
Gezähmte  Dämonen:
Sinfoniekonzert  der
Duisburger Philharmoniker mit
Marie Jacquot am Pult
geschrieben von Werner Häußner | 10. April 2022
„Romantische Dämonie“ war das neunte Philharmonische Konzert
der Duisburger Philharmoniker überschrieben, doch in Robert
Schumanns  a-Moll-Klavierkonzert  war  von  romantischen
Anmutungen  wenig  zu  hören.

Ab  2024  Chefdirigentin  an  der  Königlichen  Oper
Kopenhagen: Marie Jacquot, Erste Kapellmeisterin an der
Rheinoper. (Foto: Werner Kmetitsch)

Erst  Felix  Mendelssohn  Bartholdys  Vertonung  von  Goethes
„Faust“-Vorstudie  „Die  erste  Walpurgisnacht“  ließ  im
farbenreichen  Orchester  und  in  exzessiv  ausgekosteter
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Chordramatik  die  Dämonen  vorüberziehen:  „Menschen-Wölf‘  und
Drachen-Weiber“ rasen da in dampfendem „Höllenbrodem“ über den
Himmel. Carl Maria von Webers Wolfsschlucht lässt grüßen und
die effektsichere Musik Mendelssohns gibt eine Ahnung davon,
wie es hätte klingen können, hätte der hochbegabte Berliner
Jung‘ jemals die Chance gehabt, eine Oper zu komponieren.

Wer da das Duisburger Orchester und den erstmals nach der
Pandemie-Zwangspause  wieder  in  großer  Form  auftretenden
Philharmonischen  Chor  anspornt,  bringt  ausgiebige
Opernerfahrung  mit:  Marie  Jacquot,  seit  2019  Erste
Kapellmeisterin an der Deutschen Oper am Rhein und ab 2024
Chefdirigentin der Königlichen Oper Kopenhagen, versteht es,
Ensembles sicher zu führen. Klare Zeichen vom Pult helfen den
breit  aufgereihten  Sängerinnen  und  Sängern  in  der
Mercatorhalle zu größtmöglicher Präzision; Marcus Strümpe hat
den Chor klangbewusst und rhythmisch hellwach vorbereitet. So
überzeugen  vor  allem  die  Frauen  mit  kraftvoll-strahlendem
Klang, während die Tenöre ein paar Stimmen mehr vertrügen, um
den freien Frühlingswald mit Glanz zu besingen und das „Licht“
intensiv  strahlen  zu  lassen,  das  Goethe  beschwört  und
Mendelssohn  pathetisch  musikalisch  herausstellt.

Das Licht als Aufklärungs-Chiffre

Um  den  aufklärerischen  Begriff  des  Lichts  geht  es  in  der
weltlichen Kantate, die 1832 entstand, aber erst 1843 in einer
überarbeiteten Fassung vom Leipziger Gewandhaus aus ihren Weg
in  die  musikalische  Welt  fand.  Goethe  setzt  –  historisch
überholt  –  einen  Konflikt  zwischen  Druiden  und  „dumpfen
Pfaffenchristen“ voraus, in dem die heidnischen Priester mit
einem listig entfesselten Spuk die Christen mit deren eigener
Höllenangst in die Flucht schlagen. Die vom Rauch gereinigte
Flamme,  das  Licht  des  alten  Glaubens  werden  emphatisch
besungen: aufklärerische Chiffren für eine vernunftgeleitete,
idealistisch von Aberglauben befreite Religion.

In Mendelssohns Tonsprache hören wir die wilde Chromatik des



„Hebriden“-Meeres  und  erahnen  die  Wogen  von  Wagners
„Holländer“. Wenn sich die Druidenwächter im Wald verteilen,
klingt der Chor nach Heinrich Marschners „Vampyr“-Dämonen. Und
der Glanz der Lichtbeschwörung lässt an Mendelssohns „Elias“
denken.  Bei  Marie  Jacquot  schäumt  das  Unwetter  in  der
Ouvertüre und die Duisburger Philharmoniker ahnen im Übergang
zum  Frühling  in  zarten  Bläserstaccati  und  lichtem
Streichersatz  schon  den  Traum  der  Sommernacht.  Effektvoll
musizieren sie den exotischen Klang aus, mit dem Mendelssohn
den Druiden mit tiefen Streichern, leisem Trommeldonner und
Pianissimo-Becken eine charakteristische Sphäre schafft. Und
wenn Kauz und Eule ins „Rundgeheule“ einstimmen, demonstrieren
die  Damen  des  Chores,  was  pointierte  rhythmische  Schärfe
bedeutet.

Mit nur wenigen Sätzen bedacht hat Mendelssohn die Solisten:
Einzig der Bariton Johannes Kammler kann als Priester seine
warme, blühende Stimme länger zur Geltung bringen. Patrick
Grahl  pflegt  als  Druide  und  christlicher  Wächter  einen
vornehmen Oratorienstil; Thorsten Grümbels Bass ist für seine
kurze  Szene  eine  luxuriöse  Verschwendung.  Anna  Harveys
schmeichelnde, (zu) lyrische Stimme hat für die „alte Frau aus
dem Volk“ weder die tragende Tiefe noch die vorwurfsvolle
Schärfe.

Schumanns Abgründe als Glitzerkram

So  beeindruckend  Marie  Jacquot  und  die  Ensembles  also
Mendelssohns  dramatisches  Geschick  in  der  „Walpurgisnacht“
ausleuchten,  so  unterbelichtet  bleibt  in  Schumanns
Klavierkonzert,  was  „Romantik“  oder  „Dämonie“  bedeuten
könnten. Das liegt nicht an Dirigentin und Orchester, sondern
an  der  Pianistin  Mariam  Batsashvili.  Denn  die  28jährige
Georgierin,  die  als  „große  musikalische  Hoffnungsträgerin“
vermarktet wird, lässt jeden persönlichen Zugang zu Schumanns
facettenreicher  Welt  vermissen.  Statt  der  im  Werbesprech
gepriesenen  „aufrichtigen  Emotionen“  hört  man  viele
Flüchtigkeiten und noch mehr Pedal; statt eines gestaltenden



Zugriffs kalt kristalline Monotonie.

Das viel gerühmte „kunstvolle Durchweben“ von Solo-Instrument
und Orchester interessiert Batsashvili offenbar wenig. So sehr
sich das Orchester um Impulse müht, das Echo bleibt matt. Da
mögen  die  Violinen  noch  so  weite  Kantilenen  phrasieren  –
Batsashvili  antwortet  ohne  innere  Bewegung.  Da  spielt  die
Klarinette im zweiten Satz zum Niederknieen seelenvoll – die
Pianistin  bleibt  unbeeindruckt  bei  einer  neutralen
Korrespondenz:  Geschäftsbrief  statt  Liebespost.  Und  der
lebhafte dritte Satz mit seinem fulminanten Finale, das Marie
Jacquot  eben  nicht  vordergründig  aufdreht,  wird  als
prinzessinenhaftes Spielwerk durchgezogen. Schumanns Abgründe
als Glitzerkram – das will man wirklich nicht hören.

