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Besuch des Meisterkurses
„International Musicians Prussia Cove“ mit Steven Isserlis
Pressegespräch
zur Konzertreihe „Über die Grenze“
mit

Steven Isserlis, Cellist 

Matthias Schulz, Leiter Konzertplanung Salzburger Festspiele 

Samstag, 4. August, 15.30 Uhr

Meisterkurs-Besuch in der Großen Universitätsaula

Pressegespräch um ca. 16.00 Uhr im Café Uni:Versum
Steven Isserlis
Einblick in eine private musikalische Oase

Zum hundertsten Geburtstag von Sándor Végh: eine persönliche Annäherung an den großen Künstler. Das 1972 von ihm gegründete International Musicians Seminar Prussia Cove präsentiert sich in Salzburg mit Meisterkursen und Konzerten.

Ich war sechzehn, als ich zum ersten Mal das International Musicians Seminar in Prussia Cove, Cornwall, am südwestlichen Zipfel Englands besuchte. Ich hatte eine Menge Geschichten über den Gründer des Seminars, den großen ungarischen Geiger, Lehrer und späteren Dirigenten Sándor Végh gehört – über sein erstaunliches musikalisches Können, sein furchterregendes Temperament und sein ungewöhnliches Aussehen. Aber ich war nicht vorbereitet auf den Anblick, der sich meinen müden Augen bot, als ich zu früher Morgenstunde, von meiner Nacht im Schlafwagen alles andere als frisch, bei meinem Cottage auf dem Anwesen von Prussia Cove abgesetzt wurde: Der Erste, den ich zu Gesicht bekam, war Sándor Végh höchstpersönlich, der im Pyjama Richtung Badezimmer schlenderte. Ich machte mich leise davon und hoffte, dass er mich nicht entdeckt hatte.

Nach diesem nicht gerade vielversprechenden Nichttreffen war ich jedoch – wie jeder, mit Ausnahme jener Studenten, die die Wucht seines nicht gerade seltenen Zorns zu spüren bekamen – völlig gefangen genommen von den Kursen, die ich in den folgenden zehn Tagen besuchte. Végh pflegte zu sagen, er habe eine große Tradition geerbt – er hatte nämlich bei Jenö Hubay studiert, der seinerseits mit Brahms gespielt hatte. Das stimmte zweifellos, aber die Freude, die von seinem musikalischen Können ausging, war nicht nur eine Frage von Tradition. Seine Art zu spielen, zu unterrichten, war von umwerfender Lebendigkeit. Er bestand darauf, dass jede Note ihren angemessenen Platz hat, dass Musik niemals stillsteht. Vielleicht beschäftigte ihn beim Unterrichten am meisten die Kontur – jede Phrase hat ihre Höhepunkte und ihre Tiefpunkte: Jedes Forte „hat sein Piano“, wie er es ausdrückte. All das fühlte sich so natürlich an wie Sprechen.

Am Ende des Kurses spielte ich in einem Schülerkonzert Prokofjews Sonate für Violoncello und Klavier und fand mich nachher zu meinem Entzücken in einer festen Umarmung von Végh wieder. „Es tut mir leid, dass Pablo [Casals] dich nicht hören konnte,“ sagte er. „Er hätte dich gerne geneckt.“ (Ich glaube, er meinte eigentlich „unterrichtet“ [teached] –, aber er sagte „geneckt“ [teased]. Vielleicht meinte er es aber auch genau so!) Für mich war es ein aufregender Moment – und der Beginn einer ziemlich schwierigen, für mich aber ungeheuer wichtigen Beziehung, die bis zu Véghs Tod bestehen bleiben sollte.

Im nächsten Jahr kehrte ich ans IMS zurück und spielte in Véghs Klasse mit meinen Schwestern ein Streichtrio von Beethoven. Zwei Jahre später besuchte ich zum ersten Mal das neue Open Chamber Music-Seminar am IMS, in dem ältere Musiker (einschließlich Végh) mit jüngeren Musikern Kammermusik studierten. Ich wurde einigen verschiedenen Gruppen mit dem großen Mann zugeteilt – und es kam zur Katastrophe. Ich war mittlerweile neunzehn, ziemlich selbstzufrieden, ziemlich verantwortungslos – und ich hatte keine Erfahrung mit Kammermusik. Die Hauptgruppe, in der ich mit Végh spielte, beschäftigte sich mit Mendelssohns Oktett für Streicher, an dem wir zwei Wochen lang arbeiten sollten. Ursprünglich sollte ich das erste Cello spielen, aber nachdem Végh gehört hatte, wie ich mich durch eine Probe quälte, stufte er mich – völlig zu Recht – auf das zweite zurück. War ich vorher sein Liebling gewesen, so war ich ab diesem Moment eindeutig das Gegenteil.

Der Part des zweiten Cellos hat seine eigenen Schwierigkeiten; der letzte Satz beginnt zum Beispiel mit einer schnellen Passage auf der C-Saite, der tiefsten Saite auf dem Cello. Es ist sehr schwierig, die Töne klar klingen zu lassen. Mir wurde jedes Mal bang ums Herz, wenn wir zu dieser Stelle kamen. Végh brüllte mich an, ahmte das Geräusch nach, das ich machte, und ließ mich die Passage ständig wiederholen, während alle anderen unglücklich schweigend dasaßen. Es war die Hölle. Doch man sagte mir hinterher, diese Passage hätte beim Konzert klarer geklungen, als meine Freunde sie je gehört hatten. Und, weit wichtiger, Végh spielte wie ein Engel. Bis zum heutigen Tag habe ich – egal, wie schön der Part der ersten Violine gespielt wird – Véghs Vortrag im Ohr, die Nuancen, die er ans Licht brachte, die Konturen und Farben – zwingend, aber völlig unerwartet –, die er in jeder Phrase entdeckte. Nach dem Seminar wurde mir klar, dass ich ungeheuer viel gelernt hatte; von nun an würde ich Musik in ganz anderem Licht betrachten.

