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AUANTGARDE
BIS ALLELUJA

Wenn Yuja Wang und Vikingur Olafsson auf
der Bihne zusammenfinden, ist das ein
Gipfeltreffen der besonderen Klasse. Gemein-
sam stellen sie sich bemerkenswerten
Meilensteinen der vierhandigen Klavierliteratur-
Experimentelles steht neben Existenziellem,
Unspielbares neben Fingerschmeichlern, von
Avantgarde bis Alleluja.

Zu den wichtigsten Komponisten der Avantgarde von interna-
tionaler Bedeutung zahlte Luciano Berio. Er studierte am Konser-
vatorium Mailand, aber auch in Tanglewood bei Luigi
Dallapiccola. Nach seiner Ruckkehr griindete er zusammen mit
Bruno Maderna ein Institut fur musikalische Phonologie und
machte sich langsam einen Namen als Komponist und Dirigent,
sodass er immer haufiger eingeladen wurde, Kompositions-
kurse abzuhalten, unter anderem in Darmstadt und Tanglewood.
Auf Grund dieser Lehrtatigkeit erhielt er schliesslich eine
Berufung an die Harvard University und an die Juilliard School
of Music in New York. 1972 kehrte Berio nach Europa zurick
und zog zunachst nach Paris, wo er von 1973 bis 1980 die
Abteilung «Elektro-Akustik» des Forschungsinstitutes IRCAM
leitete und daher intensiv mit Pierre Boulez zusammen-
arbeitete, der dem Institut vorstand.

Berio zahlt zu jenen modernen Komponisten, die sich nicht
ausschliesslich einem einzigen System verschreiben, sondern
je nach der zu schaffenden Musik sich einer bestimmten

_ Organisationsform des musikalischen Materials bedienen oder
sogar fur ein bestimmtes Werk neue Mdglichkeiten schaffen.




Er will also nicht «<Musik als Anwendung eines Systems»
verfassen, sondern lieber «gelegentlich ein System als
Méglichkeit fir die Musik». So gibt es von ihm sogar elektroni-
sche Arbeiten und Versuche mit den Moglichkeiten der
«Musigue concréte». Seine ureigenste Sphare ist aber die durch-
organisierte Verbindung von Sprachlaut und Musik, also

die «Umsetzung des Phonetischen in musikalische Struktur»
(Josef Hausler); «Wortbedeutungen und stimmlicher Aus-
druck kdnnen jedesmal in einem anderen und unerwarteten
Licht erscheinen», erklart der Komponist selbst dieses Prinzip.
«Dabei wird der Textinhalt nicht immer bestatigt werden.

Tritt aber eine solche Bestatigung ein, werden auch die laut-
malerischen Eigenschaften der Texte verwertet.» Es werden
also einzelne Vokale oder Konsonanten gleichsam ver-
selbstandigt oder verschiedenen Instrumenten zugeordnet,
eigenstandig, also losgeldst vom Gesamtwert, verarbeitet

und so zu musikalischen Bausteinen wie Tone, Klange oder
Rhythmen.

Uberaus popular wurden Berios sechs «Encores» fiir Klavier,
«Zugabenstucke», deren vier allerdings einen inhaltlich
bestimmten Zyklus bilden: «Wasserklavier» (1965) — «Erden-
klavier» (1969) — «Luftklavier» (1985) — «Feuerklavier» (1989).

Die Titel leiten sich jeweils vom Charakter der Stlicke ab, die
gleichsam die Eigenschaften der vier Elemente wiedergeben.
«Wasserklavier», ursprunglich fur zwei Klaviere konzipiert,
wurde dann fur den italienischen Pianisten Antonio Ballista
speziell ausgearbeitet, erklingt aber heute in seiner Erstfassung.
Das mit zarten Klangen «teneramente e lontano» vorwarts-
schreitende Werk bezieht Motive aus dem Intermezzo b-Moll,
op. 117/2, von Johannes Brahms sowie aus dem Impromptu
f-Moll D 935/1 von Franz Schubert ein und findet zu einem
kdstlich ironischen «Nicht-Schluss» —als ob es noch lange (so)
weitergehen kénnte.

