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Wichtig ist die innere Anteilnahme

Was denken bedeutende Musikerinnen und Musiker unserer Zeit iiber Musik, iiber Interpretati-
on, Musikerziehung, Musikkultur? Wo sehen sie Chancen, wo Probleme? Unter der Rubrik «Im
Gespréich» bringen wir dazu in loser Folge Interviews mit international bekannten Personlich-
keiten, die regelmdssig auch in der Schweiz tétig sind. Wir beginnen die Reihe mit dem Cellisten
und Dirigenten Heinrich Schiff.

e
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Herr Schiff, iiber Mittag nahmen Sie an einem
Mediengesprich teil, um 17 Uhr 30 ist Orche-
sterprobe, um 20 Uhr spielen Sie im Galakon-
zert der Crédit Suisse mit dem Geiger Frank
Peter Zimmermann und dem Royal Philharmo-
nic Orchestra unter Matthias Bamert das Dop-
pelkonzert von Brahms und am Nachmittag fin-
den Sie auch noch Zeit fiir dieses Gespriich.
Haben Sie kein Lampenfieber?

Die letzten 60 Minuten vor einem Konzert, die
sind wichtig. Da sollten keine Ablenkungen oder
zu grossen Anstrengungen sein, damit man
gleichschwingend sein kann und mit seinem In-
strument und seinem Kopf in aller Ruhe bei sich
selber ist.

Heinrich Schiff

(Foto: zvg)

Im Mediengesprich haben Sie unter anderem
gesagt, der «richtige» Zugang zu einem Werk
sei auf intellektuellem wie auch auf emotiona-
lem Weg zu finden. Was heisst das konkret?

Das Gesprich war eine Provokation. Ich habe
jaauch gesagt, dass es gemiss einer sehr freund-
lichen Meinung sehr viele verschiedene Mog-
lichkeiten gibe, ein Stiick zu interpretieren. Ich
wehre mich dagegen, weil ich bemerke, dass,
wenn die Auffassungen zwischen zwei Personen
sehr verschieden sind, normalerweise die eine
eine richtigere ist, di¢ andere folglich eine fal-
schere, weil da irgendein Aspekt, den es Zu wis-
sen gilt, nicht beachtet oder ein bestimmter
Aspekt, der eine bestimmte Bedeutung hitte,
iiberbewertet wurde. Beethovens Violinkonzert
z.B. ist eindeutig fiir einen Solisten geschrieben,
der Freude an seiner Virtuositdt hat. Wenn ich
mich nun aber ungeheuer auf die Virtuositit ver-
steife und dabei andere Aspekte — etwa des Werk-
charakters, der Beethovenschen Personlichkeit
und der Stilistik — weniger beachte, dann riicke
ich einen zwar richtigen Aspekt durch Uberbe-
wertung in ein falsches Licht.

Konkreter noch zu Ihrer Frage: Es gibt viel
nachlesbare Informationen, seien es Quellen
iiber den Komponisten selber, iiber die Auffiih-

leihen und sie ebenso ernstnehmen wie die in-
strumentale Ausbildung.» Nach dem vorhin Ge-
sagten ist es wohl schon ziemlich klar, dass ich
auch das Studium der Musikgeschichte, Musik-
soziologie, Kontrapunktik usw. als wichtig er-
achte.

Was in der Ausbildung aber oft zu kurz kommt
und zu wenig ausgebildet wird — und das klingt
jetzt wie ein Widerspruch —, ist Begeisterung:
Anima ist Seele, ist Beseeltheit oder das Wissen,
was ein Komponist mit seinen Werken ganz ge-
nerell wollte, ndmlich Menschen ansprechen.
Gerade in der Musikschule, wo dies besonders
schon und nétig wire, beobachte ich aber, dass
durch eine gewisse Biirokratie oft das, was je-
mand im zweiten Jahr kénnen sollte und ob die
Mami damit zufrieden ist, dass der Kleine die
dritte Lage schon kann, wichtiger ist, als die
Begeisterung zu spielen, die Begeisterung sich
auszudriicken. Die Musikschule ist doch eine
ganz phantastische Ergénzung, die einem jungen
Menschen im Bereich des Kreativseins einen
zusitzlichen Aspekt im Leben vermitteln kann.

