Auf dem K2 der Liedkunst:
Konstantin Krimmel und Daniel
Heide mit einem Schubert-
Mahler-Programm in Hamm

geschrieben von Anke Demirsoy | 5. November 2024

Konstantin Krimmel (31), Bariton deutsch-rumanischer
Abstammung, zahlt zu den besten Liedsangern unserer Zeit
(Foto: Daniela Reske)

Vor dieser Stimme méchte man kapitulieren. Die professionelle
Kritiker-Distanz einfach mal aufgeben. Nicht langer leugnen,
was sich hartnackig in die Gedanken drangt, wohl wissend, dass
Kiinstler so wenig miteinander verglichen werden sollten wie
Apfel mit Birnen. Konstantin Krimmel durchbricht unsere
Gegenwehr. Der Bariton deutsch-rumanischer Abstammung singt so
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mithelos und klar, dass uns Fritz Wunderlich durch den Kopf
spukt, obwohl der als Tenor eine andere Stimmlage hatte (und
sowieso einzigartig war).

Mit einem Liederabend im Gustav-Lubcke-Museum in Hamm zwingt
Krimmel uns zum Offenbarungseid: Vor der Natlirlichkeit, dem
Fluss und Farbenreichtum dieser erlesenen Baritonstimme
strecken wir die Waffen. In einem Atemzug mit ihm muss der
nicht minder exquisite Liedpianist Daniel Heide genannt
werden, unter dessen Fingern sublime Stimmungsbilder, aber
auch Dramen und Schauergeschichten entstehen, sobald er die
Tastatur nur anruhrt.

Reichlich Weltschmerz tont durch die Lieder von Franz Schubert
und Gustav Mahler, die Krimmel und Heide fur dieses Programm
ausgewahlt haben. Wanderschaft und Mondnachte und unglickliche
Liebe, mithin tief romantische Leitmotive spiegeln sich in
Versen von Goethe und Schiller, Holty und Seidl und naturlich
Schmidt von Lubeck. Letzterer ware heute womdglich vergessen,
hatte Schubert aus seinem Gedicht ,Der Wanderer” nicht ein
Lied von ikonischer Bedeutung geformt.
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Im Duo kaum zu ubertreffen: Konstantin Krimmel und
Liedpianist Daniel Heide (Foto: Guido Werner)

Mit den Worten ,Ich komme vom Gebirge her*, setzt Krimmel ein,
leise, nachdenklich, traumverloren, wahrend der Klavierpart
dunkle Taler eroffnet. Im Subtext schwingt ein halbes Dutzend
unausgesprochener Fragen mit: ,Wo bin ich? Was tue ich hier?
Wie bin ich hierhergekommen?“ Man konnte sich ganze Romane
dazu ausdenken, aber Krimmel singt mit grofter Schlichtheit,
mit nachgerade kindlichem Staunen und einer zart-tenoralen
Farbe, die nach Unschuld klingt.

Damit ist der Ton gesetzt. Wir sind im Reich des Kunstlieds,
wo jede Empfindung, jede noch so feine Regung des Herzens
Widerhall findet. Wir sind bei Franz Schubert und Gustav
Mahler, die Schmerz in ewige Schodnheit transformierten. Und
wir sind bei Konstantin Krimmel und Daniel Heide, die an
diesem Abend hochste Erwartungen UuUbertreffen, die uns
mitnehmen auf die erhabenen Gipfel der Kunst, auf den K2 des
Liedgesangs.

Unmoglich zu sagen, in welchem Register Krimmels 1lyrisch-
bewegte, technisch phantastische Stimme am starksten 1ist.
Warm, sonor, beseelt klingt seine Mittellage, die HOhe ist
klar und fragil, beinahe knabenhaft rein. Die Melancholie von
+Wanderer an den Mond“ erhalt einen trostvollen Schmelz,
»Schafers Klagelied” schwelgt in den Farben von Sehnsucht und
Resignation. Es gibt derzeit kaum ein anderes Lied-Duo, das
aus der Reduktion solchen Reichtum gewinnt, das aus der
Nussschale ein Universum steigen lasst. Wenige Noten gentgen,
um ,Wanderers Nachtlied” in die Weite des Himmels entschweben
zu lassen.



Konstantin Krimmel ist
Ensemblemitglied an der Bayerischen
Staatsoper in Munchen, wo er derzeit
etliche Mozart-Partien singt (Foto:
Florian Huber)

Scharfere Expressivitat und einen groBeren Tonumfang verlangen
Gustav Mahlers ,Lieder eines fahrenden Gesellen”. Aber
Krimmel, Ensemblemitglied der Bayerischen Staatsoper, hat
damit keinerlei Schwierigkeiten. Muhelos fullt seine Stimme
den Raum. Mit Ironie, ja einem Hauch von Sarkasmus unterlauft
er den volksliedhaften Ton von ,Ging heut morgen uUbers Feld”.
Dieser Sanger und dieser Pianist sind zu klug, um den
Schmerzensklang von ,Ich hab‘ ein gluhend Messer® kinstlich zu
dramatisieren oder theatralisch aufzuladen. Das Lied bleibt
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authentischer Ausdruck tiefer Qual.

Nach der Pause gerat ,Die Blrgschaft“ von Friedrich Schiller
zu einer rund 17minutigen Ballade mit schaurigen
Zwischentonen. Daniel Heide und Konstantin Krimmel gOnnen uns
Sturm und Drang vom Feinsten. Bildstark, fast wie ein Film
lauft Schillers Geschichte von freundschaftlicher Liebe und
Treue vor uns ab. Trotz vieler Tempowechsel wirkt alles wie
aus einem Guss. Krimmels Stimme reicht jetzt in Bassregionen
hinab, erreicht spukhafte Schwarze und hinreillendes Volumen.