Zwischen Januar und April des Jahres 1828 entstand Franz
Schuberts «Fantaisie pour le Piano-Forte a quatre mains»
f-Moll D 940, die der Meister laut einem Schreiben vom

21. Februar jenes Jahres an den Mainzer Verlag Schott «der
Comtesse Caroline Esterhazy dedicirt» hat; in jenem Brief

bot er dem Verlag neben der Fantasie auch noch Lieder, ein
Klaviertrio, zwei Streichquartette, vier Klavier-Impromptus,
«Chére fur Mannerstimmen wie auch flr Weiberstimmen» sowie
das «komische Terzett» «Der Hochzeitsbraten» an. Schott
antwortete umgehend und erbat nahezu alle erwahnten Werke,



da der Verlag diese «nach und nach und so bald als méglich
herausgeben, und dann wieder nach neueren Werken
anfragen» wollte. Gedruckt wurde das Werk dann allerdings
erst nach Schuberts Tod, und zwar (mit dem oben zitierten
franzosischen Titel) am 16. Marz 1829 durch den Wiener Verlag
Diabelli als Opus 103. Eine private Auffihrung hatte durch
den Komponisten selbst und Franz Lachner bereits am 9. Mai
1828 stattgefunden; damals wurde das Werk in Lachners
Gartenzimmer hinter dem Invalidenhaus (LandstraBer Haupt-
straBe) dem gemeinsamen Freund Eduard von Bauernfeld
vorgeflhrt.

Formal zeigt sich das Werk einem frei gestalteten vierteiligen
Sonatenschema verpflichtet, wie die Abfolge Allegro—-Largo—
Scherzo-Finale zeigt, wobei die Wiederaufnahme des
Materials des ersten Teiles im Finale fur erhohte zyklische Wir-
kungen sorgt. Das Hauptthema des eréffnenden Sonatenhaupt-
satzes (Allegro molto moderato) erscheint durch Ton-
wiederholungen und pragnante Quartspringe besonders prag-
nant, dartber hinaus besitzt es starre, ja bedrohliche Zlige;

es erfahrt zwar zunachst kantable Verarbeitungen, ruft dann aber
verschiedene Kontrastgedanken auf den Plan und gibt
schliesslich nach einer kurzen Dur-Aufhellung die Fihrung an
ein dramatisch aus dem Bass aufsteigendes Gebilde ab.
Weitere Verarbeitungen folgen, doch nach anfanglicher Pro-
blematisierung muindet das Geschehen in einen ruhigen
Ausklang, ohne die angesprochenen Kontraste einer Losung
zuzufuhren.

Italienisch gefarbt ist sodann die der Welt der Oper nach-
empfundene Melodie des in unvermitteltem fis-Moll einsetzen-
den Largo, doch wird sie von wuchtiger, scharf punktierter
Akkordik im Charakter einer franzdsischen Ouverture umrahmt
und vermag daher die Atmosphare nicht nachhaltig zu ent-
spannen; im Gegenteil: die pragnanten Harmonien der Eckteile
erzeugen im Verein mit der akzentreichen Rhythmik eine Welt
erhdhter Dramatik.

Das kraftige Scherzo sowie das arabeskenreiche, «con
delicatezza» aussingende Trio erscheinen sodann kontrapunk-
tisch durchwoben und setzen dem bisherigen Geschehen einen
weiteren Kontrast entgegen. — Schliesslich rundet eine
variierte Wiederholung des 1. Satzes den Bogen der Fantasie.
Dramatische Steigerungen und eine Ruckkehr in die dustere




Welt des Anfangs flhren hier das tragisch durchpulste Ende
des Werkes herbei, wobei dieses Reprisen-Finale weitgehend
der kantablen Elemente entbehrt und die Fihrung vornehmlich
dem dramatischen Gegenthema Ubergibt. Gemeinsam mit
einem Kontrapunkt erfahrt es kunstvolle fugierte Verarbeitun-
gen, lasst dem ursprunglichen Hauptthema nur Raum flir
wenige, klagend eingebrachte Reminiszenzen und beendet
das Werk mit machtvoller Gebarde.

In John Cage begegnen wir einem der bedeutendsten Erneu-
erer und Querdenker der Musikgeschichte. Am 15. September
1912 in Los Angeles geboren, starb er am 12. August 1992

in New York, drei Wochen vor seinem 80. Geburtstag, den er
am 05. September gefeiert hatte und fir den in verschiedenen
Zentren der Musikwelt schon umfangreiche Vorberei-

tungen getroffen worden waren — wie so oft hat Cage auch
noch mit seinem Tod vielen einen Strich durch die Rechnung
gemacht. Er tat dies in ahnlich einschneidender Form auch
schon in friheren Jahrzehnten, bei Werken fir verschiedenste
Besetzungen, fur verschiedenste Publikums-Versammlungen
und fur verschiedenste Anlasse. 1952 z. B. schrieb er ein Stuck
fur einen Pianisten namens 4' 33"; es handelt sich hier um

ein reines «tacet-Stlick», das heisst: Der Pianist geht zum
Klavier und spielt 4 Minuten und 33 Sekunden lang nichts. Die
Musik ist daher nicht das Komponierte, sondern das Leben um
das «Stlck» herum: Die Bewegungen, die Gesten und die
Mimik des Pianisten, die Reaktionen des Publikums, «<Buh»-Rufe,
aber auch der Larm, der durch eventuell gedffnete Fenster

in den Saal dringt; nur das «Stuck» ist nicht das «Stuck», wenn-
gleich es genau 4' 33" zu dauern hat.