Im Lauf der nächsten Jahre spielte ich häufig mit ihm. Es war nie einfach – ich war nicht mehr sein blauäugiger (nun gut, braunäugiger) Junge, der ich mit sechzehn gewesen war. Aber die Beziehung war, für mich jedenfalls, unglaublich fruchtbar. Es gab viele Tiefpunkte – etwa als er mich aus einer Probe warf, weil ich eine Tasse Tee mitgebracht hatte; oder der schreckliche Moment, als sich, nachdem ich ihn (im Ringen um meine Unabhängigkeit) wiederholt beschuldigt hatte, in einem Trio von Schumann im falschen Taktteil einzusetzen, herausstellte, dass ich es war, der falsch eingesetzt hatte – den Blick, den er mir daraufhin zuwarf, werde ich nie vergessen; und, am denkwürdigsten, damals, als er mir ein Glas Bier über den Kopf schüttete. Ich glaube, er hatte zufällig mitbekommen, wie ich ihn nachahmte.

Aber es gab auch viele Höhepunkte, weil er Spielweisen aufzeigte, die völlig neu und aufschlussreich waren. Das letzte Werk, das wir gemeinsam spielten, war Schumanns drittes Trio opus 110 mit András Schiff am Klavier. Végh verunsicherte mich vor unserer ersten Probe nicht wenig, als er beiläufig erwähnte, er habe das Stück das letzte Mal mit Casals gespielt. Trotzdem waren die Proben zwar (meistens) schwierig, aber immer faszinierend. Das Konzert am Ende der Woche hatte seine Pannen, und Végh machte sich Sorgen, dass es mit seinem Spiel bergab gehen könnte; es war eines seiner letzten Konzerte als Geiger. Aber András, der sich die Aufnahme nachher anhörte, erzählte mir, dass Végh trotz der Unzulänglichkeiten wunderbar geklungen und dass sein Spiel eine draufgängerische Kraft vermittelt habe, die einzigartig war.

Ich erinnere mich an viele andere aufschluss­reiche Auftritte von ihm in Cornwall – in ganz besonderem Maße gilt das für Mendelssohns Klaviertrio d-Moll, ebenfalls mit András am Klavier und mit Tibor de Machula (unter Furtwängler erster Cellist der Berliner Philharmoniker) am Cello. Es war außergewöhnlich – halb so schnell wie die meisten Aufführungen, die ich von diesem Stück gehört hatte, aber es war wieder eine vollkommen zwingende Interpretation, so viel bedeutsamer als jede andere.

Véghs körperlicher Zugang zur Geige beruhte, wie auch sein musikalisches Können, auf vollkommen natürlichen Grundsätzen. Sein Unterricht war organisch, jedes Detail seiner unschätzbaren technischen Ratschläge war voll und ganz auf ein musikalisches Ziel ausgerichtet. Wie groß sein Vermächtnis als Lehrer ist, erkennt man an der Vielzahl seiner Schüler, die heute selbst auf der ganzen Welt auftreten oder unterrichten. Auch einige der Aufnahmen seines berühmten Végh-Quartetts sind unsterblich geworden – in einem Fall sogar in ganz wörtlichem Sinne: Die Aufnahme von Beethovens Streichquartett opus 130 wurde in der Raumsonde Voyager der NASA deponiert, als eine der exemplarischen Errungenschaften unserer Zivilisation.

Auch viele von Véghs Aufführungen mit Casals sind eindrucksvolle Zeugnisse einer großen Partnerschaft. Generell habe ich allerdings das Gefühl, dass man vielleicht persönlich dabei gewesen sein muss, um die ganze Überzeugungkraft von Véghs Spiel zu spüren. Auf Schallplatte können die Intonation (zu der er eine sehr eigenwillige Einstellung hatte) und der Verzicht auf den Schönklang als Selbstzweck die Ohren, die an den Oberflächenglanz heutiger Aufnahmen gewöhnt sind, gelegentlich stören. Was seine Aufnahmen als Dirigent anlangt, habe ich hingegen keine solchen Bedenken. Hier – etwa in Schuberts Fünfter und Achter Symphonie – kann man sein außerordentliches Verständnis für Phrasierung und musikalische Struktur, das den Zuhörer vom ersten bis zum letzten Ton packt, unmittelbar spüren. Beim Orchester handelt es sich übrigens um jenes, dessen Chefdirigent er fast zwanzig Jahre lang war – die Salzburger Camerata. Wie hart er ihnen zugesetzt haben muss! Keine Note ist selbstverständlich, jede Phrase hat ihre einzigartige Form und Bedeutung. Da ich Véghs Methoden kenne, kann ich mir vorstellen, dass es für die Musiker nicht gerade die reine Freude war – und trotzdem hat selten ein Orchester so frisch und ungekünstelt geklungen. Es überrascht nicht, dass Carlos Kleiber Proben Véghs zu besuchen pflegte, wann immer er konnte. Als die beiden einander schließlich bei einem Abendessen, das Véghs Tochter Alja gab, kennenlernten, verstanden sie sich blendend.