Zwei Tage vor dem Tag, an dem Donald Trump moglicherweise zum
zweiten Mal zum Prasidenten der USA gewahlt wird, klingt der
Uberdruss von ,Totengrabers Heimweh” leider allzu vertraut.
»,0h Menschheit! Oh Leben! Was soll’s! Oh was soll’s!” singt
Konstantin Krimmel, wie von Ingrimm und Abscheu geschuttelt.
Emporung gegen die Unbarmherzigkeit der Gotter formuliert er
in Goethes ,Prometheus”: anklagend, rebellisch, mit der
Bitterkeit des Enttauschten. Da macht einer die Faust in der
Tasche.

Doch auf solchem Schlusston soll die Sternstunde nicht enden.
Krimmel und Heide gonnen ihrem Publikum zwei Zugaben: zunachst
Schuberts Vertonung von Goethes ,Willkommen und Abschied”,
dann seine ,Litanei auf das Fest Allerseelen” (D 343), die uns
zum Abschluss 1in eine warme Decke hullt: schimmernd,
trostvoll, in sanften langen Bdgen.

(Informationen: www.konstantinkrimmel. com)

Feinsinnig und differenziert:


http://www.konstantinkrimmel.com/
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Das Mannheimer
Streichquartett spielt 1in
Essen Bartok, Schubert und
Schumann

geschrieben von Werner Haullner | 5. November 2024

Das Mannheimer Streichquartett. Foto: Saad Hamza

Wer sich an das klassische Ideal des Streichquartetts als
Gesprach selbstandiger Stimmen halt, wird an Robert Schumanns
unter der Opuszahl 41 zusammengestellten drei
Streichquartetten einiges auszusetzen haben.

Hier gilt es nicht den verspielten melodischen Verschrankungen
eines Joseph Haydn, hier tritt auch die Transparenz der
Satztechnik, wie sie Mozart gepflegt hat, in den Hintergrund.
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Was im Konzert zunachst als orchestrale Fulle wahrgenommen
wird, ist im dritten der Quartette in A-Dur tatsachlich ein
Zurucktreten motivischer Arbeit, die aber durch eine
beispiellose harmonische Verdichtung aufgefangen und beinahe
unkenntlich gemacht wird.

Das Mannheimer Streichquartett schloss bei seinem Konzert in
der Essener Philharmonie mit diesem Werk sein Programm ab. Das
dirfte kein Zufall sein, denn auch in Béla Bartdks erstem
Streichquartett op. 7 finden wir einen kuhn erweiterten
harmonischen Raum, der bei aller Orientierung an
traditionellen Formmodellen (Fugato und Doppelkanon) die
tonalen Zentren schwankend und fluchtig werden lasst und damit
heftige Dissonanzen nicht ausblendet. Wer will, kann die
akkordischen Satzfelder Bartdoks mit den komplexen,
klangdichten harmonischen Konstruktionen Schumanns in seinem
langsamen Satz (adagio molto) vergleichen, der die Stimmen,
statt sie zu spreizen, zu Klangbildern verklammert. Die vier
Musiker steigern diesen und den letzten Satz von Schumanns A-
Dur-Quartett zu einer exzessiven Fulle des Klangs, der
allerdings ein wenig die Kontraste uUberstrdomt und zu
Gleichformigkeit neigt.

Diskretion und Noblesse

Ob das von den Vieren so beabsichtigt war, lasst sich jedoch
bezweifeln: Die der Bekampfung des Virus geschuldete Hygiene
verringert die Zahl der verfugbaren Platze um etwa zwei
Drittel, was nicht ohne Auswirkungen auf die Akustik bleibt.
Und so zuverlassig der Saal sonst die Nuancen auch gelten
lassen mag — jetzt wird man in der Mitte des Raumes das Gefuhl
nicht los, als litten Farbe und Charakteristik des Tones.
Andererseits kommt ein verhalten weicher Klang den Werken
Franz Schuberts und Robert Schumanns entgegen: Diskretion und
Noblesse korrelieren mit einer Haltung, die auf einen fein
abgestuften, differenziert gestalteten Ton setzt.

Béla Bartéks Streichquartett op. 7, 1910 uraufgefihrt, bildet



den Abschluss einer kleinen, seit 2016 laufenden Reihe von
Konzerten, die jeweils eines der sechs Quartette des Ungarn
mit Werken der Klassik und Romantik verbanden. Der ruhevolle
Beginn koppelt schon im ersten Takt die zweite Violine von
Shinkyung Kim an die expressive absteigende Figur der ersten
Violine (Daniel Bell) an. Aber nicht allein um die formale
Entwicklung geht es, sondern um aparte harmonische Wirkungen:
Debussy und Wagner lassen gruBen.

Die Viola (Sebastian Burger) und das Cello (Armin Fromm)
schalten sich behutsam ein, letzteres verhalten in hoher Lage.
Die vier Musiker 1lassen zwar harmonische Reibungen
hervortreten, fassen sie aber eher 1in feinsinnige
Differenzierungen statt in extrovertierten Uberschwang. Auch
der hartnackige Bordun des Cello, ein fruher Reflex auf
Bartdks Interesse an der Volksmusik, erklingt nicht ruppig-
derb, sondern gefasst und gerundet. Selbst in der wilden
Energie des Schlusses ein beherrscht gestalteter Bartdk.

Franz Schuberts einzigartiges Fragment in c-Moll (D 703), der
vollendete erste Satz eines abgebrochenen Quartettversuchs,
steht am Beginn: Die feine Tongebung der sullen, echt
Schubert’schen Melodie wird ausgekostet, die vibrierende
Unruhe des Tremolo-Beginns ballt sich nicht zu duster-
romantischem Drauen. Alles flielBt locker und zartlich, mit
leiser Wehmut, hinter der man den doppelten Boden nur ahnt.
Hier herrscht wissendes Gelingen.

Man freut sich uber die erlesene Musik und blickt voraus auf
die kommende Philharmonie-Saison 2021/22, in der sich ab
Herbst so renommierte Formationen wie das Pavel Haas Quartett
gemeinsam mit dem Dover Quartet (1.0ktober), das Delian
Quartett (8. November) und das Cuarteto Casals (17. November)
in Essen die Ehre geben. Auch das Mannheimer Streichquartett
wird, so ist zu hoffen, wiederkommen — und diesmal wieder an
seinen angestammten Auftrittsort auf Zollverein, den ihm die
Corona-Pandemie nun schon zwei Mal verwehrt hat.