Denn bei Cage waren Kunst und Leben identisch: Leben ist
Kunst, Kunst ist Leben. So schrieb er eine «Living Room Music»
fur vier auch sprechende Schlagzeuger, die ihre Gerausche
mit Hilfe der Mébel, Gegenstande und Korperteile hervorbringen,
die sich in dem auf der Buhne aufgebauten «Living Room»
befinden. Oder er schrieb eine graphische «Partitur», die nur
aus wenigen Punkten besteht, die auf Grund von Zufalls-
Ergebnissen aufgeschrieben wurden (z. B. durch Zufallsopera-
tionen nach dem altchinesischen Orakelbuch des I-Ching

oder mit Hilfe von Wrfeln oder des Ziehens von Grashalmen).
Cage hatte ab 1946 indische Philosophie studiert, vorher

war er von 1934 bis 1937 sogar Schuler Arnold Schénbergs,
1938 schrieb er sein erstes Stlck fir prapariertes Klavier.




Viele Werke Cages besitzen unendlich viele Auffihrungsmog-
lichkeiten, da man seine graphischen Notationen ja mit jeder
Besetzung spielen kann «Lecture on Nothing» (eine Lesung mit
Nonsense-Texten); «lmaginary Landscape» flr zwei Platten-
spieler mit regelbarer Geschwindigkeit, Frequenzaufnahmen,
prapariertes Klavier und Cymbal; «She is Asleep» und —
gleichsam selbstverstandlich — im selben Jahr <Amores»;
«Inlets» flr Ausfihrende und Muscheln; «Speech» flr finf Radios
und einen Nachrichtensprecher; <imaginary Landscape No. 4»
fur 12 Radios, 24 Spieler und Dirigent; «Atlas Eclipticals» fur
eine beliebige Auswahl aus 2-86 speziellen Instrumenten;
«HPSCHD» flr 1-7 amplifizierte Cembali und 1-51 Tonbander
oder «Branches» fur eine beliebige Anzahl von Ausfuhrenden,
Pflanzenmaterial und Kontaktmikrophone.

«Experiences No. I» fur zwei Klaviere entstand 1945 und
gelangte noch im selben Jahr zur Urauffuhrung. Cage stand
damals unter dem Einfluss der indischen Komponistin Gita
Sarabhai, die Musik als Mittel sah, «den Geist zu reinigen sowie
zu beruhigen und ihn dadurch fir géttliche Einflisse empfang-
lich zu machen». 1948 hat Merce Cunningham das Werk
einem von ihm choreographierten Ballett zugrunde gelegt. Mit
zarten Linien schreitet das Werk Uber sich wiederholender
Bass-StUtze voran, geht fallweise zu schlichten Melodie-
Partikeln in dolischem Modus Uber, schiebt Ruhe-Pausen ein,
findet vollends zu Stillstands-Strukturen und verklingt in hohen,
nahezu unhorbaren Lagen.

Conlon Nancarrow lernte bereits mit vier Jahren Klavier,
wechselte aber bald zur Trompete und schrieb sich 1930 am
College Conservatory of Music in Cincinnati fur Trompete,
Theorie und Komposition ein. Er musizierte in verschiedenen
Ensembles sowie Jazzbands und vervollstandigte seine
Ausbildung in Kursen von Walter Piston und Roger Sessions.
Kurze Zeit als Dirigent und Buhnenkomponist tatig, fuhr er
als Jazztrompeter auf einem Dampfer 1937 nach Spanien, um
im dortigen Burgerkrieg gegen die Faschisten zu kampfen,
ehe er schwer verletzt 1939 wieder in die USA zurtckkehrte.
Schlechte Auffuhrungen seiner konzertanten Werke be-
starkten ihn dann in der Absicht, sich in seiner Musik «von den
Interpreten zu befreien» (Monika First-Heidtmann). Dies
begann er in Mexiko durchzufihren, wohin er 1948 endguiltig
emigrierte, da man ihm in den USA wegen seiner Aktivitaten in
Spanien einen neuen Pass verweigerte. In seinen «Brot-
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berufen» als Ubersetzer und Englischlehrer tétig, komponierte
er bald fur selbstspielende Klaviere, deren Geschwindigkeit
und Prazision er selbst steuern konnte; wesentliche Anregun-
gen erhielt er hier von Henry Cowell, der bereits 1930 das
«player piano» beschrieben und wegen seiner Leistungsfahig-
keit gelobt hatte.