Leider ist Végh schon lange tot. Bedauerlicherweise habe ich ihn in den letzten Jahren vor seinem Tod nicht mehr gesehen, obwohl ich durch seine Frau Alice mit ihm in Briefkontakt stand. Und dann lud er mich durch Alja ein, bei einer Feier anlässlich seines 85. Geburtstags zu spielen; leider starb er ein paar Monate vorher.

Vielleicht bedeutete ich ihm ein bisschen mehr, als ich gedacht hätte, denn nach dem Tod von Alice erzählte mir Alja, sie hätte in der Wohnung ihrer Mutter ein gerahmtes Bild von Végh und mir gefunden. Das rührte mich tief.

In der Arbeit im IMS Prussia Cove wirkt sein Einfluss unverändert stark weiter. In seinen letzten, gebrechlicheren Lebensjahren spielte er bei der Organisation eine weniger aktive Rolle. Und schließlich bat mich Hilary Behrens, jener Schüler, der den Traum seines Meisters vom Seminar in Cornwall verwirklicht hatte, mit Véghs Segen darum, die künstlerische Leitung zu übernehmen. Ich war hingerissen, dass Végh wollte, dass ich in seine Fußstapfen trat. Mir war von Anfang an bewusst, welche Verantwortung es war, ein Seminar zu übernehmen, das so vielen Musikern so viel bedeutet hatte. Unser vorherrschendes Ziel war und ist, Véghs musikalische Werte weiterzugeben – jene Werte, die er selbst von seinem Lehrer Hubay und auch von Persönlichkeiten wie Béla Bartók, Ernst von Dohnányi, Fjodor Schaljapin und Casals übernommen hatte, die alle in seinem Leben eine wichtige Rolle gespielt hatten.
Natürlich muss so ein Seminar lebendig bleiben und erneuert werden. Einige der Professoren, die in jüngster Zeit dort unterrichtet haben, haben Végh nie gekannt, wie etwa der Komponist Thomas Adès. Aber die meisten unserer ständigen Dozenten sind unmittelbar von Végh geprägt. Das gilt für András Schiff, der in Véghs späteren Jahren mehr als jeder Andere mit ihm auftrat und die Ideen seines Mentors in seinem eigenen Musizieren auf wunderbare Art und Weise lebendig werden lässt; es gilt auch für den großen Komponisten György Kurtág, der die Aufführung von Beethovens Großer Fuge, die Végh bei einem der Kurse leitete, als einen der absoluten Höhepunkte seines Musikerlebens bezeichnet; es gilt für Ferenc Rados, den inspirierenden, brillanten Lehrer von Schiff, für Zoltán Kocsis und viele andere, ebenso wie für Véghs Meisterschüler Gerhard Schulz, Erich Höbarth und Thomas Riebl, und was die Celloklasse anlangt für Ralph Kirschbaum, David Waterman und mich selbst; auch wenn nicht alle von uns bei Végh studiert haben, so haben wir doch viele Male mit ihm musiziert – und das ist kein großer Unterschied.
Wir freuen uns sehr, zur Feier von Véghs hundertstem Geburtstag etwas von unserer Arbeit im IMS nach Salzburg zu bringen. Normalerweise beschränken sich unsere Kurse und unsere Kammermusikproben auf das Anwesen in Cornwall, weit entfernt von einer Stadt oder irgendeinem Konzertsaal; von London sind es sechs Stunden mit dem Zug – nichts für Feiglinge. Uns gefällt das. Es ist wichtig, von den Zwängen des Berufsalltags wegzukommen, damit wir die Zeit in inspirierender Umgebung verbringen und miteinander Musik leben können. Aber dieses eine Mal, zu Véghs hundertstem Geburtstag wie auch zum vierzigjährigen Bestandsjubiläum des IMS Prussia Cove, möchten wir Ihnen Einblicke in unsere Arbeit geben: mit Meisterkursen von András und mir, die sich mit bedeutenden kammermusikalischen Werken Schuberts beschäftigen, und mit einer öffentlichen Probe mit Werken von Mozart unter der Leitung von Gerhard Schulz, unserem heißgeliebten langjährigen Geigenprofessor; er kann Végh meines Wissens auch am besten nachahmen – geradezu unheimlich! Schließlich bieten Gerhard und ein paar andere Musiker noch ein Konzert an, das hoffentlich etwas von der leidenschaftlichen Liebe zur Musik vermitteln wird, die Végh in den Seminaren genährt hat. Wir wissen, dass wir bei einem der größten Musikfestivals der Welt eine Art „work in progress“ eines völlig anders gearteten Festivals präsentieren, das in erster Linie auf Unterricht und nicht auf Aufführungen hin ausgerichtet ist. Wir haben jedoch das Gefühl, dass das Seminar in den letzten vierzig Jahren einen wichtigen Einfluss auf die Musikwelt hatte. Oft war dieser Einfluss unsichtbar – und so soll es ja auch sein. Aber mit den beiden Meisterkursen, der Probe und dem Konzert bieten wir der Öffentlichkeit einen kurzen Einblick in eine private musikalische Oase, in der – wie wir glauben – Véghs künstlerische Werte gedeihen.

Übersetzung aus dem Englischen: Gudrun Likar / Monika Mertl
Meisterkurse 

Open Chamber Music

International Musicians Seminar Prussia Cove (Cornwall)

IMS Founder: Sándor Végh (1912–1997)

Artistic Director: Seven Isserlis

1 Meisterkurs • Steven Isserlis

04. August, 14:00 Uhr, Große Universitätsaula

Ende voraussichtlich um 16.00 Uhr.