Zweifacher  Schumann  in  der
Philharmonie  Essen:  Claudia
Barainsky  und  Elīna  Garanča
mit „Frauenliebe und Leben“
geschrieben von Werner Häußner | 10. April 2022
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Elīna Garanča (Foto: Christoph Kos̈tlin/Deutsche
Grammophon)

Innerhalb einer Woche zwei Mal Robert Schumanns „Frauenliebe
und Leben“: Die Philharmonie Essen macht’s möglich. Claudia
Barainsky,  2019  eine  gefeierte  Medea  in  der  Essener
Inszenierung von Aribert Reimanns gleichnamiger Oper, wählte
mit dem delian::quartett (ja, so will das geschrieben sein!)
Reimanns Fassung des Liederzyklus für Streichquartett. Elīna
Garanča bot mit Malcolm Martineau am Flügel das Original.

Der Vergleich ist unter zwei Aspekten anregend: Reimann hat
Schumanns nicht eben anspruchslose Begleitung kompositorisch
nicht  überformt  oder  als  Material  für  eigene  Entwürfe
verwendet, sondern lediglich auf die vier Streicher verteilt
und so die filigrane Harmonik genüsslich ausgebreitet. Adrian
Pinzaru und Andreas Moscho (Violine), Lara Albesano (Viola)
und Hendrik Blumenroth (Cello) nutzen die Vorlage vorteilhaft
und  bieten  ein  Lehrstück  für  analytischen  Scharfsinn  und
poetische Intensität gleichermaßen. Malcolm Martineau war für
Elīna Garanča ein Partner, der sich die lyrischen Qualitäten
der Musik zu eigen macht und Schumanns Klaviersatz ohne Druck



und  ohne  Schärfen  in  einem  zarten  Wellengang  feinster
Farbvaleurs  fließen  lässt.

Der  Vergleich  der  Sängerinnen  –  und  dabei  ist
selbstverständlich  die  Individualität  jeder  Stimme  zu
berücksichtigen  –  fällt  jedoch  technisch  wie  stilistisch
eindeutig zugunsten von Elīna Garanča aus. Claudia Barainsky,
die sich in ihrem Programm vor Schumann mit William Byrd und
Henry Purcell weit zurückgewagt hatte, schien sich dafür einen
Ton zugelegt zu haben, der pseudo-renaissancehaft klein und
eng gebildet war. Wenn sich jedoch eine satte Bühnenstimme auf
diese Weise zurücknimmt, kommt nicht der helle, gerade Klang
mit  den  feinen  Lasuren  heraus,  der  in  der  „alten“  Musik
geschätzt wird. Sondern ein enger, weißlicher, substanzloser
Klang, kopfig, körperlos und nicht tragend.

Voller Stimmeinsatz

So  nähert  sich  Barainsky  auch  Schumann.  Seit  sie  „ihn“
gesehen, glaubt sie, blind zu sein, sagt das lyrische Ich im
ersten der Lieder. Eine frisch entzündete Liebe, wie aus einem
Traum, die alles in der Welt verändert. Das zärtliche Piano
des  „ihn“  blüht  nicht,  der  erzählende  Ton,  den  Barainsky
anstimmt, trägt nicht. Wie ihr die ungewohnte Erfahrung den
Atem raubt, versucht die Sängerin zu verdeutlichen, indem sie
„glaub  ich  blind  zu  sein“  aspiriert.  Auf  solche
naturalistischen Mittel lässt sich Elīna Garanča nicht ein:
Sie scheut sich nicht, die volle Stimme einzusetzen, die sie
freilich dynamisch perfekt kontrolliert dosieren kann. Und so,
aus dem Körper gebildet, kann sie mit Klang und Farbe spielen:
Ihr „ihn“ leuchtet innig auf, ist bei jeder Nennung ein wenig
anders  nuanciert.  Ihr  „Begehr“  ist  verschattet,  ihre
musikalische  Rhetorik  eher  nachdenklich  reflektierend  als
direkt erzählend.

Wenn die frische Frauenliebe dann vom „Herrlichsten von allen“
schwärmt, bleibt Claudia Barainsky allzu sehr dem filigranen
Ton  verhaftet.  Die  Begeisterung  bleibt  trocken,  Glanz  und



Schmelz äußern sich nicht „hell und herrlich“. Elīna Garanča
dagegen setzt jetzt voll auf einen satten, leuchtenden Klang,
entschieden  in  der  Artikulation,  selbstgewiss  und  voll
sinnlichem Licht. Ihre Tiefe ist füllig und strahlend, die
„Würdigste  von  allen“  bebt  vor  enthusiastischer  Erregung.
Sicher  lassen  sich  solche  Momente  unterschiedlich
interpretieren, aber die technischen Mittel wirken bei Garanča
souveräner und vor allem aus dem Fundus einer unbezweifelbaren
Technik entwickelt.

Auch „An meinem Herzen“ hält Barainsky künstlich klein. Ihre
Passion  bleibt  nur  innig,  der  Ton,  nicht  auf  dem  Atem
getragen,  wirkt  welk.  Von  blühendem  Mutterglück  kaum  eine
Spur.  Garanča  dagegen  gibt  dem  Lied  eine  enthusiastisch
drängende  Dynamik,  eine  verzückte  Bewegung,  und  das  stets
technisch  perfekt  abgesichert.  Dabei  hütet  sie  sich  vor
vordergründiger Dramatik. „Opernhaft“ – ein dummer, aber gern
angewandter Begriff – wirkt da nichts. Der Abschluss („Du hast
mir den ersten Schmerz getan“) bleibt bei Claudia Barainsky
trotz  der  heftigen  Akzente  der  Streicher  eine  zarte,
introvertierte Klage, seelische Erschütterung im Pianissimo.
Garanča gestaltet dieses Finale aus dem Geist der Tragödin,
aus dunkler Fülle in tonlos bleiches Weiß tauchend.

Der Pianist – eine Entdeckung

Das Nachspiel von Malcolm Martineau: ein Wunder bittersüßer
Trostlosigkeit. Wie überhaupt dieser Pianist die Entdeckung
des  Abends  war.  Schon  der  Schumann-Zyklus  erwies  ihn  als
sensiblen Gestalter, mit der Sängerin atmend, frei und doch
streng  in  Phrasierung  und  Agogik.  Johannes  Brahms‘  E-Dur-
Intermezzo op.116/4 – als Überleitung zu einem Block von sechs
ausgewählten  Liedern  –  war  eine  traumverlorene  Meditation.
Zarte  Innigkeit,  wehmütige  Schwärmerei,  anmutige  Naturlyrik
findet  Martineau  in  glückliche  Übereinstimmung  mit  Elīna
Garanča.