Schleuderpartie der
Emotionen: Joyce DiDonato und
ihr Begleiter Terry Craig
begeistern in Essen

geschrieben von Werner Haullner | 5. November 2024

Joyce DiDonato und ihr Klavierpartner Craig Terry.
(Foto: Sven Lorenz/TUP)

Am Anfang steht ein Bekenntnis. Joyce DiDonato ero6ffnet ihren
Solo-Abend in der Philharmonie Essen mit Franz Schuberts
Hommage an die ,heil‘ge Kunst“, die in vielen grauen Stunden
in ,eine bess’re Welt entriickt”.

Eine personliche Widmung der Sangerin, dem Programm
vorangestellt. Der Dank dafur, endlich wieder ihre Kunst
teilen, endlich wieder vor Publikum singen zu durfen. ,In my
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Solitude” uUberschreibt Joyce DiDonato ihr Konzert. In der
Einsamkeit der Pandemiewochen, erzahlt sie, habe sie Gustav
Mahler fur sich entdeckt: Die funf Riuckert-Lieder bilden den
Schwerpunkt des Abends.

Die tiefgrundigen Meditationen umkreisend, bleibt Joyce
DiDonato aber ihrem Ruf als Belcantistin wund als
stimmtechnisch unanfechtbare Interpretin kostbarer Arien des
18. Jahrhunderts nichts schuldig. Zunachst aber o6ffnet sie die
Tiefen von Joseph Haydns Solokantate ,Ariadne auf Naxos”, ein
schwer zu ubertreffendes Seelendrama, in dem sich die
bittersulle Sehnsucht nach dem Geliebten Theseus allmahlich in
besorgte Ungeduld und schlieBlich in fassungsloses Entsetzen
transformiert — eine Schleuderpartie der Emotionen, die im
Abgrund trostloser Todesgedanken endet.

In dieser guten Viertelstunde entfaltet Joyce DiDonato das
Panorama ihrer gestalterischen Mittel technisch souveran,
stilistisch brillant und in hdchster expressiver Bewusstheit.
Schon im ersten Satz, ,Teseo, mio ben, dove sei?” setzt sie
frei, was die Italiener ,abbandono” nennen: jenen schwerelos
schwebenden, von aller Materialitat der Stimme gelosten, von
allen technischen Muhen scheinbar befreiten, unendlich
gestaltungsfahigen Ton. Mit einem Satz beglaubigt sie, dass
hier eine zutiefst Liebende ihr liebendes Gegenuber ersehnt.
Die Worte ,sposo adorato” (,angebeteter Brautigam®) bludhen
auf, werden in ihrer Sinntiefe erschlossen. Bei Joyce DiDonato
braucht es dazu nur den Glanz der Stimme. Kein aufgesetztes
Vibrato, keine deklamierende Einfarbung, keine rhetorischen
Kniffe sind nétig. Singen in Vollendung.

Damit ist der Weg geschildert, auf dem die Amerikanerin bis
zum bitteren Ende der Kantate fortschreitet: die wachsende
Unruhe Ariadnes, die sich langsam in Schmerz eintribende
Sehnsuchtsarie, die gesteigerte Intensitat des Fragens,
schlieBlich der Schock der Erkenntnis, verlassen zu sein, als
sie das griechische Schiff — mit Theseus an Bord — am Horizont
verschwinden sieht. Diesen Moment gestaltet Joyce DiDonato mit



kontrolliertem Forte und mit einer in hochster Erregung
glanzend fokussierten Stimme, die sich keinen Ausbruch in die
wabernd-breite Tongebung sogenannter dramatischer Soprane
erlaubt. Und als sie fuhlt, wie ihr Schritt wankt und ihre
bebende Seele die Brust verlasst, kleidet sie dieses Gefuhl
des inneren Ersterbens in einen weiflen, vibratolosen,
enthobenen Ton.

Verzauberung mit Gustav Mahler

Beste Voraussetzungen also, um sich mit einer Fulle
sangerischer Mittel den Rickert-Liedern Gustav Mahlers zu
nahern. Der Druck der Konkurrenz ist gewaltig: Joyce DiDonato
erwahnt in ihrer stets charmanten Anmoderation Christa Ludwig.
Sie hatte aber auch auf eine der groBten Belcantistinnen des
20. Jahrhunderts, Marilyn Horne, verweisen konnen, die sich
diesen trauertrunkenen Liedern mit grofer Innigkeit gewidmet
hat. Joyce DiDonato findet ihren eigenen Weg: rhetorisch
zuruckhaltend, anfangs auf die Schonheit des stetigen Tons
setzend, in ,Ich atmet’ einen linden Duft“ in weggetraumten
Klangen ohne Schwere, die weiten Bdgen von Mahlers Legato in
Wehmut verschattet. ,Liebst Du um Schonheit” hatte nichts von
der neckischen Variation im Ausdruck, mit der manche Sanger
die Strophen einfarben; Joyce DiDonato setzt eher auf die
Delikatesse minimaler dynamischer Abstufungen und eine
wundervolle messa di voce im Piano. Und in ,Um Mitternacht”
genugt ein Vokal, das ,a“ in ,gelacht”, um den ganzen Schmerz
einzufangen, der auf dem Fanfaren-HOhepunkt des Liedes 1in
Grimm umschlagt.

Keine Frage, dass mit solcher stimmlicher Sicherheit auch die
beiden Arien der Kleopatra aus Johann Adolf Hasses ,Marc’
Antonio e Cleopatra”“ und aus Georg Friedrich Handels ,Giulio
Cesare” zu Szenen der Passion und der emotionalen Entaulerung
werden: zwischen imperialer Geste, tonloser Klage, erregter
Koloratur und schicksalsbewusster Ergebung. Joyce DiDonato
singt mit hohem Einsatz und Risiko am Limit kontrollierten
Ausdrucks, aber sie hat noch die Reserven, um mit diesen



Grenzen zu spielen.
Subtil und behutsam: Craig Terry am Fliigel

Wenn es eine Einschrankung zu vermerken gibt, dann die
Beobachtung, dass die Sangerin in der Arie ,Piangerdo la sorte
mia®“ ihre Freiheit nicht recht findet: der Tonansatz verflacht
und die HOhe neigt dazu, sich zusammenzuziehen statt
unbeschwert zu stromen. Nach so viel Zauber, so viel
Subtilitat fallt es nicht leicht, in die Spharen Duke
Ellingtons und in die melodische SulBe von Louis Guglielmis ,La
vie en rose” einzutauchen. Joyce DiDonato singt das
titelgebende ,In my Solitude” fast zu nobel, das Chanson mit
Hingabe, aber sehr artifiziell.

