem Auftritte am 26. Januar im Konzerthaus
Dortmund und am 28. Januar in der Philharmonie Köln geplant.
Bei beiden Konzerten springt der Bariton Florian Boesch ein.

Für  Quasthoffs  Entscheidung  sind  gesundheitliche  Gründe
maßgebend.  Der  Sänger  hatte  2011  mit  einer  hartnäckigen
Kehlkopfentzündung zu kämpfen. Seine Gesundheit erlaube es ihm
nicht, „dem Anspruch, den ich immer an mich selber und an die
Kunst gestellt habe, gerecht werden zu können“, begründet der
Künstler seine Entscheidung. „Ich habe dem Beruf sehr viel zu
verdanken und gehe ohne Bitterkeit. Im Gegenteil – ich freue
mich auf neue Herausforderungen, die es in meinem Leben geben
wird. Ich bedanke mich bei allen Musikerkolleginnen und -
kollegen, mit denen ich gemeinsam auf der Bühne stehen durfte,
bei  allen  Veranstaltern  und  bei  meinem  Publikum  für  ihre
Treue“, wird Quasthoff in der Pressemitteilung zitiert.
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Thomas Quasthoff bei seinem letzten Auftritt
als  Sänger  in  der  Essener  Philharmonie  im
Dezember 2010. Foto: Sven Lorenz

 

Essens  Intendant  Johannes  Bultmann  äußerte  sich  „sehr
schockiert“,  bekundet  aber  seinen  Respekt  vor  einer
Entscheidung, die „keineswegs selbstverständlich“ sei. Noch im
Dezember  2010  sei  Quasthoff  mit  einer  Gala  zu  seinem  50.
Geburtstag in der Philharmonie zu Gast gewesen. Dies sei – wie
heute bekannt – einer seiner letzten großen Auftritte als
Sänger gewesen.

Der 1959 in Hildesheim geborene Sänger studierte bei Charlotte
Lehmann  in  Hannover.  1984  hatte  er  seinen  ersten  großen
Auftritt im Oratorium „Die letzten Dinge“ von Louis Spohr in
Braunschweig. 1987 gewann er den Ersten Preis beim Mozartfest-
Wettbewerb  in  Würzburg.  Den  Karriere-Durchbruch  ermöglichte
der Gewinn des Internationalen Musikwettbewerbs der ARD im
Jahr 1988. Sieben Jahre später gab Quasthoff beim Oregon Bach
Festival sein USA-Debüt; 1999 trat er erstmals in der Carnegie
Hall in New York auf – mit Schuberts „Winterreise“.
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Auch auf der Opernbühne war Thomas Quasthoff zu erleben, so
2003  in  Beethovens  „Fidelio“  unter  Simon  Rattle  bei  den
Salzburger  Osterfestspielen.  2004  folgte  der  Amfortas  in
Wagners „Parsifal“ an der Wiener Staatsoper. Quasthoff nahm in
den letzten Jahren auch Jazz, Soul und Blues in sein Programm
auf. Der vielfach ausgezeichnete Künstler unterrichtet seit
langem junge Sänger; 1996 erhielt er eine Professur an der
Musikhochschule Detmold, 2004 wechselte er an die Hanns Eisler
Hochschule in Berlin. Seine Diskografie ist reichhaltig; zu
seinen letzten Veröffentlichungen zählen das Jazz-Album „Tell
it  like  it  is“  (2010),  Bachs  „Matthäuspassion“  mit  dem
Thomanerchor  und  dem  Gewandhausorchester  unter  Riccardo
Chailly (2010) und eine Platte mit italienischen Arien von
Joseph  Haydn  mit  dem  Freiburger  Barockorchester  (2008).
Berühmt  geworden  sind  zum  Beispiel  seine  Aufnahmen  der
„Winterreise“ mit Charles Spencer am Flügel oder seine Loewe-
Balladen mit Norman Shetler als Begleiter.