In drei Liedern von Henri Duparc erfüllen beide nicht nur das



ekstatische  Aufblühen  in  „Au  pays  où  se  fait  la  guerre“,
sondern auch die jenseitig duftende Ruhe von „Extase“ und die
magisch-sinnliche  Atmosphäre  von  „Phidylé“  mit  der  großen,
wagnerisch aufschäumenden Klimax, in der Martineau trotz der
orchestralen Akkorde kultiviert im Ton und kontrolliert in der
Dynamik bleibt. Reizend folkloristisch inspirierte Miniaturen
von Manuel de Falla schließen das Liedprogramm ab, bevor es
mit  zwei  Arien  aus  spanischen  Zarzuelas  und  dem
unvermeidlichen  Tribut  an  Georges  Bizets  „Carmen“  zum
triumphalen Finale des Abends kommt, für den Garanča völlig zu
Recht entsprechend enthusiastisch gefeiert wird.

Poetische  Reise  durch
romantische  Gefühlsgefilde:
Ein  Abend  mit  Sofja
Gülbadamova in Haus Martfeld
in Schwelm
geschrieben von Werner Häußner | 10. April 2022
Haus Martfeld, ein auf eine kurkölnische Burg zurückgehendes
Rittergut, heute im Besitz der Stadt Schwelm und soeben für
eine gute Million saniert, begrüßt in seinem Saal vier Mal pro
Saison  eine  kleine,  feine,  von  Mäzenatentum  getragene
Kammermusikreihe, künstlerisch verantwortet von Liviu Neagu-
Gruber, Geiger im Wuppertaler Sinfonieorchester.
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Sofja Gülbadamova. Foto: Evgeni Evtyukhov

Zur Eröffnung der Reihe hatte er eine Pianistin eingeladen,
die nicht nur eine Reihe von Wettbewerben gewonnen hat (da
gibt  es  ja  einige),  sondern  die  sich  durch  Interesse  an
entlegenem  Repertoire  und  durch  eine  klug  bedachte
Programmgestaltung auszeichnet: Sofja Gülbadamova hat etwa ein
Doppelalbum  mit  Klavierwerken  Ernst  von  Dohnányis
herausgebracht, mit dem Wuppertaler Sinfonieorchester dessen
Zweites Klavierkonzert eingespielt und ist mit prachtvollen
Kritiken  vom  Husumer  Festival  „Raritäten  der  Klaviermusik“
heimgekehrt.

Nach  Schwelm  brachte  Sofja  Gülbadamova  ebenfalls  ein
erfrischend  unkonventionelles  Programm  mit:  Sie  kombinierte
Miniaturen aus Edvard Griegs „Stimmungen“ op. 73 und seinen
„Lyrischen  Stücken“  opp.  12,  43  und  71  mit  solchen  des
tschechischen  Komponisten  (und  Schwiegersohns  von  Antonín
Dvořák)  Josef  Suk.  Dessen  1895  entstandene  „Nálady“
(„Stimmungen“) sind in der Haltung ähnlich: Sie suchen nach
einem  ursprünglichen,  lyrischen  Tonfall,  einer  Einfachheit,
die  hinter  ihrer  fasslichen  Melodik  die  Raffinesse

http://gulbadamova.com/biography/bioger


anspruchsvoller  Harmonik  zu  verbergen  versteht.

Ausgebildet in Moskau und Paris

Die aus Moskau stammende Pianistin, die ihre Ausbildung an der
berühmten  Gnessin-Musikschule  begann  und  in  Paris
vervollkommnete,  nähert  sich  diesen  Kostbarkeiten  mit  dem
unbedingten Willen, die stilistische Vielfalt im Detail und
die  Atmosphäre  der  musikalischen  Stimmungsbilder  wirken  zu
lassen. Der Ibach-Stutzflügel des Saales ist ihr dabei ein
schwieriger,  bisweilen  störrischer  Partner.  Während  nämlich
der Bass wie eine stählerne Gitarre klingt, gibt es im Zentrum
einen warmen, aber nicht immer gleichmäßigen Klang und im
Diskant kühle Porzellantöne.

Die Pianistin, so der Eindruck, macht jedoch aus der Not eine
Tugend und verwandelt den heterogenen Klang des Flügels in ein
Element ihrer Interpretation. Das zeugt von Flexibilität des
Anschlags, spontaner Reaktionsschnelligkeit der Finger, aber
auch  von  souveränem  Überblick:  Keines  der  Stücke  droht
klanglich  auseinanderzufallen.  Das  darf  ein  Steinway-
verwöhnter  Pianist  erst  einmal  nachmachen!

Der Abend wurde auf diese Weise zu einer poetischen, teils
schwärmerischen,  teil  doppelbödigen  Reise  durch  die
Gefühlsgefilde der Romantik. In der Grieg-Etüde op. 73/5 war
die „Hommage an Chopin“ deutlich zu vernehmen – im Falle Sofja
Gülbadamovas mit sensiblem Nachlauschen feinster Nuancen im
Mikrokosmos eines gestalteten Tempos. Die Nummer vier aus Opus
73,  ein  „Volkslied“,  nimmt  den  Habitus  an,  den  der  Titel
einfordert,  kleidet  die  kunstvolle  Schlichtheit  aber  in
adäquat  kunstvoll  abschattiertes  Spiel.  Ähnlich  der
„Elfentanz“  op.  12/4,  bei  dem  die  Mendelssohn-Anklänge
unüberhörbar  sind,  aber  im  gläsernen  Ton  das  Unheimliche
durchschimmert.

Die unheimlichen Seiten des Waldes

Suk  und  Grieg  umkreisen  als  Zentrum  des  Konzerts  Robert



Schumanns „Waldszenen“ op. 82. Nicht unbedingt ein beliebtes
Konzertstück, da zu „einfach“ – es sei denn, man hört nach,
was  etwa  Svjatoslav  Richter  aus  solcher  pianistischer
Simplizität zu formen versteht. Bei Sofja Gülbadamova öffnet
sich nach dem bewusst harmlos gefassten „Eintritt“ in den
Fantasie-Wald  Schumanns  das  Spektrum  zwischen  Idylle  und
Bedrohung, zwischen Geborgenheit und unbehaustem Schweifen.

