René Leibowitz, 1. Satz


Allegro molto
UND STRÖMT UND RUHT 1

„... und strömt und ruht“ – Diese Worte stammen aus einem berühmten Gedicht von Conrad Ferdinand Meyer. Es trägt den Titel „Der Römische Brunnen“, und das dort mit wenigen prägnanten Worten beschriebene Bild des fließenden Wassers lässt sich unschwer als Gleichnis für die fließende Zeit lesen, für ihre Vergänglichkeit, aber auch für die Zeitlosigkeit, die Ewigkeit, die im Erleben des Augenblicks liegen kann.

Zeit „strömt und ruht“ und gibt damit ein einleuchtendes und schönes Bild für Musik, die ebenfalls strömen und ruhen kann. Man hat diese zwei Seiten der Zeit, diese zwei Seiten der Musik, die von Komponisten nach und nach entdeckt und verwirklicht wurden, und die im Laufe der Musikgeschichte in immer neuem Gewand wiederkehren, treffend bezeichnet mit den Stichworten „Zeit als Werden“ und „Zeit als Sein“. Wir wollen in diesem Konzert dem Unterschied im Erleben der Zeit mit Musik und mit Worten nachspüren.

Am Tode Bachs 1750 macht man üblicherweise den Epochenwandel vom Barock zur Klassik fest. Man hat zur Charakterisierung dieses Einschnitts das Fortspinnungsprinzip bei Bach dem Entwicklungsprinzip bei Beethoven gegenüberstellt, eine natürlich schematische Polarisierung, die aber doch etwas Wesentliches und vor allem Hörbares erfasst. Die Kompositionsform der Fuge – so der Musikwissenschaftler Gerhard Nestler – führt zu einer „Überwindung des Nacheinander in der Zeit.“ Sie versucht, aus einem zeitlichen Nacheinander der musikalischen Vorgänge zu einer fast räumlich einthematigen Form durchzustoßen.“ Und in der Untersuchung „Kultur und Zeit“ des Historikers Rudolf Wendorff heißt es: „Die Musik, obwohl in den Ablauf der Zeit eingespannt, ist im Fortspinnungsverfahren kein Geschehen, kein Werden, sondern ein Sein. ... wir verstehen, dass während Beethovens Musik oft mit dem Werden einer Dichtung, Bachs Musik oft mit dem Sein einer Architektur verglichen worden ist.“

Musikalisch greifbarer wird der Unterschied zwischen Zeit als Sein und Zeit als Werden, wenn man die Komposition einer aus einem Guss gearbeiteten Fuge mit einem einzigen alles beherrschenden Thema der Arbeit mit zwei Themen, also einem Geschehen zwischen zwei handelnden Personen in der Sonate gegenüberstellt. Auch wenn man den musikalischen Zeitverlauf von Rezitativ und Arie vergleicht, wird der Gegensatz deutlich. „Während im sprachförmigen Rezitativ im Oratorium sich der eigentliche Gang der Handlung darstellt, wird in der Arie die Uhr gewissermaßen ... angehalten, der Sänger tritt aus den Kulissen, aus dem Rahmen des zeitlichen Handlungsablaufs hervor“, um einer Seelenregung Ausdruck zu geben, die real das Erlebnis eines Augenblicks ist. Fragt man nach den dabei verwendeten musikalischen Mitteln, so überrascht es, dass die objektive Realzeit im Rezitativ rhythmisch frei, mit Tempowechseln, Ritardandi und Fermaten ins Werk gesetzt wird, während die angehaltene subjektive Erlebniszeit in gleichmäßig pulsierendem Metrum und mit festen Taktschwerpunkten, zeitlich also in geordneten Bahnen dargestellt wird. 

Auch im Gegensatz von Präludium und Fuge, die wir jetzt hören, klingt etwas von der Verbindung dieser beiden Musizierformen nach.

