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ie Idee dieser Ausstellung, die sich der Faszi-
D nation von Klavierwelten jenseits des Main-
streams widmet, hat ihren Ausgang von der Beob-
achtung und Erfahrung vieler Freunde und Liebhaber
des Klavierspiels genommen, wie eng und zum Teil
geradezu erstarrt das Konzert-Repertoire vieler
heutiger — auch junger - Pianisten immer noch ist. Teils durch
die Ubernahme der Vorlieben der eigenen Lehrer, teils unter den
Zwingen von Wettbewerben und der Programmpolitik grofier
Labels wurden und werden Programme von einem recht genau
definierten Werkkanon dominiert:
Er beginnt bei Bach, fiihrt tiber Beethoven und Schubert (aber
sehr viel weniger iiber Haydn und Mozart) zu Schumann, Liszt,
Chopin und Brahms und endet in der Regel bei Debussy, Ravel
und Prokofjew. So unbestritten es ist, dass es sich um einen

Kanon von Meisterwerken handelt, so bedenklich sind die
Folgen dieser Verengung. Denn dadurch droht ein Grof3teil der
Klavierliteratur in Vergessenheit zu geraten, die seit der Erfin-
dung des Hammerfliigels zu Beginn des 18. Jahrhunderts bis
zum Ende des sogenannten ,Goldenen Zeitalters” des
Klavierspiels vor dem Ersten Weltkrieg geschrieben wurde.

Es gilt, das Verstidndnis fiir die Musikkultur, die eine solche Fiille
hervorbrachte und in der das Klavier zum Universalinstrument
aufstieg, wiederzuerwecken. Wer macht sich den Ursprung
einer so faszinierenden Gattung wie der Transkription im 19.
Jahrhundert klar? Wer weif3, dass ein Grofdteil an Klaviermusik
von ,Komponisten-Pianisten“ stammt, fiir die das Schreiben
und Auffithren von Musik - oft unter Einbeziehung der Impro-
visation - eine unzertrennbare Einheit bildete? Und wer macht
sich bewusst, wie stark Klaviermusik durch nationale Schulen
geprigt ist, die sich ebenfalls im 19. Jahrhundert herausbilde-
ten und weit in die Moderne hineinwirkten? Und schlief’lich ist
auch der intensive musikalische Transfer zwischen Europa und
den USA (und spiter Lateinamerika) zu bedenken, der in Biogra-
phien und Kompositionen gleichermafien seine Spuren hinter-
lassen hat.



Er6ffnung der Ausstellung

in 2015 mit

Wolfgang Rathert (links) und
Peter Froundjian (Mitte)

In der Klaviermusik des 20. Jahrhunderts ist die Frage, welche
Musik ,diesseits” oder ,jenseits“ des Mainstreams anzusiedeln
ist, sehrviel schwieriger geworden ist angesichts der Pluralitat
von Stilen und Sprachen und den vielen Uberkreuzungen, die
es auch im Schaffen eines einzelnen Komponisten gegeben hat.
Es schilt sich allerdings heraus, dass das Schicksal der
sogenannten ,Tonalitdt” dabei eine wichtige, aber paradoxe
Rolle gespielt hat. Denn mit der Wende zur Neuen Musik nach
1918 wurden gerade jene Komponisten, die an der traditionellen
Dur/Moll-Tonalitit festhielten oder sie weiterentwickelten, zu
»2Aufienseitern” erkldrt, denen eine reaktionidre Gesinnung
vorgeworfen wurde. Erst heute — nach der Ara der sogenannten
Post-Moderne - sind wir offenbar wieder in der Lage, dstheti-
sche und ideologische Urteile voneinander zu trennen und
vorurteilsfrei auch jene Musik zu horen (und zu geniefien), der
einmal das Siegel des Veralteten oder Irrelevanten aufgedriickt
wurde.

Unterstiitzt durch eine Medienstation mit Horbeispielen und
QR-Codes, die auf weiterfithrende Informationen im Netz
verweisen, gibt die vorliegende Wanderausstellung auf

15 Themenfeldern einen Querschnitt durch die hier angedeutete
Thematik. Sie widmet sich grofien Einzelgdngern, Aufiensei-
tern und Legenden der Klaviermusik seit dem 19. Jahrhundert
wie Alkan, Godowsky, Medtner und Skrjabin. Sie beleuchtet die
Rolle nationaler Schulen in Spanien, Frankreich und Skandina-
vien, den Sonderfall der nordamerikanischen Musik,

die verschiittete Wirkungsgeschichte einer dsterreichischen
Moderne jenseits der Zweiten Wiener Schule und die lange Zeit
unbekannte Tradition russischer Komponisten in der Nachfolge
Skrjabins. Sie weist schlie8lich auf die Bedeutung der Tran-
skription hin, die — allen Nachrufen zum Trotz - von erstaun-
licher Lebendigkeit ist. Ein kurzes Resiimee der Geschichte

des Festivals ,Raritidten der Klaviermusik vor Schloss Husum*
rundet die Ausstellung ab.



Verso-Daguerreotypie
von Alkan (um 1845)
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CHARLES-VALENTIN

lkan —wer ist Alkan? Konzertbesucher sind in

der Regel ratlos, wenn dieser Name auf heuti-
gen Programmen tiberhaupt einmal auftaucht. Das
war nicht immer so: Noch 1909 zihlte Ferruccio
Busoni Alkan zu den fiinf wichtigsten Komponisten
in der Geschichte des Klavierspiels seit Beethoven.
Einer aschkenasischen Musikerfamilie entstam-
mend, wurde der 1813 in Paris geborene Alkan
bereits als Siebenjahriger am Conservatoire der Klasse von
Pierre-Joseph Zimmerman zugeteilt; zusétzlich studierte er
Orgel und Geige. Nach dem preisgekronten Abschluss seines
Studiums galt Alkan schnell als unfehlbarer Virtuose, in dessen
Gegenwart selbst ein Franz Liszt nervos wurde. Befreundet mit
Chopin, Delacroix, V. Hugo und George Sand, schien Alkan fiir
eine glanzvolle Musikerlaufbahn pridestiniert zu sein. Be-
rufliche und private Enttduschungen und sein introvertierter
Charakter fithrten indes dazu, dass er sich ab 1849 fiir mehr als
zwei Jahrzehnte aus der Offentlichkeit zuriickzog, um sich ganz
dem Komponieren und seinen Bibeliibersetzungen zu widmen.
Erst nach 1870 kehrte er wieder mit einer enzyklopéadischen
Konzertreihe zur Geschichte der Klaviermusik in das Pariser
Musikleben zuriick, von der jingeren Musiker-Generation um
Saint-Saéns nun als musicien savant verehrt. Dass der Misan-
throp Alkan von einem Talmud-Band seiner Bibliothek erschla-
genworden sei, gehort in das Reich der Legende.

Die Spitze von Alkans Klavierwerk bilden die Grande Sonate
,Les Quatre Ages” op. 33 (1848), die beiden Reihen der zwolf Etu-
des dans les tons majeurs op. 35 (1855) und Etudes dans les tons
mineurs op. 39 (1857), die Sonatine op. 61 und die 49 Esquisses

op. 63 (1861). Die monumentalen Moll-Etiiden stellen mit einer
Gesamtdauer von mehr als zwei Stunden und den integrierten
Zyklen einer Symphonie und eines Konzerts fiir Klavier solo
eines der ambitioniertesten Werke in der Geschichte der Kla-
viermusik tiberhaupt dar. Hinzu kommen zahlreiche, bis heute
weitgehend nur durch Einspielungen bekannte kleinere und gro-
f3ere Klavierwerke (einschliefilich solcher fiir Pedal-Klavier und
dreier bedeutender Kammermusik-Kompositionen)von zum Teil
verbliiffender Radikalitdt und Expressivitit.



Das Verschwinden von Alkans Musik aus

den Konzertsilen hdngt eng mit dem vernich-

tenden Urteil zusammen, dass Robert

Schumann 1838/39 in zwei Rezensionen

uber sie fillte: ,Wir beschiitzen das verirrte

Talent, ist nur iiberhaupt noch welches dar,

bleibt nur etwas Musik iibrig; wo aber jenes

nur noch zweifelhaft und von dieser nichts

zu erblicken als Schwarz hinter Schwarz,

miissen wir uns unmutig abwenden.” Damit

reagierte Schumann schroff auf eine Asthe-

tik, die seinem eigenen, sehr deutschen Ideal

von Musik als einem Refugium von Inner-

lichkeit und Gemiitsenfaltung widersprach.

Alkans Tonsprache ist unberechenbar, sie ist

ironisch, realistisch, revolutionir und klas-

sizistisch; dazu stellt sie hochste technische

Anforderungen an Geldufigkeit, Ausdauer und Imaginations-
fahigkeit. Dies mag erkldren, warum auch Vladimir Horowitz
und Claudio Arrau trotz ihrer Wertschédtzung Alkans seine
Musik nicht 6ffentlich spielten. So ist es dem Busoni-Schiiler
Egon Petri zu verdanken, dass sie zwischen den Kriegen nicht
ganz in Vergessenheit geriet.