Schon der „Jäger auf der Lauer“ fasst die unheimlichen Seiten
des Waldes musikalisch: Der Beginn mit den bogengebundenen
Triolen,  die  mit  einem  kraftvollen  Akkord-Akzent  gestoppt
werden; das erste Crescendo mit den einmal betonten, einmal
weich zu spielenden triolischen Tonrepetitionen, der rasche
Fluss  von  Achtelketten,  den  immer  wieder  ein  knallendes
Martellato wie ein Schuss verstört: Die Pianistin ist in ihrem
Element, wenn sie solche Momente gestalten kann, und sie lässt
sich  Zeit,  diese  „mystischen  Blumen  des  musikalischen
Zauberwalds“  wunderschön  sich  entfalten  zu  lassen.

Die  Serie  der  Konzerte  in  Haus  Martfeld  in  Schwelm  wird
fortgesetzt  am  Sonntag,  17.  November,  17.30  Uhr:  mit  dem
Mezzosopran Catriona Morison, dem Martfeld Ensemble und einem
Programm, in dessen Zentrum vier Lieder und ein Streichtrio
der bedeutenden englischen Komponistin der Romantik Ethel Mary
Smyth (1858-1944) stehen.

Info:  Tel.:  02336  /  801-273  oder  -255,
https://www.schwelm.de/bildung-kultur/kultur/veranstaltungen/m
artfeld-klassik/

Romantischer  Zauberklang  und
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impressionistische Fehlfarben
–  der  russische  Pianist
Arcadi  Volodos  zu  Gast  in
Essen
geschrieben von Martin Schrahn | 10. April 2022

Arcadi Volodos, Meister des
Klangs  und  Virtuose.  Foto:
Marco Borggreve

Arcadi  Volodos  sahen  und  hörten  wir  zuerst  im  Jahr  2001.
Damals  eröffnete  der  russische  Pianist  die  groß  angelegte
Reihe „The Next Generation“, die der Dortmunder Verleger und
Kunstliebhaber Bodo Harenberg ins Leben gerufen hatte. Es war
ein gleichermaßen aufregendes wie denkwürdiges Konzert.

Denn da präsentierte sich ein kraftvoll zupackender Virtuose,
ein  flinker  Fingerakrobat,  dessen  Raserei  am  Klavier  das
Publikum taumeln ließ. Volodos, zu jener Zeit 28 Jahre jung,
war  schon  kein  gänzlich  Unbekannter  mehr,  doch  sein
künstlerischer Reifeprozess sollte erst noch folgen. Ja, der
Russe  zählte  gewiss  zu  jener  Generation,  die  das  21.
Jahrhundert  pianistisch  prägen  würden.

Doch  Volodos,  den  findige  PR-Strategen  sofort  als  neuen
Horowitz  anpriesen,  war  von  Beginn  an  mehr  denn  ein
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kraftstrotzender Tastenlöwe. Sein subtiler Klangsinn bestach
mindestens genauso, und sein Dortmunder Konzert bestand ja
nicht nur aus Liszt’schem Furor, sondern etwa auch aus der
Annäherung  an  Brahms’  Tiefsinn.  Fortan  jedenfalls  wollte
Volodos weg vom Effekt, hin zur reflektierenden Deutung.

Wir erlebten den russischen Pianisten dann oft, nicht zuletzt
als Gast des Klavier-Festivals Ruhr, und jetzt wieder in der
Essener Philharmonie, in der Reihe „Piano solo“. Er wirkt
gelassen, die Musik fließt ihm wie von selbst aus den Fingern,
und  die  vor  allem  leisen  Zauberklänge,  die  er  seinem
Instrument entlockt, sind von enormer Sogkraft. Im Saal ist es
auffallend still, wenn Volodos im diffusen Dämmerlicht die
Melodien  modelliert,  wenn  sich  nahezu  impressionistische
Momente  auftun,  und  das  bei  Werken  von  Robert  Schumann,
Johannes Brahms und Franz Schubert.

So  offenkundig  also  des  Solisten  Stärke  in  klangvoller
Gestaltungsmacht liegt, so ohrenfällig offenbart sich zugleich
seine Schwäche. Volodos kann ein Legato derart verdichten,
dass  jegliche  Trennschärfe  verloren  geht.  In  Schumanns
„Papillons“ erscheinen diese aparten Charakterstücke als teils
martialisch aufgeplusterte Gebilde, exaltiert in ihrer Art,
künstlich dramatisiert durch seltsame Tempoverzögerungen. Der
kindlich naive Geist, den Schumanns Miniaturen oft prägen, ist
vertrieben.  Stattdessen  spricht  hier  bereits  der  ernste,
vergrübelte Brahms.

Bei  dessen  Klavierstücken  op.  76  ist  Volodos  in  seinem
Element.  Der  Pianist  wühlt  sich  ins  dichte  Klanggeflecht
dieser  Musik  hinein,  gibt  den  je  vier  Capriccios  und
Intermezzi ihr eigenes dramatisches Gewand, mal extrovertiert,
mal ganz intim klingend. Volodos erzählt und reflektiert, hier
tatsächlich ohne seinem Hang nachzugeben, sich allzu lang auf
Inseln des Klangs zu verlieren. Dann nämlich entstehen jene
pointillistisch-impressionistischen Effekte, die im Gefüge der
musikalischen Romantik wie Fremdkörper wirken.



Frei davon ist auch Volodos’ Deutung von Schuberts später A-
Dur-Sonate nicht. Die oft schlicht gewebten Melodien, ihre
vielbeschworenen  „himmlischen  Längen“  können  sich  bisweilen
nicht in aller Ruhe ausbreiten, wirken klanglich überfrachtet.
Nur in zweiten Satz gelingt es dem Interpreten, das stille,
kleine  Thema  als  traurige  Weise  aufklingen  zu  lassen,  im
schärfsten  Kontrast  zur  abrupt  folgenden,  wie  improvisiert
dahingeworfenen  Raserei,  kulminierend  in  hämmernden
Schmerzakkorden.  Welch’  ein  Albtraum!

Am Ende aber, im Rahmen der sechs (!) Zugaben, besinnt sich
Arcadi  Volodos  seiner  spieltechnischen  Wurzeln.  Ernesto
Lecuonas „Malagueña“, in des Pianisten Arrangement, sprüht und
funkelt, grollt und lodert flammenhell. Zirzensik auf höchstem
Niveau – Jubel!

 

Sprühende  Laune,  fülliger
Klang:  Das  Toronto  Symphony
Orchestra und Jan Lisiecki in
der Philharmonie Essen
geschrieben von Werner Häußner | 10. April 2022
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Der  Pianist  Jan
Lisiecki.  Foto:
Mathias  Bothor  DG

In Europa hätte Oskar Morawetz im Jahr 1945 wohl kaum sein
Debüt  als  Orchesterkomponist  mit  einer  Karnevals-Ouvertüre
geben können. Da feierten nicht die fröhlichen Narren ihre
fünfte  Jahreszeit,  sondern  die  grausamen  Schlächter  ihre
Götterdämmerung.  Aber  der  vor  100  Jahren  im  heutigen
Tschechien geborene Morawetz, einer der vielen von den Nazis
vertriebenen Künstlern, wirkte zu dieser Zeit in Kanada.