Ein solch konzentrierter Abend ware nicht moglich ohne einen
Pianisten, mit dem tiefes Einvernehmen herrscht. Craig Terry
ist ein hierzulande unverdient wenig bekannter Partner am
Klavier, der mit behutsamer Einfuhlung und bezaubernd
modellierten Tonen stutzt, fuhrt, begleitet, kommentiert und
sich von Zeit zu Zeit auf eigene Wanderschaft begibt — so etwa
in Nachspielen der Ruckert-Lieder. ,Ich bin der Welt abhanden
gekommen” etwa lasst Terry so entrickt, delikat und ruhevoll
ausklingen, dass man kaum zu atmen wagt. Auch der in sich
gekehrte Beginn 1in dunkel-schwebenden Tonen zeigt das
auBerordentliche Format dieses Musikers. Doch bereits in der
einfachen Begleitung des Schubert-Liedes zu Beginn, in der
geldosten Bewegung, den feinen Differenzierungen der Dynamik
streichelt Craig Terry seinen Flugel so liebevoll, dass ihm
die Aufmerksamkeit sicher ist. Und da ist es auf einmal, das
hochste Glick.

Ein Wiederhoren mit Joyce DiDonato verspricht die Philharmonie
Essen im Herbst: Am 26. November 2021 kommt sie mit Georg
Friedrich Handels ,, Theodora” wieder, diesmal mit dem Orchester
»Il Pomo d’oro* unter Maxim Emelyanychev.



Das Geheimnis des Liedes
heiRt Konzentration: Pianist
Graham Johnson tritt jetzt
zum 50. Mal beim Klavier-
Festival Ruhr auf

geschrieben von Gastautorin / Gastautor | 5. November 2024
Gastautor Robert Unger, seines Zeichens Pressesprecher beim
Kurt Weill Fest in Dessau, iiber den Pianisten Graham Johnson,
mit dem er ein langeres Gesprach gefiihrt hat — vor allem iiber
die Kultur des Kunstliedes:

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

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

Graham Johnson ist, das l&sst sich ohne Ubertreibung sagen,
einer der mallgeblichen Liedpianisten der Gegenwart. Geboren im
damaligen Rhodesien, studierte er an der Royal Academy of
Music, bei Gerald Moore und Geoffrey Parsons. 1972 besuchte
der Pianist die Meisterklasse von Peter Pears und Benjamin
Britten. Seither 1legt er seinen Schwerpunkt auf die
Liedbegleitung.

1976 grundete Graham Johnson mit Felicity Lott, Ann Murray,
Anthony Rolfe Johnson und Richard Jackson den Songmakers’
Almanac, um vernachlassigte Vokalmusik wieder aufzufuhren. Aus
dieser Arbeit erwuchsen allein UuUber 250 verschiedene
Liederabend-Programme. Zu seinen Verdiensten zahlt u.a. die
Gesamtaufnahme des Schubert‘schen Liedschaffens auf dem Label
Hyperion Records. Ahnliche Projekte wurden mit Liedern Robert
Schumanns und Gabriel Faurés umgesetzt. Dariber hinaus nahm er
zahllose CDs mit englischen Kunstliedern auf. Seine
ausgezeichnet recherchierten fachlichen Erlauterungen sind
sehr geschatzt, sein 2014 veroffentlichtes Kompendium des
Liedschaffens von Franz Schubert in drei Banden gilt als
Standardwerk.

Am Anfang stand ein ungeliebter Boésendorfer-Fliigel

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



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

Sein erster Aufritt war alles andere als ein Routineauftritt,
erinnert sich Johnson: ,Der Bosendorfer-Flugel war nicht mein
Fall, ich bevorzuge einen Steinway. Damals im August war es
briatend heilS. So war das erste Konzert eine schwierige Geburt.
Seit damals hat sich viel geandert — und zum Glick ist dieses
Konzert keine Eintagsfliege geblieben. Heute konnen wir in
ganz anderer Weise konzentriert arbeiten.”

Drei Konzerte auf Schloss Herten

Dieses Jahr spielt er sein Jubilaumskonzert und zweil
Liederabende mit Kompositionen von Claude Debussy und Camille
Saint-Saéns im Schloss Herten. An Herten gefallt ihm besonders
die ,intime Atmosphare und ein bewusst zuhorendes Publikum,
das sehr treu ist und in dem wir im Lauf der Jahre loyale
Unterstutzer gefunden haben“. Johnson schatzt Herten als ,eine
kleine, versteckte Insel mittelalterlicher Schdonheit am Rande
des Ruhrgebiets”.

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

GroBe Bewunderung fiir Camille Saint-Saéns

Johnson bewundert das Schaffen dieses Komponisten besonders:
»Ich bin ein groBer Bewunderer von Saint-Saéns. Er ist kein
Avantgardist, kein weltveranderndes Genie, aber er war ein



unglaublich begabter Pianist und Komponist und auch eine
musikpolitisch wichtige Persdnlichkeit. Seine Melodien haben
Eleganz und Charme, er steht in der Tradition wie Bizet,
Gounod und Fauré, den er lebenslang unterstitzt hat — ein
schones Beispiel dafiur, wie ein Komponist einem anderen zur
Seite steht.”