Mit saftigem Klang ins Neue
Jahr
geschrieben von Werner Häußner | 11. Januar 2012
Neujahrskonzert  der  Essener  Philharmoniker  unter  Stefan
Soltesz

Schüsse in der Philharmonie! Schrecksekunden im Publikum, aber
dann Aufatmen: Gefeuert hat nur der Schlagzeuger, passend zu
Johann  Strauss‘  Schnellpolka  „Auf  der  Jagd“.  Bei  einem
zünftigen  Treiben,  wie  es  Stefan  Soltesz  und  die  Essener
Philharmoniker zu Jahresbeginn entfesselten, da knallt es eben
auch  einmal.  Nicht  immer  geht’s  beim  Walzer-Meister  so
gemütlich zu wie in der „Annen-Polka“. Aber die ist ja auch
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keiner  fröhlichen  Jagdgesellschaft  gewidmet,  sondern  der
Kaiserin Maria Anna Carolina Pia von Savoyen, Gattin Kaiser
Ferdinands I. Bei solchen allerhöchsten Herrschaften zügelt
auch der Essener Generalmusikdirektor, selbst ein waschechtes
k.u.k.-Kind, sein Temperament.

Bei Franz von Suppé hat er das nicht nötig: Der komponierende
Edelmann  aus  Dalmatien  hat  zu  seinen  leider  vergessenen
Operetten  schwungvolle  Ouvertüren  geschaffen.  Diejenige  zu
„Leichte  Kavallerie“  trumpft  mit  einem  frisch-flotten
Bläsersignal auf, kennt aber auch den „ungarischen“, dunkel-
schweren Streicherklang: eine Mischung, bei der Soltesz dem
Orchester saftige Klänge entlockt.

Ein Signal bildet auch den Kern einer anderen Komposition
eines Wahl-Wieners: Beethovens Leonoren-Ouvertüre Nummer drei
eröffnete das Konzert – und Soltesz ließ das Thema aus einem
lyrischen  Grundimpuls  heraus  erblühen,  animierte  seine
Streicher zu wundervoll anschwellenden Crescendi, als wolle
Beethoven seinem Zeitgenossen Rossini Konkurrenz machen. Es
geht eben nicht ohne Beethoven zum Jahreswechsel …

Ein Moment des Innehaltens sollte zur Neujahrs-Fröhlichkeit
dazugehören. Die Philharmoniker bauten dafür Edvard Griegs a-
Moll-Klavierkonzert in ihr Programm ein. Boris Giltburg, 27-
jähriger russisch-israelischer Debütant, gab dem träumerischen
Mittelsatz  viel  Delikatesse,  lockere  Phrasierung  und  milde
Pastellfarben im Anschlag mit. Giltburg hat schon bei seinem
Debut  in  der  Region  beim  Klavier-Festival  Ruhr  2011  in
Dortmund Eindruck hinterlassen und konnte schon 2006 als 21-
Jähriger ein CD bei EMI veröffentlichen. Auf der neuesten Box
der  Edition  Klavier-Festival  Ruhr  ist  ein  Ausschnitt  aus
diesem  Konzert  veröffentlich:  Giltburg  spielt  Franz  Liszts
„Leggierezza“.

Wer am Fernsehen das Silvesterkonzert aus Berlin mit Jewgenij
Kissin und Griegs Konzert mitverfolgt hat, wird bestätigen:
Giltburg fehlen noch ein paar raffinierte Farben, aber seine
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Darstellung  muss  sich  vor  Kissins  reifer  Deutung  nicht
verstecken.

In  Gershwins  „Rhapsody  in  Blue“  verbannt  er  den  Swing  in
schnellen Passagen zugunsten selbstbewusster Virtuosität etwas
in  den  Hintergrund,  ließ  sich  aber  in  tänzerischen  und
gesanglichen  Momenten  auf  das  elastische  Spiel  mit  den
Notenwerten ein. Soltesz und die Philharmoniker traten „unter
Donner und Blitz“ ab, nicht ohne dem unverwüstlichen, dem
Feldmarschall  Radetzky  gewidmeten  Mitklatsch-Klassiker
schmetternde Reverenz erwiesen zu haben.