Diese innere Anteilnahme ist wichtig. Ausge-
rechnet in Musikschulen sehe ich aber manch-
mal die Brutstitte fiir hértesten und blodesten
Wettbewerb. Da scheint es etwa enorm wichtig,
dass das Blockfltenensemble jetzt auch in der
anderen Wertung einen Preis erhilt. Dafiir set-
zen sich dann alle ein, und dafiir werden Kinder
gequiilt, zumindest wenn sie noch sehr klein sind
und sich nicht wehren konnen oder glauben, sie
wiirden dafiir vielleicht Liebe und Anerkennung
kriegen. Das schmerzt mich manchmal, und die
Folgen bemerke ich auch im Publikum: Warum
gibt es so viele Musikschiiler, die offensichtlich
alle keine Lust haben, ins Konzert zu gehen? Da
stimmt doch irgend etwas nicht. Da sind nicht
nur wir Musiker schuld, weil wir den bosen
schwarzen Frack anhaben und eine Kluft zwi-
schen uns und dem Publikum schaffen. Es liegt
auch daran, dass die Musikschule — von Eltern-
seite her gesehen — in Gefahr ist, eine Pflicht- "

dungsniveau zu sein und nicht eine Stitte-zur
Begegnung und zur Begeisterung.

Welche Rolle hat das Elternhaus denn bei Ih-
nen gespielt?

Ich wiirde mal so sagen: Wenn ein jugendli-
cher Morder dinghaft gemacht wird und sich
herausstellt, dass der Vater siduft und die Mutter
im Prostituiertenmilieu lebte, dann heisst es: Der
Arme hatte keine andere Chance. Ungefihr so
ist es mir ergangen. Ich erwihnte vorher den
Zwang, der Kindern oft auferlegt wird. Bei uns —
ich habe noch einen Bruder, der Bratsche spielt
— war es komischerweise nicht so. Obwohl mei-
ne Eltern Musiker waren, oder vielleicht gerade
deshalb, hatten sie nicht das Bediirfnis zu for-
dern: «Ihr miisst unbedingt und so und soviel
iiben oder ihr miisst das und das leisten.» Im
Gegenteil: Ich erinnere mich eher an die Frage:
«Hast du genug fiir die Schule gemacht?» Aus-
serdem wohnten wir in Neubauwohnungen, und
da wiire keine Begeisterung gewesen, wenn wir
zuviel Larm gemacht hitten.

Das Bediirfnis, Musiker zu werden, kam also
total aus mir selbst. Es war nur so, um auf das
Beispiel des Morders zuriickzukommen, dass
meine Eltern eben Musiker waren — mein Mutter

rungspraxis oder etwa die Briefe Joachi an
Brahms und zuriick. Auffiihrungspraxis ist mehr,
als zu erfahren, wie welche Artikulation damals
gemacht wurde, obwohl man dariiber enorm viel
erfahren kann, weil es dazu iiber alle die Jahr-
hunderte genaueste Quellen gibt. Beschiftigen
miissen wir uns aber auch mit dem politischen
oder gesellschaftlichen Umfeld: Was geschah in
einem Konzert, was wollte ein Komponist aus-
driicken? Es ist nicht wahr, dass uns ein Musik-
stiick ganz viele verschiedene Wege offenlisst,
weil der Notentext quasi Symbolcharakter hat,
der erst Gestalt gewinnt, wenn wir ihn interpre-
tieren. Das stimmt zwar schon, aber eine be-
stimmte Gestalt und nicht hundert verschiedene
Gestalten, weil hundert Leute hundert verschie-
dene Ideen haben. Es gibt die Moglichkeit, sich
wie in der Wissenschaft auch durch Vermehren
von Wissen zu verbessern. Das ist zwar keine
Garantie, deswegen ein besserer Interpret zu
sein, aber es ist eine Voraussetzung.
Musikstudierende bekl sich oft iiber die
Theorielastigkeit ihrer Ausbildung. Kommt das
instrumentale bzw. vokale Hauptfach tatsich-
lich zu kurz?

Meine Studenten sind anfénglich sehr erstaunt,
dass ich, der ich doch so viel spiele und dirigie-
re, sie jetzt zu Schulkindern degradiere, indem
ich ihnen sage: «Ihr miisst viel studieren an eu-
rer Hochschule. Ihr miisst auch die Nebenficher

besuchen, ihnen sc Hauptcharakter ver-

hat mein Vater Klavier gespielt —und
beide unterrichteten, so dass bei uns pausenlos
irgendwelche Musik war. Ubrigens keine Kon-
serven: Wir besassen weder einen Fernseher
noch einen Plattenspieler. Es wurde ab und zu
Radio gehort, was sehr aufregend war, weil wir
keine abonnierte Zeitung und somit auch kein
Radioprogramm hatten. So setzten wir uns —ich
war da vielleicht schon zw6lf — am Sonntag vor-
mittags hin und machten uns ans «Komponisten-
raten».