J.S. Bach


Preludio, Fuga

UND STRÖMT UND RUHT 2

„Wenn die Barockmusik die Bögen ihrer Melodien spannt, so werden diese auf Taktschwerpunkte bezogen.“ (R. Wendorff) – das ist deutlich zu hören. Jede Note hat im Zeitverlauf ihren klar definierten Platz. Das gibt dem Zuhörer das beruhigende Gefühl einer festen Weltordnung, was sicher ein Grund dafür ist, dass diese immerhin 300 Jahre alte Musik sich ungebrochener Wertschätzung erfreut. Dass Bach natürlich mehr zu bieten hat als nur diese eingängige, gefällige Seite, hat zum Beispiel der Komponist Mauricio Kagel gesehen. Er schreibt: „Wenn er [Bach], wirklich verstanden und wirklich missverstanden, ein Schwieriger geblieben ist, so ist dies ein Beleg seiner Modernität. Alle Klassiker sind unbequem.“ 
Das Gefüge des Taktes und seiner betonten und unbetonten Zeiten hat man immer wieder mit dem Erleben menschlicher Subjektivität und insbesondere mit dem Willen des Menschen in Verbindung gebracht. Bei Hegel heißt es: „Die Befriedigung aber, welche das Ich im Takt durch das Wiederfinden seiner selbst erhält, ist um so vollständiger, als die Einheit und Gleichförmigkeit weder der Zeit noch den Tönen als solchen zukommt, sondern etwas ist, das nur dem Ich angehört und von demselben zu seiner Selbstbefriedigung in die Zeit hineingesetzt ist.“ Wem die tiefsinnige und verschlungene Sprache Sprache Hegels nicht eingeht, der zieht vielleicht die lapidare Formulierung eines Theoretikers von 1719 vor: „Wer nicht taktfest ist, ist auch selten ehrenfest.“ 

Im 20. Jahrhundert wird das alles anders. In keiner anderen Epoche wird das Thema Zeit so intensiv beleuchtet und diskutiert, von Philosophen wie Husserl, von Physikern wie Einstein und von Komponisten wie Strawinsky, Messiaen, Stockhausen und Ligeti, Komponisten, die – auch das ist typisch für unsere Zeit – nicht nur Musik schreiben, sondern auch gerne und ausführlich über Grenzen und Möglichkeiten der Musik sprechen. Die musikalische Zeit als Werden und Sein ist wieder da. Stockhausen spricht von „Struktur und Erlebniszeit“ und von der vertikalen und horizontalen Dimension des Zeitverlaufs, Pierre Boulez von „glatter und eingekerbter Zeit“, Strawinsky von musikalischer Zeit im Gegensatz zu „chronometrischer“ Zeit – Zeit, die wir erleben und Zeit, die wir messen. 

René Leibowitz wirkte als bedeutender Vorkämpfer der neuen Zwölftonmusik in Paris. Er hat sich gern als Schüler von Anton Webern und Arnold Schönberg bezeichnet, was so wohl nicht stimmt, aber er hat sich mit zahlreichen Aufführungen für die für ihn wegweisende neue Musikrichtung eingesetzt, die „Komposition mit 12 nur aufeinander bezogenen Tönen“. Mitunter scheint er dabei päpstlicher als der Papst gewesen zu sein. Er war schockiert, als er in einem Briefwechsel erfuhr, dass Meister Schönberg es mit dem von ihm aufgestellten Verbot der Oktavverdopplung selbst nicht so genau nahm. 

Man hat als Hörer die ungewohnten Tonkonstellationen der Zwölftonmusik im Ohr – oder eben auch nicht im Ohr, weil sie nicht leicht ins Ohr gehen. Man vergisst darüber leicht, dass auf der rhythmischen Ebene, also im Zeitverlauf der Musik ähnlich Verwirrendes geschieht, das vielleicht noch wichtiger für die Neue Musik ist. Rudolf Wendorff nennt das eine „Sensibilisierung des Zeitbewusstseins ... eine Art seelischer Gymnastik, eine Einübung in das Erleben verschiedener Charaktere der Zeit“ – wir können das als Hinweis zum Hören der Musik in den Raum stellen. Der gewohnte tonale Zusammenhalt, der jeder Tonhöhe eine klare Bedeutung gab, wird in der „atonalen“ Musik außer Kraft gesetzt. Schönberg selbst lehnte den Begriff Atonalität übrigens ab und sprach lieber von polytonaler oder pantonaler Musik. 

