ZWISCHEN DEN WELTEN

., Die Freiheit

nehme 1ch mur

Tamar Halperin hat

das schonste Satie-Album
des Jahres herausgebracht.
Und die bekennende
Wandlerin zwischen den
Welten verfolgt noch weitere
spannende Projekte.

Von Arnt Cobbers
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ie israelische Pianis-
tin und Cembalistin
wohnt mit ihrem
Mann, dem Counter-
tenor Andreas Scholl, im idyllischen
Rheingau-Dorf Kiedrich, in einem
alten Weingut, dessen Haupthaus aus
dem Jahr 1685 stammt! Wihrend wir im
Hof bei einem Kaffee sitzen, beschiftigt
sich das neue Au-pair-Midchen mit
der einjahrigen Tochter Alma, und zwi-
schendurch taucht sogar ein Eichhérn-
chen auf, guckt in die verschiedenen
Gebidude hinein und rennt wieder aus
dem Hof hinaus. ,Das war schon ein
Kulturschock®, sagt Tamar Halperin, die
in Tel Aviv aufgewachsen ist und sieben
Jahre in New York gelebt hat. Zumal
sie nicht mal Weintrinkerin ist und das
Interview (noch) lieber auf Englisch
als auf Deutsch fiihrt. ,,Eigentlich ist es
grof3artig, von Konzerten in aller Welt
hierhin zuriickzukommen, die Natur zu
genief3en und in Ruhe im Studio arbei-
ten zu konnen.“ In der Babypause hat
sie manchmal den Kontakt zur grofien
Welt vermisst, doch sie hat die Zeit auch
genutzt, um den Satie und eine Bach-CD
aufzunehmen, die im nachsten Jahr er-
scheinen soll. Auch wird sie demnachst
wieder auf Konzertreisen gehen.

Ich gebe sehr gern Konzerte. Das war
friher anders. Mit 18, 19 Jahren habe
ich meine ganze Energie, mein ganzes
Herzblut in die Konzerte gegeben, und
zuriick bekam ich den Applaus von alten
Leuten, ich fiihlte mich nicht wirklich
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verbunden mit dem Publikum. Das hat
mich auch dazu getrieben, neue Wege
zu suchen, um Musik aufzufiihren. In-
zwischen kann ich klassische Konzerte
mehr genieflen, aber ich spiele auch sehr
gern in Clubs und freue mich tiber alles,
was die Konventionen des klassischen
Konzerts aufbricht.

Stimmt es, dass Sie zunichst Tennis-
spielerin werden wollten?

Ja, ich habe mit drei Jahren meinen
ersten Schliager bekommen, mit acht
oder neun wurde es wirklich ernst, und
bis ich 14, 15 war, habe ich sechs Stun-
den pro Tag gespielt, in den Ferien war
ich auf Turnieren in ganz Israel. Aber
dann kam der Punkt, wo ich mich voll
aufs Tennis hatte konzentrieren miissen.
Das wollte ich nicht. Mir fehlt auch der
Killerinstinkt, den man speziell fiir Ten-
nis braucht. Finanziell war es vielleicht
keine gute Entscheidung, aber ansonsten
ja. (lacht) Klavier spiele ich, seit ich klein
bin. Ich bin mit Musik aufgewachsen,
zwar spielte keiner in der Familie ein
Instrument, aber alle hérten Musik aus
ganz verschiedenen Genres.

Und Thr Hund heif3t wirklich Steffi
Graf?

Der lebt nicht mehr. Das ist eine
verriickte Geschichte: Sie war ein
Mischling, der mir zugelaufen ist an dem
Tag, als Steffi Graf ihren ersten Titel in
Roland Garros gewann, gegen die da-
mals iiberméchtige Martina Navratilova.
Der Hund Steffi Graf hat mich oft auf



,,Die Rastlosigkeit zwischen
den Genres ist sozusagen mein

eigenes Genre.*

den Tennisplatz begleitet, sie liebte es,
mit Tennisballen zu spielen. Zwolf Jahre
spater hat Stefhi Graf die Tennisspielerin
ihre Karriere beendet, und am selben
Tag ist Stefhi Graf der Hund an Alters-
schwiche gestorben. In den Zeitungen
hief§ es tiberall: Tschiiss Stefli, und ich
safl in New York und habe geheult. Ich
wollte Steffi Graf eigentlich schreiben,
dass sie einen Karrierehund hatte, aber
ich hab’s nie getan. Jetzt hier im Dorf
wire es ideal, wieder einen Hund zu
haben, und ich finde es schén, wenn
Alma mit einem Hund aufwachsen wiir-
de. Der miisste dann vermutlich Novak
Djokovic heifSen.