Zappa,  Varèse,  Cage:
Alarmsirene schallgedämpft
geschrieben von Wolfgang Cziesla | 11. Januar 2012
Rückschau: Das Ensemble musikFabrik spielte Zappa, Varèse und
Cage in der Essener Philharmonie

Von „ernster Musik“ zu sprechen, klingt bei Frank Zappa ulkig.
Doch hat er, der die Saiten so anzuschlagen verstand, als
handele  es  sich  bei  jedem  Ton  um  eine  Parodie  des  Rock-
Gitarrenspiels, längst seinen Platz unter den Klassikern des
20. Jahrhunderts erobert. Wenn Zappa auf der Bühne auch gern
als  Komiker  improvisierte  –  die  Aufführungen  seiner  Werke
überwachte er stets mit der Strenge eines Perfektionisten. Und
sein Album „Does Humor Belong in Music?“ formuliert, nicht nur
auf seine Musik bezogen, eine viel diskutierte Sorge.

Wer die Zappa-Stücke, die kürzlich in der Philharmonie Essen
aufgeführt  wurden,  aus  den  Konzert-Videos  der  Mothers  of
Invention kennt oder wer Zappa auf der Bühne erleben konnte,
mag überrascht sein, dass diese Musik auch ohne Show-Elemente
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des Rock und Jazz und ganz ohne Star-Allüren auskommt. Selbst
beim fetzigen Solo der E-Gitarre in „RDNLZ“ scheint es den
Virtuosen nicht zu reizen, sich an die Rampe der Bühne zu
rocken; alle Musiker bleiben an ihren Notenpulten. Ein Konzert
von Musterschülern, mochte man bei den ersten beiden Stücken
denken  –  „Big  Swifty“  und  „T’Mershi  Duween“  von  der
fünfköpfigen Bläsergruppe und Schlagwerk in schnellem Tempo
durchgespielt – ohne die Aura des Meisters.

Danach sind erst einmal drei Kompositionen von John Cage an
der Reihe. „Radio Music“ von 1956, beim Konzert des Ensemble
musikFabrik mit drei Röhrengeräten und einem Kofferradio. Die
Frequenzen, die Lautstärken und die jeweilige Dauer sind von
der Partitur vorgegeben, was aber auf den Frequenzen ertönt,
variiert je nach Aufführungsort. „Credo in US“ (1942) ist
geschrieben  für  präpariertes  Klavier,  zwei  Schlagwerke
(Konservendosen,  Wecker)  und  Plattenspieler.  Zur  Aufführung
von „The Perilous Night“, entstanden im Winter 1943/44, betrat
mit Benjamin Kobler ein erfahrener Pianist, der lange Zeit mit
Karlheinz Stockhausen zusammengearbeitet hat, die Bühne. Das
mit Radiergummis, Metallteilen und Holzstückchen präparierte
Klavier nähert sich – besonders in der raffinierten Rhythmik
des  Teils  VI  –  dem  von  Schlaginstrumenten  dominierten
Schwerpunkt  des  Abends  an.

Frank Zappas frühe Bewunderung für Edgar Varèse (1883–1965)
ist hinlänglich dokumentiert. So war es konsequent, mindestens
ein  Stück  des  amerikanischen  Komponisten  französischer
Herkunft in die Reihe „‘Now!‘ – America“ der Philharmonie
Essen  aufzunehmen.  Für  „Ionisation“  (1931)  wurden  die  41
Schlaginstrumente  und  zwei  Sirenen  in  einem  eindrucksvoll
beleuchteten Halbkreis aufgebaut. An das zuvor gehörte John-
Cage-Stück knüpfte das Werk von Edgar Varèse auch insofern gut
an, als hier ein weiterer Konzertflügel auf der Bühne zu den
Schlaginstrumenten gerechnet werden kann. Erstaunlich leise,
geradezu  schallgedämpft  anmutend,  fügten  sich  die  beiden
Kurbelsirenen in die Komposition ein. Der Nachklang bleibt so



lange im Raum stehen, als sei das gesamte vorausgegangene
Rhythmusstück ein einziger Anlauf, um das Ausklingen erfahrbar
zu machen. Der Dramaturgie des Abends kam es sehr entgegen,
das nur rund sechs Minuten dauernde Stück zweimal zu spielen,
jeweils unmittelbar vor und nach der Pause.