Weiter ging die Auseinandersetzung mit Kon-
serven nicht. Es wurde selber gespielt, und zwar
nicht die alten Werke der Klassik, sondern die
gerade entstehenden Werke meiner Eltern. Ich
glaube, dass dieses produktive und kreative
Umfeld fiir mich viel inspirativer war als das
Horen von Platten grosser Cellisten. Zwischen
meinem zehnten und fiinfzehnten Lebensjahr
habe ich vielleicht zwei, drei Celloabende und
nur wenige Schallplatten gehort. Wie ich vier-
zehn oder fiinfzehn war, hatte ich einen Freund
an der Musikschule, der einige Schallplatten hat-
te und mich unbedingt auch zum fanatischen
Plattenhorer machen wollte. Mir wurde dann
meistens fad, ich wollte lieber selber spielen. Erst
spiter habe ich mich mehr fiir Schallplatten in-
teressiert, horte dann aber mehr Geiger als Celli-
sten. Das musikalische Umfeld zu Hause war
also da, aber wir haben — ausser einer Gross-
tante — kaum jemandem vorspielen miissen,
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eher vielleicht einmal wollen. Wenn wir etwas
gut konnten, hatten wir auch Freude zu sagen:
«O.k., hort mal zu!» oder auch nur: «Wir lassen
die Tiire zu, hort also bitte nur von draussen!»
Neben der Freude am Musizieren geht es ge-
wiss auch von Anfang an um die gezielte For-
derung der technischen Fihigkeiten.

Natiirlich. Man kann schon einem Kind ganz
deutlich erkldren, dass Disziplin, gezieltes Uben
oder eine bestimmte Bogenhaltung zu besseren
Ergebnissen fiihren. Und es ist iiberhaupt kein
Widerspruch, Begeisterung zu vermitteln und
gleichzeitig Disziplin. Im Gegenteil: Man kann
absolut begreiflich machen, dass, wenn das Ziel
ein bestimmter Klang ist, eine bestimmte Emoti-
on oder das Horbarmachen der Schonheit
eines Stiickes und die Freude, damit die Men-
schen zu erreichen, dass das dann besser geht,
wenn man seine Hand anders stellt und eine be-
stimmte Art von Tonleitern iibt. Bei Kindern ist
ohnehin das Uben, was der junge Solist dann
machen muss, wenn er einen grossen internatio-
nalen Wettbewerb gewinnen will, meistens noch
nicht notig. Kinder kommen mit weniger Uben
aus, eine halbe Stunde sinnvolles Uben kann
absolut genug sein. Wenn ich einen Zwolfjéhri-
gen hore, die viel besser ist als andere Zwolf-
jahrige, ist das fiir mich noch kein Beweis, dass
der auch mit zwanzig noch weiter vorne ist. Mit
sechzehn kann sich der Spiess umdrehen: Der,
der immer iiben musste, dem reicht’s jetzt total
und der andere, der vielleicht langsam hineinge-
wachsen ist, fangt jetzt von selber an.

In der Zeit, in der man wirklich viel arbeiten
muss, um Spitzenleistungen erreichen zu kon-
nen — also etwa zwischen fiinfzehn und zwan-
zig —, da muss auch iiber die Begeisterung hin-
aus geiibt werden, so wie man sich in jedem
anderen Beruf oder Lernprozess auch zwingen
und sagen muss: Ja, ich habe eigentlich gar kei-
ne Lust und Kino wire viel lustiger, aber ich
muss jetzt einfach noch so viel iiben. Das ist ein
Teil des Berufes. Aber auch der kann, so versu-
che ich meinen Studenten klar zu machen — oder
auch mir selber klar zu machen (ich iibe auch
nicht gern, wer tut das schon) —, sehr wohl dem
Sinnlichen dienen und einem letztendlich helfen,
dass man das, was man unbedingt machen moch-
te, besser machen kann. Mit fiinfzehn oder sech-
zehn Jahren beginnt man das zu begreifen.
Musikschulen und Konservatorien stehen der-
zeit arg unter Spardruck. Damit stellt sich ver-
schiirft auch die Frage nach den Kriterien, die
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Ich verstehe natiirlich die Politiker, die den
sogenannten Rotstift ansetzen miissen. Ich wiir-
de es aber sehr schade finden, wenn das Lei-
stungsprinzip, ohne es genauer zu hinterfragen,
zum Streichfaktor wird. Denn es kann sehr wohl
sein, dass da jemand ist, der die Geige ungeheu-
er liebt und fiir die Entwicklung der eigenen
Phantasie und Kreativitit braucht, aber nicht
in der Lage ist — aus welchen Griinden auch im-
mer — regelmissig und genug zu iiben. Der ver-
16re seinen Platz an der Musikschule, und das
konnte sehr tragisch sein. Ein anderer aber, der
vielleicht mit etlicher Gefallsucht und Streber-
tum und einem unwahrscheinlich ambitiosen
Elternhaus scheinbar den Eindruck der besonde-
ren Begabung erweckt, der diirfte bleiben und ist
doch eigentlich viel weniger berechtigt, wenn es
denn einen der beiden treffen miisste, den Platz
zu behalten.