Nancarrow entwickelte das «player piano» in der Folge weiter,
modifizierte die Klavierhdmmer in verschiedener Weise, um die
Polyphonie besser durchhérbar zu machen, und stanzte

die Papierrollen fiir den Ubertragungsmechanismus selber.
Zahlreiche Anregungen erhielt er hier von John Cage: Er nahm
1947 an einer Auffuhrung von dessen «Sonatas and Interludes»
fur prapariertes Klavier teil und verarbeitete die dabei ge-
wonnenen Erkenntnisse in eigenen Werken. In den Jahren bis
zu seinem Tod (10. August 1997 in Mexico Stadt) entstanden
schliesslich 49 «Studies for Player Piano», die sich einer immer
grosseren Beliebtheit erfreuten und gleichsam die Welt
eroberten. Niemand Geringerer als Gyorgy Ligeti nannte
Nancarrow «die groBte Entdeckung seit Webern und Ives», Preise
und Ehrungen folgten, unter anderem der «Genius»-Preis

der McArthur Foundation Chicago (1982), der Orden «Pour Arts
et Lettres» des franzosischen Kulturministeriums sowie

der «Creador Emérito» (Mexiko 1996). Erst in seinen letzten
Lebensjahren schrieb der Komponist wieder Werke fur
«herkdbmmliche» Instrumente, doch auch hier versuchte er, die
Interpreten-Willkir durch genaueste Anweisungen weitge-
hend auszuschalten (in der Hoffnung, die Interpreten wiirden
sich an diese Anweisungen halten, was bekanntlich oft nicht
geschieht).

Nancarrows «Studies» bestechen vor allem durch diffizile
Rhythmen, durch komplizierte rhythmische Proportionen sowie
durch Ubereinandergeschichtete Tempo-Relationen. Anfangs
wurden sie bisweilen vom Jazz beeinflusst (die «Study

Nr. 3» hat sogar den Beinamen «Boogie-Woogie-Suite»), spater
nahmen sie auch folkloristische Muster auf, vor allem aber
wurden sie immer «virtuoser», setzten rasende Glissandi,
Arpeggien, Triller oder Tonwiederholungen ein und stellten
extreme Tonhohen gegeneinander. — Bearbeitungen fur
«normale» Instrumente miissen alle diese Spielfertigkeiten nun
«manuell» ausflhren, was zu interessanten Prifsteinen flr

die Ausfliihrenden wird, wobei die «Studies» Nr. 1-20 zunachst
noch in «Standard-Notenschrift» notiert worden waren und



auch noch nicht die «rasenden» Anforderungen der spaten
Stlicke besitzen. Die zahlreich durchgeflihrten Bearbeitungen
fur andere Instrumente gehen dabei den von Nancarrow
diesbezlglich gegebenen Anweisungen nach, vor allem dem
Bemuhen, «bei der Instrumentierung einige der Anschlags-
eigenheiten des Walzenklaviers zu erhalten.»

Die Studie Nr. 6 erklingt heute in einer von dem 1971 in London
geborenen, international erfolgreichen englischen Kompo-
nisten Thomas Adés erstellten Fassung fir zwei Klaviere, die
erstmals am 25. Marz 2007 im Londoner Barbican Festival
durch Katja und Mireille Labeque realisiert wurde. (Adés hat das
Werk auch selbst gemeinsam mit Gloria Cheng eingespielt.)
Das Geschehen wird hier vom zweiten Klavier mit jenem blues-
artigen Gedanken eréffnet, der das ganze Stuck hindurch

als immer wieder rhythmisch leicht variierter, melodisch aber
gleichbleibender Bass-Ostinato erklingt. Das 1. Klavier

stellt zunachst Tonleitern dagegen, dann schlichte, fallweise
von Vorschlagen gescharfte Melodik, ehe Tonleitern in Ter-
zen sowie spater in Dreiklangen mit duettierender Polyphonie
wechseln. Eine kurze akkordische Verdichtung fuhrt das

Ende herbei. — Die Urauffuhrung des Originals fand Sommer
1982 in Kassel statt.

John Adams war in der Saison 2021/22 Creative Chair beim
Tonhalle-Orchester Zlrich, trat als Komponist, Padagoge und
Dirigent in Erscheinung. Zahlreiche Werke aus dem Kosmos
John Adams wurden prasentiert, unter anderem das 2019
entstandene Klavierkonzert «Must the Devil Have All the Good
Tunes?» von Vikingur Olafsson unter Leitung des Komponisten
selbst.