Der  gesamte  zweite  Teil  des  Konzerts  war  Frank  Zappas
Kompositionen  gewidmet.  „The  Black  Page“  hat  Zappa
ursprünglich  geschaffen,  um  die  Virtuosität  und
Notenfestigkeit seiner Schlagzeuger zu testen. Zu deren Qual
hat er die Noten so dicht gesetzt, dass die Seite von ihnen
geschwärzt ist – daher der Name des Stücks. Am Mittwochabend
wurden drei Versionen nacheinander aufgeführt. Die Schlagzeug-
Fassung, die wir zum Beispiel aus einer Aufnahme kennen, in
der die beiden Zappa-Drummer Terry Bozzio und Chad Wackerman
den komplizierten Rhythmus perfekt synchron schlagen, wird in
Essen von gleich fünf Schlagzeugern der musikFabrik gespielt.
Übergangslos folgt die Variante für großes Ensemble, Black
Page # 1 – gestrichener Kontrabass und Cello, drei Geigen,
zwei E-Gitarren, Vibraphon, Marimbas, ein E-Piano und eine
zehnköpfige Bläsergruppe bestehend aus Querflöte, Klarinette,
Oboe, Trompeten, Zugposaune, Horn und Tuba. Black Page # 2,
(laut Ansage) „The Easy Teenage New York Version“ gibt einen
Einblick  in  Zappas  Art,  seine  Kompositionen  mit  der  Zeit
mehrfach, auch radikal, zu verändern. Und spätestens jetzt ist
der erste Eindruck von braven Musterschülern, aus denen sich
die musikFabrik zusammensetzt, nicht mehr haltbar. Die Musik
ist einfach groß, hymnisch; und die Musiker zeigen, dass sie
es mit dieser Größe aufnehmen können.

„RDNZL“, „Echidna’s Art (Of You)“ und „Don’t You Ever Wash
That Thing?“ werden grandios in einem Rutsch gespielt, so wie
Zappa  selbst  gern  seine  Stücke  ohne  abzusetzen
aneinanderfügte. Die Stellen der Partitur, an denen einst Ruth
Underwood ihre Vibraphon-Soli lieferte, werden heute freudvoll
von  Geigern  gezupft.  Bei  „RDNZL“  kommt  neben  dem  Rock-
Gitarristen  ein  mittlerweile  historisches  erscheinendes  E-



Piano zur Geltung; in „Echidna’s Art“ zeigt besonders der
Schlagzeuger  sein  Können;  und  „Don’t  You  Ever  Wash  That
Thing?“ bietet Raum für ein überzeugendes Bass-Solo. Danach
gibt es für die musikFabrik und ihren Dirigenten Carl Rosman
Standing Ovations. Als Zugabe spielte das große Ensemble „Sofa
# 2“ – ohne Gesang in einer Full-blown-Version – und gleich im
Anschluss „Son of Mr. Green Genes“.

Ein  gelungenes  Konzert.  Es  gibt  nichts  zu  kritisieren.
Allenfalls  klingt  in  so  manchem  mitgehörten  Pausengespräch
etwas Bedauern durch, dass 1968 schon so weit zurückliegt. „My
Guitar  Wants  to  Kill  Your  Mama“  hat  sich  zwar  nicht
musikalisch, aber inhaltlich überlebt. An dem Zappa-Abend in
der  Philharmonie  dürften  neben  zahlreichen  Müttern  auch
Großmütter und Großväter ihre Freude gehabt haben, für die der
Original-Frank-Zappa auf den Essener Songtagen 1968 noch das
Versprechen  auf  eine  nicht  nur  musikalische  Revolution
bedeutete. Junge Menschen gab es ebenfalls in nicht geringer
Zahl  im  Publikum.  Sie  wirkten  wie  Kenner,  nicht  wie  eine
Schar, die aus Vergnügungssucht zu einer Massenveranstaltung
strömt.

