Abenteuer des Ohrenblicks

Konzert 14.7.02


Jolivet – Kagel –Bach

Ich begrüße Sie herzlich zu einem Konzert unserer Reihe „Abenteuer des Ohrenblicks“, in dem wieder Neue Musik des 20. Jahrhunderts und alte Musik J.S. Bachs im Kontrast zueinander erklingen. Wir hören heute Chant de Linos von André Jolivet und Phantasiestück von Mauricio Kagel, gespielt vom Duo sowohl als auch, Nastasja Nürnberger (Flöte) und Herwig Rutt (Klavier), sowie die Triosonate aus J.S. Bachs Musikalischem Opfer, bei der Anna Ritzkowski als Gastmusikerin mitwirkt. Mein Part bei dem Konzert besteht darin, auf verschiedenen Wegen in die beiden Werke der Neuen Musik einzuführen. Ich hoffe, dass es uns – d. h. den ausführenden Musikern, dem einführenden Vortragenden und Ihnen als aktive Zuhörer – gemeinsam gelingen wird, die heute präsentierte Musik in ihrer Vielschichtigkeit und Tiefe zum Erlebnis zu machen.

Wenn man von Neuer Musik spricht, fallen einem als erstes Stichworte wie Atonalität, 12-Tonmusik, serielle Musik ein. Die Musik von André Jolivet kommt aus einer anderen Ecke. Jolivet, geboren 1905 in Paris als Sohn eines Malers und einer Pianistin, Schüler von Edgar Varèse, war 1936 Gründungsmitglied der französischen Komponistengruppe Jeune France, der als prominentester Vertreter auch Olivier Messiaen angehörte. Die dort versammelten Komponisten empfanden ihre Arbeit als Opposition zu den damals vorherrschenden Musikströmungen des Neoklassizismus (Strawinsky), den man als oberflächlich und „leichtfertig“ empfand, ebenso wie zu der 12-Tonmusik Schönbergs, die man als „Gehirnmusik“ verachtete. Demgegenüber orientierte man sich an Debussy und auch an Bartok, man betonte humanistische Werte und wählte sich den Leitspruch „Aufrichtigkeit, Edelmut, Gewissen“. Und André Jolivet schrieb, er wolle der Musik „ihr altes und ursprüngliches Wesen als Ausdruck der Religiösität menschlicher Gemeinschaften zurückgeben“. Man hört unschwer die Seelenverwandtschaft zu Olivier Messiaen heraus, der aus einer bewussten, tief empfundenen Religiösität heraus komponierte. 

Auch in der Kompositionstechnik gibt es Berührungspunkte zwischen den beiden Komponisten. Wie Messiaen komponierte Jolivet modale Musik. Nun ist allerdings der Begriff der modalen Musik nicht ganz einfach zu fassen. Für unsere Zwecke wird es reichen, wenn wir darin ein Umgehen mit ungewöhnlichen Tonskalen verstehen, die den Rahmen der klassischen Dur-Moll-Tonalität sprengen. Vorbilder für solche Modi, solche Skalen, finden sich z. B. in den alten Kirchentonarten, aber auch in antiken Quellen und in heutiger Musik anderer Kulturkreise, z. B. in der indischen Musik. Messiaen verwendete gern Modi mit bestimmten Symmetrieeigenschaften, die oft ein ganzes Werk bestimmen. Jolivet komponiert vielleicht weniger streng mit unsymmetrischen und auch stärker wechselnden Skalen und entwickelt so ein besonderes, äußerst freies Tonalitätsgefühl. 

Am Beginn von Chant de Linos steht ein solcher Modus, bestehend aus den 7 Tönen as-h-c-cis-d-f-g. Das hört sich – als Skala gespielt - etwa so an: 

Klavier: Skala as-h-c-cis-d-f-g, mehrere Oktaven

Dieser Modus lässt sich offensichtlich nicht als Moll oder Dur einordnen, er hat etwas undefinierbar Schwebendes. Auch ein eindeutiger Grundton – wie ihn jede Dur- oder Molltonleiter als fundamentalen Bezugspunkt hat – ist nicht auszumachen. Je nachdem welcher Basston dazu erklingt, bekommt der Gesamtklang eine andere Färbung, bleibt aber doch irgendwie statisch:

Klavier: Skala + verschiedene Basstöne in Oktaven

In diesem festen klanglichen Rahmen kann sich nun die Melodie der Flöte frei entfalten:

Klavier + Flöte: A 11 Takte

Später wechseln verschiedene Modi sich ab, während des ersten längeren Abschnitts aber beschränkt sich die Musik ganz auf diese 7 Töne, was im Zusammenhang mit den beständig wiederholten rhythmischen Figuren im Klavier dem Ganzen eine eigentümlich beschwörende Wirkung verleiht - eine Wirkung, die Jolivet bewusst anstrebte, suchte er doch gern die Nähe zur urtümlichen Kraft primitiver Kulturen. Gerade die Flöte, für die er zahlreiche Werke schrieb, war nach seinem Empfinden ein mit besonderen spirituellen und magischen Kräften verbundenes Instrument.

In Chant de Linos, „Gesang des Linos“, greift Jolivet auf einen Stoff der antiken Mytholgie zurück. Linos ist der begnadete Sänger und Musiker, eine Art Orpheus-Gestalt. Verschiedene Versionen seiner Geschichte werden erzählt. In einer Fassung bringt er dem Helden Herakles das Leierspiel bei. Sein Schüler allerdings dankt ihm seine pädagogischen Bemühungen nicht, im Streit erschlägt er seinen Lehrer mit ebendieser Leier. 

Die Klage um den Tod des göttlichen Linos deutet Jolivet nun musikalisch aus.  Er nimmt drei Grundelemente: den Schrei, die Klage, den Tanz. Sie sind in ihrer musikalischen Gestalt leicht nachvollziehbar. 

Ungezügelte Gefühlsausbrüche im ff, im ¾-Takt die Schreie:

B 5 Takte

Nach innen gewendet dann die eigentliche Trauerklage, pp und im 5/4-Takt, eine frei geführte Flötenlinie über eher statischen Klängen im Klavier:

C 6 Takte

Das dritte Element, der Tanz, spielt in einem raschen 7/8-Takt mit einem eingängigen, fast folkloristisch anmutenden Thema:

4 Takte nach F, ab Flöteneinsatz, bis G

Diese anfangs noch flächig nebeneinander stehenden drei Charaktere Schrei, Klage, Tanz greifen im Verlaufe des Stückes mehr und mehr ineinander, sie treten in einen Dialog. Wir spielen eine Passage an, die Elemente  von Tanz und Klage verbindet und in der auch die beiden Instrumente besonders dialogisch miteinander agieren: eine sehr rhythmische Figur im Klavier, eine Kantilene der Flöte, die dreimal in je drei Takten neu ansetzend in die Höhe steigt und von einem donnernden Abwärtslauf im Klavier aufgefangen wird.  Solche Dreiergestalten lassen sich im ganzen Stück verfolgen:

L bis M

Der Tanz scheint eine Auflösung der Spannung zu bringen, die Bewältigung der Schmerzerfahrung wie in einem erlösenden Ritus. Vielleicht können wir Chant de Linos als eine Art musikalischer Trauerarbeit verstehen. Es passt jedenfalls zu diesem Gedanken, dass sich in der gewaltigen Coda die vorher verwickelten modalen Skalen mehr und mehr glätten, sämtliche Vorzeichen werden nach und nach aufgelöst; das Stück endet, in der Kirchentonart dorisch Moll, nur auf weißen Tasten.

Hören wir Chant de Linos.





*
*
*
Mauricio Kagel, 1931 in Buenos Aires geboren, gehört zu den markantesten Gestalten in der Neuen Musik. Man hat ihn treffend als „eigenwilligen Unversalisten“ bezeichnet. Kagel studierte Musik, Literatur und Philosophie in Argentinien und lebt seit 1957 in Köln, wo er die Professur für Neues Musiktheater erhielt. Für sein ungeheuer vielseitiges Schaffen, seine Kompositionen, Filme und Hörspiele, seine Arbeit als Dirigent und Regisseur bekam Mauricio Kagel 2000 den hochdotierten Ernst-von-Siemens-Preis – den „Nobelpreis“ der Musikszene.