Adams bedient sich — nach frihen traditionellen Anfangen —
einer ganz eigenstandigen Kompositionstechnik, die den «Mini-
malismus» auf personliche Weise abwandelt. Dieser verbindet
bekanntlich weite zeitliche Dehnungen mit einer bewusst
einfachen Faktur und schichtet dabei standig wiederkehrende,
aber minimal veranderte Muster Ubereinander, wodurch der
Eindruck eines ununterbrochenen Pulsierens entsteht. Dieser
Stil, dem u. a. auch Steve Reich, Terry Riley, Philip Glass und
La Monte Young huldig(t)en, wurde dementsprechend unter
dem Schlagwort «minimal music» bekannt. Adams durchsetzt
diese Technik aber auch mit einer emotionalen Komponente,
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die zu einem ausserst subjektiven Ausdruck findet und laut
einer Eigendarstellung «auch die tragischen Seiten des Lebens
berucksichtigt». Und schliesslich erganzen Elemente des

Jazz und der amerikanischen Popmusik seine stilistische Palette.

«Hallelujah Junction» fur zwei Klaviere entstand 1996 und ist
dem deutsch-amerikanischen Impresario Ernest Fleischmann
(1924-2010) gewidmet, der jahrzehntelang als Geschaftsflihrer
des Orchesters «Los Angeles Philharmonic» wirkte. Die
Urauffuhrung des Werkes, das 2002 auch einem Ballett
zugrunde gelegt wurde, fand am 03. April 1998 im «Harold M.
Williams Auditorium of the Getty Center» in Brentwood
(California) durch Gloria Cheng und Grant Gershon statt. Den
Titel bezog Adams von einem kleinen «truck stop» an der

«US 395» nahe der Grenze von Kalifornien und Nevada und
kommentierte das folgendermassen: «Es ist dies ein groB-
artiger Titel, der geradezu nach einem Stuck verlangt. Hier ist
es endlich: Die <Kreuzung ist der ineinandergreifende Stil

des Geschehens in den zwei Klavieren, in dem kurze, deutlich
rhythmisierte Motive von Bedeutung sind, die zwischen

den beiden Instrumenten in eng gestaffelten Sequenzen hin
und her springen.»

Das Werk besteht aus drei Teilen, die ohne Zasur ineinander
Ubergehen, wobei die Einzeltdne und Akkorde zwar von
Pausen durchfurcht, aber durch das Gesamtgefuge in den
beiden Klavieren eine gleichsam ununterbrochene Klang-Fluk-
tuierung bilden. Bisweilen imitieren die beiden Instrumente
einander, bisweilen gestalten sie zwei rhythmische Ebenen, die
sich zu «<minimalistischem» Pochen erganzen, dann wechseln
(insbesondere am Ende des ersten Teiles) scharfe Akkorde
einander ab, ehe (im zweiten Teil) triolische Bewegungen gegen
die Akkordik treten. Der dritte Teil verbindet die Elemente

zu einem sowohl dramatisch gesteigerten als auch spielerisch
figurierten Geschehen, das schliesslich in geradezu brutal
auszufuhrende Klangfolgen mindet. — Trotz der akzentreichen
Struktur soll das Geschehen nicht «trocken» dargeboten
werden, sondern gleichsam «klangreich», stellenweise sogar
«hallig». Der durch alle Taktwechsel durchscheinende Grund-
rhythmus gibt dabei den Rhythmus des Wortes «Hal-le-lu-jah»
wieder, mit dem Hauptakzent auf der dritten Silbe.
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Auch der estnische Komponist Arvo Pért ist dem Tonhalle-
Orchester Zirich in besonderer Weise verbunden — zum einen
durch seinen Landsmann, Music Director Paavo Jarvi, zum
andern als Creative Chair der Saison 2020/21.

1935 im Paide / Estland geboren, studierte am Konservatorium
von Tallinn Komposition und war von 1958 bis 1967 Tonmeister
am Estnischen Rundfunk. Auf einer gesamtsowjetischen
«Leistungsschau» junger Komponisten in Moskau erhielt er
erste Preise. Seine Werke erfreuten sich bald auch im Westen
grosser Beliebtheit, da sie in verstandlicher, aber avancierter
Sprache der Tradition seines Landes folgten, von den sowjeti-
schen Kulturfunktionaren wurden sie hingegen wegen ihrer
Modernitat missbilligt. Ab 1967 als freischaffender Komponist
in Tallinn tatig, emigrierte Part 1980 «auf Druck der sowijeti-
schen Regierung» in den Westen, und zwar zunachst nach
Wien. Ein Jahr spater zog er als Stipendiat nach Berlin, wo er
bis 2008 seinen Haupt-Wohnsitz nahm, ehe er in seine Heimat
zuruckkehrte.