Sind Sie eher Cembalistin oder Pia-
nistin?

Beides. Ich habe mit klassischem Kla-
vier begonnen, fithlte mich aber auf der
Musikhochschule nicht ganz wohl da-
mit. Unbehagen ist vielleicht der Motor
meiner ganzen kiinstlerischen Entwick-
lung. Ich habe die Musik geliebt, aber ich
war nicht der Wettbewerbspianist, der
sich voll und ganz auf Rachmaninow
konzentriert. Das kam mir wie eine
Vergeudung vor, dazu mochte ich
viel zu sehr auch andere Musik.
Ich habe mir dann ein Jahr frei-
genommen und mit Freunden
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Avantgarde-Theater gemacht, Popmusik
und Elektronik gespielt, Cabaret und
Lesungen begleitet. Dann entdeckte ich
durch ein Konzert die Alte Musik und
dachte mir, das ist das Richtige: Die
Notation war in der Zeit vor Bach eher
wie die Pop- und Jazz-Notation heute.
Sie gibt einem eine Idee, eine Bassli-
nie oder eine Harmonie zum Beispiel,
aber wie man das entwickelt, welche
Figuration man spielt, das bleibt dem
Spieler iiberlassen. Das fand ich perfekt
fiir mich: Es kombiniert die Disziplin
und die Technik der klassischen Musik
mit der Freiheit zu improvisieren und
Dinge auszuprobieren. Also bin ich an
die Juilliard School zuriickgekehrt, um
Cembalo zu studieren. Und parallel habe
ich in Basel studiert. Doch wieder fiihlte
ich mich irgendwie unwohl. Denn jetzt
hatte ich Kollegen, die nur in der Alten
Musik steckten. Als ich meine Studien
abgeschlossen hatte, bekam ich einen
Anruf von Michael Wollny, ob ich nicht
bei seinem ,Wunderkammer“-Projekt
mitmachen wollte, mein alter Studien-
kollege Guy Sternberg hatte ihm meine
Nummer gegeben. Und das war genau,
was ich wollte und brauchte. Mein klas-
sisches Wissen und die Disziplin fiir et-
was Neues zu nutzen. Zu improvisieren,
zu arrangieren, meine Ohren offen zu
halten und herausgefordert zu werden.
Erst da wurde mir wirklich klar: Das ist
meine eigene Stimme, diese Rastlosig-
keit zwischen den Genres ist sozusagen
mein eigenes Genre. Und erst da war
mir auch klar: Ich will wirklich Mu-
sikerin sein. Nach dem Studium in Tel
Aviv hatte ich meiner Familie gesagt:
Vielen Dank fiirs Studium, jetzt werde
ich Kellnerin in einer Bar. Mein Lehrer
hatte dann die Idee, dass ich mich an der
Juilliard School bewerben sollte. Und
da traf ich auf Mitstudenten, die so gut
waren, dass ich anfing ernsthaft zu tiben.
Aber diese Unsicherheit, ob ich auf dem
richtigen Weg war, hat mich die ganze
Zeit begleitet.

Im Internet werden Sie auch Dirigentin
genannt.

Historisch gesehen war der Cembalist
der Anfiihrer. Wenn ich Continuo spiele,



kann ich mit dem Bass oder mit der rech-
ten Hand das Tempo oder die Energie
vorgeben. Ich habe auch Kurse besucht
furs Dirigieren vom Cembalo aus und
firs richtige Dirigieren. Wenn Sie mir
eine Partitur und ein Orchester geben,
weifd ich, was ich tun muss. Aber ich bin
keine Dirigentin.

Wie ist Ihr Satie-Projekt entstanden?