Erst um 1960 setzte eine bis heute nicht abgeschlossene Renais-
sance und Rehabilitation von Alkans Werk ein, die der kiinstle-
rischen, wissenschaftlichen und publizistischen Pionierarbeit
von Raymond Lewenthal in den USA und Ronald Smith in
England zu verdanken ist; in Frankreich erwarb sich Bernard
Ringeissen grofie Verdienste. Diese Aktivitéten fielen auch in
der nachfolgenden Pianisten-Generation — vor allem bei

Jack Gibbons, Marc-André Hamelin und neuerdings Vincenzo
Maltempo - auf fruchtbaren Boden. Ihre Interpretationen
haben einmal mehr gezeigt, dass unter den von Oscar Bie einst
doppelsinnig als ,talmudischen Schwierigkeiten® bezeichneten
Extravaganzen und Exzessen von Alkans Musik eine hoch-
sensible und in ihrer Art einzigartige Klang- und Geisteswelt
verborgen ist.

lii
i



ALEXANDER
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r wollte Prophet sein, Messias, Dichter,
99 L= Philosoph, die Menschheit ldutern von den
Leiden ihrer Zeit in seiner Zeit fiir alle Zeit; er sah sich als
Mittler der Offenbarung.“ (Knut Franke)

Alexander Skrjabin ist wahrscheinlich der ,bekannteste
Unbekannte” unter den grofien Pianisten-Komponisten des
spdten 19. und frithen 20. Jahrhunderts. Der Mythos, der sich
um Person und Werk gebildet hat, ist enorm: Skrjabin gilt als
Grenzginger zwischen Musik, Philosophie und Religion, als
Metaphysiker unter den Komponisten, dessen musikalische
und gedankliche Visionen weit in die Zukunft vorausweisen.
Dazu gehort vor allem der spekulative Versuch, Farbe und Ton
syndsthetisch aufeinander zu beziehen. In Werken wie
Prométhée schuf Skrjabin rauschhafte und zugleich hoch-
abstrakte Klangwelten, deren geistige Grundlage auf die
esoterische Welt der Theosophie verweist.

Es gibt eine beeindruckende internationale Tradition der
Interpretation von Skrjabins Sonatenwerk, die von Skrjabins
Schwiegersohn Vladimir Sofronitzky, Samuel Feinberg,
Vladimir Horowitz und Svjatoslav Richter iiber John
Ogdon, Michael Ponti (der das Gesamtwerk einspielte),
Vladimir Ashkenzay und Igor Shukow bis hin zu Bernd
Glemser, Grigorij Sokolov, Vladimir Stoupel und Marc-
André Hamelin reicht. Die anderen Werkgruppen, darunter
die Zyklen der Etiiden, Mazurken, Nocturnes und Préludes
sowie die freien Charakterstiicke, sind dagegen nur sehr
selten zu horen.

Doch erst durch sie wird die Stellung der Sonaten deutlich
und damit auch Skrjabins Leistung, die grofien Linien des

19. Jahrhunderts in die Moderne zu iiberfithren. So verkniipfte

Skrjabin 1913 wahrend eines
Konzertauftritts in Vilnius



er den melodisch-polyphon angelegten Klaviersatz Chopins,
den er in seinen Préludes op. 11 als Ausgangspunkt wihlt,
zunehmend mit Liszts bahnbrechender Befreiung des
Klavierspiels von bisherigen Konventionen in der Behand-
lung der Tastatur, der Aufgaben der Hinde und dem Einsatz
des Pedals. Skrjabin fand dadurch zu einem Stil, in dem
hochste pianistische Eleganz und rigorose Uberschreitung
manueller Begrenzungen, Feinzeichnung und dramatische
Geste, Intimitdt und Ekstase einander durchdringen. Es ist
faszinierend zu verfolgen, wie er diese Vorbilder — zu denen
auch die Fantastik der Klavierwerke des in vieler Hinsicht
geistesverwandten Robert Schumann gehoért — immer stirker
verinnerlicht, bis sie in eine vollig individualisierte Aus-
drucksform verwandelt sind, die am Ende die Grenze der
Tonalitét beriihrt und tiberschreitet.

Ignaz Friedmans spites Diktum, Chopin habe das Klavier
geoffnet und auch wieder geschlossen, weshalb Debussy und
Skrjabin in der Behandlung des Instruments ihm blof} nach-
gefolgt seien, sollte man nicht zu wortlich nehmen. So, wie
Bartok von Debussy sagte, dass er den Musikern den Sinn fiir
den Klang wiedergegeben habe, kann man von Skrjabin sa-
gen, dass er den Pianisten die einzigartigen Ausdrucksmog-
lichkeiten des Klaviers neu erschlossen habe. So vermochte er
es sehr wohl, das Klavier wieder und weiter denn je zu 6ffnen,
nun mit musikalischen und pianistischen Mitteln, die Inter-
preten und Horer gedanklich und emotional immens fordern.
Die Gesamtheit seines Klavierwerks offenbart Skrjabins
asthetische und weltanschauliche Gratwanderung zwischen
dem ,Nicht mehr* der klassisch-romantischen Tradition und
dem ,Noch nicht” einer réitselhaften, offenen Klangwelt der
A SKRIABIN, I,R()Ml TrTE Zukunft. Das januskopfige Verméachtnis von Skrjabins Kla-
viermusik zu erfiillen, gehort damit zu den grofiten Heraus-
forderungen, denen sich Pianisten stellen konnen.

Titelbild der symphonischen Dichtung Prométhée (Le Poéme du feu) 9
flr Orchester, Klavier und Farbenklavier (1909/10)



Nikolaj Medtner
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NIKOLA]

Von Franz Liszt ist die Behauptung iiberliefert,
es gibe Musik, die von selbst auf uns zukommt
und Musik, die sich wiinscht bzw. erfordert, dass
man zu ihr kommt. Wenn das zutrifft, dann gehort
Nikolaj Medtners Musik weitgehend zur zweiten
Kategorie. Daher wirkt das QEuvre dieses russi-
schen Komponisten mit deutschen Vorfahren im
heutigen Musikleben immer noch wie ein ver-
schlossener Schrank, zu dem sich Kenner und
ausiibende Musiker nur ab und zu den Schliissel
holen. Tatséchlich lagern dort nicht weniger als
iiber 100 Klavierwerke, unter ihnen 14 Sonaten (kompo-
niert zwischen 1902 und 1937) und 38 Skazki (Mérchen), eine
von Medtner inaugurierte Musikgattung von Klavierstiicken.
Der weiten Verbreitung seiner Musik steht zum einen der
oftmals extreme Schwierigkeitsgrad seines Klaviersatzes ent-
gegen, der zudem noch mit rhythmischen Raffinements und
einer eigenen Polyphonie gespickt ist, und zum anderen das
Fehlen jeglicher sinfonischen Werke (aufier den drei Klavier-
konzerten) in seinem Werkkatalog.

Medtner studierte von 1892-1900 am Moskauer Konservato-
rium bei Paul Pabst, Wassily Sapellnikow, Wassily Safonow
und Anton Arensky Komposition, spiter privat bei Serge;j
Tanejew. Aufgrund seiner hervorragenden pianistischen
Fahigkeiten war fiir ihn zunéchst eine Laufbahn als Konzert-
pianist vorgezeichnet, jedoch verweigerte Medtner die Durch-
fihrung einer von Safonow zusammengestellten, ersten
Konzerttournee, um sich kompromisslos ganz der Komposi-
tion zuwidmen. Dies verzieh ihm Safonow 15 Jahre lang nicht.
Seit seiner Emigration im Jahre 1921 wohnte Medtner zeit-
weilig in Frankreich und Deutschland, konnte aber erst 1935
in England Fuf fassen, wo er zusammen mit seiner Frau Anna
in London ein kleines Haus in Golders Green bewohnte

(69, Westworth Road). Bereits im Jahre 1928 war er zum
Ehrenmitglied der Royal Academy of Music ernannt worden.
Finanziell war er zeitlebens oft auf Unterstiitzung von Freun-
den und Foérderern angewiesen. Gegen Ende seines Lebens,
ca. ab 1946, verschaffte ihm die Begeisterung des jungen
indischen Maharadschas von Maisur, Sri Jaya Charnarajah
Wadigar (1919-1974) fiir seine Musik die Moglichkeit, eine
grofiere Anzahl seiner Werke mit ihm selber als Interpreten
auf Schallplatten aufzunehmen.
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Seit der ersten intensiven Begegnung mit Rachmaninow 1913
in Berlin verband Medtner eine lebenslange Freundschaft mit
diesem Komponisten, dessen Kiinstlertum seinem Ideal am
nichsten kam. Aufierst ablehnend stand Medtner dem Zeit-
geist der musikalischen Moderne gegeniiber.

Seine Kritik richtete sich zunichst gegen Reger und Strauss,
spéter dann gegen Strawinsky, Schonberg, Schreker und
Busoni. Von Skrjabin lief} er die Werke bis dessen op. 48
gelten, das Spatwerk nicht. Medtners Buch mit dem Titel
,Muzaimoda“ (Muse und Mode), 1935 in russischer Sprache
in Paris erschienen, ist der Versuch einer Systematisierung
seiner Musikanschauung.

Der renommierte englische Kritiker Ernest Newman ver-
offentlichte in der New York Evening Post vom 3. Februar 1925
einen Bericht iiber ein Konzert mit Medtners Werken, der die
Rezeptionsproblematik seiner Musik treffend schildert:

,Seine Musik macht keinen unmittelbaren Eindruck auf den
Laien, steigt aber immer mehr im Wert bei dem Musiker...Der
Gedanke ist nie an der Oberfldche, aber wenn man ihn sich zu
eigen gemacht hat, mochte man mit ihm immer weiter leben.
Traurig ist es, zu konstatieren, dass im letzten Jahrzehnt bis
an die 50 Mittelmafigkeiten und Marktschreier so ein Auf-
sehen erregt haben, wogegen ein so feiner Geist wie Medtner
ganz unbemerkt bleibt.”