Mit Metrum und Takt geschieht in der Zwölftonmusik etwas Ähnliches wie mit Tonhöhen und Zusammenklängen, was vor allem im 1. Satz der Sonate von Leibowitz, den wir schon gehört haben, deutlich wird. Leibowitz notiert regelmäßige Takte, aber er umspielt die Taktschwerpunkte durch ständige Synkopen, lässt Takte vorzugsweise mit einer Pause beginnen, setzt Motive unter Missachtung des Taktschemas, durchbricht ständig den vorgegebenen Takt und den vorgegebenen metrischen Puls. Er schafft einen Zeitverlauf und arbeitet gleichzeitig gegen ihn. Auffällig ist die Ungleichzeitigkeit der Musik. Die vereinzelten Töne der beiden Instrumente kommen selten zusammen. Die Musiker müssen sich also mehr denn je an einem durchgehenden Puls orientieren, der für den Hörer aber gezielt unkenntlich gemacht wird. Die Musik verlässt den Verlauf der Zeit, kürzt ihn ab, bildet ihn um, durchkreuzt ihn.

Im zweiten Satz dagegen bleiben durchgehende Achtel oder Viertel meist hörbar. „Canon“ steht da als Satzüberschrift, im strengen Sinne eines Kanons ist das kaum nachvollziehbar, aber man hört eine lockere Form der Imitation zwischen den Stimmen, die auf das alte Modell der ruhenden Zeit zurückgreift. Man kann sich nämlich vorstellen, dass ein Kanon sozusagen eine Schleife in die Zeit knüpft, indem er eine Melodie exakt wiederholt. Zwischen den Stimmeinsätzen ist objektiv Zeit vergangen, aber im musikalischen Zeitverlauf sind wir wieder an der gleichen Stelle, musikalisch ist keine Zeit vergangen. In der Fuge wird dieses Prinzip kunstvoller und auf höherer Ebene angewendet, um mit musikalischen Mitteln „Zeit als Sein“ zu verwirklichen.

Der dritte Satz der Sonate „strömt und ruht“ – nichts anderes besagt nämlich die Tempoangabe scorrevole e tranquillo. Wie man es traditionell vom Schlusssatz einer Sonate erwarten darf, steckt viel Tänzerisches darin, wenn auch in einer freien Mischung rhythmischer Figuren, die wie in einem Maskenspiel auf der Bühne auftauchen, eine schnelle skurrile Geste vollführen, um gleich wieder hinter den Kulissen zu verschwinden.

René Leibowitz (1913 - 1972) 
Sonate für Flöte und Klavier, op.12b (1944)




Allegro molto - Largo assai - Scorrevole e tranquillo

UND STRÖMT UND RUHT 3 

„Episoden“ nennt der australische Komponist Don Banks seine Stücke für Flöte und Klavier. Es sind abwechslungsreiche, musikantische, farbige, spielerische Stücke, manchmal markant rhythmisch, manchmal freischweifend lyrisch. Sie mischen verschiedene Tempi und Taktarten, sie experimentieren mit Klangfarben und rhythmischen Mustern.

Don Banks hätte seine Komposition mit gutem Recht auch Sonate nennen können. Die drei Sätze Allegro – Adagio –Moderato folgen dem klassischen Sonatenmuster Schnell – langsam –schnell, das drei unterschiedliche Arten von Zeitverlauf zu einem Ganzen zusammenschweißt. 

In Ausdehnung und musikalischen Gewicht stehen die Three Episodes von Don Banks der Sonate von Leibowitz sicher nicht nach, nur der Titel klingt bescheiden und unverbindlich. Eine Episode, das ist von der Wortbedeutung her eigentlich ein „Hinzukommendes“, im altgriechischen Drama ein eingeschobener Teil, eine unbedeutende Nebenhandlung. Episode als musikalische Form suggeriert eine fantasievolle, freie, improvisierende Kompositionsweise. 

Wir nehmen das zum Anlass, den Hörer in einer gewissermaßen episodischen Form in das Stück einzuführen, indem wir einige charakteristische Stellen der Komposition herauszugreifen und ihnen in kurze Textpassagen gegenüberzustellen, quasi als Kontrapunkt des Wortes zur Musik. Es sind Zitate von Komponisten, von Dichtern, von Philosophen, und jedes nähert sich von einer anderen Seite her dem Rätsel Zeit und dem Rätsel Musik. 