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

Franz Schubert bleibt der wichtigste unter den Liedkomponisten

Das personlichste Konzert der Trilogie am 16. Mai ist
Komponisten gewidmet, die Johnson stets begleitet und
beschaftigt haben: ,Mein Leben lang habe ich die Werke von
Franz Schubert studiert. Er war ein grolBer Meister von Anfang
an und bleibt fur mich vielleicht der wichtigste unter allen
Komponisten. Benjamin Britten mochte ich mit diesem Programm
einen Dank abstatten: Ich durfte mit ihm studieren und er
schrieb mir, als ich 22 Jahre alt war, eine Empfehlung. Uber
die Lieder von Gabriel Fauré habe ich 2009 ein Buch
veroffentlicht. Das Manuskript zu ,Francis Poulenc The Life in
his songs’ habe ich gerade fertiggestellt, es erscheint 2019.
Und mein dreibandiges Werk uUber Franz Schubert und seine
Lieder kam 2014 heraus. Ich bin an der franzdsischen Musikwelt
ebenso interessiert wie an der deutschen oder englischen.”

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



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

Stille Begeisterung fiir eine kleinteilige Kunstgattung

Drei Abende in der intimen Atmosphare von Herten, die das Lied
als eine konzentrierte Kunstform voll emotionaler Kraft
prasentieren, aber auch gleichzeitig vor Augen fuhren, wie
selten diese wunderbare Kunstform sich prasentieren kann. Fern
der grollen Lieder-Tourneen von Sangern wie Jonas Kaufmann,
Diana Damrau oder Elina Garanca sind die Sale bei
Liederabenden selten gefullt. Die Begeisterung fur diese
kleinformatige, doch sehr bewegende Kunstgattung ist eine
stille, immer mehr gepflegt von Kennern und Liebhabern.

Fur Johnson 1ist der Ruckgang eines fruher durchaus
verbreiteteren Interesses direkt verbunden mit der
gesamtgesellschaftlichen Entwicklung: ,Das ist eine Frage der
Bildung. Der Schwund des Publikums hangt mit dem Rlickgang des
allgemeinen Bildungsniveaus zusammen. Fruher wurden in der
Schule Gedichte auswendig gelernt. Heute halten Schuler Goethe
fur einen langweiligen alten Mann. Wie soll jemand, der sich
nie mit einem Goethe-Gedicht befasst hat, ein Lied Schuberts
auf einen seiner Texte mit Interesse horen? Die kulturelle
Form des Liedes kann nur geniellen, wer die Bildung dafir
mitbringt. Dafur braucht es eine gewisse Neugier. Das
Geheimnis des Liedes heiBt Konzentration!“ Graham Johnson wird
nicht mude werden, die faszinierende Kunst des Liedes weiter
zu pflegen.

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



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

Monument, Witz, Spiel und
Schonheit: Neue Musik fiir
Orchester beim Festival
,NOW ! “

geschrieben von Martin Schrahn | 5. November 2024

Jorg Widmann, Komponist des
“Lied" far Orchester
(2003/2009). Foto: Marco
Borggreve

Jorg Widmann schreibt ein ,Lied” fiir Orchester und begibt sich
dabei auf die Spuren osterreichisch-schubertscher
Melodienseligkeit sowie der musikalischen Briiche eines Gustav
Mahler. Der Finne Magnus Lindberg, einst Propagandist des
markigen ,Sibelius ist tot!”“, arbeitet mit kleinen tonalen
Zentren, mit Inseln des Minimalismus und poppiger Rhythmik.
Der Franzose Gérard Pesson wiederum 1liebt es gleich
zitatengewaltig: Mahler, Bruckner, Messiaen. SchlieBlich der
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Italiener Salvatore Sciarrino: Sein Flotenkonzert liebaugelt
mit einer traditionellen Gattung unter Verwendung von Lauten,
die der Natur entlehnt zu sein scheinen.

So viele Blicke zuruck — und doch reden wir von neuer Musik.
In Form von groBorchestralen, teils verdichteten, teils fragil
aufgehellten Klangfeldern. Zu horen beim ,NOW!“-Festival (in)
der Essener Philharmonie. Gleichwohl verweigert sich das
Avantgardistische nicht althergebrachten (bis heute
gultigen?), uns passend erscheinenden Titeln. Lindbergs
,Corrente II“: Vom Monumentalen. Sciarrinos ,Frammento e
Adagio“: Vom Witz. Pessons ,Aggravations et final“: Vom
Spielerischen. Und Jorg Widmanns ,Lied“: Von der Schonheit.
Allesamt Tonendes, das eben mehr ist denn der konstruktive
Umgang mit dem musikalischen Material.

Lindberg lasst es fliellen. Aus dusterem Urgrund heraus, mit
dumpfen Schlagen und Rasereien in tiefen Lagen, mit wilden
Figurationen in wabernden Klangflachen. Ein archaisches Stuck
Musik, fast immer sich nervos artikulierend, nur bisweilen
lichter, ruhiger dahingleitend. Insgesamt aber gibt sich
Lindberg dem Rausch hin, bis zum Schlussklang, der wie eine
volltonende Orgel anmutet.

Der Dirigent Brad
Lubman. Foto: Erich
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Camping

Sciarrinos Flotenkonzert konnte gegensatzlicher kaum sein. Von
fragiler Faktur, wie ein Dialog von Vdgeln im spharischen
Raum. Denn der etwas affektiert virtuose Solist Michael Faust
entlockt seinem Instrument weit mehr Pfeifgerausche als
Tonfolgen, oft im Austausch mit den Orchesterflotisten. Das
wirkt erheiternd, gelegentlich auch monoton. Doch wie der
Komponist sich mehr und mehr Stillstand und Stille erarbeitet,
das Material entmaterialisiert, ist zugleich von grofRer Kraft.

Der Franzose Pesson wiederum setzt in seinem Stlick vor allem
aufs Gerausch. Es wird geschabt, gekratzt, geklopft, teils im
Maschinenrhythmus, teils quirlig, wirbelig — als wlrde jemand
am Radio knopfdrehend durch die Sender huschen. Dann tont
Mahlers Adagietto auf oder ein Bruckner-Scherzo. So wird der
Orchestermusiker, hier sind es die Mitglieder des WDR
Sinfonieorchesters Koln unter Brad Lubmans pointierter
Leitung, zum Homo ludens. Technisches Konnen trifft auf
muntere Spielfreude.