Christian Kellersmann von der Firma
Edel fragte mich, ob ich nicht eine Platte
machen wollte, etwas Ungewohnliches.
Ich sagte, ich wiirde gern mit jeman-
dem zusammenarbeiten und schlug Guy
Sternberg vor. Satie war ein Grenzganger,
er ist nicht wirklich ein klassischer Kom-
ponist wie Ravel oder Debussy, aber er ist
auch kein Popmusiker, er steht irgendwo
dazwischen. Und Guy hat Komposition
und Dirigieren studiert und Kontrabass
im Orchester gespielt, gleichzeitig pro-
duziert er alle Arten von Musik. Ich habe
mir dann Saties Klavierwerke angeschaut,
alles tiber ihn gelesen, die Filme mit sei-
ner Musik gesehen, und die Person, die
mir da erschien, war so exzentrisch, so
witzig und so verriickt - diese Seite seines
Werks wollte ich zum Vorschein bringen.
Die Stiicke, die man kennt, sind ziem-
lich melancholisch, aber er hatte auch
viel Humor und hat die Leute auf den
Arm genommen. Seine grofiten Kom-
positionen hab ich mehr oder weniger
unberiihrt gelassen, bei den anderen habe
ich Effekte benutzt, um die Aussage der
Musik stirker herauszuarbeiten. Sie wis-
sen, als seine Freunde nach seinem Tod
in seine kleine Wohnung kamen, die sie
nie hatten betreten diirfen, fanden sie ein
komplettes Durcheinander, viele Regen-
schirme und zwei Konzertfliigel iiberei-
nandergestapelt. Das brachte mich auf
die Idee, verschiedene Tasteninstrumente
tibereinanderzulegen. Was er physisch ge-
macht hat, habe ich musikalisch gemacht.
Ich habe den Bass, die Mittelstimmen,
die Oberstimme auf verschiedenen Ins-
trumenten gespielt, Klavier, Cembalo,
Waurlitzer-Orgel, Glockenspiel usw. Ich
hatte die Stiicke ausgewdhlt, und dann
habe ich gemeinsam mit Guy Dinge aus-
probiert, er fungierte wie ein Produzent
in der Popmusik.

Ist Satie ein ,,grofler Komponist“?
Man kann ihn nicht auf eine Ebene
mit Mozart oder Beethoven oder auch
Debussy stellen. Aber er war ein grofler
Denker, ein grofler Konzeptualist. Er

,,Das macht man nicht.
Aber ich mache es.*

hatte den Mut, seiner eigenen Stimme zu
folgen und seinen ganz eigenen Weg zu
gehen. Ich denke, mehr als die Melodien
ist es sein Einfluss, der ihn unsterblich
macht. Die ,,Gymnopedies“ sind schon,
aber es gibt viele Salonkomponisten,
die schone Melodien geschrieben ha-
ben. Satie dagegen hat viele Konzepte
und Ideen des 20. Jahrhunderts vor-
weggenommen: die Zeitlosigkeit, dass
es keinen Anfang und kein Ende gibt,
die endlose Repetition, die sehr starke
Einfachheit. Komponisten wie Reich,
Glass, Part haben weiterentwickelt, was
Satie gesdt hat. Auch die Idee des Cross-
over: Verschiedene Stile und Genres zu
mischen, findet man schon bei Satie.
Dieses Einreiflen der Grenzen, dieses
Sprengen der Definitionen, das ist es,
was Satie so interessant macht.

Manche Stiicke sind eher Popsongs
ohne Worte als klassische Werke.

Ich habe einige Stiicke wie Popsongs
behandelt, zwei spiele ich auf der Wur-
litzer-Orgel. Die ,,Pieces froids* sind drei
Stiicke ohne Pause, ich spiele nur zwei
voneinander getrennt. In der klassischen
Musik wiirde man nicht zwei Sétze einer
Sonate nehmen und den ersten Satz am
Ende des Albums spielen.

‘Wenn man das mit Satie machen kann,
warum nicht mit anderen Komponis-
ten?

Das macht man nicht. Aber ich mache
es. Ich beginne auch mal ein Konzert
mit einem zweiten Satz und spiele den
ersten spater und den dritten Satz gar
nicht, wenn ich ihn nicht gut finde.
Diese Freiheit nehme ich mir, das ist
sehr gegen klassische Konventionen. Ein
Grund, warum ich mich oft nicht wohl

Satie — Tamar
Halperin. Gym-
nopedies, Gnossi-
ennes, Son Binocle
u.a.; Tamar Halperin
(2015); Neue
Meister/Edel

Michael Wollny's
Wunderkammer,
Michael Wollny,
Tamar Halperin
(Cembalo, 2009);
ACT.