„Now!“  –  America:  Cage  Reich  Adams  Zappa.  Ensemble
musikFabrik: Frank Zappa (Mittwoch, 30. November 2011, 19:30
Uhr in der Philharmonie Essen)

.
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Nigel  Kennedy:  Faxen  mit
Vivaldi
geschrieben von Werner Häußner | 11. Januar 2012
Nigel  Kennedy  und  Vivaldis  „Vier  Jahreszeiten“:  Für  die
Anhänger der „historisch informierten“ Aufführungspraxis war
das schon 1989 indiskutabel, als der Brite mit seinem Drei-
Millionen-Album eine frech-unbekümmerte Deutung auf den Markt
warf.  Den  Geiger  mit  dem  Drei-Tage-Bart,  den  rasierten
Schädelseiten  und  den  edlen  Schlabberklamotten  interessiert
wenig, was Wissenschaftler und forschende Kollegen aus alten
Autographen herauslesen. Er versteht sich als ein genuiner
Musiker und begründet in diversen Interviews mit gar nicht so
schlechten  Argumenten,  warum  er  sich  um  eine  philologisch
korrekte Lesart und Spielweise nicht kümmert.

Jetzt setzt der Geigen-Punk noch eins drauf: Vivaldi nicht
einmal mehr mit dem „klassischen“ Instrumentarium, sondern mit
Konstellationen,  die  aus  Jazz  und  Rock  kommen.  Mit
Elektrogeige, Drums und gestopfter Trompete, Schlagzeug, E-
Bass  und  Computereinsatz.  Mit  seinem  „Orchestra  of  Life“
reiste Kennedy den ganzen November durch Deutschland, trat in
Düsseldorf  und  Dortmund  auf  und  besuchte  nun  am  Ende  der
Tournee Essen: „Very special“ sei für ihn das Gastspiel in der
Philharmonie, ließ er das Publikum wissen.

Kennedys Musiker kommen nur zum Teil aus der Klassik-Ecke. Zum
Beispiel  ist  der  Pole  Duszan  Korczakowski  auch  in
elektronischer Musik oder Blues zu Hause. Die Sängerin Xantoné
Blacq kommt aus der ehemaligen Band von Amy Winehouse. Orphy
Robinson am Marimbaphon spielte in der Funk-Band Savannah, mit
Jazz-Größen und einem Trompeter wie Wynton Marsalis, gehörte
und gehört zu diversen Londoner Jazz-Formationen, ist aber
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auch Klassik zugeneigt. Und Adam Kowalewski (E-Bass) gehört
wie Krzysztof Dziedzic zu den Jazz-Größen in Polen.

Dass Kennedy mit seinem neu gestylten Vivaldi manche Erwartung
enttäuscht hat, zeigt sich an der Fluchttendenz von Teilen des
Publikums. Denn zum Frühlingsanfang zwitschern elektronische
Vögelchen,  legen  Drums  sachte  Patterns  unter  Vivaldis
Melodien,  schmachten  Vocals  in  schnödester  Sechziger-Jahre-
Tradition „duuaah“ im Hintergrund. Dann geht’s schon mal an
die elektronische Orgel und eine ziemlich schrill heulende E-
Violine, füttert Adam Kowalewksi Vivaldi mit dem E-Bass auf,
greifen die Violin-Mädchen des Orchesters kräftig zu, um die
Musik so schrubbig wie möglich zu akzentuieren.

Doch wer nur reine Willkür riecht, liegt falsch: Kennedy macht
zwar  alle  möglichen  Faxen,  ist  aber  ein  zu  intelligenter
Musiker, um einfach ein Crossover zu starten. Er transformiert
Vivaldi  mit  den  Mitteln  unseres  Jahrhunderts,  um  den
unterhaltenden und theatralischen Charakter der Musik bewusst
zu machen. Ein Sturm, wie ihn der „Sommer“ entfesselt, kann
nicht brav gezirpt werden, will er in unserer lärmenden Zeit
als  elementares  Ereignis  wahrgenommen  werden.  In  gewissem
Sinne  verrät  Kennedy  Vivaldi,  um  ihn  zu  retten.  Dass  der
Verrat  auch  in  grell  gegeigte  Selbstdarstellung,  in
willkürliche  Prestissimo-Raserei  und  in  musikalischen
Schabernack mündet, das muss der Hörer bei Kennedy in Kauf
nehmen.