Auch in seinem Phantasiestück  spielen Elemente des Musiktheaters eine Rolle. In der ebenfalls existierenden Fassung für Flöte, Klavier und Kammerensemble steht das begleitende Kammerensemble, fürs Publikum unsichtbar, hinter einem Wandschirm – die Musik ertönt aus dem Off. Die hier erklingende Fassung für Klavier und Flöte ist natürlich karger, aber dennoch bleibt etwas von der Bühnensituation spürbar. Verschiedene Charaktere treten auf, agieren miteinander, treten wieder ab. Wir hören rasche Szenenwechsel und ungewöhnliche instrumentale Farben. Die Musik spricht nicht nur von sich, sondern spielt mit Assoziationen, sie erinnert an andere Dinge – ein ausdrucksstarkes, manchmal explosives, manchmal inniges, immer aber spannendes Stück, ein Werk voller Überraschungen. Ich rate Ihnen dringend, nicht vor lauter Kunstgenuss die Augen zu schließen; Sie könnten etwas verpassen.

Mit der Höreinführung in ein solches Stück ist es so eine Sache. Würden wir wie vorher bei Jolivet interessante Passagen anspielen und untersuchen, würde manche Überraschung zerstört. Und Witze werden nicht lustiger dadurch, dass man sie erklärt. 

Wir haben uns deshalb etwas anderes überlegt: Die Musiker haben ein paar kurze, prägnante Lieblingsstellen ausgewählt. Ich steuere einige Sätze aus der Feder Mauricio Kagels bei. Kagel hat sich in zahllosen Aufsätzen, Vorträgen und Interviews zu allen möglichen Fragen der Musik und des Musiklebens geäußert, stets eigenwillig, scharfzüngig und poinitiert. Vielleicht hätte er selbst an dieser kleinen Collage aus Originalton Kagel in Musik und Wort seinen Spaß. Ich hoffe jedenfalls, dass unser Experiment Sie in eine angeregte Stimmung versetzt, in dem Sie sein anschließend zu hörendes Phantasiestück mit gespitzten Ohren und geschärftem Geist erleben können. 

Wort-Musik-Collage

Stelle 1

„Die erste Regel für den Beruf des Komponisten heißt: „Sofort wegwerfen!“, sobald auch nur der Schatten eines Zweifels besteht.“ 

Stelle 2

„Bei der Arbeit stelle ich mir andauernd konkrete Situationen vor, ... sie helfen mir, die Musik plastisch und sinnlich zu gestalten.“

Stelle 3
„Ich habe nie aufgehört, Theater zu machen.“

Stelle 4
„Musikhören ist in hohem Maße eine „inexakte“ Tätigkeit.“

Stelle 5
„Woran erkennen Sie, ob ein Einfall brauchbar ist? An der Geschwindigkeit, in der sich die Phantasie beschleunigt.“

Stelle 6
„Viele Hörer schlafen im Konzert mit offenen Augen, das kann auch eine Form des Hörens sein, wenn die Ohren dabei nicht verstopft sind.“

Stelle 7
„Es gibt keine Musik im Naturzustand, sie muß immer wieder neu erfunden werden.“

Stelle 8
„Wenn ich an etwas wirklich glaube, dann an die Phantasie des Rezipienten.“

Die Rezipienten, das sind Sie!





*
*
*
 „Bach ist Anfang und Ende aller Musik“ – Sie kennen den Ausspruch von Max Reger. In unserem Konzert ist Bach Ende aller Musik. Die Triosonate aus dem Musikalischen Opfer, die wir nun hören werden, braucht keine Einführung. Die Musik spricht für sich selbst. Lassen Sie mich stattdessen einen Bogen schlagen, indem ich Ihnen ein paar Sätze aus einem Vortrag zu Bachs 300. Geburtstag vorlese. Der Vortrag trägt den wunderbaren Titel „An Gott zweifeln – an Bach glauben“, und er wurde geschrieben – man ahnt es schon – von Mauricio Kagel. 

„Die uralte Forderung an die akustische Kunst, sie solle nicht die Sprache ersetzen, aber uns genau wie diese ansprechen, hat Bach einfach erfüllt. Die Verpflichtung gegenüber diesem unermesslichen Œuvre wird von einigen, die sich dafür engagieren, oft mit geheimer Militanz betrieben; als bedürfte Bach eines besonderen Konservierungsmittels, um ihn gegen die Umweltschäden der musikalischen Nachwelt zu schützen. Desgleichen ist wohl nicht notwendig. Wenn er, wirklich verstanden und wirklich missverstanden, ein Schwieriger geblieben ist, so ist dies ein Beleg seiner Modernität. Alle Klassiker sind unbequem.“