Eine weitere schone Charakterisierung der Musik Medtners
mit direktem Bezug zu einem seiner bekanntesten Werke fin-
det sich in dem Essay ,N.K. Metner (Bemer-

kungen zum Stil)* von Daniel Zitomirskij:

,Die Distanz und gleichzeitig das Gefiihl

der Sehnsucht zum Schonen erzeugen den

Haupttonfall von Medtners gesamter Musik -

den elegischen Tonfall. Und daher kann man

das Refrain-Thema aus der Sonata Reminis-

zenza op. 38 Nr.I ein emblematisches Thema

nennen. Es ist gleichsam ein Selbstportrit

des Komponisten. Das ist er selbst — trau-

mend und tiefernst, offenen Gemiits und

reserviert.”
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RUSSISCHE

IN DER NACHFOLGE SKRJABINS

lexander Skrjabins Genialitdt hat auf die

um 1890 geborenen russischen Komponisten
wie eine unerschopfliche Inspirationsquelle
gewirkt. Kaum ein Tonsetzer dieser Zeit — aufier
bezeichnenderweise Prokofjew — der nicht dem
Idiom des frithen, aber auch spaten Skrjabin
geradezu verfallen gewesen wire. Wollte man
allerdings die Musiksprache dieser Komponisten
préziser einordnen, miisste man auch von dem nicht gering zu
schidtzenden Einfluss Nikolaj Medtners sprechen.
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So haben Komponisten wie Anatol Alexandrow (1888-1982),
Samuel Feinberg (1890-1962) und Issai Dobrowén (1891-
1953) — in diesem Zusammenhang sind erwédhnenswert auch
Konstantin Eiges (1875-1950), Boris Pasternak (1890-1960),
Georges Catoire (1861-1926) und Nikolaj Mjaskowskij (1881-
1950) einen reichen Fundus an Klavierrepertoire geschaffen,
der fiir jeden Skrjabin-Fan, der dessen spezifische Tonsprache
von extrem lyrischer Verfeinerung bis zu ekstatischen Aus-
drucksspektren schitzt, ein wahres Eldorado bedeuten muss.

Leider steht zu befiirchten, dass es ein Repertoire ist, ,das zu
verschwinden droht, noch bevor es je bekannt geworden ist”
wie es der Musikwissenschaftler Christoph Flamm einmal
ausgedriickt hat.

Einer der Griinde liegt sicher in der in einigen dieser Werke
bis an die Grenzen der Tonalitdt getriebenen Vollchromatik,
ein weiterer an dem kompromisslosen Ausloten auch dun-
kelster, depressiver Stimmungen.

Im GEuvre von Anatol Alexandrow, einem Schiiler Tanejews,
Igumnows und Wassilenkos, der ab 1926 selber als Komposi-
tionsprofessor am Moskauer Konservatorium lehrte, finden
sich 14 Sonaten neben zahlreichen Klavierstiicken. Von
Samuel Feinberg, einem Schiiler Schiljajews und Golden-
weisers, gibt es 12 Sonaten, einige Fantasien und fiir Klavier
gesetzte Bach-Choralvorspiele.

Der durch seinen Roman ,Dr. Schiwago® berithmt gewordene
Schriftsteller Boris Pasternak, dessen Eltern schon mit



Anatol Alexandrow Boris Pasternak

Skrjabin bekannt waren, komponierte Zwei Préludes (1906)
und eine Sonate (1909); der spiter besonders in Schweden
und Norwegen als Dirigent bekannt gewordenen Issai
Dobrowén, ein Schiiler Tanejews und Godowskys, hinterlief3
ein qualitativ durchgehend hochwertiges Klavierceuvre, aus
dem die Jugend-Sonate op. 5b und die Zweite Sonate op. 10
(,Dem Andenken A.N. Skrjabins“ nach dessen Tod im Friihjahr
1915 komponiert) herausragen.

Sie hitten eine Chance, sich im Konzertsaal zu etablieren,
ebenso die Zweite Ballade op. 9, dem Robert Teichmiiller und
Kurt Herrmann in ihrem Buch ,Internationale moderne Kla-
viermusik“ aus dem Jahr 1927 folgendes Pradikat verliehen:
»Eine der wertvollsten Bereicherungen unserer Balladenlite-
ratur®,

Es bleibt zu hoffen, dass die besten Werke dieser reichen
nach-skrjabinschen Epoche, deren Klaviersatz an Geschlif-
fenheit dem eines Rachmaninow oder Medtner gleichkommt,
allmihlich eine gebithrende Anerkennung finden und sich
Pianisten trotz der interpretatorischen wie auch technischen
Komplexitdt mit ihnen auseinandersetzen werden.
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Albéniz am Flugel (1888).
Zeichnung von Dario de Regoyos

ie spanische Klaviermusik nimmt in der europa-
D ischen Musikfamilie einen sehr speziellen Platz
ein: Nach ihrer Bliite im 17. und 18. Jahrhundert mit
Scarlattis und Padre Solers Klaviersonaten schien
sie in Klassik und Romantik weitgehend verstummt
und machte sich erst am Ende des 19. Jahrhunderts
im Bann der Entstehung nationaler musikalischer Schulen wie-
der bemerkbar. Die Reihe der Pianisten, die sie — abgesehen von
den Komponisten selbst — aufgefiihrt haben bzw. auffiihren, ist
illuster: zu ihr gehoren die Klavierlegenden Artur Rubinstein,
Alicia de Larrocha und Nikita Magaloff und in der jiingeren
Generation Marc-André Hamelin, Jean-Francois Heisser,
Garrick Ohlsson und Arcadi Volodos.
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Isaac Albéniz (1860-1909), Sohn einer katalanischen Mutter
und eines baskischen Vaters, gab noch vor dem achten Lebens-
jahr seinen ersten Klavierabend und bestritt bereits 1871 eine
Tournee durch Spanien, Puerto Rico und Kuba. Anschlie-

end nahm er Unterricht in Briissel (u.a. bei Franz Rummel)
und debiitierte parallel als Komponist von Zarzuelas, dem
spanischen Pendant der Operette, denen seine ganze Liebe galt.
So entstand sein Klavierzyklus Iberia erst in den letzten vier
Jahren seines Lebens, die schon von einer unheilbaren Nieren-
krankheit Albéniz’ tiberschattet waren. Iberia ist ein Rausch

an Farben und Rhythmen, der programmatisch den Bogen von
Landschaften bis zu religiosen Festen spannt und auf einzig-
artige Weise eine sublimierte Folklore mit den weiterentwickel-
ten Mitteln der Klaviertechnik Liszts verschmilzt.

Zusammen mit Albéniz‘ Iberia bildet der 1912 verdffentlichte
Goyescas-Zyklus von Enrique Granados (1867-1916) die Achse
der modernen spanischen Klaviermusik. Granados arbeitete
das Werk anschliefiend in eine Oper um, die 1916 erfolgreich
in New York uraufgefiihrt wurde. Auf der Riickfahrt starben
Granados und seine Frau nach der Torpedierung ihres Schiffs
durch ein deutsches U-Boot. Damit verlor die européische
Musikwelt einen ihrer originellsten Kopfe, der nicht nur



Manuel de Falla bei der Probe
Granados am Fliigel seines Konzerts fiir Cembalo und Federico Mompou (undatiert,
(undatiert, um 1910) funf Instrumente (um 1930) um 1930)

12 Opern hinterlief}, sondern auch eine stattliche Zahl an
Klavierwerken mit einem faszinierenden Spektrum an Themen,
Motiven und Genres. Dass sie fast nie gespielt werden, mag

an den hohen und hochsten Anforderungen an Grifftechnik,
rhythmische Prizision und Sinn fiir Klangfarben liegen, die sie
an die Pianisten stellen. Doch wer sich auf diese Musik einlisst,
wird - als Spieler wie als Horer — umso reicher belohnt!

Manuel de Falla (1876-1946) ist als Schopfer der Ballette

El Amor en brujo und El sombrero de tres picos sowie der
Noches en los jardines de Espana fiir Klavier und Orchester
weltberithmt geworden. Sein grofartiges Konzert fiir Cembalo
und finf Instrumente, das Wanda Landowska urauffiihrte,
und seine zehn Werke fiir Solo-Klavier fithren dagegen ein
Schattendasein; auch die prominenten Widmungstréager der
Cuatro piezas espanolas (Albéniz) und der Fantasia Bética

:

(Rubinstein) haben daran nichts gedndert. So ist die 1921
. o g . 18] ety ]
erschienene Transkription des Rituellen Feuertanzes aus El e Ry
Amor en brujo sein bekanntestes Klavierwerk rden & i
or en brujo sein bekanntestes Klavierwerk geworden, was SSeriting
angesichts der Suggestion des Themas und seiner musikali A o
C . @17 Ll A
schen Umsetzung kaum verwunderlich ist. o

Auf Empfehlung von Granados ging der aus einer franzo-
sisch-katalanischen Familie stammende und in Barcelona
geborene Federico Mompou i Dancausse (1893-1987) 1911
zum Studium an das Pariser Conservatoire; im Klavierspiel
nahm er noch Unterricht bei Isidor Philipp. Nach einer kriegs-
bedingten Riickkehr in seine Heimatstadt ging Mompou 1921
erneut nach Paris und machte sich einen Namen als Botschaf-
ter der katalanischen Musik. Als Komponist folgte er sowohl
Saties Ratschlag, mit einem Minimum an Mitteln ein Maxi-
mum an Wirkung zu erzielen, wie Poulencs Suche nach einer
hoheren, unironischen Spiritualitdt. In Verbindung mit der
Vereinfachung der pianistischen Faktur und der angedeuteten
Néhe zum katalanischen Volkslied entstand so eine unver-
wechselbare, ebenso zarte wie kraftvolle Sprache, deren Zauber
immer mehr Pianisten und Horer erliegen.