FRANZ SCHUBERT • Streichquintett C-Dur D 956

Steven Isserlis, Dozent
Arisa Fujita, Violine
Yura Lee, Violine
Ken Aiso, Viola
Amy Norrington, Violoncello
Chiara Enderle, Violoncello 
2 Meisterkurs • András Schiff

FRANZ SCHUBERT • Klavierquintett A-Dur D 667 – Forellenquintett
04. August, 17:00 Uhr, Große Universitätsaula

Ende voraussichtlich um 19.00 Uhr.

András Schiff, Dozent
Arisa Fujita, Violine
Yura Lee, Viola
Amy Norrington, Violoncello
Chi-Chi Nwanoku, Kontrabass
Kuok-Wai Lio, Klavier 

3 Meisterkurs • Öffentliche Probe

WOLFGANG A. MOZART • Streichquintett g-Moll KV 516

05. August, 14:00 Uhr, Große Universitätsaula

Ende voraussichtlich um 16.00 Uhr.

Gerhard Schulz, Violine
Réka Szilvay, Violine
Rachel Roberts, Viola
Rosalind Ventris, Viola
Lilia Bayrova-Schulz, Violoncello 

4 Meisterkurs • Abschlusskonzert

BÉLA BARTÓK • 44 Duos für zwei Violinen (Auswahl)

WOLFGANG A. MOZART • Streichquintett g-Moll KV 516
FRANZ SCHUBERT • Klavierquintett A-Dur D 667 – Forellenquintett
05. August, 17:00 Uhr, Große Universitätsaula

Ende voraussichtlich um 19.10 Uhr.

Gerhard Schulz, Violine
Erich Höbarth, Violine 

Mit sämtlichen Mitwirkenden der Meisterkurse.
Steven Isserlis

Vom Charme der tschechischen Musik

Im Rahmen des Dvořák-Schwerpunkts Über die Grenze sind zwei ganz besondere Kammermusik-Abende zu erleben.

Warum ist tschechische Musik meist von so einzigartiger Liebenswürdigkeit? Warum sind Werke von Dvořák oder Martinů dem Zuhörer spontan vertraut, warum empfinden wir hier eine so tiefe Empathie? Vielleicht ist das eine dumme Frage. Einem großen Komponisten gegenüber empfindet man in gewisser Weise immer Empathie. Aber vergleicht man zum Beispiel Dvořák mit Brahms, Janáček mit Debussy oder Martinů mit Strawinsky, so fällt einem auf, dass bei den Tschechen an Stelle von weltläufiger Kultiviertheit eine vorbehaltlose Ehrlichkeit und eine starke Verbindung mit dem „inneren tschechischen Kind“ im Vordergrund stehen. Natürlich sind die anderen nationalen Strömungen, die im späten 19. und frühen 20. Jahrhundert entstanden – etwa die französische, die russische oder die ungarische –, genauso charakteristisch und bemerkenswert. Aber Wörter wie „unschuldig“ und „kindlich“ kommen einem dabei nicht auf Anhieb in den Sinn. Selbstverständlich ist das keineswegs ein Werturteil. Doch genau das macht die tschechische Musik auf besondere und unwiderstehliche Weise reizvoll.

Sämtliche in den beiden Programmen mit tschechischer Kammermusik vertretenen Komponisten, die wir diesen Sommer bei den Salzburger Festspielen präsentieren, waren große Handwerker, sorgfältig ausgebildete klassische Komponisten, die die tradierten Formen nicht nur beherrschten, sondern in manchen Fällen auch transformierten. Doch keiner von ihnen verlor je die Verbindung zu seinen Wurzeln – zur Volksmusik und zu den Volkstänzen, die das Leben in Böhmen und Mähren im 19. Jahrhundert durchdrangen. Es ist vielleicht bezeichnend, dass alle fünf Komponisten vom Land kamen, und dass sie alle von Geburt an von Musik umgeben waren – das gehörte zur tschechischen Kultur. Die Tschechen nahmen jede Gelegenheit zum Anlass, Musik zu machen. (Dvořáks allererste Komposition war eine Polka für die Dorfkapelle, deren stolzes Mitglied er in seiner Jugend gewesen war.)

Smetanas Vater war Bierbrauer und begeisterter Amateurgeiger. Der Vater von Dvořák war Metzger, aber auch ein hingebungsvoller Zitherspieler – in späteren Jahren verdiente er damit sogar seinen Lebensunterhalt. Janáčeks Vater war Kirchenorganist, der von Suk Chorleiter, und der von Martinů Glöckner! 
Bei all diesen Komponisten spielte Musik eine wichtige Rolle in ihrer Erziehung, und sie alle bewahrten die musikalische Kultur ihrer Kindheit ihr ganzes schöpferisches Leben lang, wenn auch auf verschiedene Weise.

Smetana, ein politischer Revolutionär, der heute als „Vater der tschechischen Musik“ gilt, wuchs deutschsprachig auf und musste das Tschechische erst erlernen, bevor er die ersten echt tschechischen Opern schaffen konnte. Dvořák war genauso stolz auf seine Nationalität und komponierte zahlreiche rein tschechische Werke. Doch seine maßgeblichste und schöpferischste Leistung bestand vielleicht darin, in seinen Symphonien, Konzerten und Quartetten ein vitales Element von Volksmusik zu bewahren. Sein ganzes Schaffen ist von tänzerischem Geist, von Liedern und Volksmärchen durchdrungen. Martinů ist ein anderes typisches Beispiel. Er wuchs bekanntlich in einem Kirchturm auf, und seine Werke sind voller Glockengeläut; es findet sich bei ihm aber auch eine ungeheure Vielfalt an Tanzformen, die vom Barock bis zum Jazz reichen. Doch irgendwie steckt im Kern seiner Musik immer seine tschechische Identität.