Wanderer. Werke
von Schubert,
Brahms, Haydn,
Mozart; Andreas
Scholl, Tamar
Halperin (Klavier,
2011); Decca.
Michael Wollny's
Wunderkammer
XXL; original plus
live mit der hr-Big-
band (2012); ACT
(2 CDs)
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fiihle in klassischen Konzerten, ist, dass
der Fluss so oft unterbrochen wird. Der
Spieler spielt ein Stiick, man applaudiert,
er spielt das nachste Stiick, man applau-
diert. Ich mochte mehr wie ein DJ den-
ken. Die Leute kommen von der Arbeit

und sind vielleicht noch nicht bereit fiir
eine Beethoven-Sonate. Also beginne ich
mit einem Einstiegsstiick und baue dann
eine Dramaturgie auf, eine Architektur,
ich verbinde die Stiicke miteinander,
damit das Publikum nicht zum
Applaudieren gezwungen wird.
Die Leute sollen sich fallen las-
sen konnen und in die Welt
der Musik eintauchen. Das ist
mir sehr wichtig. Wenn man
im Auto oder auf dem Sofa in
bester Qualitit Musik horen
kann, warum soll man dassel-
be horen im Konzert, wo der
Nachbar einem ins Ohr hustet?
Aber wenn jemand einen mit-
nimmt auf eine zweistiindige Reise,
und man kommt heraus wie nach einer
Meditation oder einem groflen Aben-
teuer, dann gibt es einen Grund, ins
Konzert zu gehen.

DJslegen ihr Programm nicht ein halbes
Jahr vorher fest, sondern iiberraschen
ihr Publikum jeden Abend aufs Neue.
Das wire natiirlich mein Wunsch. Zu
sagen: Heute spiel’ ich Musik bis 1700
und ab 2000. Und welche Werke ich kon-
kret spiele, mache ich vom Publikum,
vom Raum, von der Atmosphire, von
meiner Stimmung abhédngig oder von
dem, was politisch am Tag passiert ist.
Diese Art von spontanem Dialog wiin-
sche ich mir. Es ist vielleicht einfacher
gesagt als getan. Aber das wiirde ich sehr
gern versuchen.

Wiirden Sie auch Stiicke anderer Kom-
ponisten neu arrangieren wie Satie?

Auf meiner nachsten CD tue ich etwas
Ahnliches mit Bach. Bach ist fiir mich
der beste Komponist, den kann man
nicht verbessern. Aber man kann seine
Werke in ein neues Licht stellen, damit
man andere Seiten entdeckt und damit
er heutiger wirkt. Ich denke, man kann
das mit jeder Musik machen. Wichtig
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ist, dass man sich den Stiicken mit Liebe
und Respekt ndhert. Wenn man die Stii-
cke liebt, wird man sie auch nicht zerst6-
ren, wenn man mit ihnen spielt. Meine
Ohren sind nicht die Ohren von Bach.
Weil ich nicht nur die Vogelstimmen
hore, die auch Bach und Scarlatti gehort
haben, sondern weil ich auch den Auto-
motor, das Telefonklingeln, die Musik im
Supermarkt hore - zu unserem Leben
gehdren so viele Gerdusche und so viele
verschiedene Arten von Musik, die Bach
und Scarlatti nicht kannten. Es hat sich
auch eine vollig andere Musikasthetik
entwickelt, die Idee der durchlaufenden
Sechzehntelnoten, die sich nirgendwo-
hin bewegen, ist was vollig Neues. Das
prigt unsere Asthetik. Ich spiele diese
alten Noten, aber ich will nicht so tun,
als konnte ich diese Musik noch so horen
wie im Jahr 1716. Es ist so viel seitdem
passiert, und es wire doch dumm zu
sagen, das ist irrelevant.

Klassische Konzerte sind meist sehr
vorhersehbar.

Das Problem ist, dass die Noten als
heilig angesehen werden, das ist der Text,
den wir studieren wie die Bibel (sofern
wir gldubig sind). Je mehr ich frithe
Musik gemacht habe, je mehr ich mit
Jazzkollegen spiele, desto fragwiirdiger
finde ich das. Wir wissen, dass Bach,
Mozart, Beethoven groflartige Improvi-
satoren waren. Glauben Sie wirklich, dass
die ein Stiick hundertmal exakt gleich
gespielt hatten? Ich bin sicher, sie hatten
ein Konzept, wie ein Stiick sein sollte
und wie nicht. Aber ob ein Triller von
oben oder unten gespielt wird, das haben
zumindest Bach und Mozart aus dem
Moment heraus entschieden. So versuche
ich mich klassischen Partituren zu ni-
hern: Da hat ein Improvisator eine Idee
aufgeschrieben, und nun muss ich sehen,
was der Kern ist, was man nicht dndern
darf, und was mal so, mal so gespielt wer-
den darf. Ob ich eine gewisse Figuration
so oder so spiele, andert absolut nichts an
der Idee. Das ist Teil der Interpretation,
das halt mich kreativ. Wann immer ich
mit Komponisten gearbeitet habe, haben
sie gesagt: Andere es, solange die Idee,
der Ausdruck nicht beriihrt werden.