15



B is heute scheint es einzig dem Klavierkonzert

op. 16 von Edvard Grieg vorbehalten zu sein,
skandinavische Klaviermusik in den Konzertsilen
der Welt zu reprisentieren.

Unter den Solo-Klavierwerken von Komponisten aus
den skandinavischen Lindern sind es ebenfalls nur
diejenigen Edvard Griegs, die, wie z.B. die
,Lyrischen Stiicke®, einen gewissen Bekanntheits-
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grad wie auch allgemeine Akzeptanz erlangt haben.
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Dem genaueren Betrachter dieses Repertoirezweiges
diirfte sich jedoch eine Reihe von Werken erschliefien, deren
Faszination gerade in der deutlich erkennbaren Eigensténdigkeit
und Unabhingigkeit von Idiomen der mitteleuropdischen Musik
liegt.

Was die Beurteilungskriterien betrifit, so gab der renommierte
Musikkritiker Hanspeter Krellmann in seinem 1970 verfassten
,Pladoyer fiir Sibelius” folgendes zu bedenken:

,Die etablierte Musikwissenschaft konzediert nicht die
Mbglichkeit, dass die Gegenstidnde ihrer Beschiftigung anders
als streng sachlich betrachtet werden. Mancher Komponist ist
infolgedessen nahezu fahrléssig aus ihrer Betrachtung ausge-
klammert geblieben, weil sein Schaffen analytisch nicht viel
herzugeben versprach und darum nach anderen Dimensionen
hétte gewertet werden miissen. Das schliefdt objektive Betrach-
tungsweise keineswegs aus, reduziert sie jedoch punktweise.
Bei Sibelius kommen, nicht anders als bei Komponisten wie
Tschaikowsky, Rachmaninow, Nielsen, de Falla, Chabrier u.a.
Aspekte hinzu, die nicht rational zu fassen sind, Aspekte, wie
z.B. das Lebensgefiihl in geographischer Isolation oder das stets
gegenwirtige Gefiihl der Einsamkeit in der Natur.”

EEEG 3;; S Ist man gewillt, die eigenstindigen Pramissen aufzuspiiren, die

t’!, "" dem Schaffen eines Jean Sibelius oder Carl Nielsen zugrun-
r!u %’1 de liegen, wird man durch die vorurteilsfreie Sichtweise nicht
‘ﬁ% oy selten einen bereichernden Zugang zu dieser Musik finden.

el T L

Dann wird man auch dem kanadischen Pianisten Glenn Gould
zustimmen koénnen, der unter den ca. 120 Klavierstiicken von
Sibelius Werke fiir sich entdeckte, die ihn fesselten, unter ihnen
die Sonatinen op. 67, die Rondinos op. 68, die Sonate op. 12
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und Kyllikki op. 41. Und mit seiner
Aussage ,Sibelius schrieb nie gegen
das Wesen des Klaviers. Er war
imstande, mit diesen Stiicken einen
wesentlichen Beitrag zu dem allzu
begrenzten Klavierrepertoire aus
der nachromantischen Ara zu
leisten” strafte er den Komponis-
ten selber Liigen. Denn von diesem
ist die Bemerkung tiberliefert: ,Ich
liebe das Klavier nicht. Es ist ein
undankbares Instrument, fiir das zu
schreiben nur einem einzigen Kom-
ponisten in Vollendung gelungen ist:
Chopin, und fiir das nur noch zwei
weitere, Schumann und Debussy, ein
inniges Verhiltnis besaflen.” — eine
quasi selbstbezichtigende Aussage,
die nicht unwesentlich die Rezep-
tionsgeschichte seiner Klaviermusik
negativ beeinflusst hat.

Jean Sibelius

Wie Sibelius war auch der Diane
Carl Nielsen ausgebildeter Geiger,
hat aber mit seinen drei Hauptwer-
ken fiir Klavier aus der Periode 1916-
1919, der Chaconne op. 32, dem
Thema mit Variationen op. 40

und der Suite op. 45 dem Repertoire
gewichtige Marksteine hinzu gefiigt.

Von weiteren Komponisten aus der g (.
nordeuropéischen Hemisphére Carl Nielsen

seien hier noch genannt: die Dinen

J.P.E. Hartmann und Rued Langgaard, die Norweger Chris-
tian Sinding und Agathe Backer-Grendahl, die Schweden
Wilhelm Stenhammar und Adolf Wiklund, die Finnen
Selim Palmgren, Erkki Melartin und Ilmari Hannikainen,
in deren QEuvre sich manch lohnendes Klavierstiick von eige-
ner Farbe und unverwechselbarem Ausdruckscharakter findet,
von dem man sich wiinschte, es wire im Konzertsaal - wenn
tiberhaupt — présenter als bisher.



Vergiss nie, was du heute Abend gehort hast;
99 V verliere diesen Ton nie aus dem Gedichtnis.
Den gibt es nicht noch einmal. Es ist tragisch, dass
das Publikum niemals gehort hat, wie Popsy wirk-
lich spielen kann.“ So dufierte sich der grofie Pianist
Josef Hofmann gegeniiber seinem amerikanischen
Schiiler Abram Chasins nach einem Hauskonzert
bei Leopold ,(,Popsy*)“ Godowsky. Diese eindring-
liche Aufforderung, das Gehorte fiir immer in
Erinnerung zu behalten, erscheint kaum iibertrie-
ben. Denn Leopold Godowsky war eine Ausnahme-
erscheinung in der Geschichte des Klavierspiels.
Geboren 1870 in der Ndhe von Vilnius, begann er
als Fiinfjahriger zu komponieren und das Klavier- und Geigen-
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spiel zu erlernen. Nach einem kurzen, wenig ergiebigen
Studium in Berlin bei Ernst Rudorff debiitierte Godowsky
bereits 1884 in seiner spateren Wahlheimat USA. In den folgen-
den Jahren pendelte Godowsky zwischen Frankreich (dort als
Schiitzling von Camille Saint-Saéns) und USA und erwarb sich
den Ruf eines aufiergewdhnlichen Pianisten und Musikers,
dessen Transkriptionen und Bearbeitungen — insbesondere

der Etiiden Chopins - eine neue Dimension des Klavierspiels
erschlossen.

Der europiische Durchbruch gelang Godowsky am 6. Dezem-
ber 1900 in einem legenddr gewordenen Konzert im Berliner
Beethoven-Saal. Der 30-jdhrige, der sich nun in Berlin - der
neuen Hauptstadt des Klavierspiels — niederlief3, wurde zu
einer Autoritdt. 1909 folgte er Ferruccio Busoni als Leiter
einer Meisterklasse an der Wiener Akademie fiir Tonkunst
nach; zahlreiche Klavierrollen-Aufnahmen dokumentierten
sein Spiel. Nach Ausbruch des Krieges floh Godowsky (und
unter Zuriicklassung seiner kostbaren Privatbibliothek) in die
USA. Komponieren, Konzertieren und Unterrichten ergdnzten
einander stetig, und Godowskys Ruhm wuchs so stark, dass

er hochste Gagen verlangen konnte und seine Hénde fiir

I Million $ versichern lief; zu seinem Freudeskreis zihlten
Jascha Heifetz und Charlie Chaplin.
In den zwanziger Jahren unternahm
Godowsky ausgedehnte Reisen nach

»

Ostasien; davon inspiriert entstand
die Java-Suite, deren Sitze er als
,Phonoramen” (in Analogie zu Pano-

ramen) bezeichnete.

18 Yode ! ‘f?ﬂi‘eue.ﬁ,’r

Rontgenaufnahme von
Godowskys Handen



1928 begann er in London eine umfangreiche
Aufnahme-Serie mit Werken Beethovens,
Schumanns, Chopins und Griegs. Ein Schlag-
anfall mit nachfolgender Lihmung setzte
1930 Godowskys Laufbahn ein jahes Ende;
die letzten Jahre seines Lebens waren zudem %
von familidren Tragédien und finanziellen Leopold Godowsky
Sorgen liberschattet. Leopold Godowsky starb i den 1920er Jahren
im November 1938 in New York.

Godowsky war einer der grofien Reprasentanten der
»goldenen Ara des Klavierspiels*. Dies mag erkldren, warum
er nach dem Zweiten Weltkrieg in Vergessenheit geriet:
Seine musikalische Sprache war tief in der tonalen Welt der
Spatromantik verwurzelt, wihrend er der musikalischen
Moderne verstindnislos gegeniiber stand. Ein weiterer
Grund lag in der pianistischen Vollkommenheit seines Spiels,
die sich in seinen Werken widerspiegelt. Artur Rubinstein
meinte einmal, er wiirde selbst nach 500

Jahren des Ubens die phinomenale, magisch

anmutende Unabhingigkeit von Godowskys

Fingern und Hénden nicht erlangen. Sie war

die Voraussetzung der dichten polyphonen

Faktur seines Klaviersatzes, die in den

Transkriptionen noch potenziert ist.

Es ist vor allem Godowskys Schwiegersohn
David Saperton — der als Dozent am renom-
mierten Curtis Institute of Music in Philadel-
phia unterrichtete — zu verdanken, dass

die speziellen Voraussetzungen der
Beherrschung von Godowskys Musik an die
folgende Generation weitergegeben wurden -
an keinen Geringeren als Jorge Bolet. Er und
eine Reihe von Pianisten unserer Zeit haben
gezeigt, dass es in dieser Musik nicht um eine
zirzensische Zurschaustellung manueller
Hochstleistungen geht, sondern um die
Erschaffung einer ungemein farbenreichen
und differenzierten Klang- und Stimmungs-
landschaft.