Bei Janáček verhält es sich natürlich anders. Obwohl ihm Tänze und Volkslieder nicht fremd waren (er war wie Dvořák ein begeisterter Sammler von Volksmusik), besteht sein herausragendes Verdienst darin, eine neue, auf dem Sprechrhythmus basierende Klangsprache geschaffen zu haben. Aber gerade deshalb ist er ein „Komponist des Volkes.“ Indem er in jeder Stadt, die er besuchte, durch die Straßen spazierte und die Sprachmuster, die er hörte, niederschrieb – er notierte makabrerweise sogar die Äußerungen seiner sterbenden Tochter –, blieb er unerschütterlich fest im Geist seiner mährischen Heimat verwurzelt.

Was Josef Suk angeht, so knüpfte er an das Vermächtnis seines Lehrers und Schwiegervaters Dvořák an und entwickelte es weiter. Sein wahrscheinlich berühmtestes Werk, die Symphonie Asrael, war dem Andenken an Dvořák und dessen Tochter Otilie, Suks Frau, gewidmet, die nur ein Jahr nach ihrem Vater starb.

All diese Komponisten teilten einen glühenden Stolz auf ihr tschechisches Erbe, und sie hatten auch sonst viel gemeinsam. Aber natürlich waren sie sehr unterschiedliche Persönlichkeiten mit sehr veschiedenen Schicksalen. Smetana ist die tragischste Figur – was für ein Leben! Nach allen möglichen persönlichen und beruflichen Schwierigkeiten hatte er endlich ein bisschen Erfolg, ertaubte jedoch bald darauf und wurde schließlich wahnsinnig. Sein Klaviertrio ist von einer vorangegangenen Tragödie inspiriert: dem Tod seiner geliebten Tochter Bedřiška, die zur Pianistin begabt war. Seine qualvolle Trauer ist im Klaviertrio die ganze Zeit zu vernehmen; es klingt, als würde der Geist des Kindes Musik von Chopin spielen, die sie geliebt hatte. Das Werk endet in einem Schmerzensschrei. Doch allem Leid zum Trotz sind immer noch der Charme, die Wärme und jene Frische und Direktheit spürbar, die die Musik in diesen Programmen durchströmen wie ein tschechischer Fluss.

Dvořák – unbestritten der Beliebteste dieser fünf Komponisten – ist in diesen Programmen in hohem Maße vertreten, da Kammermusik sehr stark im Mittelpunkt seines Schaffens stand. Obwohl seine Werke zutiefst tragisch sein können – wie der ungewöhnliche letzte Satz der Vier Romantischen Stücke beweist –, überwiegt für mich, wenn ich an seine Musik denke, der Eindruck tiefer Freude. (Irgendwie habe ich das Gefühl, dass sein unmittelbarer Nachbar im Himmel Haydn sein muss.) Seit Brahms haben Komponisten die Einfachheit von Dvořáks Gemüt geliebt; alle Interpreten lieben seine Werke; Kinder reagieren sofort auf seine Musik. Eigentlich glaube ich, dass jeder, der Dvořák nicht liebt, sich umgehend in Therapie begeben sollte!

Suk ist der am wenigsten bekannte der fünf. Von ihm spielen wir ein ganz frühes Werk, das Klavierquartett opus 1, das entstand, bevor er zu seiner späteren kraftvollen Klangsprache fand. Seine künstlerische Entwicklung war eindrucksvoll; selbst sein Klavierquintett, das er nur zwei Jahre nach dem Quartett schrieb, ist in einer ganz anderen, kultivierteren Welt zu Hause, weniger beeinflusst von seinem Lehrer und zukünftigen Schwiegervater Dvořák. Und trotzdem finde ich das Klavierquartett unwiderstehlich schön; hier scheint die Seele des 17-jährigen zu singen, die Frische, der Optimismus und die einfache Romantik dieser Musik sind unmittelbar ergreifend und machen das Quartett nicht nur zu einem vielversprechenden Frühwerk, sondern zu einer voll gültigen Komposition von eigenem Rang.

Janáček war insgesamt ein weit komplizierterer Charakter: Schwierig, mürrisch und voll Zorn verfolgte dieser außergewöhnliche Mann seinen ganz eigenen Weg und erkämpfte sich seine ganz persönliche Nische in der Musikgeschichte. Doch in den gewaltigen Dimensionen seines Œuvres verschwindet niemals das scharfsichtige Kind. Wir hören es im märchenhaften Zauber von Pohádka und im leidenschaftlichen Zorn der Violinsonate.

Und schließlich Martinů: der Einzige der fünf, der in der Verbannung, fern von seinem geliebten Vaterland starb; er hatte von allen die dramatischste Lebensgeschichte. Seine erste Cellosonate schrieb er, als die Nazis sich Paris näherten – hätten sie ihn geschnappt, es wäre sein Ende gewesen. Die zweite schrieb er, um zu feiern, dass er um Haaresbreite nach Amerika entkommen war. Sie ist erfüllt von der vibrierenden Energie des Jazz – Symbol für die Kraft und Vitalität seines neuen Zuhauses. Wie vor ihm Dvořák in seinen „amerikanischen“ Werken liebte Martinů die Musik seiner Wahlheimat, saugte sie auf und entwickelte ein Idiom, das sowohl eindeutig amerikanisch als auch zutiefst tschechisch ist. Es mag wie eine Anomalie wirken, aber in ihrer Unmittelbarkeit scheint die Volksmusik der beiden Länder tatsächlich miteinander verwandt zu sein. Genau genommen war es Dvořák, der während seiner Anstellung als Professor für Komposition am National Conservatory of Music in New York betonte, dass amerikanische Komponisten aus ihrer einheimischen Musik einen wahrhaft nationalen Stil hervorbringen würden. Und wie Recht er damit hatte – auch wenn ihn ein paar der Formen, die diese Musik dann annahm, vielleicht überrascht hätten. Es ist schön, zu glauben, dass man Dvořák mit gewisser Berechtigung als Vater des Rock’n’Roll bezeichnen könnte! Der Einfluss der tschechischen Musik ist eben überall…