Nigel Kennedys neue CD "The
Four Elements" (Sony Music,
ca. 17 Euro)

Die Jahreszeiten haben den Briten – der zum Auftritt mit einer
„cup  of  tea“  hereintapst  –  dazu  animiert,  selbst  „Four
Elements“ zu schreiben: eine sechsteilige Suite mit Ouvertüre
und Finale, bunt gemischt aus allem, was Kennedy in seinen 55
Lebensjahren an Musik aufgesogen hat. Das reicht von etwas zu
lange wiederholten Patterns aus der Minimal Music bis hin zur
Rockballade, zu Blues und Dixie, zur langsamen Meditation und
zu softigen Wellness-Klängen. In seinen Soli arbeitet er mit
Live-Loops; auch ansonsten kommt der Computer zum Einsatz, um
so richtig rockige „Atmo“ zu garantieren. Das klappt mit der
Frontsängerin  Xantoné  Blacq  in  „Fire“;  das  wirkt  flächig-
kitschig  in  den  Klangflächen  und  Oriental-Andeutungen  in
„Water“.

Zwischendurch  langweilt  Kennedy  als  Talkmaster,  plaudert
Belangloses mit seinen Musikern und tauscht auch mal Faust-
Grüßchen  mit  Leuten  aus  der  ersten  Reihe.  Nach  fast  drei
Stunden: Ovationen, aber auch Erschöpfung.
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Anti-Ideal  zur  höheren
Geigen-Tochter:  Patricia
Kopatchinskaja und Fazil Say
in Essen
geschrieben von Werner Häußner | 11. Januar 2012

Patricia  Kopatchinskaja
Photo: Marco Borggreve

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

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

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

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

Dieses  gegenwärtig  Setzen  geschieht  schon  in  den  ersten
Perioden: Say entwickelt die weichen Linien des Klavierparts
aus dem Nichts. Die Geigerin fährt mit dem eröffnenden Vier-
Ton-Motiv unwirsch in die Idylle. Aber im Nachsatz zieht sie
sich  wie  erschrocken  ins  Träumerische  zurück.  Ein  paar
Sekunden machen klar, aus welchen Extremen Schuberts Stück



besteht. Say spinnt in seinem ersten Solo den Gegensatz aus:
Er lässt ein schwärmerisches Legato fließen, das für sich
genommen  reinster  Kitsch  wäre  –  würde  nicht  seine
Geigenpartnerin  die  ätherische  Schönheit  mit  dem  erneuten
Einwurf des verstörenden Anfangsmotivs als Illusion entlarven.

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

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

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

Das Adagio stellt in der Musizierhaltung die Rückbindung zu
Schubert her: Die Geigerin spinnt hinreißend weite, doch mit



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

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

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

Patricia Kopatchinskaja ist in der Region wieder zu erleben:
Am 11. November spielt sie im Konzerthaus Dortmund mit dem
Philharmonia Orchestra London das Violinkonzert von Esa-Pekka
Salonen. Am 29., 30. und 31. Januar ist sie in Köln zu Gast
und  spielt  mit  dem  Gürzenich-Orchester  unter  Ulf  Schirmer
Mozarts D-Dur-Violinkonzert. Nach Essen kommt sie wieder ab
31. Mai zu einer Meisterklasse mit Sol Gabetta (Cello) und
Henri Sigfridsson (Klavier). Die drei spielen am 2. Juni 2012
in der Philharmonie Klaviertrios. Mehr auf der offiziellen
Webpage der Geigerin: http://www.patkop.ch/



Murray  Perahia:  Pianist  an
Schumanns poetischer Seite
geschrieben von Martin Schrahn | 11. Januar 2012

Der  Pianist  Murray
Perahia.  Foto:
Sony/Klavier-Festival
Ruhr

Robert Schumann, Meister musikalischer Poesie, hat in seinen
Melodien oft eine rührende Unschuld zum Ausdruck gebracht.
Geradezu  exemplarisch  zeigt  sich  dies  in  den  13
Charakterstücken  des  Klavierzyklus  „Kinderszenen“  –
romantischer Rückblick auf die ersten, für den Komponisten die
schönsten Jahre eines Menschen.