Franz Liszt
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TRANSKRIPTIONEN

swar Franz Liszt, der die Bezeichnung ,Tran-
E skription® in den 1830er Jahren fiir Klavieriiber-
tragungen einfiithrte. Damit waren Klavierarrange-
ments gemeint, die mehr oder minder streng
bearbeitet waren, bis hin zu einer freien Fantasie
tiber Themen aus Opern bzw. symphonischer
Musik, die ,Paraphrasen” genannt wurden.

Die Tatsache, dass schon J.S. Bach einer der grof3-
ten Bearbeiter der Musikgeschichte war, der z.B.
ein ganzes Biindel von Konzerten Vivaldis, Mar-
cellos u.a. aufs Tasteninstrument iibertrug, hat das
schlechte Image, das der Gattung ,Transkription® -
man konnte fast sagen: bis heute — anhaftet, nicht
aufpolieren konnen.

Auch dass von Brahms iiberliefert ist, dass er jedem, der wis-

UND PARAPHRASEN

senwolle, was Klaviertechnik wirklich sei, empfehlen wiirde,
Liszts Opernparaphrasen zu studieren, scheint eher iiberhort
worden zu sein. Busoni hat auf die kiinstlerische Uberlegen-
heit der Lisztschen Opernfantasie gegeniiber dem ,plebeji-
schen Potpourri“ hingewiesen, die in der tiberlegten Anord-
nung der Formen und Kontraste sowie der Ausgestaltung der
iibernommenen Motive liegt.

Uber 50 Opernparaphrasen hat Liszt fiir Klavier geschrieben.
Die Réminiscences de Norma (1841) nach Bellini ist eine
der besten und am sorgfiltigsten ausgearbeiteten. In diesem
17-miniitigen Stiick hat Liszt es fertig gebracht, eine Quint-
essenz dessen zu geben, was an Leidenschaft, Erhabenheit
und Nobilitdt in der Oper enthalten ist. Zu dem Mittelteil in
H-Dur (nach Normas Arie aus dem Finale: ,Qual cor tradisti®)
bemerkte Busoni: ,Jeder,
der diese Stelle gehort oder
gespielt hat, ohne ergriffen
zu sein, hat noch nicht zu
Liszt gefunden.” Denn dieser
Abschnitt ist ein Kaleidoskop
klavieristischer Klangfiille,
welche im Folgenden noch
tiberh6ht wird durch einen
damals neuartigen Klavier-
é satz, dessen Urheberschaft
{ i allerdings Sigismund Thal-
berg zugeschrieben wird.
Dieser hatte den sog. ,Drei-
Hinde-Effekt®, der sich in

Ferruccio Busoni



— HOrbeispiele:

Vivaldi-Bach - Concerto in
D-Dur BWV g72 / Boris Bloch
(Festival 2004) DACOCD 649

allen Klangebenen des Klaviers mit Hilfe durchgédngiger Bach-Rummel - Aria - ,Die
Pedalisierung abspielt, schon 1837 in seiner Fantasie iiber Seele ruht in Jesu Handen“ /
Themen von Rossinis ,Moses in Agypten* op. 33 zur Jonathan Plowright
Entfaltung gebracht. (Festival 2006) DACOCD 669
Rameau-Godowsky -
Busoni glaubte, dass die Vorurteile gegeniiber Transkriptio- Elégie / Daniel Berman

nen und Paraphrasen auf unzulidnglichen Interpretationen (Festival 1988) DACOCD 299
von Virtuosen beruhten, die nur auf oberflichliche Brillanz

Lully-Godowsky —
setzten. Seine eigene Fantasie iiber ,Carmen” (1920) nann-

Sarabande/ Daniel Berman
te er Kammer-Fantasie und lief sie im pp enden. (Festival 2008) DACOCD 689

Gluck-Chasins — Melodie (aus
»Orpheus*) / Daniel Berman
(Festival 1989) DACOCD 349

Obwohl Transkriptionen seit den 1930er Jahren weitgehend
aus den Konzertprogrammen verschwanden, hat es immer
Befiirworter dieses Genres unter bedeutenden Pianisten wie

Horowitz, Cherkassky, Bolet und Earl Wild gegeben. Cigplli-EeEoey) =

»~Mazurka“, Study Nr. 34
(nach op. 25 Nr. 5) /
Marc-André Hamelin
(Festival 1990) DACOCD 379

Als Meilensteine unter den Klaviertranskriptionen des
Repertoires haben neben Liszts Werken in diesem Genre
Giltigkeit: die Bach-Bearbeitungen Busonis und Walter
Rummels, die Arabesken iiber Themen des Walzers

»An der schonen blauen Donau“ von Adolf Schulz-Evler,

Albéniz-Godowsky -
Triana / Abbey Simon

die drei Symphonischen Metamorphosen Johann (Festival1990) DACOCD 379

Strauf}'scher Themen von Leopold Godowsky sowie seine | imlcii s s ol
Studien iiber die Etiiden von Chopin. Godowsky versah »Andante maestoso®

mehrere dieser Transkriptions-Studien mit der Bezeich- (aus ,Der Nussknacker®) /
Boris Bloch

nung ,Metamorphosen” und beschrieb sie folgendermafien:
(Festival 1989) DACOCD 349

,Studien, bei denen Charakter, Zeichnung und Rhythmus Tschaikowsky-Fowke -
des Originals veridndert werden, die Form zwar gewahrt »Dance of the Sugar Plum
bleibt, die melodischen und harmonischen Umrisse aber oft Fairy* (aus ,Der Nussknacker*)

betrichtlich abweichen.” / Philip Fowke

(Festival 1995) DACOCD 449
Kaikhosru Shapurji Sorabji nannte Godowsky in seiner Thalberg -
legendiren Essaysammlung ,Mi Contra Fa“ (1947) einen Fantasie iber Themen von
,Creative Transcriber”, und zwar mit der Begriindung, die Rossinis ,Moses in Agypten"
fiir jeden schopferischen Tonsetzer in dieser Gattung gelten op. 33/ Roberto Cappello
diirfte: “The great transcriber expounds, enlarges and (Festival 1993) DACOCD 419
amplifies matter and thought that it has been left to him Grainger -
to discover and reveal and makes the original a ,point de Ramble on R. Strauss*,,Der
départ’ for a great new creation* | Rosenkavalier* /Igor Kamenz

(Festival 2004) DACOCD 649

Sibelius - Belsazars Fest op. 51
(Suite aus der Musik fiir das
Buhnenschauspiel) /

Henri Sigfridsson

(Festival 2013) DACOCD 789
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antabilitdt auf einem von seiner Beschaffen-

heit her ,unsanglichen” Instrument wie einem
Tasteninstrument hervorzubringen, galt schon seit
den Zeiten J.S. Bachs als Herausforderung. Man
erinnert sich an die Erlduterung zu seinen ,Inventi-
onen und Sinfonien®von 1723, in der es iiber die Absicht, die er
mit diesen Stiicken verfolge, heifit, sie seien eine , Auffrichtige
Anleitung”, den Liebhabern und den ,Lehrbegierigen® das sau-
bere zwei- und dreistimmige Spiel beizubringen, ,am aller-
meisten aber (um) eine cantable Art im Spielen zu erlangen.. .
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Gut ein Jahrhundert spéter — mittlerweile ist das Pedal Bestand-
teil des Klaviers — gesteht der von Mendelssohn-Bartholdy
inaugurierte Titel ,Lieder ohne Worte" fiir mehrere seiner
Serien von Klavierstiicken dem Klavier die Fahigkeit zu, auch
ohne Singer zu ,singen®, Lieder quasi autark vorzutragen.
Diese besondere Kunstfertigkeit weiter zur Vervollkommnung
zu fithren, war das Anliegen des Pianisten Sigismund Thal-

berg (1812-1871), der 1853 sogar eine instruktive ,Schule des

Gesangs auf dem Klavier” op. 70 (,L‘art du chant appliqué au
piano“) mit 24 von ihm transkribierten Arien und Liedern
von u.a. Mozart, Beethoven, Schubert, Rossini und Bellini
herausgab.

Das Ideal der am Gesang orientierten Klanggestaltung beim
Klavierspiel verlor jedoch im Laufe des 20. Jhdts. an Bedeutung,
so dass Vladimir Horowitz — der von der Kultur und allgemei-
nen Musikalitét jiingerer Pianisten, die er in seinen spiteren
Jahren horte, keine besonders gute Meinung hatte — sein
Missfallen in dem kurzen Satz ,Sie singen nicht” zusammen-
fasste.

Fiir den die klanglichen Moglichkeiten des Klaviers in alle
Richtungen auslotenden Franz Liszt war es naheliegend, sich
auch der schopferischen Herausforderung zu stellen, die es
bedeutet, Lieder fiir Klavier zu bearbeiten. So existieren allein
von Schubert-Liedern mehr als 50 in seinem Werkverzeichnis.



Es ging ihm dabei nicht nur um
die Einfiigung der Gesangslinie in
die originale Begleitung, sondern
ebenso um die tonmalerische
Verdeutlichung des dichterischen
Bildes.

Manche Klavieriibertragungen
von Liedern sind von den Bear-
beitern musikalisch so veredelt
worden, dass sie heutzutage fast
nur noch in der Klavierfassung
bekannt sind (so z.B. ,Die Lerche*
von Glinka-Balakirew). - Bemer-

kenswert fiir die Akzeptanz dieser

Gattung seitens der Komponisten
selbst sind eigene Bearbeitungen
von Liedern wie diejenigen von
Edvard Grieg.

Nicht durchgesetzt haben sich
bzw. gar nicht bekannt sind Max
Regers Ubertragungen von 12
ausgewihlten Richard-Strauss-
Liedern fiir Klavier allein (aus
dem Jahre 1899) - allzu sehr sind
die Originallieder im Repertoire
der Singerinnen und Sénger
verankert und im Konzertsaal
présent.