Übersetzung aus dem Englischen: Gudrun Likar/Monika Mertl

Steven Isserlis 
bei den Salzburger Festspielen 2012

Über die Grenze 6

JOSEF SUK • Klavierquartett a-Moll op. 1

LEOŠ JANÁČEK • Sonate für Violine und Klavier

BOHUSLAV MARTINŮ • Sonate für Violoncello und Klavier Nr. 2

ANTONÍN DVOŘÁK • Klavierquartett Es-Dur op. 87

06. August, 19:30 Uhr, Mozarteum

Ende voraussichtlich um 21.30 Uhr.

Joshua Bell, Violine
Alina Pogostkina, Violine
Lawrence Power, Viola
Steven Isserlis, Violoncello
Dénes Várjon, Klavier 

Über die Grenze 7

ANTONÍN DVOŘÁK • Drobnosti (Miniaturen) für zwei Violinen und Viola op. 75a

LEOŠ JANÁČEK • Pohádka (Märchen) für Violoncello und Klavier

BEDŘICH SMETANA • Klaviertrio g-moll op. 15

ANTONÍN DVOŘÁK • Klavierquintett A-Dur op. 81

08. August, 19.30 Uhr, Mozarteum

Ende voraussichtlich um 21.35 Uhr.

Joshua Bell, Violine
Alina Pogostkina, Violine
Lawrence Power, Viola
Steven Isserlis, Violoncello
Dénes Várjon, Klavier 

.


Camerata Salzburg 1 • Bach & Mozart

Zum 100. Geburtstag von Sándor Végh 

JOHANN SEBASTIAN BACH • Suite für Orchester D-Dur BWV 1068

WOLFGANG A. MOZART • Adagio für Violine und Orchester E-Dur KV 261

JOHANN SEBASTIAN BACH • Suite für Violoncello solo Nr. 3 C-Dur BWV 1009

WOLFGANG A. MOZART • Adagio für Klavier h-Moll KV 540

JOHANN SEBASTIAN BACH/ WOLFGANG A. MOZART • Fugen KV 405

WOLFGANG A. MOZART • Konzert für Klavier und Orchester G-Dur KV 453
JOHANN SEBASTIAN BACH • Ricercare a 6 aus dem Musikalischen Opfer BWV 1079

WOLFGANG A. MOZART • Der Zauberer KV 472

WOLFGANG A. MOZART • Sei du mein Trost KV 391 (340b)

WOLFGANG A. MOZART • Das Veilchen KV 476

WOLFGANG A. MOZART • Adagio und Fuge c-Moll KV 546
JOHANN SEBASTIAN BACH • Konzert für Klavier und Streichorchester d-Moll BWV 1052

WOLFGANG A. MOZART • Marsch D-Dur KV 335/1
WOLFGANG A. MOZART • Serenade D-Dur KV 320 – Posthorn-Serenade

WOLFGANG A. MOZART • "Non temer, amato bene" - Rondo für Sopran mit obligater Solo-Violine KV 490 für Idomeneo KV 366
WOLFGANG A. MOZART • "Parto, ma tu ben mio" - Arie des Sesto mit obligater Bassettklarinette aus La clemenza di Tito KV 621

WOLFGANG A. MOZART • "Non temer, amato bene" - Arie (Rondo) für Sopran, obligates Klavier und Orchester KV 505

02. August, 16.00 Uhr, Mozarteum

Ende voraussichtlich um 21.40 Uhr.

Anna Prohaska, Sopran
Marie-Claude Chappuis, Mezzosopran
Erich Höbarth, Violine
Alexander Janiczek, Violine
Steven Isserlis, Violoncello
Jörg Widmann, Klarinette
András Schiff, Klavier
Camerata Salzburg 

Steven Isserlis • Cellist

Der britische Cellist Steven Isserlis arbeitet als Solist, Kommermusiker und Pädagoge. Zu den herausragenden Ereignissen der nächsten Zeit gehören Auftritte mit dem Mahler Chamber Orchestra, dem Hong Kong Philharmonic Orchestra, dem Philharmonia Orchestra, dem Radio-Sinfonieorchester Stuttgart und dem Swedish Radio Symphony Orchestra, Soloabende in Sao Paulo, New York, London, Cleveland und Chicago und eine Tournee durch Japan, bei der er sämtliche Sonaten und Variationswerke von Beethoven mit Robert Levin am Hammerflügel spielen wird. Steven Isserlis hat ein lebhaftes Interesse an historischer Aufführungspraxis und ist auch ein engagierter Fürsprecher zeitgenössischer Musik. Für Kinder zu schreiben und zu spielen ist eine andere große Leidenschaft von ihm. Er verfasste zwei Kinderbücher über das Leben großer Komponisten; zudem gibt er Meisterkurse in aller Welt. Die letzten vierzehn Jahre war er künstlerischer Leiter des International Musicians’ Seminar in Prussia Cove in Cornwall. Steven Isserlis spielt das Marquis de Corberon-Cello von Stradivari aus dem Jahr 1726, das ihm von der Royal Academy of Music zur Verfügung gestellt wird und früher das Instrument von Zara Nelsova war. Bei den Salzburger Festspielen trat er erstmals 1997 auf.