Eigentlich Pianist und Dirigent, landete er mit der „Carnival-
Ouvertüre“, seinem ersten Orchesterwerk, einen großen Erfolg
als Komponist. Das Toronto Symphony Orchestra eröffnete sein
Gastspiel in der Philharmonie Essen in der Reihe der Pro-Arte-
Konzerte  mit  diesem  prunkvoll  instrumentierten,  rhythmisch-
feurigen Werk und schlug damit die Brücke zwischen Europa und
der Neuen Welt.

Auch Pianist Jan Lisiecki verbindet beide Welten: Der junge
Kanadier stammt aus einer Familie mit polnischem Ursprung und
hat mit dem polnischen Europäer Frédéric Chopin im Alter von
14 Jahren seine Karriere begonnen. Inzwischen ist er 22 und
spielt in allen großen Konzertsälen. Im a-Moll-Konzert Robert
Schumanns  offenbart  Lisiecki  seine  Stärke:  Die  sanften



Lyrismen, die weich geformten Harfenklänge scheinen aus einer
Traumsphäre  herüberzuwehen.  Sein  zweites  Solo  lässt  er  so
versunken perlen, dass es um ein Haar in Einzelmomente à la
Pogorelich zerfällt. Im Mittelsatz setzt er auf die melodische
Grazie, die Schumann wohl beabsichtigt hat. Das alles ist sehr
empfindsam, sehr fein modelliert, sehr leuchtend poliert. In
Schönheit verströmt sich Schumanns Poesie.

Das klingt wundervoll, aber es bleibt kraftlos gefangen im
milden Glanz der Schönheit. Wir sprechen nicht von ein paar
mulmigen Läufen, nicht von der Verzärtelung der feinsinnig-
leisen Töne. Aber ihnen fehlt die andere Seite, das dunkle
Gewölk über Schumanns Seele, der ferne Klang der drohenden
Zerrüttung. Sicher, das a-Moll-Konzert ist nicht „Manfred“,
aber die bewegte Kadenz des ersten Satzes hat bei Lisiecki
nicht den Hauch der romantischen Entäußerung, den Steigerungen
zur Reprise und Kadenz geht der entschiedene Zugriff ab, die
Bassläufe des dritten Satzes haben kein Gewicht. So bleibt von
der inneren Zerrissenheit Schumanns eher anmutige Wehmut als
tiefer, bohrender Schmerz. Und auch das Orchester unter seinem
Chefdirigenten Peter Oundjian bleibt in süßer Piano-Seligkeit
weit weg von Abgründen, Schmerz und Bitternis.

Die Musiker kommen genau auf den Punkt

Reduziert auf die technisch-ästhetische Seite haben wir es mit
einer hochklassigen Wiedergabe zu tun: Die Holzbläser stellen
sich sensibel auf den Pianisten ein; die Celli erinnern im
zweiten Satz daran, dass die Musik nicht nur im Weltvergessen
schwelgt. Die sinfonisch verwobene Einheit des Solisten mit
dem  Orchester,  das  „schöne  zusammenhängende  Ganze“  war
tadellos realisiert.

Schon  in  der  vor  Energie  sprühenden  Ouvertüre  von  Oskar
Morawetz zeigt das Orchester, wie genau die Musiker auf den
Punkt  kommen.  In  Nikolai  Rimski-Korsakows  „Scheherazade“
brillieren die Solisten, allen voran Fagott und Oboe. Die
Violinen meiden den stromlinienförmig amerikanischen Ton und



geben sich mit individuell herben Zügen. Oundjian wählt weiche
Konturen, einen fülligen Klang, der allerdings zu schnell zum
Höhepunkt kommt, und gemessene Tempi. Ein Genuss: Jonathan
Crowes leuchtender Ton in den Violinsoli. Erst verhaltener,
dann herzlich langer Beifall, der zu zwei Zugaben führt, dem
Walzer aus Aram Khachaturians „Masquerade“ und „Nimrod“ aus
Edward Elgars „Enigma“-Variationen.

_________________________________________________________

Jan Lisiecki spielt in der Region wieder am 26. Juni, 20 Uhr,
beim Klavier-Festival Ruhr im Anneliese Brost Musikforum Ruhr
Bochum Werke von Bach, Schumann, Chopin und Beethoven. Am 13.
Januar 2018 bringt er in der Tonhalle Düsseldorf Werke von
Chopin, Schumann, Ravel und Rachmaninow. Mit diesem Programm
gastiert er am 31. Januar 2018 auch im Konzerthaus Dortmund.
Am 23. Mai 2018 spielt Lisiecki in der Philharmonie Köln mit
dem  London  Symphony  Orchestra  Beethovens  Drittes
Klavierkonzert.

Die  Reihe  der  Pro-Arte-Konzerte  in  Essen  startet  für  die
Saison 2017/18 am 2. November 2017 mit einem Konzert des BBC
Scottish Symphony Orchestra unter Thomas Dausgaard. Nikolaj
Znajder spielt dabei das Violinkonzert von Johannes Brahms. Am
5. Dezember kommt mit Nemanja Radulovic ein junger Geiger mit
Tschaikowskys  Violinkonzert  nach  Essen,  dem  eine  große
Karriere  vorausgesagt  wird.  Info  und  Abo-Bestellungen:
www.pro-arte-konzerte.de

Nichts  als  Überraschungen:

http://www.klavierfestival.de/index.php?id=108&no_cache=1&tx_eventmanagement_veranstaltungen%5Bveranstaltungen%5D=679&tx_eventmanagement_veranstaltungen%5Baction%5D=show&tx_eventmanagement_veranstaltungen%5Bcontroller%5D=Veranstaltungen&cHash=1870ed1593412c7673172aed0c7fab1a
https://www.konzerthaus-dortmund.de/de/programm/31-01-2018-jan-lisiecki-221565/
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Das  Scala-Orchester  mit
starkem  Auftritt  im
Konzerthaus Dortmund
geschrieben von Martin Schrahn | 10. April 2022

Leidenschaftliche  Einsätze:
Riccardo Chailly leitet das
Orchestra  Filarmonica  Della
Scala.  Foto:  Petra
Coddington

Impressionen eines Konzertes, die, so dahingewürfelt, seltsam
klingen mögen. Doch gemach: Die Symbolkraft und Besonderheit
der Beobachtungen wird sich alsbald erschließen. Also halten
wir fest, dass Daniil Trifonov jetzt Vollbart trägt, dass die
Zugabe  dieses  spannenden  Nachmittages  ein  zeitgenössisches
Stück ist – der Komponist sitzt im Saal – und dass Schumanns
Musik  teils  wie  von  Fieber  geschüttelt,  teils  ungewohnt
introvertiert klingt.