Hort man eine von ihnen (z.B.
,Ich trage meine Minne“) jedoch

—— H6rbeispie|e:

Schubert-Liszt - Der Miiller
und der Bach / Serge Babayan
(Festival 1992) DACOCD 399

Beethoven-Liszt -
Adelaide / Joseph Moog
(Festival 2012) DACOCD 729

Chopin-Liszt - Meine Freuden
/ Marc-André Hamelin
(Festival 2004) DACOCD 649

v. Builow-Liszt -

Dantes Sonett , Tanto
gentile...“ / Nadejda Vlaeva
(Festival 2011) DACOCD 719

Glinka-Balakirew -
Die Lerche / Philip Fowke
(Festival 1988) DACOCD 299

Schubert-Godowsky -
MorgengruR / Janice Weber
(Festival 1990) DACOCD 379

R. Strauss-Godowsky -
Stiandchen / Daniel Berman
(Festival 1987) DACOCD 299

R. Strauss-Reger -

Ich trage meine Minne /
Frédéric Meinders

(Festival 2006) DACOCD 669

R. Quilter-Hough - Now
sleeps the crimson petal /
Frédéric Meinders

(Festival 2006) DACOCD 669

R. Hahn-Steele -
La Barcheta / Stephen Hough
(Festival 1993) DACOCD 419

Edvard Grieg -

Modersorg op. 52 Nr. 1/
Havard Gimse

(Festival 2011) DACOCD 719

Edvard Grieg -

Ich liebe Dich op. 52 Nr. 5/
Evgeny Soifertis

(Festival 2007) DACOCD 679

Edvard Grieg -

Des Dichters Herz op. 52 Nr. 3/
Evgeny Soifertis

(Festival 2007) DACOCD 679

Fortsetzung auf Seite 24



so meisterlich interpretiert wie von dem Pianisten
Frédéric Meinders, kann eine Lied-Transkription
ebenso beriihren, als wire sie von einer bet6éren-
den Stimme gesungen. Das beriihmte ,Stindchen”
von Richard Strauss, ein pianistisch auffélliges,
davon rauschenden 16-teln im Klaviersatz be-
gleitetes Lied, hatte Reger nicht in seine Auswahl
einbezogen - dies holten die Pianisten Leopold
Godowsky, Walter Gieseking und Wilhelm
Backhaus mit ihren eindrucksvollen Bearbeitun-
gen spéter nach.

Zu den ,Creative Transcribers“ (Sorabji) des 20. Jhdts. muss
unbedingt auch der amerikanische Pianist Earl Wild (1915-
2010) gerechnet werden, der nicht nur Musik von Gershwin
kongenial fiirs Klavier adaptierte, sondern 12 Lieder von
Rachmaninow fiir Klavier allein iibertrug und sie 1982 auf
LP einspielte.

Ein weiterer, sehr fruchtbarer Komponist und Pianist, der
sich der Transkription verschrieben hat, ist der Hollinder
Frédéric Meinders. Er hat dem Klavierrepertoire in ihrer
Eigenstdandigkeit derart iiberzeugende Bearbeitungen
geschenkt, dass sie — wie ,bose” pianophile Zungen
behaupten - Sénger/ Sdngerinnen entbehrlich machen...

Earl Wild
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DEBUSSY UND RAVEL 1

bwohl Frankreich mit Francois
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Couperin und Jean-Philippe
Rameau zwei Klassiker der Klavier-
musik hervorgebracht hatte, das
Klavierspiel am Pariser Conservatoire seit seiner
Griindung im Jahr 1795 mit groflem Erfolg unter-
richtet wurde und Paris zur Hauptstadt des
Klavierspiels im 19. Jahrhundert wurde, verhinder-
te die ibermachtige deutsche Tradition eine
kiinstlerische Emanzipation der franzosischen
Klaviermusik. (Chopin und Liszt bildeten Sonder-
fille.) Hinzu kam der wagnérisme, der viele fran-
z0sische Musiker und Intellektuelle in seinen Bann
schlug. Erst César Franck und Camille Saint-Saéns
gelang es, eine Gegenposition zu formulieren, aus
der nach dem Deutsch-Franzosischen Krieg die
Bewegung der Ars Gallica hervorging, die auch im
Bereich der Klaviermusik zahlreiche originelle
und bedeutende Beitrdge hervorbrachte.

Gabriel Fauré (1858-1924) war die wichtigste
Vermittlerpersonlichkeit der franzdsischen Musik
auf dem Weg zur Moderne. Vor allem die beiden
Reihen der je 13 Barcarolles und Nocturnes sowie
die Theme et Variations op. 73 des glinzenden
Improvisators und spéteren Direktors des Conser-
vatoire zdhlen zum Erlesensten und Schonsten,
was auf dem Gebiet des Charakterstiicks bis zum
Ende des 1. Weltkriegs geschrieben wurde. Fauré,
der mit Smetana und Beethoven das Schicksal der

Gabriel Fauré
(undatiert, um 1900)

Vincent d’Indy
(undatiert, um 1890)

Gabriel Pierné
(undatiert, um 1900)

Reynaldo Hahn
(undatiert, um 1910)

Ertaubung teilte, ist daher weit mehr als ein ,franzosischer
Brahms*: Pianisten kénnen aus dem kunstvollen Schweben
zwischen Melancholie und Esprit, das seiner Klaviermusik

eignet, grofites Kapital fiir die Vervollkommnung ihrer

Anschlagskultur ziehen.



Vincent d’Indy (1851-1931) war die ,graue Eminenz” der
franzosischen Musikgeschichte in der Dritten Republik, unter
anderem als Prisident der Société Nationale de Musique und
Mitbegriinder der Schola Cantorum. Als Komponist ist er mit
wenigen Ausnahmen fast vergessen - und dies gilt auch fiir
sein vielgestaltiges Klavierwerk, das 1869 mit der Klavier-
sonate op. II ansetzt und mit der 1930 komponierten Fantasie
iber eine alte franzdsische Rondo-Weise op. 99 endet.

Die zweite Sonate e-Moll op. 63 (1907) ist ein Paradebeispiel
fiir den kunstvollen Umgang mit der von seinem Lehrer
Franck eingefiihrten Form der ,sonate cyclique®, wihrend
Theéme varié, fugue et chanson op. 85 (1925 kontrapunktische
Meisterschaft mit dem Geist der franzosischen Klaviermeister
des Barock verbindet.

Gabriel Pierné (1863-1937) war zunichst Nachfolger Francks
als Organist an der Kirche ,Ste.-Clothilde, spéter — als von
Strawinsky aufierordentlich geschétzter — Leiter der berithm-
ten Concerts Colonne. Sein musikalisches Verméachtnis mit
tiber 150 Werken aus allen wesentlichen Gattungen der
Instrumentalmusik, dem Lied und der Oper ist in Deutsch-
land unbegreiflicherweise nahezu unbekannt geblieben. Seine
Klaviermusik wartet mit Meisterwerken wie den monumen-
talen Variationen c-Moll op. 42 (1918) und der nicht minder
eindrucksvollen Passacaglia op. 52 aus dem Jahr 1932 auf.
Zudem suchte Pierné die kreative Auseinandersetzung mit der
deutschen Musik, insbesondere der Musik Bach und Regers,
ungeachtet der politischen Feindschaft beider Lander nach
dem Ersten Weltkrieg.

Reynaldo Hahn (1874-1947), mit 11 Jahren als Wunderkind
zum Pariser Conservatoire zugelassen, entstammte der Ehe
einer venezuelanischen Mutter und eines jiidischen Hambur-
ger Kaufmanns. In seiner Biographie, die bis zu seiner Flucht
nach Monte Carlo 1940 aufs Engste mit dem Pariser Kultur-
leben verkniipft war, spielte die Freundschaft mit Marcel
Proust eine gewichtige Rolle. Bekannt wurde Hahn durch
seine Lieder, die den Esprit der Belle Epoque kongenial ein-
gefangen haben. Aber er schuf auch originelle und durch ihre
Eleganz noch heute unmittelbar ansprechende Klavierwerke,
so die raffinierten Maler-Portrits nach Texten Prousts (1894)
oder die herrliche Walzerfolge Le Ruban dénoué (Das geloste
Band) fiir zwei Klaviere, der ihre Entstehung im Kriegsjahr
1915 nicht anzumerken ist.




JENSEITS VON
DEBUSSY UND RAVEL 2

Emmanuel Chabrier

he winner takes it all, the loser standing

99 1 small” - diese Songzeile der Popgruppe
ABBA kennzeichnet lapidar das Verhéltnis von
Anerkennung und Auffithrungshaufigkeit der
Werke Debussys und Ravels zu denen anderer franzosischer
Komponisten. Dass durch die singulédre Erscheinung Debussys
zu Beginn des 20. Jhdts. ganze Werkkataloge von Komponis-
ten, die sich anderen Asthetiken verpflichtet sahen, in einen
= Dornréschenschlaf fielen, ist zum einen zu bedauern, ist

= andererseits aus heutiger Sicht Anlass zu einer differenzier-
TR teren Neuorientierung.
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Debussys Position an der Schwelle zur neuen Musik hat José

e Tt B Ortegay Gasset schon 1925 folgendermafen definiert: ,Seit

P =1 ""_'_--1‘-" HHE Debussy kann man Musik in heiterem Gleichmut, ohne Trun-

N —— — kenheit und Trinen anhéren (...) Er reinigte die Musik vom
Florent Schmitt Menschlichen (Walter Gieseking sprach einmal von ,iiberper-

sonlichen Empfindungen’), darum datiert von ihm an die neue
musikalische Ara“

Manch ein Zeitgenosse Debussys, geprigt durch Meister wie
César Franck und Fauré, hat sich zwar einer Beeinflussung
durch den ,impressionistischen Stil“ nicht entziehen konnen,
bewahrte in seinem Schaffen jedoch durchaus eigensténdige
Ausdruckscharakteristika.