Klassische Musik basiert auf den Noten, Pop und Jazz auf
Aufnahmen.

Stellen Sie sich vor, es hitte in den 60er-Jahren noch keine
Aufnahmen gegeben, und alles, was wir von den Beatles hit-
ten, wére das Beatles-Songbook. Und wir miissten die Stiicke

,,Die Beatles wie die Beatles zu
spielen, kann eine gute Show sein,

1st aber nicht kreativ.*

rekonstruieren aus den Noten. Wir wiirden den Geist dieser
Musik nicht finden, den haben wir auf den Aufnahmen. Warum
nehmen wir an, vor 300 Jahren war alles perfekt notiert auf
dem Papier?

Ein Schritt weiter wire, Musik als Material zu nehmen, wie
es Jazzmusiker tun.

Manche Musiker tun das, wenn sie die Kadenz in einem
Mozartkonzert vollig wild spielen. Es kommt darauf an, von
welchem Punkt aus man startet. Wenn man vo6llig frei mit der
Musik umgeht, ist es an der Zeit zu sagen, nehmt mal den Text
ernst! Aber wir sind an einem Punkt angekommen, wo jedes
Detail auf eine einzige richtige Art gespielt werden muss. Ich
denke, es wire nicht schlecht, die Dinge zu 6ffnen.

Dann kommt oft der Vorwurf des mangelnden Respekts.

Wenn man die Maf3stidbe von nicht-klassischer an klassische
Musik anlegt, sieht man, wie merkwiirdig das ist. Wenn man in
der Rockmusik ein Stiick covert oder im Jazz einen Standard
spielt, dann spielt man es nicht haargenau so wie das Original.
Jeder macht sein eigenes Ding. Die Beatles wie die Beatles zu
spielen oder wie Elvis auszusehen und zu singen, kann eine
gute Show sein, aber das ist kein kreativer Umgang mit der
Musik. In der klassischen Musik dagegen versucht man die
originale Version zu rekonstruieren und immer wieder zu
spielen. Dabei spielen wir im Grunde genommen auch in der
Klassik ,Coverversionen®. Wir werden immer scheitern bei dem
Versuch, das Original zu kopieren.

Viele Interpreten fiihlen sich als eine Art Medium zwischen
dem Komponisten und dem Publikum.

Das ist eine interessante philosophische Frage: Wem ge-
hort die Musik? Grundsitzlich fithle ich mich im Dialog mit
dem Komponisten, ich fithle mich ihm personlich nahe. Zum
Beispiel spiele ich Mozart ganz anders, seit ich seine Briefe
gelesen habe.

Fiihlen Sie auch im Dialog mit den Beatles?

ich nicht gekommen. Oder ich denke, das hier hitten Sie aber
besser machen kénnen. Meist ist es andersherum, zum Gliick.
Freiheiten nehme ich mir, wenn ich das Gefiihl habe, ich habe
das Stiick analytisch und emotional verstanden, ich fithle mich
darin zu Hause. Wenn ich dann etwas dndere, bleibe ich immer
auf dem richtigen Weg - aus meiner personlichen
Sicht -, weil ich weif3, was die Idee des Stiicks ist. Man
kann ein Shakespeare-Stiick auch auf Deutsch oder
Hebriisch oder in heutigem Slang-Englisch spielen -
und trotzdem bleibt es Shakespeare, solange die Idee
transportiert wird. Das ist mit Sprache einfacher, weil
mehr Leute sie benutzen als Musik, und weil es einen
grofleren Konsens dariiber gibt, was ein bestimmtes
Wort bedeutet, als was C-Dur bedeutet oder wie eine harmoni-
sche Progression verlaufen muss, damit sie funktioniert. Jeder
Komponist hat seine Sprache, Satie hat eine andere Sprache
als Bach. Und wenn man diese Sprache spricht und sich darin
bewegt, dann kann man auch einzelne Noten dndern und
trotzdem dem Autor treu bleiben. |
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Ja, auch. Sie haben mir dieses Geschenk des Songs gemacht.
Ich lerne ein Stiick und denke, wow, diese Wendung, diese
Note hier, was Sie da gemacht haben, das ist genial, darauf wire
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