(1) „Die Musik ist eine Kunst, die sich in der Zeit abspielt. Aber die Vorstellung ... des Kunstwerks beim Komponisten ist davon unabhängig, die Zeit wird als Raum gesehen. Beim Niederschreiben wird der Raum in die Zeit umgeklappt. Für den Hörer ist der Vorgang umgekehrt: erst nach dem zeitlichen Ablauf des Werks übersieht er es als Ganzes, seine Idee, seine Form, seinen Inhalt.“

Arnold Schönberg


Schnipsel Don Banks

(2) „Eingesperrt sind wir ja alle; wenn wir die Mauern nicht sehen, so ist es, weil wir das Freie nicht kennen. Die Zeit, das ist so ein Eingesperrtsein; sie ist die Hauptmauer. Nichts können wir rein, ohne ihr Dazwischenreden, erleben. Alles kennen wir nur aufgelöst ins Lösemittel der Zeit. Zeit ist unser Kerker. Aber das Fenster darin ist sie auch.“

Erhart Kästner


Schnipsel Don Banks

(3) „Der Augenblick ist nicht eigentlich das Atom der Zeit, 

sondern das Atom der Ewigkeit.

Es ist der erste Reflex, die erste Spiegelung der Ewigkeit in der Zeit, 

ihr erster Versuch, 

die Zeit gleichsam anzuhalten.“

Sören Kierkegaard


Schnipsel Don Banks

 (4) „Wenn Newton wirklich gemeint hat – sagte Austerlitz – die Zeit sei ein Strom wie die Themse, wo ist dann der Ursprung der Zeit und in welches Meer mündet sie endlich ein? Jeder Strom ist, wie wir wissen, notwendig zu beiden Seiten begrenzt. Was aber wären, so gesehen, die Ufer der Zeit?
W.G. Sebald


Schnipsel Don Banks

 (5) „Hm, zweite Frage“, knurrte der König.

„Wo beginnt die Ewigkeit, und wo hört sie auf?“

Das weise Hirtenbübchen überlegte eine kleine Weile, 

hob den Finger und sagte: 

„Hier an der Spitze meines Fingers beginnt sie, 

dann umkreist sie die Zeit, 

und schon in dieser Sekunde ist sie wieder zurück.“

Dann schnippte er mit dem Finger:

„Schnipp, das ist sie. Habt Ihr’s gehört?“

Janosch


Schnipsel Don Banks

 (6) „Hören heißt, sich der Zeit ausliefern. Jeder Augenblick kann einen Wechsel, eine Überraschung bringen – oder auch die kontinuierliche Fortsetzung eines gerade erreichten Zustands. Wir müssen unsere Aufmerksamkeit trainieren, um ständig auf der Hut sein zu können.“

Hans Zender

Don Banks (1923 - 1980): 

Three Episodes für Flöte und Klavier (1964)




Lento/Allegro – Adagio – Moderato ritmico

GUERNICA
Um einen Zeitbezug anderer Art geht es in dem Klavierstück Guernica. Es ist das einzige Werk in diesem Konzert, das sich konkret auf ein zeitgeschichtliches Ereignis bezieht und stammt von einem Komponisten, der wie ein Biograf es ausgedrückt hat „von der Geschichte gezeichnet“ und „einer der wachsamsten musikalischen Chronisten seiner Epoche“ war. 

Den Namen Paul Dessau verbindet man heute im Allgemeinen mit den Dramen von Bertolt Brecht, für den er zahlreiche Bühnenmusiken komponierte. Die Zusammenarbeit mit Brecht seit 1942 war in der Tat prägend für Dessau, aber seine entschiedene Politisierung begann schon Jahre früher. Die Zerstörung der Stadt Guernica im spanischen Bürgerkrieg durch faschistischen Luftterror wurde von Picasso zum Thema seines berühmten Gemäldes gewählt; Paul Dessaus Klavierstück bezieht sich auf das ihn erschütternde Ereignis und auf Picassos Bild. Er war damals in Paris im Exil, wohin er gleich nach der Machtergreifung hatte fliehen müssen, denn in Deutschland war er einer dreifachen Verfolgung ausgesetzt – als Linker, als Jude und als Komponist sogenannter „entarteter Musik“. Die Zwölftonmusik, jene „epochemachende Erfindung eines Juden“ studierte er in Paris bei René Leibowitz, dem er im Gegenzug Unterricht im Dirigieren gab. Seinem Lehrer und Freund ist das Klavierstück Guernica auch gewidmet. 