In seinem CEuvre verschrieb sich Part zunachst einem freien
Neoklassizismus, nahm dann verschiedene Elemente

der internationalen Avantgarde auf und schuf 1960 die erste
estnische Zwolftonkomposition. Klangflachen-Konzeptionen,
aleatorische Werke und Stlicke auf der Basis von Collage,
Zitat und Verfremdung folgten und gipfelten schliesslich in
Pérts letztem Collage-Werk «Credo» (1968). Danach suchte der
Komponist einen eigenen Weg und beschéftigte sich u. a.

mit dem Gregorianischen Choral sowie mit der Musik des
Mittelalters und der Renaissance, bis er zu einem Stil fand, der
durch stete Kombinationen von Skalen und Dreiklangen
gepragt ist; ihre Umschichtungen fuhren dabei zu einem
Zustand sogenannter «angespannter Ruhe». Das glockenahn-
liche Klangbild wurde von Part selbst Tintinnabuli-Stil genannt,
nach dem lateinischen Wort flr «Schelle» — «tintinnabulums.
Das musikalische Material ist dabei auf einfache Linien und
Klange beschrankt, nach den Worten Parts auf den «unteilba-
ren Kern» der Musik, wodurch sich neben knapper, Uber-
sichtlicher Form auch eine akribische Detailarbeit und ein
harmonisch ausgewogenes Klanggeflige ergeben. Der Kom-
ponist meinte dazu u. a.: «Ich arbeite mit sehr wenigen Elemen-
ten — mit einer Stimme, mit zwei Stimmen. Ich baue mit
primitiven Materialien — mit Dreiklangen, mit einer spezifischen
Tonart. Die drei Noten eines Dreiklanges sind wie Glocken, und
das ist der Grund, warum ich es <Tintinnabulation> nenne.»
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Der «Tintinnabulum»-Asthetik huldigte Part auch in seinem Werk
«Hymn to a Great City» fir zwei Klaviere, dessen erste Fassung
er 1984 als Geschenk flr seine Freunde Mirjam und William
Miesse schrieb. Die Uraufflihrung fand am 10. Méarz jenes Jahres
durch Joel Sachs und Cheryl Seltzer in der Alice Tully Hall

des New Yorker Lincoln Center statt. — Der Name der «groBen
Stadt», auf die der Titel weist, ist bewusst nicht festgelegt, doch
konnte es sich angesichts der dort stattfindenden Urauf-
fuhrung durchaus um New York handeln. Zarte Tonwiederho-
lungen erklingen hier Uber einer choralahnlichen Akkordfolge,
langsam treten flirrende Arabesken hinzu, und schliesslich
verklingt das Geschehen auch mit einer solchen.

Im Zusammenhang mit der Komposition stellten sich Part
zahlreiche Fragen, sodass er die <Hymne» zurlickzog und bis
1999 ruhen liess. In jenem Jahr bewogen ihn dann der kreative
Dialog und die intensive Zusammenarbeit mit den Pianisten
Johannes und Eduard Kutrowatz, die Arbeit wieder aufzu-
nehmen, «um dem Werk jene Reife zu geben, die fur den Kom-
ponisten eine Re-Integration des Werkes in das Konzert-
programm rechtfertigt». — Die Neufassung gelangte dann durch
Johannes und Eduard Kutrowatz am 15. Juli 2000 im burgen-
landischen Lockenhaus zur Urauffihrung.

Obwohl Sergej Wassiljewitsch Rachmaninows Leben bis
weit ins 20. Jahrhundert reichte, stellt er eigentlich den letzten
Vertreter des spatromantischen Virtuosen-Komponisten dar,
wie ihnim 19. Jahrhundert u. a. Chopin, Liszt und Saint-Saéns
verkdrperten. Seine bedeutendsten Leistungen fallen ent-
weder in das Gebiet der reinen Klaviermusik oder in das der
Klavier-Orchester-Kompositionen, wahrend seine Opern,
Orchesterwerke, Kammermusik und Lieder bisweilen (zum Teil
sicher ungerechterweise) als uninspiriert oder epigonal
bezeichnet wurden. Sein Klavierstil dagegen bestach immer
alle durch grosse Klangfulle, durch Ausnutzung aller techni-
schen Méglichkeiten und durch virtuos dahinperlende
Figurationen; die Melodik dieser Werke reicht von sogenannter
«Uppiger Melancholie» bis zu klaren, manchmal vielleicht etwas
glatten tanzerischen Gedanken und koppelt diese Elemente