Jorg Widmann aber ist es uberwiegend ernst. Er pflegt in
Anlehnung an Schubert und Mahler die melodische Schonheit, die
Kraft des Hymnus, allerdings auch die schmerzvolle
Zerrissenheit zweier Kinstlerseelen, der Hang zum Morbiden
inklusive. Immer aber funkt der Vertreter der Moderne mit
wilden Ausbruchen oder enervierenden Klangschichtungen
dazwischen. Herbe Schlage hier, spharisches Erstarren dort.
Und erneut macht sich die aus dem HOren gewonnene Erkenntnis
breit, dass ein Neuerer ohne das Alte auf verlorenem Posten
stunde.

Das mehrteilige Festival “NOW!” wird fortgesetzt mit einem
Konzert am 9. November in der Folkwang Universitat der Kiinste,
Neue Aula (20 Uhr).

Karten unter Tel.: 0201/8122-200



www.philharmonie-essen.de

Schubert-Abend von Tzimon
Barto 1in Essen: Exerzitien
der Stille

geschrieben von Anke Demirsoy | 5. November 2024

Tzimon Barto spricht funf
Sprachen flieBend, lernt
Mandarin und schreibt an
seinem literarischen
Riesenwerk "The Stelae". Der
Pianist, der den Tod zweier
Sohne verkraften musste,
lebt auf einer Ranch 1in
Florida. (Foto: Eric
Brissaud)

Ein einsamer Lichtstrahl schneidet den Konzertfliigel aus der
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Dunkelheit heraus. Die Tiir zur Biihne o6ffnet sich. Herein
schreitet ein hiinenhaft groBer, vom jahrzehntelangen
Bodybuilding gestahlter Amerikaner.

Tzimon Barto, seit den 1980er Jahren quasi standiges Mitglied
im Kreis der internationalen Pianisten-Elite, geht langsam zum
Instrument. Die Zeichen stehen auf Kontemplation. Barto ist im
Begriff, seinen Beitrag zur Schubert-Reihe der Philharmonie
Essen zu leisten.

Dafur lasst er sich Zeit. Viel Zeit. Eine Stunde und funfzehn
Minuten benotigt er fir drei ,Moments musicaux“ und die Sonate
G-Dur D 894. Um satte 40 Minuten wird er das fur 22 Uhr
angekundigte Konzertende Uberschreiten. Aber der Pianist dehnt
nicht nur die Tempi, sondern auch den dynamischen Rahmen
seines Vortrags. Uber weite Strecken murmelt er Schuberts
spate Klavierwerke im sanftesten Pianississimo vor sich hin.
Harsche Fortissimo-Ausbriuche schockieren, sinken alsbald aber
wieder in den sauselnden Strom der Musik zuruck.

So absurd das zuweilen anmuten mag, so konsequent halt Barto
diesen Ansatz durch. Er verweigert dem Publikum einen
Wohlfuhl-Schubert. Im Zentrum dieser spaten Klavierwerke, per
se eine Musik an der Grenze zum Verstummen, steht bei ihm eine
grolle Leere. Seine Schubert-Interpretationen sind ein
Exerzitium der Stille, eine Meditation uber die Verlorenheit
des Menschen und die Gebrochenheit unserer Existenz. Bartos
Schubert muss man aushalten, ja im Wortsinne durchsitzen. Sein
Klavierklang aber 1ist schlichtweg herrlich: rund und
volltonend im Bass, leuchtend im Diskant, wunderbar
farbenreich und warm in den Mittellagen. Indes fihrt Barto
diesen Reichtum nicht vor, sondern nimmt ihn haufig bis zur
Unhorbarkeit zurlck.

Wie ein frischer Windstoll wirken da die Sechs Etuden des 1980
geborenen Briten George King, der vor zwei Jahren den von
Barto ins Leben gerufenen Kompositionswettbewerb gewann.
Nahezu frohgemut hammert Barto ihre maschinenhafte Motorik in



die Tasten, erfreut sich an rasenden Tonrepetitionen, bleibt
im Andante aber doch einem poetischen Duktus treu.

Warum sich Barto in der Schubert-Sonate leichte Fehlgriffe
leistet, ist angesichts solcher Fingerfertigkeiten nachgerade
ratselhaft. Obgleich er bewusst nicht auswendig spielt, um
Genauigkeit und einen lebendigen Dialog mit dem Notentext zu
erzielen, scheint er in der Sonate zuweilen verkrampft an den
Noten zu kleben. Manches Landler-Thema klingt da seltsam
holzern. Auch wirkt es unfreiwillig komisch, wenn Barto
zwischen dem ersten und zweiten Teil eines Themas gerauschvoll
umblattern muss.

Nach vier weiteren Impromptus, die im Andante vollends zu
versanden drohen, ist es geschafft. Nicht ohne Grund gibt
Barto den herzlichen Beifall am Ende an sein aufmerksames
Publikum zuruck, das sich selbst von einem losplarrenden Handy
nicht aus der Konzentration reiflen lieR.

(Der Bericht ist zuerst im Westfalischen Anzeiger erschienen.)

Anti-Ideal zur hoheren
Geigen-Tochter: Patricia
Kopatchinskaja und Fazil Say
in Essen

geschrieben von Werner Haullner | 5. November 2024
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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
Brutalitat scheiden. Die Kritik sagt ihr nach, den ,Schmutz“
in der Musik zu lieben - das Gerauschhafte, den bis zur
Schmerzgrenze aufgerauten Ton. Die sie mogen, bewundern ihre
unbedingte Wahrhaftigkeit, ihre kompromisslose Ausdruckssuche.
Die sie ablehnen, kritisieren an 1hr wungenierten
Subjektivismus, gepaart mit dem Abschied von jeder
traditionellen Asthetik.