Antonín Dvořák im Konzertprogramm 2012
Es muss nicht immer ein Geburtstag, ein Todestag oder sonstiges Jubiläum sein, um einen Anlass für einen Schwerpunkt zu rechtfertigen. Es reicht auch, der Kunst seiner selbst willen, 
einen besonderen Rahmen zu finden. Und natürlich ist es auch die Neugier, aus Bekanntem Unbekanntes herauszuschälen, weil es da wahre Kleinode zu entdecken gibt. 

Bei Antonín Dvořák handelt es sich um musikalische Kostbarkeiten jenseits seiner bekannten Werke wie der Sinfonie Nr.9 Aus der neuen Welt, der Oper Rusalka oder seinem Cellokonzert. Den böhmischen Komponisten auf seine populärsten Stücke zu beschränken wäre fatal, 
denn besonders seine Kammermusik und Lieder sind eine wahre Freude. „Und weil Dvořáks Kammermusik in den letzten Jahren und überhaupt in Salzburg lange keine große Rolle gespielt hat,“ so Matthias Schulz – Leiter der Konzertplanung – war es höchste Zeit das zu ändern. 

Der renommierte deutsche Musikjournalist Hans-Klaus Jungheinrich schreibt über Dvořák, 
und die sich zunehmend eigenständig entwickelnde Musikkultur Tschechiens, des späten 
19. Jahrhunderts: „Dvořáks Beiträge fürs Musiktheater waren ähnlich zahlreich wie diejenigen Bedřich Smetanas, allerdings thematisch weitaus buntscheckiger und aus internationalen Quellen schöpfend. Als Symphoniker folgte Dvořák mitteleuropäischen Traditionen – tschechischer Wein in deutschen Schläuchen. […] Obgleich Dvořák in seiner Kammermusik Experimente nicht verschmähte und die Grenzen zur „Programmmusik“ gelegentlich verwischte […], war sein Idiom bei aller Verschattetheit und untergründigen Melancholie doch immer wieder von Vitalität und „Spielfreude“ – Lust am Klang, am tänzerischen Rhythmus, an der aparten melodischen Wendung – beflügelt. […]

Auf dem Kammermusikterrain fühlte sich Dvořák kompositorisch sicherer als etwa in der Oper – das Gespräch unter Freunden entsprach ihm mehr als der Appell an eine Öffentlichkeit. 
In jungen Jahren selbst praktizierender Musiker – er spielte als Bratscher im Prager Interimstheater bei mehreren Smetana-Opernuraufführungen unter der Leitung des Komponisten mit – war Streichermusik für ihn ein intimes Medium persönlicher Mitteilung. Das setzte sich in der tschechischen Kammermusik der nachfolgenden Generationen fort – beim unverkennbar böhmisch grundierten weltläufigen Josef Suk, erst recht bei Bohuslav Martinů, der an Fruchtbarkeit und scheinbarer Produktions-Mühelosigkeit Dvořák noch übertraf, […]. 
Leoš Janáčeks Kammermusik schließlich trägt, wie alle Hervorbringungen dieses Spätentwicklers, den Stempel des Außerordentlichen, Herkunftsräume Sprengenden.“

Und so bringt die Konzertreihe Über die Grenze Werke von Dvořák in einen stimmigen thematischen Kontext mit anderen Komponisten wie Bach, Brahms, Schubert, Liszt, Janáček, Smetana oder Strauss (um hier ein paar zu nennen). 

Den Auftakt dazu macht ab 25. Juli Über die Grenze 1, das gleichzeitig auch die Ouverture spirituelle bildet: Motette von Johann Christoph Bach und Johann Sebastian Bach stehen hier Dvořáks Messe D-Dur op.86, für gemischten Chor und Orgel, gegenüber. Musikalisch geleitet wird dieses Konzert von Laurence Equilbey. Die Französin dirigiert das Ensemble Les Nouveaux Caractères und den von ihr gegründeten und künstlerisch geleiteten Kammerchor accentus. 
Der Chor besteht seit 1991 und wurde erst kürzlich von der Zeitschrift Gramophone zu einem der zehn weltbesten Chöre gekürt. An der Orgel sitzt Christophe Henry – er ist zurzeit Organist der Notre-Dame de Versailles und unterrichtet am Converatoire des Cergy-Pontoise.

Literarisch wird es am 27. Juli mit Über die Grenze 2: Johannes Brahms‘ fünf Ophelia-Lieder und Dvořáks Cypřiše (Zypressen) stehen auf dem Programm. Dabei sind sowohl die Urfassung, als auch seine fertig gestellte Version der Zypressen zu hören. Schließlich hat Dvořák ca. 22 Jahre an diesem Werk geschrieben, welches zu Beginn die Vertonung von 18 Gedichten und für Klavier war und am Ende auf 12 Gedichte reduziert und für ein Streichquartett arrangiert war. Das lange Überarbeiten war für Dvořák insofern wichtig, da dieses Stück ein wichtiger Teil seiner Lebensgeschichte aus jungen Jahren darstellen sollte – es ist das Porträt zu seiner unerwiderten Jugendliebe Josefine Čermáková (Tschermaak), dessen Schwester Anna er später heiraten sollte.