Als ersten, wahren ,Impressionisten” der Musik konnte man
Emmanuel Chabrier (1841-1894) bezeichnen. Ein Freund
von Malern wie Manet, Renoir und Monet und Sammler ihrer
Bilder hat er deren Ideal der ,plein air“ — Malerei in Klavier-
stiicken wie ,Sous-Bois* oder ,Paysage” (aus den ,Dix pieces
pittoresques”) umgesetzt. Sein génzlich origineller, unakade-
mischer Stil ist gekennzeichnet durch ein duflerst sensibles
Raffinement harmonischer Uberginge, gepaart mit Warme
des Ausdrucks und rhythmischem Elan, der sein Resiimee im
pianistischen Hauptwerk ,Bourée fantasque” findet.
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Eine starke Affinitdt zu Chabrier besafl Francis Poulenc
(1890-1963), der ihn nach eigener Aussage ,liebte, wie man
einen verwohnenden, immer fréhlichen Vater liebt*, und des-
sen Werk er eine Fundgrube nannte, die man nie aussschop-
fen konne. Ahnlich wie Jean Sibelius stand er seinem eigenen
Klavierschaffen sehr kritisch gegeniiber - eine Einstellung,
die von Fall zu Fall neu revidiert werden sollte. Nicht ganz Francis Poulenc
nachvollziehbar erscheint uns heute, weshalb er z.B. ein Werk

wie die ,Aubade” schitzte, die ,Les Soirées de Nazelles“ aber
verwarf. Die beiden Hefte der ,Improvisations®, das As-Dur
Intermezzo sowie einige seiner ,Nocturnes® lief} er dagegen
gelten, nicht zu vergessen die inspirierten, meisterhaften
Klaviersitze von Werken wie , Histoire de Babar®, ,Le Bal
masqué” und dem Gesangszyklus ,Tel jour, telle nuit”.

Florent Schmitt (1870-1958), ein Schiiler von Massenet und
Fauré, ist schwer zu klassifizieren. Er hinterlief8 ein umfang-
reiches Werk, im Bereich der Klaviermusik mehr als 100
Kompositionen, die interessanten vierhdndigen Werke nicht
eingeschlossen. Seine frithen Klavierwerke (z.B. die ,Trois
Préludes” op. 3 und ,Soirs" op. 5) atmen noch den Geist Faurés
oder Reynaldo Hahns, in weiteren Zyklen (,Musiques intimes*”
op. 16 und op. 29) findet sich manch erlesene Kostbarkeit.

Als ein bis heute in seiner Bedeutung nicht angemessen
gewiirdigtes Hauptwerk darf das erste Stiick der ,Ombres
op. 64" mit dem Titel ,]'entends dans le lointain...” aus dem
Jahr 1917 gelten.

Pierre de Bréville (1861-1949), ein Schiiler Francks und
d‘Indys, gehort heute zu den quasi vergessenen Komponisten.
Die Schwerpunkte seines Schaffens lagen auf dem Gebiet des
Liedes und der Kammermusik. Von seinen Klavierwerken
seien genannt die ,Portraits de maitres® eine Serievon
Pastiches, in denen er im Stile :
von Fauré, d‘Indy, Chausson
und Franck komponiert und
seine bemerkenswerte, einsit-
zige ,Sonate” (1923), in der auf
wundersam stimmige Weise
das Francksche Ideal des ,bien
chanté” in die herbere, sachli-
chere Tonsprache des 20. Jhdts
eingearbeitet ist — ein Meilen-

stein zwischen den Sonaten von
Dukas (1900), Aubin (1930) und
Dutilleux (1948).

Pierre de Bréville
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JENSEITS VON
WIENER KLASSIK
UND

WIENER SCHULE

ien war bis 1918 das musikalische Zentrum

der mitteleuropédischen Musikkultur und
zwischen 1780 und 1830 auch durch das Wirken der
Wiener Klassiker die Hauptstadt der européischen

—
v
=
=
(a4
—
>
=
-
4

Klaviermusik, bevor die Stadt diesen Titel an Paris
abgab. Aber die Stadt war auch Schauplatz erbitter-
ter dsthetischer Auseinandersetzungen zwischen Traditions-
wahrung und Sezession. Arnold Schonberg, das Oberhaupt
der Wiener Schule, wollte mit seiner revolutioniren Zwolfton-
technik - die er erstmals in einem Klavierwerk, der Suite op. 25,
demonstrierte — die Vorherrschaft der deutschen Musik fiir
die nichsten 100 Jahre sichern, wihrend andere Komponisten
an der ,alten” Tonalitit als natiirlichem Ausdrucksmittel fest-
hielten.

Joseph Marx (1882-1964) war eine Mehrfachbegabung: als er
in seiner Heimatstadt Graz 1909 mit einer musikwissenschaft-
lichen Arbeit zum Thema der Tonalitdt promoviert wurde, hatte
er sich bereits als blendender Pianist einen Namen gemacht
und konnte auf eine grofie Liedproduktion zuriickblicken. An
der Wiener Musikakademie unterrichtete er dann viele Jahr-
zehnte Komposition und Musiktheorie; zu seinen Schiilern
gehorten Friedrich Gulda, Jeno Takacs und Erik Werba. In
seiner Klaviermusik gehen die Neigung zum jugendstilhaften
Ornament und eine erweiterte, an Reger erinnernde Tonalitat
eine eigentiimliche Verbindung ein. Immer aber bleiben
Wirme und Eleganz von Marx’ Tonfall unverwechselbar — und
dies mag einer Griinde sein, warum Jorge Bolet Marx’ Klavier-
konzert von 1920 so schitzte.

Der im méhrischen Olmiitz geborene Egon Kornauth (1891-
1959) war Schiiler gleich dreier Wiener Autoritidten: Robert
Fuchs, Franz Schreker (den er als zu modernistisch kritisierte)
und Franz Schmidt. Zunichst Korrepetitor an der Wiener
Hofoper, bereiste Kornauth in den 1920er Jahren als Pianist des
Wiener Klaviertrios die ganze Welt. Nach dem sogenannten
,Anschluss* Osterreichs 1938 arrangierte er sich mit dem



Egon Kornauth
(undatiert, nach 1950)

Erich Wolfgang Korngold
(undatiert, um 1940)

Felix Petyrek
(undatiert, um 1940?)

NS-Regime durch den Beitritt in die Reichs-
musikkammer. Kornauths Klaviermusik kann
durch ihre Vielgestaltigkeit und Miihelosig-
keit der Erfindung als Inbegriff einer ,lingua
franca“ (Jonathan Powell) der 6sterreichischen
Moderne gelten: unmittelbar fasslich, ist sie
doch von grofiem Raffinement.

Joseph Marx
Als das zehnjahrige Wunderkind Erich (undatiert, um 1960)

Wolfgang Korngold (1897-1957) Unterricht

bei Schonbergs Schwager Zemlinskys nahm, erlebte er dessen
,Selbstbehauptung gegen die neuen und verfiihrerisch radika-
len Theorien® Schonbergs hautnah mit. Der 13jdhrige widmete

seinem Lehrer seine zweite Klaviersonate E-Dur op. 2, die kein
Geringerer als Artur Schnabel 1911 in Berlin urauffiihrte.
Korngolds schwebende Tonalitdt bezeugt seine eigenstdndige
Auseinandersetzung mit den Weichenstellungen der moder-
nen Musik und den Willen, das ,tonale Gefiihl“ zu bewahren
(wie er es in Bezug auf Zemlinskys Konflikt nannte). Korngold
setzte seine Karriere ab 1934 als Filmkomponist in Hollywood
fort. Seine Riickkehr nach Wien nach dem Krieg war eine ein-
zige Enttduschung, als er erkennen musste, dass seine tonale
Sprache keine Wertschétzung mehr genoss.

Der aus Briinn stammende bekennende An-
throposoph Felix Petyrek (1892-1951), einer
der begabtesten Schiiler Schrekers und her-
vorragender Konzertpianist, wurde nach einer
Professur in Athen Wilhelm Kempffs Nach-
folger an der Stuttgarter Hochschule, bevor er
eine Theoriestelle am Leipziger Konservato-
rium annahm. Seine aus taktischen Griinden
eingegangene Mitgliedschaft in der NSDAP
brachte ihn nach 1945 um dieses Amt. Nach
der Riickkehr nach Wien starb er tiberarbeitet
und resigniert mit nur 59 Jahren, ohne an seine
kompositorischen Erfolge in den 1920er Jahren
ankniipfen zu konnen. Petyrek hinterlief ein
stilistisch ungemein vielfiltiges Klavierwerk
mit dem expressionistischen Hang zum
Grotesken und der Liebe zu siidosteuropaii-
scher Folklore. Max Regers Meisterschiiler
Erwin Schulhoff rithmte den montageartig
komponierten Wurstelprater Petyreks als
geniales Zerrbild einer von der technisierten
Welt zerstorten Walzerseligkeit.