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

Schon vor gut zwei Jahren hat die moldawische Geigerin
gemeinsam mit ihrem Klavierpartner Fazil Say auf einer beim
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Label nalve 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 geflullten Parkett
des Alfried-Krupp-Saales meist enthusiastisch, teils auch
reserviert. Sie spiegeln getreu, wie die so gar nicht dem
Ideal der geigenden hoheren Tochter entsprechende Musikerin
wahrgenommen wird. Nach dem ersten Satz von Schuberts a-Moll-
Sonate durfte 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 vergegenwartigen,
deren Tiefe sich heute in der Masse des Gehdorten zu eben jener
gepflegten Glatte nivelliert hat, mit der sie als
erschutterungsloses akustisches Dessert niemanden verstort.
Die nicht mehr aus der Ruhe bringt, es sei denn, es verspielt
sich jemand.

Dieses gegenwartig Setzen geschieht schon in den ersten
Perioden: Say entwickelt die weichen Linien des Klavierparts
aus dem Nichts. Die Geigerin fahrt mit dem eroffnenden Vier-
Ton-Motiv unwirsch in die Idylle. Aber im Nachsatz zieht sie
sich wie erschrocken ins Traumerische zuruck. Ein paar
Sekunden machen klar, aus welchen Extremen Schuberts Stuck
besteht. Say spinnt in seinem ersten Solo den Gegensatz aus:
Er lasst ein schwarmerisches Legato flielen, das fur sich
genommen reinster Kitsch ware — wirde nicht seine
Geigenpartnerin die atherische Schdnheit mit dem erneuten
Einwurf des verstorenden Anfangsmotivs als Illusion entlarven.

Patricia Kopatchinskaja gibt aber nicht die Hexe vom Dienst:
Auch sie kennt die traumverlorenen Arielstone, veredelt mit
feinstem Vibrato. Auch sie kennt den ,heiligen Gesang” des
zweiten Satzes, die sanfte Steigerung ins Hymnische, an die
sich Fazil Say schuchtern herantastet. Aber sie kennt auch das



heftige Temperament zu Lasten der makellosen Politur des Tons.

Bei Beethovens ,Fruhlingssonate” hort man, was ein exponiertes
Sforzato eigentlich ist. Die Musik drangt im Kopfsatz geradezu
verzweifelt vorwarts, als sei ihr ein Damon auf den Fersen.
Kopatchinskaja lasst die Skalen blitzen, Say die Basse drohnen
— aber man findet schwerlich einen Moment, der sich aus lauter
Selbstgefalligkeit gegen die Musik richten wirde. In den
ruhevollen Kantilenen des ,Adagio molto espressivo” schnurrt
der Tiger: Bei allem Furor ist Kopatchinskaja zur erfullten
Sanglichkeit fahig.

Das Programm 1ist 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 Handen 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 Kinstlerin um
den unbedingten, selbst im gewagtesten Risiko verantworteten
Ausdruck. Man kann diesen Kopfsatz ganz anders auffassen,
schwerlich aber authentischer und personlicher.

Das Adagio stellt in der Musizierhaltung die Ruckbindung zu
Schubert her: Die Geigerin spinnt hinreillend weite, doch mit
Spannung erflullte Phrasen aus. Im dritten Satz lasst sie
horen, wie sie die Tone ,reillen” kann, doch nie Uberschreitet
Kopatchinskaja die Grenze, jenseits derer der Kunst-Charakter
des Klangs an die bloBe Sensation des Gerauschhaften verraten
wurde. 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’Aranyi und ihren ungarischen
Weisen anregen lieR.

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 rumanischen
Tanz Béla Bartdks wahlen, steht in der Linie des Programms.
Dass Kopatchinskaja in Jorge Sanchez-Chiongs ,Crin“ (1996) mit
ihrer Geige ,schimpft®, amisiert das Publikum. Und die Lacher
haben beide auch mit der uberraschenden Bearbeitung von ,Fur
Elise” von Fazil Say auf ihrer Seite.

Fazit des Konzerts: Der Anspruch der Kunst wird nie aufgegeben
zugunsten einer exaltierten Selbstdarstellung. So riskant, so
glihend, so entfesselt die beiden auch spielen mogen: Hinter
jeder Note steht die Demut vor dem Werk. Ein bedeutendes
Konzert, das horbar macht, wie aufregend gegenwartig Musik
sein kann, wenn man sie aus der wohligen Sphare
beruhrungslosen 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 1ist sie in Koln zu Gast
und spielt mit dem Gurzenich-Orchester unter ULlf 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/

Uber dem Abgrund

geschrieben von Anke Demirsoy | 5. November 2024
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Obwohl sie oft nur wenige
Strafen voneinander entfernt
wohnten, sind Franz Schubert und
Ludwig van Beethoven sich wohl
nur fliichtig begegnet. Zur
Verehrung des 27 Jahre jiingeren
Schubert fiir den groBen Meister,
der auf dem Hohepunkt seines
Ruhmes stand, gesellten sich
Respekt und Scheu bis hin zur
Verzagtheit (,Wer vermag nach Beethoven etwas zu machen?").

Wie sehr er gleichwohl uber Beethoven hinaus wollte, hinaus
musste, klingt in seinen drei letzten Klaviersonaten an,
geschrieben in den zwei Monaten vor seinem fruhen Tod im
November 1828. Schmerzlich schwanken diese Sonaten zwischen
Dur und Moll, zwischen zarter Anmut und donnerndem Ausbruch.
Ihre Melodien stocken, reifen oft ganzlich ab, lauschen ins
Nichts hinein.

Die japanische Pianistin Mitsuko Uchida interpretiert
Schuberts letzte Klaviersonaten im Konzerthaus Dortmund als
Resumee einer lebenslangen Auseinandersetzung. Mit Schwung
geht die Kunstlerin die Sonate c-Moll D 958 an, verleiht ihr
eine prasselnde Pragnanz, die Mozarts kristalline Klarheit mit
Beethoven’schem Ingrimm vereint. Das entbehrt nicht einer
gewissen Aggressivitat, rluckt den modernen Steinway-Klang
indes auch an den des historischen Hammerklaviers. Uchidas
Spiel klingt zupackend, aber auch nach UbungsfleiR und
Exerzitien. Dass sie sich dabei uUberhastet, zieht leichte
Fehlgriffe nach sich.