Am 28. und 29. Juli wird es bei Über die Grenze 3 romantisch: Es tanzt das Zürcher Ballett, unter der Choreografie von Heinz Spoerli, zu den Klängen des Hagen Quartett. Gespielt wird Dvořáks Streichquartett Nr. 12 F-Dur op. 96 – Amerikanisches Quartett, Leoš Janáčeks Streichquartett Nr.2– intime Briefe und Franz Schuberts Streichquartett d-Moll D 810 – Der Tod und das Mädchen. 

Über die Grenze 3 ist gleichzeitig auch der erste Teil des Zyklus‘ um das Hagen Quartett, das sich in seinem zweiten Teil Kompositionen von Mozart und Schönberg widmet und in seinem dritten und vierten Teil Streichquartetten von Ludwig van Beethoven. 

Geistliche Lieder mit biblischen Texten, das ist der Schwerpunkt bei Über die Grenze 4 am
1. August – das auch gleichzeitig ein Teil der Liederabend-Reihe der Salzburger Festspiele ist: Die tschechische Mezzosopranistin Magdalena Kožená singt, mit Christian Schmitt auf der Orgel, Les mains de l'abîme aus Livre d'orgue von Olivier Messiaen, Hochzeit zu Kana aus Vier biblische Tänze von Petr Eben,  Johann Sebastian Bachs Geistliche Leider aus dem Musicalischen Gesang-Buch von Georg Christian Schemelli, Präludium und Füge über den Namen BACH von Franz Liszt und Biblické Písně von Antonín Dvořák.

Streichsextette von Richard Strauss (aus Capriccio), Antonín Dvořák (A-Dur op. 48) und Johannes Brahms (Nr. 2 G-Dur op. 36) stehen am 4. August bei Über die Grenze 5 auf dem Programm. Die Einstudierung der eher ungewöhnlichen Form von Sextetten war für Violonistin Isabelle Faust ein regelrechtes „Aha“ Erlebnis und hat sie maßgeblich geprägt. Mit ihr spielen Julia-Maria Kretz (Violine), Pauline Sachse (Viola), Stefan Fehlandt (Viola), Christopher Richter (Violoncello) und Xenia Jankovic (Violoncello). 

Bei Über die Grenze 6 (6. August) und Über die Grenze 7 (8. August) stehen tschechische Komponisten und ihre Werke für  Streicherquartett und Klavier im Mittelpunk: 
· Josef Suk Klavierquartett a-Moll op.1, Leoš Janáček Sonate für Violine und Klavier, Bohuslav Martinů Sonate für Violoncello und Klavier Nr.2 und Antonín Dvořák Klavierquartett Es-Dur op.87
· Antonín Dvořák Drobnosti (Miniaturen) für zwei Violinen und Viola op75a & Klavierquintett A-Dur op.81, Leoš Janáček Pohádka (Märchen) für Violoncello und Klavier, Bedřich Smetana Klaviertrio g-moll op.15
Bei diesen Streichquartetten ist die Musikerkombination besonders interessant, denn mit Lawrence Power (Viola) und Alina Pogostkina (Violine) treffen zwei herausragende Nachwuchsmusiker auf bereits international etablierte Musiker wie Joshua Bell (Violine) und Steven Isserlis (Violoncello) aufeinander. Am Klavier sitzt Dénes Várjon.

Am 15. August lässt Über die Grenze 8 Werke von Antonín Dvořák aus, bleibt aber im Rahmen einer volksmusikalischer Tradition – im weitesten Sinne, wenn man so will – was letztlich auch ein wichtiges Schaffens-Reservoir für Dvořák war und deshalb trotzdem gut in diese Reihe passt. Am Programm stehen vertonte Werke deutschsprachiger, romantischer Literatur: Ludwig van Beethoven Sechs Lieder nach Gedichten von Gellert op.48, Franz Schubert Gesänge des Harfners D 478 I, III, II, Johannes Brahms Vier ernste Gesänge op. 121, Vier Lieder nach Gedichten von Heinrich Heine und Lieder op. 32. Es singt der deutsche Bariton Matthias Goerne mit Christoph Eschenbach am Klavier. 
Zum Abschluss bei Über die Grenze 9 am 17. August steht dann wieder Antonín Dvořák am Programm mit seinem Klaviertrio Nr. 4 e-Moll op.90-Dumky, wie auch Franz Liszt mit Tristia, Bruno Mantovani mit Huit moment musicaux und Franz Schubert mit Notturno D 897. 

Es spielt das Trio Wanderer. 

Und weil es so schön ist, zieht sich der Dvořák Schwerpunkt neben der Reihe Über die Grenze auch in andere Konzert-Bereiche der Salzburger Festspiele hinein: 
Beim Kammerkonzert 2, am 3. August, steht mit Daniel Barenboim am Klavier und Mitgliedern seines West-Eastern Divan Orchestras das Klavierquintett A-Dur op.81 von Dvořák, das Concertino für Klavier und Kammerensemble von Leoš Janáček und das Nonett von Bohuslav Martinů auf dem Programm. 

In der Reihe der Liederabende bei den Salzburger Festspielen singt neben Magdalena Kožená (im Rahmen des Zyklus Über die Grenze 4) auch Thomas Hampson am 4. August Lieder von Antonín Dvořák: Zigeneuermelodien op. 55. 1-7, wie auch Lieder von Gustav Mahler – nach Texten von Des Knaben Wunderhorn und Robert Schumann – Liederkreis nach Gedichten von Joseph von Eichendorff op. 39. 

Alexander Pereira und Matthias Schulz
Serviceteil

Fotoservice der Salzburger Festspiele: www.salzburgerfestspiele.at/fotoservice
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