Wenn  Murray  Perahia  in  der  Philharmonie  Essen  nun  die
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„Kinderszenen“  spielt,  in  sanfter  Klarheit,  die  darin
enthaltene „Träumerei“ mit Gefühl, aber ohne Süße, dann stellt
sich  der  amerikanische  Pianist  ganz  in  den  Dienst  der
Romantik, an die Seite Schumanns. Was auch bedeutet, dass der
Interpret die geforderte Virtuosität allein als Mittel zum
Zwecke des größten Ausdrucks anwendet.

Perahia, dem die Liebe zur Melodik eigen ist, der Linearität
höher stellt als Struktur, entpuppt sich so im Gesamtprogramm
dieses Konzerts als leidenschaftlicher, an seinen Grundsätzen
nie  rüttelnder  Romantiker.  Wenn  er  also  in  Bachs  5.
Französischer  Suite  die  Dynamik  zurückfährt,  erklingt  ein
poetischer  Unterton.  Nie  würde  er  sich  bei  dem  barocken
Altmeister in Detailarbeit verlieren, hat er er einmal in
einem Interview erklärt.

In  den  empfindsamen  Teilen  der  Beethoven-Sonate  op.  90
wiederum  schimmern  Idylle  und  Pastorales  durch.  Natürlich
verfügt Perahia auch über ein drängendes Espressivo, doch kaum
dürfte  er  den  Klassiker  als  brachialen  Revoluzzer
präsentieren. Aber Perahias Ansatz geht nicht überall auf.
Brahms’  Klavierstücken  op.  119  fehlt  das  Grüblerische  und
manches gleitet ins Sentiment. Ein bodenständiger Ernst geht
hier von diesem  Spätwerk aus, etwas schwerfällig artikuliert.
Man  erlebt  des  Pianisten  Ringen  mit  der  Materie,  und
vielleicht hat dies ja doch etwas mit seiner Geschichte zu
tun:  Eine  Verwachsung  des  rechten  Daumenknochens  musste
operativ korrigiert werden, was Perahia in den 90er Jahren zu
Pausen beim Konzertieren zwang.

So hoch also seine Musikalität einzuschätzen ist, so sensibel
er  sich  den  Stücken  nähert,  so  verwuselt  er  sich  doch
bisweilen im dichten Klaviersatz. Das führt etwa dazu, dass
Chopins Musik manchmal die Eleganz und reflektierende Tiefe
fehlt. Herb und spröde tönt es herauf. Perahia also scheint
sich in Essen als Romantiker zu präsentieren, dem Schumann
wesentlicher Fixstern ist. In den lieblichen „Kinderszenen“
gelingt  dem  Pianisten  die  Balance  zwischen  struktureller



Klarheit  und  lyrischer  Empfindung  so  optimal  wie  sonst
nirgends. Der Komponist sah im Natürlichen der kindlichen Welt
(im  Sinne  einer  naturgegebenen  Unschuld)  die  Quelle  jeder
Poesie. Perahia kommt ihr auf die Spur.

 

Schumann-Abend in Essen: Ans
Herz  gedrückt,  ans  Herz
gelegt
geschrieben von Günter Landsberger | 11. Januar 2012
Zum gestrigen Schumann-Abend
des Pianisten András Schiff und seiner musikalisch kongenialen
Freunde in der Philharmonie Essen

Wann hat man schon die ausgiebige Gelegenheit, an einem Abend
nur Lieblingswerke zu hören? Wann schon die Gelegenheit, mehr
als 150 Jahre alte Werke ein und desselben Komponisten zu
hören  und  sie  dennoch  allesamt  zu  keiner  Sekunde  ihrer
hellstwachen Darbietung als alte Musik zu empfinden? Nein,
Schumann war durchweg ganz nah und ganz gegenwärtig. Ob nun
beim Klavierquartett op. 47 oder beim Eichendorff- Liederkreis
op.  39.  Oder  ob  nach  der  1.  Pause  bei  Schumann-Heines
„Dichterliebe“  op.  48  bzw.  nach  der  2.  Pause  beim
abschließenden (wie alles zuvor) ganz großartig (oder doch
noch etwas besser?) gespielten Klavierquintett op 44.