Wir hätten das so nicht erwartet, bei diesem Gastspiel des
Mailänder  Orchestra  Filarmonica  Della  Scala  in  Dortmunds
Konzerthaus,  am  Pult  der  Chefdirigent,  Riccardo  Chailly.
Andererseits  gehört  es  ja  zur  Philosophie  der  Dortmunder
Veranstalter, dem Publikum immer aufs Neue scheinbar Bekanntes
im veränderten Klanggewand zu präsentieren. „Raus aus deinen
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Hörgewohnheiten“ ist das Motto. Nun, in diesem Konzert mit
Schumanns „Manfred“-Ouvertüre, dem Klavierkonzert und seiner
2. Sinfonie ist das auf Eindrucksvollste gelungen. Nichts als
Überraschungen, wohin sich Aug’ und Ohr auch wenden.

Beginnen wir mit dem Solisten. Der 25jährige Daniil Trifonov
scheint aus seiner übervirtuosen Sturm-und-Drang-Phase schon
herausgewachsen,  technische  Schwierigkeiten  können  ihm
offenkundig kaum noch etwas anhaben, sein Spiel hat an Reife
und Reflektion enorm gewonnen. Bei Schumann jedenfalls nimmt
er sich extrem zurück. Versinkt in der Musik, artikuliert
zartfühlend,  wirkt  wie  ein  scheuer  Zeremonienmeister.  Oder
auch, die Assoziation sei ob des Bartes gestattet, wie ein
Eremit, der ganz im Klang gefangen ist.

Daniil  Trifonov  spielt  das
Schumann-Konzert  überaus
introvertiert.  Foto:  Petra
Coddington

So  einer  will  nicht  auftrumpfen,  nicht  voller  Überschwang
durchs lebhafte Finale fegen. Stattdessen rhythmische Strenge,
das Virtuose fest unter Kontrolle, auf dass der Satz ja nicht
zu viel Gewicht bekomme. Schumanns Konzert atmet gewissermaßen
romantische Clarté, hell im Klangbild und wie abgespeckt. Dies
ist dem fulminanten Dirigat Chaillys zu danken: Nie wird das
Klavier vom Mailänder Orchester zugekleistert, vielmehr hören
wir eine dynamisch wunderbar ausbalancierte Musik.
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Trifonov spielt Schumann im Geiste Chopins. Das mag nicht
jedermanns Sache sein, wenn hier und da die gestelzte Dekadenz
eines Salons durchschimmert, doch am Ende hat der Pianist das
Publikum auf seiner Seite. Überraschung gelungen. Wie denn
auch das Orchester staunen macht. Ein Klangkörper, der mit
warmen  Holzbläserfarben  überzeugt,  dessen  Violinschmelz
wohltönt,  der  überhaupt  ungemein  wach  agiert  auf  Chaillys
Dirigat. Der Chef der Mailänder ist ein Kapellmeister der
alten  Schule,  ohne  körperliche  Verrenkungen  und  andere
Marotten.

Und  er  ist,  was  nun  die  Aufführungspraxis  angeht,  ein
Vollblutmusiker,  der  etwas  wagt.  Weil  er,  in  Schumanns
Ouvertüre  und  Sinfonie,  nicht  der  Originalklangbewegung
nachspürt, die ja längst in der Spätromantik angekommen ist,
sondern vielmehr die Retuschen Gustav Mahlers verwendet. Und
da  geht  es  nicht  um  Kleinigkeiten,  sondern  um  beherztes
Eingreifen  in  die  Originalpartituren.  Da  klingen  plötzlich
Blechbläser mit Dämpfer auf, die Schumann niemals verwendet
hat, da tummeln sich allein 26 erste und zweite Geigen sowie
neun  Kontrabässe  auf  der  Bühne.  Eine  großorchestrale
Besetzung, als gelte es, bloß ordentlich Effekt zu machen.

Maestro  Chailly,  ein
Dirigent, der etwas wagt in
Sachen  Aufführungspraxis.
Foto: Petra Coddington

Doch Chailly ist kein fahrlässiger Maestro am Pult, der es mal
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richtig knallen lassen will. Er stellt zur Diskussion. Und
wenn  in  der  „Manfred“-Ouvertüre  das  Klangbild  hell  und
aufreizend funkelt, der musikalische Verlauf wie im Rausch
vorüberflitzt, jede Beruhigung mehr Schein als Sein ist, wenn
es schroff und wild zugeht, dann fällt es schwer, „ja, aber…“
zu rufen. Immerhin sei angemerkt, dass die Holzbläser oftmals
kaum zu hören sind. Erst am Ende, wenn die Spannung nach und
nach  verebbt,  Schumann  (mit  Mahler)  auf  Reduktion  setzt,
entdecken wir den balsamischen Klang von Flöten, Oboen oder
Klarinetten.

Ähnlich geht es in der Sinfonie zu. Deren Hauptmotiv wird
anfangs  zwar  noch  etwas  unstrukturiert  vorgetragen,  doch
alsbald  liegt  alles  so  offen  wie  fiebrig  und  dynamisch
exaltiert vor Ohren. Als Höhepunkt darf der langsame Satz
gelten, dessen tristaneskes Sehnsuchtsmotiv sich ins Hymnische
weitet. Da ist der Weg zu Bruckner nicht mehr fern. Dann
wieder Atemlosigkeit im auftrumpfenden Finale, kraftstrotzend
und roh wie bei Beethoven, teils in grenzwertiger Lautstärke.
Alles vom Mailänder Orchester souverän gemeistert, präzise und
mit unbedingter Leidenschaft. Überraschung erneut gelungen.

Doch damit nicht genug. Das Orchestra Filarmonica Della Scala
tritt  zur  Zugabe  an.  Rasch  huschen  noch  ein  paar  Musiker
herbei, darunter das Personal für kleine und große Trommel
sowie Becken. Sollten die Italiener als Rausschmeißer noch
einen Rossini in Petto haben, serviert aus dem Mutterland der
Oper? Weit gefehlt. Angekündigt wird Carlo Boccadoros „Fast
Motion“. Eine vierminütige Raserei mit scharfen harmonischen
Reibungen,  teuflisch  komplexer  Rhythmik  und  in  zumeist
eminenter  Lautstärke.  Maschinenmusik  wie  von  futuristischer
Hand, garniert indes mit allerlei Jazzidiomatik. Ein neues
Stück, wie sich herausstellt, der Komponist sitzt gerührt im
Publikum, von vielen italienischen Fans frenetisch bejubelt.
Überraschung gelungen: Hier, im Konzerthaus Dortmund, erklingt
das  Stück  –  eine  Zugabe  (!)  –  tatsächlich  als  deutsche
Erstaufführung. Respekt.