Im Kopfsatz der Sonate A-Dur D 959 wirkt diese Unruhe nach.
Einigen duftig eingestreuten Skalen zum Trotz bleibt Uchidas
Fingerfertigkeit Uberprasent. Das Andantino bringt stille
Melancholie ohne Weltschmerz. Aber im Schlusssatz gonnt die
Pianistin uns eine jener Schubert-Melodien, die scheinbar
leicht daher geschlendert kommen und sich doch ins Unendliche


http://www.revierpassagen.de/805/uber-dem-abgrund/20110514_1436/uchida6

verstromen. Im Fluss dieses Legato-Spiels leuchtet das Genie
des Komponisten auf, der einer ganzen Epoche mit kindlicher
Unschuld den Todesstoll versetzt.

Von hier aus greift die Pianistin nach dem HOochsten. Schuberts
Schwanengesang, die Sonate B-Dur D 960, breitet unter ihrem
nun samtig unterfutterten Anschlag die Flugel aus. Uchida ist
jetzt keine Pianistin mehr: Sie ist ein Mensch, der von Wehmut
und Verzicht erzahlt, von den Schmerzen unerreichten Glucks.
Im Andante sostenuto 6ffnet sie mit jeder harmonischen Wendung
neue Welten. Uchida erzahlt vom Schweben Uber dem Abgrund, vom
letzten, wehmutigen Blick zuruck. Das Finale ist bei ihr die
tastende Suche nach einem ungewissen Neubeginn. Das weist weit
uber das Klavier, weit uber Schuberts Zeit, weit auch Uuber
diesen Konzertabend hinaus.

Programm des Konzerthauses: http://www.konzerthaus-dortmund.de

Vorfreude: Bamberger
Symphoniker 1in Essen

geschrieben von Gunter Landsberger | 5. November 2024

Ahnen konnte ich es schon, dass man sich auf diese
Gastkonzerte am 28. Mai und am 21. Oktober 2011 in der Essener
Philharmonie wirklich freuen darf; dann namlich, wenn die
Bamberger Symphoniker unter ihrem Chefdirigenten Jonathan Nott
jetzt bald Gustav Mahlers 7. Symphonie und im Oktober Mahlers
Vierte und Schuberts ,Unvollendete” auffuhren werden.
(Nebenbei: Jonathan Nott wird am 17.02.2012 noch einmal nach
Essen kommen, zwar mit einem anderen Orchester, namlich dem
Deutschen Symphonie-Orchester Berlin, aber wieder mit einer
Symphonie Gustav Mahlers, dann mit der Zweiten.)


http://www.konzerthaus-dortmund.de
https://www.revierpassagen.de/359/vorfreude/20110428_1240
https://www.revierpassagen.de/359/vorfreude/20110428_1240

Inzwischen habe ich bemerkt, dass bei Tudor bereits eine
betrachtliche Anzahl von CDs veroffentlicht worden sind, die
die langjahrige gute Zusammenarbeit der Bamberger Symphoniker
mit ihrem derzeitigen Chefdirigenten eindrucksvoll bekunden.
Die Mahler- und Schubert-Aufnahmen ziehen mich dabei besonders
an, dennoch habe ich die Mahler-Aufnahmen vorerst noch
ausgespart, um mich zunachst ganz auf den ja recht bald
moglichen Live-Eindruck einlassen zu konnen. Da im Oktober
Schuberts ,Unvollendete” und nicht die GroBe C-Dur-Symphonie
auf dem Programm stehen wird, habe ich bei letzterer nicht
langer gezogert. Seit meiner ersten Bekanntschaft mit dieser
Symphonie zahlt sie unbedingt zu den mir liebsten. Meine
allererste Aufnahme war die auf einer Heliodor-Schallplatte
mit Eugen Jochum und dem Sinfonieorchester des Bayerischen
Rundfunks. Die vermochte mich sofort zu begeistern. Dennoch
habe ich es mir nie nehmen lassen, gerade diese Symphonie
unbedingt nur in voraussehbar guten Aufnahmen zu héren. Uber
Wilhelm Furtwangler, Karl Bohm, Sergiu Celibidache, George
Szell, Gunter Wand, Michael Gielen, John Eliot Gardiner und
Charles Mackerras .. kam da schon eine betrachtliche Reihe von
guten, ja sehr guten Aufnahmen zustande — zu der ich nun die
uberaus gut durchhérbare, klangvolle Neuaufnahme der Bamberger
Symphoniker unter Nott ohne zu zogern hinzuflgen kann.

Zwar sei zuzugeben, dass ich beli erstrangigen Aufnahmen diese
nur selten akribisch untereinander vergleiche; immerhin mag es
schon ein Kriterium sein, dass ich beim Anhoren einer
bestimmten Interpretation mich nicht gleich schon wieder nach
einer bestimmten mir bereits bekannten zurudcksehne, sondern
die je eigene Nuancierung der gerade von mir gehorten zu
schatzen weils und mich ihr ganz uberlasse. Und bei der CD der
Bamberger war es genauso; beim HOren habe ich zu keinem
Zeitpunkt 1irgendetwas bereits Vertrautes vermisst. Im
Gegenteil: Es handelt sich ganz sicher um eine Interpretation,
die auch einen etwaigen Ersthdrer dieser Symphonie fur diese
sofort gewinnen, ja erobern konnte.



Auch mit zwei anderen in der gleichen Koppelung von Dirigent
und Orchester eingespielten CDs bin ich vollauf zufrieden, ja
von der jeweiligen Aufnahme geradezu angetan: von Igor
Stravinskys ,Le Sacre du Printemps” .. und LeoS Janaceks
»Sinfonietta” .. . Aulerdem habe ich unlangst per Zufall einen
Ausschnitt aus dem zur Zeit anscheinend laufenden
Beethovenprojekt Notts mit seinem bewahrten Bamberger
Orchester mitbekommen: Im Sender Deutschlandradio Kultur wurde
gerade die Eroica gegeben, eine neue Aufnahme, die mich
aufhorchen 1lieB.