1937 wurde Picassos Monumentalgemälde im spanischen Pavillon der Pariser Weltausstellung präsentiert. Paul Dessau stand lange davor und notierte: „Ich sah Guernica und stand wie gelähmt. Wir sehen die Ruinen einer geborstenen Welt, Wahnsinn, Hass, Verzweiflung.“ 
Paul Dessau (1894 - 1979) 
Guernica (nach Picasso) für Klavier solo (1937)

LACONISME DE L’AILE

Die Gliederung der musikalischen Zeit durch einen streng durchlaufenden Puls – wie sie im Ticken eines Metronoms sinnfällig wird – wurzelt nicht zuletzt im Tanz, in der gleichmäßigen rhythmischen körperlichen Bewegung. Die Partita von Bach, die wir später hören werden, ist im Wesentlichen eine Suite von Tanzsätzen, eingeleitet von Präludium und Fuge.

Die zweite Wurzel der Musik neben dem Tanz ist die Sprache, die zwar lange und kurze Silben kennt, die langsamer oder schneller fließen kann, aber nicht an einen durchlaufenden Puls gebunden ist. Sprache setzt immer neu an, vollzieht einen Bogen, macht eine Geste, setzt ab und beginnt wieder. Sprache entsteht aus dem Atem, und die Flöte ist von allen Instrumenten diesem Urphänomen des menschlichen Lebens am nächsten; sie ist im Übrigen auch das älteste Instrument: 35.000 Jahre alt sind die Knochenflöten, die vor wenigen Jahren auf der Schwäbischen Alb gefunden wurden.

Die finnische Komponistin Kaija Saariaho geht in ihrem Flötensolostück Laconisme de l’aile vom Sprachklang aus, sie lässt den Klang des Gedichtes – es handelt vom Flug der Vögel - in den Klang des Instrumentes hineinwachsen. Der musikalische Zeitverlauf ist entsprechend frei, ungebunden, gestisch, sprachbestimmt. Erst gegen Ende bauen sich schnelle pulsierende Figuren auf, anschwellend und abschwellend, bevor das Stück wieder in den Klang des Atems zurückgenommen wird. 

Es ist das einzige Stück dieses Konzerts, dem ein Text zugrundeliegt. 

Laconisme de l’aile – Nichts als ein Flügelschlag

Sie kennen ihren Schatten nicht

und wissen nichts vom Tode

als die Unvergänglichkeit, 

die sich im fernen Rauschen

des großen Wassers verzehrt.

Sie ziehen vorüber 

lassen uns zurück,

und wir sind nicht mehr dieselben.

Sie sind der Raum,

den nur das Denken durchdringt.

Kaija Saariaho (geb. 1952) 
Laconisme de l’aile  für Flöte solo (1982)

 UND STRÖMT UND RUHT 4

„ ... die Zeit ist kein Strom. Sie ist ein Meer. Was wir für unaufhaltsames Versinken nehmen, ist nur die schwebende Bewegung von Ebbe und Flut ...“

„ ... die Zeit weiß, dass ich als Kind der Gleiche war wie in der letzten Nacht. Ich nur bin es, der nicht weiß, wie ahnungsvoll, wie erinnerungsvoll ich gewachsen bin. Ich meine, ich sei ich selbst nur nacheinander, und sie, die Zeit meint, ich sei es zugleich. Für sie ist kein Unterschied zwischen gestern und heute. Was ich heute spiele, hat sie schon immer gehört.“

„ ... die Zeit ist kein Strom, sie ist ein Meer.“

Was könnte besser als diese Worte von Hans-Henni Jahn aus seinem Roman „Fluss ohne Ufer“ als Einleitung zur Partita von Bach dienen, die wir nun abschließend hören? 

J.S. Bach (1685 – 1750)

Partita c-Moll für Flöte und Klavier




Preludio – Fuga - Sarabande – Gigue
1
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