 

 

Die Pranke des wilden Bären:
Denis  Matsuev  in  der
Philharmonie Essen
geschrieben von Werner Häußner | 10. April 2022
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
Knirschen  der  Stahlträger  lauscht.
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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
übler  Eindruck  also  zu  Beginn;  das  „Russische“  des  Denis
Leonidovich scheint durchaus gebändigt und reflektiert.
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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.

„Äußerst bewegt“ bedeutet für Matsuev rasant und forsch; „sehr
innig“ ist bei ihm heroisch geladen. Ein Schumann voller Saft
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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.



Wildes Wirbeln beim Klavier-
Festival  Ruhr  –  Antonii
Baryshevskyi  liebt  es
handfest
geschrieben von Martin Schrahn | 10. April 2022

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
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Gestaltungswillen  und  interpretatorischem  Mut.  Seine
Körpersprache redet von Selbstbewusstsein. Die Sensibilität im
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
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scheint auch im Scherzo und Rondo kaum ein Halten zu kennen,
das  Andantino  aber  gestaltet  er  mit  schönem,  wenn  auch
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
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Thomas Wypiors beim Klavier-
Festival Ruhr
geschrieben von Martin Schrahn | 10. April 2022

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,
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sich also mischt aus der Gedanken Stärke und einer bisweilen
manuellen Schwäche. So ist seine Schubert-Interpretation auch
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.



Schreckensklänge  in  der
Idylle  –  Beatrice  Rana
debütiert  beim  Klavier-
Festival Ruhr
geschrieben von Martin Schrahn | 10. April 2022

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.

 

 

Solistin und Instrument sind
eins  –  die  Cellistin  Alisa
Weilerstein  in  der  Essener
Philharmonie
geschrieben von Martin Schrahn | 10. April 2022
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„Alisa Weilersteins Cello macht ihre
Identität  aus“.  Die  Verschmelzung
von Solistin und Instrument ist für
die Los Angeles Times der Schlüssel
zum Spiel der Musikerin. Es ist eine
ziemlich  genaue  Beobachtung.  Denn
die  Amerikanerin  scheint  nahezu
symbiotisch verwachsen mit dem sonor
klingenden Korpus. Hinzu aber kommt:
Diese  Verbindung  führt  unmittelbar
zum  Kern  des  zu  interpretierenden
Werkes. Das wiederum setzt Emotionen

frei, die das Publikum geradewegs zu spüren bekommt.

Gleichwohl  aber  bleibt  der  Eindruck,  dass  sich  die  junge
Solistin in einen Kokon spinnt, dadurch ein bisschen unnahbar
wirkt, ohne wirklich introvertiert zu sein. Der Hörer (und
Zuschauer)  fühlt  die  Kraft  der  Musik,  mag  dabei  aber
Weilersteins Wirken eher unterschätzen. So geschehen in Essens
Philharmonie, wo der Applaus herzlich und groß, nicht aber von
jäher  Wucht  ist.  Das  wäre,  der  Vergleich  sei  hier  einmal
erlaubt, im Falle von Sol Gabetta wohl anders gewesen.

Alisa  Weilersteins  Gastspiel  ist  allerdings  das  erste
überhaupt in Essen. International hat die in Rochester/New
York geborene Künstlerin durchaus einen Namen, hier allerdings
scheint sie vielfach (noch) die große Unbekannte. Sie spielt
zudem Schumanns a-moll-Konzert, das nicht unbedingt an erster
Stelle  der  Aufführungsstatistik  steht.  Das  hochromantische
Werk,  das  sich  keine  Kadenz  erlaubt  und  im  Eingangs-  und
Mittelsatz auf offen virtuosen Glanz verzichtet, wirkt bei
aller Emotionalität doch ein wenig spröde.

Umso mehr beeindruckt, wie sich die Solistin als vehemente
Fürsprecherin  dieses  Stückes  aufschwingt.  Wie  sie  ihrem
Instrument samtene, blühende Töne entlockt, andererseits zur
ingrimmigen Attacke fähig ist. Dann scheint sich Schumanns
aufgewühlte Natur unmittelbar zu offenbaren. Weilerstein geht
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es dabei übrigens nicht um vordergründige Affekte. Auch ist
ihr  die  große,  selbstreferenzielle  Geste  fremd.  Selbst  im
überbordenden  Finale  behält  sie  die  Kontrolle,  stellt  ihr
virtuoses Können in den Dienst der Musik. Weilerstein kann
zupacken, ohne hemdsärmelige Attitüde.

Körperliches  Dirigat:  Ivor
Bolton. Foto: Ben Wright

Ihr zur Seite steht im Schumann-Konzert das Mozarteumorchester
Salzburg, am Pult der Brite Ivor Bolton. Er ist seit zehn
Jahren  Chef  des  Klangkörpers  –  eine  lange  Bindung,  die
sicherstellt,  auf  das  bisweilen  sehr  körperliche
Freistildirigat präzis zu reagieren. Scharfe Akzente, große
Transparenz  und  eine  in  Verbindung  mit  dem  Solocello
ausgewogene dynamische Balance sind das Ergebnis. Noch stärker
ist  der  Eindruck  bei  der  Interpretation  von  Schumanns  4.
Sinfonie, deren Erstfassung erklingt. Bolton und das hier etwa
40 Köpfe starke Orchester lassen eine oft atemlose, herbe
Romantik  aufblitzen,  mit  teils  scharf  gleißenden,  teils
schroff dunklen Bläserakzenten. Und der Kontrast zur Romanze,
die hier schwüle Statik atmet, könnte größer kaum sein.

Dies  alles  hat  sich  indes  schon  bei  zwei  Mendelssohn-
Konzertouvertüren  angedeutet.  „Die  Hebriden“  als  kantig
ausgestaltetes  Idyll,  „Ruy  Blas“  im  Wechsel  zwischen
Bläserfanal und aufgeregtem Glanz, öffnen im Grunde die Tür zu
Schumanns Welt. Ein ungewöhnlicher Abend voller Entdeckungen.
Und eine davon ist die Cellistin Alisa Weilerstein.
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Das  Spektrum  der  Romantik:
Michaela  Selinger  singt
Lieder im Aalto-Foyer
geschrieben von Werner Häußner | 10. April 2022

Michaela  Selinger.
Foto: Ruth Ehrmann

Wien,  Paris,  Glyndebourne,  Hamburg:  Die  Sängerin  Michaela
Selinger hat sich in den letzten Jahren einen internationalen
Ruf erarbeitet. Und kehrt dennoch immer wieder gerne nach
Essen zurück, so zuletzt mit einer Liedmatinee ins Foyer des
Aalto-Theaters.