Zu den Lehrern. Hoffen wir, dass sie in der
Lage sind, falls sie ihre Klassen verkleinern
miissen, auf die richtigen Schiiler zu verzichten.
Ich hoffe nicht, dass das Auswahlspiel «Wer elf
ist und noch nicht vibrieren kann, muss gehen»
kommt. Das wire eine Katastrophe. Dann wiir-
den wir etwas tun, woran meiner Meinung nach
vieles in der Musikausbildung und im Konzert-
leben krankt, wir wiirden einer Art Leistungs-
und Prestigedenken verfallen: Wer mehr leistet,
ist besser und wird belohnt, aber es wird nicht
gefragt, wer die Person ist, die dies oder jenes
leistet.

Bei den Musikstudenten jedoch sollte der Rot-
stift viel héirter angesetzt werden. Ich denke, dass
viel zu viele junge Leute Musik studieren und
sich viel zu wenig dafiir einsetzen. Es gibt ndm-
lich eine grosse Zahl von Musikstudenten, die
zwar glauben, dass Musik studieren viel wichti-
ger sei als irgend etwas anderes, man dafiir aber
nicht so viel lernen miisse — Geige spielen kann
man ja schon. Und leider Gottes werden die von
ihren Lehrern ganz phinomenal unterstiitzt. Ge-
rade in der Schweiz, wo die Lehrer nach Schii-

lern bezahlt werden. In anderen Léandern gibt es

andere Systeme. Ich fand das in der Schweiz
immer besonders problematisch. Denn Tatsache
ist: Es gibt zu viele junge Musiker, die keinen ent-
sprechenden Arbeitsplatz werden finden kénnen.
Und die werden dann Lehrer...

...und auch das offensichtlich nicht mehr lan-
ge. Denn wenn die Musikschulen sparen miis-
sen, dann werden auch dort die Stellen immer
weniger.

Sollten die Ausbild Siir Musikpiid
gogen und konzertierende Musiker denn schon
friiher getrennt werden?

Es ist fiir einen 17- oder 18jahrigen schwer zu
beurteilen, ob er Pidagoge, Orch ik

oder Solist werden soll. Der erste Blodsinn — Ver-
zeihung! — ist der, dass es ein Solistendiplom
gibt. Blodsinn wiire jedenfalls zu glauben, dass
man deswegen die Pridestination zum Solisten
hat. Das Solistendiplom ist offensichtlich fiir je-
manden, der die Grundausbildung — Orchester,
Kammermusik (wobei ich da nicht so einen gros-
sen Unterschied sihe) — hinter sich hat und so
gut ist, dass die Schule sagt, der kann noch lidn-
ger bleiben und so viel wie moglich arbeiten, der
hat zumindest theoretisch das Zeug, Solist zu
werden. Wir briuchten ja nur die Statistiken an-
zuschauen: Von den vielleicht 761 jungen Musi-
kern, die in den letzten 10 Jahren das Solistendi-
plom gemacht haben, wird es wohl nur einer oder
zwei moglicherweise schaffen. Damit zeigt sich
schon, was da los ist.

Doch das ist eigentlich nicht das Problem. Das
Problem ist, wie bereits gesagt, dass zu viele
Leute studieren und zuwenig Qualitiit gefragt ist.
Wir miissen dessen gewahr sein, dass es in den
nichsten zwanzig Jahren weniger Orchester
geben wird als heute, und im Moment gibt es
leider auch weniger Publikum. Natiirlich wire
es auch kein grosser Schaden, mehr Publikum
zu haben und weniger Orchester. Das Publikum
moge sich also gerne vermehren, aber es besteht
deswegen keine Veranlassung, dass mehr Leute
Musiker werden.