in meisterhafter Weise. Und innerhalb dieses speziellen «Rach-
maninow-Stils» gelangte der Komponist zu unverkennbarer
Originalitat.
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Rachmaninows «Sinfonische Tanze» op. 45, entstanden 1940
zunachst fur Orchester und zahlen zu den letzten Werken des
Meisters; gewidmet sind sie Eugene Ormandy und dem
Philadelphia Orchestra, die sich damals in verstarktem Masse
dem CEuvre Rachmaninows zuwendeten. Dreisatzig angelegt,
verbinden sie einige der popularsten Tanzformen zu einem
zyklischen Ganzen von brillantem Zuschnitt, wobei rhythmische
Motorik, kantable Melodik und effektvolle Klangkaskaden
einander in steter Abfolge abwechseln. Fir die drei Satze waren
zudem autobiographisch inspirierte Uberschriften vorge-
sehen. Der 1. Satz (Allegro) steht in c-Moll, trug den Titel
«Mittag» und fangt gleichsam die frihen Jahre des Komponis-
ten musikalisch ein. Aus diesem Grund taucht hier gegen Ende
der Entwicklungen ein Zitat aus Rachmaninows 1897 ent-
standener 1. Sinfonie d-Moll op. 13, auf, deren Misserfolg eine
schwere Lebenskrise zur Folge hatte. Der 2. Satz (Andante
con moto im «Tempo di valse»), «<Abenddammerung» benannt,
verwendet die tragische Tonart g-Moll und spiegelt die

(zum Teil auch «walzerseligen») Jahre des friihen 20. Jahrhunderts
bis zur Russischen Revolution wider, also gleichsam die
«Abenddammerung» der «alten» Zeit. Der 3. Satz (Lento assai —
Allegro vivace) war sodann «Mitternacht» (iberschrieben;

er basiert zu grossen Teilen auf der den Tod symbolisierenden
Melodie des «Dies irae», verwebt diese aber schliesslich

mit dem «Alleluja» der orthodoxen Liturgie, solcherart die
christliche Auferstehung Uber die Schatten des Todes stellend.

Von Interesse erscheint fir die «Sinfonischen Tanze»

auch, dass Rachmaninow die drei Satze als Ballett auffuhren
wollte. Als sich dieses Projekt jedoch zerschlug, liess der
Komponist die programmatischen Andeutungen weg und gab
der Folge den Namen «Symphonische Tanze», der auch fur

die kurz spater erfolgte Ubertragung fiir zwei Klaviere beibehal-
ten blieb.

Text: Hartmut Krones
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Biografien

VIKINGUR OLAFSSON

Der islandische Pianist Vikingur Olafsson hat mit seiner
bemerkenswerten Kombination aus musikalischem Kénnen
auf héchstem Niveau und visionaren Programmen auf sich
aufmerksam gemacht. Als einer der gefragtesten Kinstler der
Gegenwart haben seine Aufnahmen fur die Deutsche
Grammophon fast eine Milliarde Streams erreicht und zahl-
reiche Auszeichnungen erhalten, darunter «Album of the
Year» bei den BBC Music Magazine Awards und Opus Klassik
fur die «Solistische Einspielung des Jahres» (zweimal).
Weitere bemerkenswerte Auszeichnungen sind der Rolf
Schock Prize, Gramophone Magazine’s «Artist of the Year»,
der Falkenorden (Islands nationaler Verdienstorden) sowie der
Icelandic Export Award, der vom islandischen Prasidenten
verliehen wird.

In einer bahnbrechenden Aktion widmete Vikingur Olafsson
seine gesamte Saison 2023/24 einer Welttournee mit

einem einzigen Werk: Den «Goldberg-Variationen» von Johann
Sebastian Bach, die er 88 Mal unter grossem Beifall der
Presse auffuhrte.

In der Saison 2024/25 ist Vikingur Olafsson als Fokus-Knstler
beim Tonhalle-Orchester Zlrich sowie beim Wiener Musik-
verein. Zudem ist er Artist-in-Residence beim Koniglichen
Philharmonischen Orchester Stockholm. Er wird in Europa mit
dem Cleveland Orchestra, dem London Philharmonic
Orchestra und dem Tonhalle-Orchester Zlrich auf Tournee
gehen, mit den Berliner Philharmonikern bei den BBC Proms
auftreten und zum New York Philharmonic zurtckkehren.