Sie beginnt mit einem raffinierten Bogenschlag: Sie nimmt mit
Hanns Eislers „Erinnerung an Eichendorff und Schumann“ direkt
Bezug zum zweiten Teil ihres Konzerts, dem „Liederkreis“ op.
39 Robert Schumanns auf Texte von Joseph von Eichendorff.
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Dazwischen  fächert  sie  Aspekte  der  Liedkunst  des  20.
Jahrhunderts auf: Romantik in der Sprache Claude Debussys,
Franz  Schrekers,  Gustav  Mahlers.  Und  Neu-Romantik  eines
Wieners, der unter dem Namen Albin Fries feine Miniaturen
komponiert, die in ihrer melodischen und harmonischen Sprache
sich  gerade  noch  im  Kontext  der  Moderne  von  Schreker  und
Mahler behaupten.

Dem klug komponierten Programm entspricht eine klug geführte
Stimme. In Essen am Aalto, seit 2010 ihr Stammhaus, hat sich
Michaela  Selinger  große  Rollen  ihres  Fachs  als  lyrischer
Mezzosopran erarbeitet. In der nächsten Spielzeit kommen zwei
dazu: die Charlotte in Jules Massenets „Werther“ und eine neue
Händel-Partie in „Ariodante“. Seit sie Fotos vom Aalto-Theater
gesehen hatte, war es ihr Wunsch, an diesem Haus zu arbeiten,
bekennt  die  Österreicherin  im  Gespräch.  Erstklassiges
Orchester,  gute  Arbeitsbedingungen,  schöne  Rollen:  diese
Vorzüge schätzt Michaela Selinger am Aalto. Vor allem auf die
Partie der Charlotte freut sie sich, nachdem sie sich bereits
als Mélisande in Claude Debussys Oper im französischen Fach
„ausprobiert“ hatte.

Das  Aalto-Theater,
Stammhaus  von
Michaela Selinger, an
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das  sie  immer  gerne
zurückkehrt.  Foto:
Werner  Häußner

Das Lied steht für die Sängerin ganz oben in der Wunschliste:
„Ich habe im Studium das Lied für mich entdeckt. Das war lange
vor der Oper, denn ich komme vom Oratorium her. Für mich ist
es ein Mittel des persönlichen Ausdrucks. Eine intime Form, in
der ich Freiheit des Gestaltens bis ins Kleinste habe.“ Auf
der Bühne sei das nicht möglich; der Zuschauer würde solche
Nuancen gar nicht wahrnehmen. „Beim Singen eines Liedes kommt
es darauf an, ob ich schnell oder langsam atme, geräuschlos
oder laut. Alles kann dem Ausdruck dienen.“ Diese Möglichkeit,
genau zu modellieren, fordert Michaela Selinger heraus. Und
sie sieht den Liedgesang als „Stimmhygiene“: „Wenn ich viel
Oper gesungen habe, merke ich, wie gut das Lied meiner Stimme
tut.“

Die beiden Eisler-Lieder – Selinger sang noch „Die Heimat“ auf
einen Hölderlin-Text – könnte man psychologisch als regressiv
bezeichnen: Trauer über das Verlorene herrscht vor, das „Ich“
träumt sich weg, will sich im Kinderland ausruhen, sehnt sich
danach,  zum  zweiten  Mal  ein  Kind  zu  sein:  Die  deutsche
Romantik als Sehnsuchtsort in einer Zeit, in der die Blaue
Blume im Exil und auf hartem, blutgetränktem Boden vergeblich
zu blühen versuchte.

Exemplarisch zeigte sich schon in dieser Exposition, was die
Matinee  kennzeichnen  sollte:  Der  Wiener  Pianist  Clemens
Zeilinger  erwies  sich  als  überlegt-überlegen  gestaltender
Poet, die Sängerin als ein aufmerksamer, für die Nuancen sich
aufhellender oder eintrübender Emotionen hellwacher Kopf. Aber
deutlich wurde auch, dass Michaela Selinger technische Grenzen
hat,  die  das  Spiel  mit  den  Ausdruckswerten  des  Singens
limitieren.



„Pelléas  et
Mélisande“  in
Essen:  Michaela
Selinger  als
Mélisande  und
Jacques  Imbrailo
als Pelléas. Foto:
Hermann  und
Clärchen  Baus

Im  Einzelnen:  Schon  bei  Eisler  fallen  Perioden  auf,  die
verschwommen artikuliert sind, in denen die Konsonanten nicht
ausreichend gebildet werden. Geht es um erfüllte Bögen, fehlt
dem Mezzosopran der sicher fundierte Kern und ein weiträumiger
Klang. Wenn Selinger uns einen öden Strand vors innere Auge
führt, wenn sie Tränen und fahle Resignation besingt, ist ihr
ganz leicht rauchiges, feingliedriges Timbre genau richtig.
Auch für Claude Debussys „Trois Chansons de Bilitis“ bringt
sie lyrische Clarté im Zentrum mit. „Le Tombeau de Naїades“
kleidet  sie  zu  den  charakteristischen,  hell-unwirklichen
Klängen des Klaviers in einen zurückhaltend bleichen, tonarmen
Schimmer. Aber Schrekers und Mahlers groß angelegte, blühende
Entwicklungen  –  mit  herrlichen  Pointen  Zeilingers  auf  dem
Flügel  –  kann  sie  klanglich  nicht  entfalten;  da  bleibt
Selingers  Mezzo  begrenzt.  Manchmal  klingt  auch  die  Höhe
erzwungen, der Ton mit einer Spur zu viel gaumigem Klang.



So kann Michaela Selinger in Schumanns Zyklus vor allem in den
verhaltenen, traurigen, ironischen, auch spukhaften Momenten
überzeugen, während Visionäres oder sehnsuchtsvoll Kantables
unerfüllt  bleibt.  Nochmals  sei  Clemens  Zeilinger
hervorgehoben: Er durchlebt Schumanns Gefühlskosmos mit einer
Vielfalt von Farben und Nuancen, mit einer gestalterischen
Souveränität,  die  den  Zuhörer  staunend  und  ergriffen
zurücklässt. Freudiger Beifall im Foyer, in dem noch Stühle
zugestellt  werden  mussten:  So  schlecht  scheint  es  um  das
Liedpublikum nicht bestellt zu sein. Und man zeigte, dass man
die Gattung und ihre jugendlich-sympathische Interpretin ins
Herz geschlossen hat.

Benjamin  Moser  pflegt  beim
Klavier-Festival  in  aller
Bescheidenheit  das
musikalisch Ernste
geschrieben von Martin Schrahn | 10. April 2022

Der Pianist Benjamin Moser.
Foto: KFR
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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 | 10. April 2022
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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.



Murray  Perahia:  Pianist  an
Schumanns poetischer Seite
geschrieben von Martin Schrahn | 10. April 2022

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
„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
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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 | 10. April 2022
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
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
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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.