Ich finde es geradezu verantwortungslos, wenn
die European String Teachers Association
(ESTA) immer noch lauthals proklamiert, es
gibe zu wenig Streichernachwuchs. Das stimmt
einfach nicht! Es gibt zu viele junge Streicher,
und dariiber muss gesprochen werden. Das miis-
sen die Hochschulen und die Konservatorien
wissen, denn sie haben eigentlich die Pflicht, ei-
nem jungen Geiger oder Cellisten, der die Auf-
nahmepriifung nicht geschafft hat, nicht freund-
lich zu raten, es halt woanders zu probieren, son-
dern ihm klar zu sagen: «Hor mal, ich will nicht
dein Leben hiermit entscheiden, frage ruhig noch
an zwei anderen Stellen, ob du Berufsmusiker
werden solltest; ich personlich rate dir davon ab,
mach etwas anderes.» Ich habe das immer ge-
macht und ich werde das weiterhin tun. Dies ist
eine sehr harte Ausserung, aber eine ungeheuer
wichtige. Hat der Kandidat aber padagogische
Fihigkeiten und auch Freude am Unterrichten,
dann rate ich ihm, sich darauf einzustellen, dass
sein Weg als Instrumentalist kein glorreicher sein
wird, und seinen Studiengang dementsprechend
auszurichten. Es kann sehr gut sein, dass jemand
zwar nicht brillant begabt ist, aber durchaus die
Fiahigkeit hat, z.B. Kindern wunderbar Musik
oder Cello spielen zu vermitteln. Aber wie ge-
sagt, auch da gibt es ja nicht zu wenige...

Kann man so gesehen heute iiberhaupt noch
ein Studium ergreifen, wo es doch praktisch in
Jjedem Fach bereits zu viele gibt?

Mit Begabungskonnen sozusagen, mit Einsatz
und dem Gliick einer guten Ausbildung gelingt
es noch. Ich mochte da gerne noch differenzie-
ren: Es gibt zwar zuviel junge Streicher, aber
natiirlich zu wenig gute. Es ist auf der einen
Seite so, dass es viele junge Geiger gibt, die in
Zukunft Schwierigkeiten haben werden, Stellen
zu finden. Aber wenn ein sehr gutes Orchester,
eine Stelle zu besetzen hat, dann braucht es oft
lange, um jemanden zu finden. Aber nicht etwa,
weil nur wenige zum Probespiel kommen, son-
dern weil die 60, die vorspielen, eigentlich nicht
gut genug sind. Das ist eine Katastrophe. Denn
was sollen diese 60 Streicher machen?

Also zuriick zur ESTA. Wenn ihre Proklamati-
on leicht modifiziert heissen wiirde: Es gibt zu
wenig hervorragenden Streichernachwuchs —
wunderbar, selbstverstindlich! Es gibt ja auch zu
wenig gute Restaurants und zu wenig angeneh-
me Fluglinien. Aber es gibt gleichzeitig eben
auch zu viele Fluglinien und Restaurants.

Interview: Cristina Hospenthal

Heinrich Schiff

Heinrich Schiff wurde 1951 in Gmunden (Oster-
reich) geboren. Wihrend seiner Schulzeit erhielt er
Klavier- und Cellounterricht. Nach seinem Cellostu-
dium bei Tobias Kiihne und André Navarra debii-
tierte er 1973 in Wien und London. Es folgte eine
rege Konzerttitigkeit, die ihn mit namhaften Diri-
genten wie Abbado, Celibidache, Dohnany, Haitink,
Harnoncourt, Masur, Previn, Sinopoli, Tennstedt

iihrte. Schiff hat iche Werke des
Repertoires zwischen Vivaldi und ‘Lutoslawski
aufgenommen (Philips). Seine Einspielungen der
Solo-Suiten von Bach und der Cellokonzerte von
Schostakowitsch wurden mehrfach ausgezeichnet.
Schiff engagiert sich immer wieder auch fiir die
Musik unserer Zeit. So hat er u.a. mit Lutoslawski,
Henze, Krenek und Penderecki zusammengearbei-
tet und mehrere Werke uraufgefiihrt. Neben seiner
Titigkeit als Solocellist und Kammermusiker wid-
met sich Schiff seit einigen Jahren verstirkt auch
dem Dirigieren. Wihrend fiinf Jahren leitete er die
Northern Sinfonia in Newcastle U.K. Heute ist er
Chef und Musikdirektor des Orchesters des Musik-
kollegiums Winterthur, Chefdirigent des Copenha-
gen Philharmonic Orchestra und stéindiger Gastdiri-
gent der Deutschen Kammerphilharmonie. Hinzu
kommen weitere Gastdirigate mit renommierten
Orchestern in aller Welt. Heinrich Schiff wohnt in
der Nihe von Salzburg.
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