Er schliesst sich mit Yuja Wang flr eine mit Spannung er-
wartete Tournee in Europa und Nordamerika zusammen und
wird im Januar 2025 die Weltpremiere von John Adams’
«After the Fall» mit dem San Francisco Symphony Orchestra
geben, ein Klavierkonzert, das speziell fiir ihn geschrieben
wurde. Im Friihjahr 2025 wird Vikingur Olafsson sein neues
Rezitalprogramm, die letzten drei Sonaten Beethovens,

an mehreren Terminen in den USA und Europa auffihren.

vikingurolafsson.com
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Vikingur Olafsson bei der
Tonhalle-Gesellschaft Ziirich

Der Pianist gab sein Deb(t bei

der Tonhalle-Gesellschaft Zirich im
Méarz 2022. Damals interpretierte

er die Schweizer Erstaufflihrung des
Klavierkonzerts «Must the Devil
Have All the Good Tunes?» von John
Adams unter der Leitung des
Komponisten. Als Kammermusiker
war er zuletzt im April 2024 zu

Gast. Dabei spielte er Johann
Sebastian Bachs «Goldberg-Varia-
tionen» BWV 988. Der derzeitige
Fokus-Kinstler der Tonhalle-Ge-
sellschaft Zurich eréffnete die
Saison 2024/25 mit dem Klavierkon-
zert Nr. 1d-Moll op. 15 von Brahms.

Vikingur Olafsson in der
Saison 2024/25 in weiteren
Konzerten:

Mi22./Do 23./

Orchesterkonzert

Mi12./ Do 13. Mrz 2025

Orchesterkonzert

Unterwegs — Hamburg / Paris /
Frankfurt am Main / Koln


vikingurolafsson.com

Biografien

YUJA IVANG

Die Pianistin Yuja Wang wird fur ihre charismatische Kunst-
fertigkeit, emotionale Ehrlichkeit und fesselnde Buhnenpra-
senz gefeiert. Sie ist mit den weltweit angesehensten
Dirigente*innen, Musiker*innen und Ensembles aufgetreten
und nicht nur far ihre Virtuositat, sondern auch fur ihre
spontanen und lebendigen Darbietungen bekannt. Der «New
York Times» verriet sie einmal: «lch bin der festen Uber-
zeugung, dass jedes Programm sein eigenes Leben haben
kann und eine Darstellung dessen sein sollte, was ich im
Moment fuhle.»

Yuja Wang wurde in eine musikalische Familie in Peking
geboren. Nach dem Klavierunterricht in ihrer Kindheit in China
erhielt sie eine weiterfuhrende Ausbildung in Kanada sowie
am Curtis Institute of Music bei Gary Graffman. Der internatio-
nale Durchbruch gelang ihr 2007, als sie Martha Argerich als
Solistin beim Boston Symphony Orchestra ersetzte. Zwei
Jahre spater unterzeichnete sie einen Exklusivvertrag mit der
Deutschen Grammophon und hat sich seitdem mit einer
Reihe von der Kritik gefeierten Auftritten und Aufnahmen einen
Platz unter den weltweit fihrenden Kinstler*innen erobert.
2017 wurde sie von Musical America zur Kinstlerin des Jahres
ernannt. 2021 erhielt sie einen Opus Klassik Award fur ihre
Weltersteinspielung von John Adams’ «<Must the Devil Have all
the Good Tunes?» mit der Los Angeles Philharmonic unter der
Leitung von Gustavo Dudamel.

In dieser Saison ist Yuja Wang mit dem Pianisten Vikingur
Olafsson auf einer internationalen Duo-Rezital-Tournee
unterwegs — mit Auftritten in erstklassigen Konzertséalen in
ganz Nordamerika und Europa, bei der sie einmal mehr

ihr Flair, ihr technisches Kénnen und ihre aussergewohnliche
Kunstfertigkeit in einem breit gefacherten Programm unter
Beweis stellt.

yujawang.com
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Yuja Wang bei der
Tonhalle-Gesellschaft Ziirich

Schon 2003 gab Yuja Wang ihr
Europa-Debit mit dem Tonhalle-
Orchester Zurich unter der Leitung von
David Zinman. Die damals erst
16-jahrige Pianistin spielte Beethovens
Klavierkonzert Nr. 4 und hielt damit

auf triumphale Art Einzug in Europas
Konzerthauser. In der Saison 2014/15
war sie unsere Artist in Residence.
Letztmals zu Gast war sie im Marz 2023.
Dabei spielte sie unter der Leitung

von Paavo Jarvi Rachmaninows Klavier-
konzert Nr. 2.



yujawang.com



la

c l-n - Fr 22.11,
aton G AMI

Trio a%George
Bruno Spoe rri®

bi12.11.

Fulu=

Sa02.11. M Zi k g Yemen Blues

Luzia von Wyl
3 Q - Ensemble

Fr29.11.

M ﬂ mm al Orchestre Tout
Puissant Marcel

Hands Duchamp

Mo 11.11.

The Hillbilly
Moon Explosion

Hauptsponsorin

m00d$ i@};@ uuuuu ”Zé?ﬁ ............. SHISWiSSUOS) ( %gttﬁrc])enralbank




Billettverkauf

Billettkasse Tonhalle
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