Charles Ives
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rst mit dem Siegeszug des Jazz wurde den

Europidern endgiiltig klar, was fiir eine
komplexe, bis dahin als ,Unterhaltung” abgetane
Musikkultur jenseits des Atlantiks existierte. In ihr
spielte das Klavier ab dem 19. Jahrhundert eine
iiberragende Rolle, was sich in einer ungeheuren
Zahl an Notendrucken von Klaviermusik wie in den
Produktionszahlen von Klavierbaufirmen wie
Chickering und Steinway niederschlug - letztere
war 1853 als Ableger der Braunschweiger Klavier-
baufirma Steinweg in New York gegriindet worden.
Zehn Jahre zuvor hatte der berithmte Leiter der
Klavierklasse des Pariser Conservatoire, Pierre-
Joseph Zimmermann, es noch abgelehnt, den
14jahrigen, aus New Orleans stammenden pianisti-
schen Wunderknaben Louis Moreau Gottschalk (1829-1869)
iiberhaupt anzuhoren. Seine Begriindung lautete, dass Ameri-
ka nur ein Land von Dampfmaschinen sei (,LAmérique n’était
qu'un pays de machines a vapeur®). Gottschalk wurde dennoch
zum ersten musikalischen Botschafter seines Landes und feierte
mit Klavierwerken Triumphe, die die grofie Geste europaischer
Virtuositit und die Vitalitat amerikanischer (oftmals kreoli-
scher) Volksmusik miteinander verbanden.

Erst Charles Ives (1874-1954) gelang es, mit Werken wie der
legenddren Klaviersonate Nr. 2 Concord, Mass., 1840-1860
(verdffentlicht 1921) aus der Uberlagerung von populiren,
klassischen und experimentellen Stilen und Mitteln endgiiltig
eine eigenstindige amerikanische Musiksprache zu formulie-
ren. George Gershwin (1898-1937) folgte ihm hierin in gewis-
ser Weise: die zu Weltruhm gelangte Rhapsodie in Blue
firmierte bei ihrer Urauffithrung 1924 als ein ,Expe-
riment in moderner Musik“! Und selbst der wert-
konservative Samuel Barber (1910-1981) verband
in seiner monumentalen, von Vladimir Horowitz
uraufgefiihrten Klaviersonate von 1949/50 auf
paradox-virtuose Weise eine spatromantische
Stil-Haltung mit Einfarbungen durch den Jazz.

Zwar betrieben in den USA geborene Komponis-
ten - so die beiden Kalifornier Henry Cowell
(1897-1965) und John Cage (1912-1992), der in New
Jersey geborene George Antheil (1900-1959) oder der
aus Arkansas stammende Conlon Nancarrow (1912-1997) -
mafigeblich die Entwicklung experimenteller oder avantgar-
distischer Techniken im Einsatz von Clustern, Prédparierungen



oder mechanischen Klavieren weiter. Aber )
Werbeplakat fiir eine Gott-

auch in die USA eingewanderte Komponis- .
schalk-Tournee in den USA

ten sorgten stetig fiir neue und tiberraschen-
de Impulse: So gehorte der aus der Ukraine
stammende Leo Ornstein (1893-2002) zu
den frithen Pionieren der Ultra-Moderne in
seinen bruitistischen Klaviersonaten, wih-
rend sich der Australier Percy Grainger
(1882-1961) nach seiner Einbiirgerung 1918
dem ebenso riesigen wie reizvollen Feld der
amerikanischen Folklore zuwandte. Nach
dem Zweiten Weltkrieg hat sich die Vielfalt
der Ansitze noch einmal erheblich gesteigert.
So beschwor der in Europa leider kaum
bekannte Robert Helps (1928-2001) die
europdische Tradition in einer postmodernen
Verbindung aus Reverenz und Verfremdung
herauf. Der als ,enfant terrible“ der amerika-
nischen Avantgarde bekannt gewordene
Frederic Rzewski (*1938) unternahm es
dagegen, den berithmten Gospel Down by the
Riverside (in einer deutlich an Ives angelehn-
ten Weise) quasi-improvisatorisch aufzurau-
en und damit im Eislerschen Sinn politisch
aufzuladen. Der weltweite Erfolg, den Rzews-
kis monumentale 36 Variationen iiber The
People United Will Never Be Defeated (1975)
auch im biirgerlichen Konzertsaal gefunden
haben, beweist, dass Popularisierung und
Experiment in der amerikanischen Klavier-
musik keinen Widerspruch bilden, sondern
den Kern ihrer Identitdt ausmachen.

Percy Grainger Robert Helps, um 1970



Kiinstlerischer Leiter des
Festivals: Peter Froundjian
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»RARITATEN DER KLAVIERMUSIK*

rei Jahrzehnte nun ist dieses Festival alljahr-

lich fiir eine Woche im August im , Schloss vor
Husum" auf dem Plan -, a festival with a meaningful
rather than superficial difference” (Bryce Morrison).
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Bei dem Begriff ,Raritdten” handelt es sich in diesem Fall nicht
um Werte, die umso hoher ausfallen, je weniger von dem je-
weiligen Produkt auf dem Markt verfiigbar ist wie bei Weinen,
Briefmarken etc., sondern er zielt auf den aus einem gewissen
Gerechtigkeitsempfinden heraus entstandenen Impetus, Werke
eines riesigen Repertoires, welche aus den verschiedensten
Griinden im Musikleben zu kurz kommen, ,live“ ans Licht zu
holen, d.h. in Konzerten zu Leben zu erwecken. ,Raritdten” ent-
stehen ja nicht als solche - es ist vielmehr ihr augenblicklicher
Status. Dieser kann sich in den Zeitldufen é&ndern und aus ihm
hinausfiihren, was in vielen Fillen nur wiinschenswert wire.
Freilich gibt es unter den selten gespielten Kompositionen etli-
che, die den Keim, zu einer ,Raritidt” zu werden, in sich tragen

- sei es, dass sie schwer zugénglich sind, oder sei es, dass sie al-
lerhochste technische Anspriiche an die Ausfithrenden stellen.

Bei diesem Festival kommen eher die Zwischenphasen der
Musikgeschichte, in die hinein geleuchtet wird, zum Vorschein,
Werke der ,aus der Zeit Gefallenen® unter den Komponisten,
auch Frithwerke von Komponisten, deren Profil sich spéter
anders herausbildete, werden mit unverstelltem Blick ernst
genommen, und selbst Klavierwerke ,nur” mit dem ,gewissen
Etwas“werden dem Publikum zum unverhohlenen Hoérgenuss
dargeboten.

Als Hohepunkte in der ,Historie” dieses Festivals miissen
erwihnt werden: die Auffithrungen von Alkans ,Symphonie®
und ,Concerto” fiir Klavier solo durch jeweils Ronald Smith und
Marc-André Hamelin schon im Jahre 1989, ferner die von Julius
Reubkes Sonate b-Moll durch Hamish Milne im selben Jahr.
1990 spielte Hamelin bereits eines der herausragenden Varia-



links: Rittersaal

tionenwerke des 20. Jahrhunderts, Frederic Rzewskis ,The

People United Will Never be Defeated”, und 1992 wurde die rechts: Innenhof des
Auffithrung einer Zusammenstellung von 23 Klavierstiicken Schloss vor Husum
Alexander Skrjabins unter dem Titel ,Goldregen® durch Igor

Shukow als ,Sternstunde“ wahrgenommen.

Aufschlussreiche (Neu-)Einschitzungen boten die Auffithrun-

gen folgender bemerkenswerter Sonaten des Repertoires:

der Sonate b-Moll von Balakirew, der Sonate f-Moll, op. 27 von

Ljapounow, der I. Sonate op. 6 von Mjaskowsky, der Sonate

F-Dur, op. 12 von Sibelius, der Sonate e-Moll, op. 63 von d‘Indy,

der Sonate es-Moll von Dukas, der Sonate d-Moll von Benjamin

Dale, der Sonate (1923) von Pierre de Bréville, der drei Sonaten

von Szymanowski, der 4. Sonate (1924) von Leo Ornstein, der

Sonate (1948) von Dutilleux und nicht zuletzt den beiden

Sonaten op. 7 und op. 57 von Carl Czerny.

Natiirlich durften bei einem Festival wie diesem die drei ,Sym-
phonischen Metamorphosen iiber Joh. Straufy’sche Themen*
(Ktinstlerleben; Fledermaus; Wein, Weib und Gesang) von
Leopold Godowsky ebenso wenig fehlen wie Liszts ,Réminis-
cences de Norma®, die ,Réminiscences de ,La Juive’ “ und die
»Tannhduser-Ouvertiire®. Als weitere ,Highlights“ diirften
genannt werden: Poulencs ,Aubade” in der Solo-Version und
seine ,Soirées de Nazelles®, Piernés ,Trois pieces formant Suite
de concert” op. 40, Ignaz Friedmans ,Studien iiber ein Thema
von Paganini” op. 47b und seine ,Passacaglia®, Chevillards
Transkription von Chabriers ,Espaiia“, Michel Dalbertos Solo-
Version der ,Vier letzten Lieder” von R. Strauss, die ,Rosen-
kavalier-Suite” op. 59 in der Solo-Version von Frédéric Meinders,
Roland Pontinens ,Improvisationen iiber Fellinis ,Amarcord -
Musik von Nino Rota, Regers ,Bach-Variationen® op. 81, die
zweimalige Gesamtauffithrung von Albéniz’ ,Iberia“ Joseph
Marx* ,Préaludium und Fuge® sowie seine ,Schmetterlings-
geschichten”, Ravels ,La Parade — Suite de Ballet” (1896), die
erste komplette Auffithrung von Hamelins ,12 Etudes in All the
Minor Keys* (1986-2009) durch den Komponisten selber sowie
die Urauffithrung seiner ,Variations on a theme of Paganini®im
Jahre 2011, Felix Blumenfelds ,24 Préludes” op. 17 und skandi-
navische Klaviermusik, gespielt von Havard Gimse. -

In Abwandlung des Schumann-Zitats méchte man zusammen-
fassend sagen: ,Es ist der Entdeckerfreude kein Ende.”
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