Bei  all  diesen  Werken  war  umsichtig  und  maßgeblich  –  so
feinfühlig  kammermusikalisch  wie  ggf.  energisch  bestimmt  –
András  Schiff  beteiligt,  ohne  sich  in  Szene  zu  setzen,
jederzeit allenfalls primus inter pares bleibend, der Erste
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unter Gleichen, der Erste mitten unter den (Schiffs eigenem
Gestus nach) ihm Ebenbürtigen. Besonders kennzeichnend für ihn
scheint mir seine spontane Geste zu sein unmittelbar nach dem
auf die Darbietung der „Dichterliebe“ folgenden 2. Applaus:
kurz entschlossen nahm er die Partitur beim Abgang von dem
Podium mit und drückte sie ununterbrochen an sein Herz, bis
die Tür sich hinter ihm schloss. So, als demütigen Diener
großer Musik sieht er sich; den Applaus verdiene primär vor
allem sie selber, die Musik als Komposition, scheint er uns,
den ihm und dem Sänger Applaudierenden, zu sagen, wenn sie als
Musik tatsächlichlich so groß und so bedeutend ist wie die
eigens für diesen Abend ausgewählten Kompositionen des wohl zu
oft  immer  noch  unterschätzten  Robert  Schumann.  Indem  er
Schumanns Partitur der „Dichterliebe“ demütig-selbstbewusst an
sein  Herz  drückte,  legte  er  uns  Hörern  die  Musik  Robert
Schumanns ans Herz. Aber dafür waren wohl die allermeisten
ohnehin  schon  gewonnen.  Am  Schlussbeifall  nach  dem
Klavierquintett  wurde  dies  überdeutlich:  massierter,
mehrfacher  und  lange  anhaltender  Applaus  des  gesamten
Auditoriums, in standing ovations für die Künstler mündend.
Dabei war es schön, zu beobachten, wie sich schon vor diesem
Applaus  die  unerhört  engagiert  spielenden,  sich  durchweg
optimal  aufeinander  einstellenden  Künstler  erkennbar  selber
über ihr Gelingen freuten.

Alle  Künstler  dieses  Sternstundenabends  verdienen  es
namentlich genannt zu werden: für den Eichendorff-Liederkreis
Ruth Ziesack, Sopran; für den Heine-Liederzyklus Hanno Müller-
Brachmann,  Bariton.  Für  das  Quartett  Es-Dur  für  Klavier,
Violine,  Viola  und  Violoncello  (op.  47)  Yuuko  Shiokawa,
Violine,  Hariolf  Schlichtig,  Viola  und  Christoph  Richter,
Violoncello. Beim Klavierquintett Es-Dur, op. 44 gesellte sich
als zweite Geigerin noch Ulrike-Anima Mathé hinzu. Und überall
dabei – als primus inter pares, wie gesagt – war: András
Schiff, Klavier.

Selten genug, dass man diese beiden großartigen Liederzyklen



Robert Schumanns an ein und demselben Abend hören kann! Und
noch  dazu  umrahmt  von  so  herrlichen,  den  Liederzyklen
ebenbürtigen Werken wie das Schumannsche Klavierquartett und -
quintett!

Bald – am 15. Mai nämlich – können wir, wir im Ruhrgebiet
zumindest, diese beiden Liederzyklen an einem einzigen Abend
abermals hören, in einer anderen, ganz sicher ebenfalls sehr
hörenswerten  Darbietung.  Auf  diesen  Tag  nämlich  wurde  das
letzte Kammerkonzert mit dem Dirigenten Jonathan Darlington
als Pianisten verlegt, weil das eigentlich für den 10. April
vorgesehene Konzert mit dem Tenor Christoph Prégardien wegen
dessen plötzlicher Erkrankung leider nicht stattfinden konnte.
So freuen wir uns nach der gestrigen Sopran- und Bariton-
Darbietung der beiden Schumann-Liederzyklen auf eine weitere
mit einem so exzellenten Tenor wie Christoph Prégardien und
auf eine neuerliche Begegnung mit diesen uns von András Schiff
so nachdrücklich ans Herz gelegten Werken.


