Höreinführung zum Konzert

Wie die Zeit vergeht
Christian Schomers 2003

Programm:
Messiaen, Bach, Schomers, Vasks, Bernstein, Gubaidulina
So 6.4.2003, 20 Uhr Tübingen Fichtehaus 
Olivier Messiaen (1908-1992)

Le Merle Noir (1952) für Flöte und Klavier

Johann Sebastian Bach (1685-1750)
Sonate e-Moll, BWV 1034




Adagio ma non tanto - Allegro - Andante - Allegro

Olivier Messiaen (1908-1992)

Le Merle Noir (1952) für Flöte und Klavier

        * * * * *

Christian Schomers (* 1953)

Sternensaat (2002) für Flöte und Klavier

Pēteris Vasks (*1946)


Landschaft mit Vögeln (1980) für Flöte solo

Leonard Bernstein (1918-1990)
Touches - Chorale, Eight Variations 

and Coda für Klavier solo

Sofia Gubaidulina (*1931)
Allegro Rustico (1963) für Flöte und Klavier

Nastasja Nürnberger (Flöte), Herwig Rutt (Klavier), Christian Schomers (Höreinführung)

Olivier Messiaen: Le Merle Noir (1952) für Flöte und Klavier

“Wie die Zeit vergeht” ist das Motto unseres heutigen Konzerts, in dem wieder Bach und Neue Musik einander gegenüberstehen. „Wie die Zeit vergeht“ ist auch der Titel eines Aufsatzes von Karlheinz Stockhausen aus dem Jahr 1956, ein Aufsatz, der Aufsehen erregt hat und für die Entwicklung der Neuen Musik in der zweiten Hälfte des 20. Jahrhunderts wegweisend werden sollte. Stockhausen untersucht dort die Bedeutung der Zeit für die Musik. Er macht deutlich, dass Zeit eine grundlegende Ordnungskategorie ist, die alle Elemente der Musik bestimmt. Im Bereich des Rhythmus leuchtet das sofort ein, sind doch Notenwerte nichts anderes als genau definierte Zeitdauern bzw. Dauernverhältnisse. Die hochkomplexe Organisation der Zeit in Takt, Metrum und Rhythmus, wie sie die abendländische Musik im Laufe von Jahrhunderten entwickelt und verfeinert hat, macht das Zusammenspiel eines Orchesters überhaupt erst möglich. 
Aber auch in anderen Elementen der Musik, so führt Stockhausen aus, ist die Zeit am Werk. In Melodie und Harmonie spielen versteckte Zeitproportionen eine Rolle, denn die Höhe eines Tones ist bestimmt durch die Zahl der Grundschwingungen pro Sekunde, also auch durch Zeitverhältnisse (Stockhausen spricht von Phasendauern). Die Klangfarbe eines Tones schließlich entsteht akustisch gesprochen aus Formanten, also aus der unterschiedlichen Zusammensetzung aus Obertönen, und ist damit ein wiederum übergeordnetes Zeitphänomen.
Offensichtlich wirken in den Elementen der Musik verschiedene Zeitskalen zusammen. Die kürzeste Zeitskala, die „Mikrozeit“, bestimmt die Klangfarbe des Tones (Stockhausen spricht auch von Klangrhythmus). Eine mittlere Zeitskala wirkt in den Tonhöhen von ca. 10000 bis herab zu 16 Schwingungen pro Sekunde. An diesem Punkt endet in der Tiefe die Tonhöhenunterscheidungsfähigkeit des Ohrs. Aber genau an dieser Stelle beginnt das Gehör, Einzelereignisse zu unterscheiden, die ästhetische Qualität kippt gewissermaßen um, und damit setzt die Wahrnehmung von rhythmischem Geschehen ein – die langsamste Zeitskala. Eine noch langsamere Zeitskala könnte man, den Gedankengang weiterspinnend, im Bereich der musikalischen Form ausmachen, indem man etwa fragt: wie stehen die einzelnen Abschnitte einer Sinfonie in ihrer zeitlichen Proportion zueinander? Das ist ein Gedankengang, den Stockhausen in seinem Aufsatz nicht weiter verfolgt, der aber beispielsweise Sofia Gubaidulina in ihrem späteren Werk sehr beschäftigt hat. 
Die weitreichenden Schlussfolgerungen, die Stockhausen aus diesen Überlegungen für seine kompositorische Arbeit zieht, sollen uns hier nicht interessieren, aber der Grundgedanke, dass Zeitorganisation alle Elemente der Musik durchdringt, kann uns als roter Faden dienen, der die heute gespielten Werke miteinander verbindet. Insbesondere dem unterschiedlichen Vorgehen der Komponisten bei der Ausarbeitung des Rhythmus wollen wir nachspüren. 

Eine Komposition von Stockhausen ist in dem Konzert nicht dabei, dafür andere Werke, die nicht aus dem „mainstream“ , dem Zentrum der Neuen Musik stammen, sondern gewissermaßen in der Peripherie anzusiedeln sind.
Den Amerikaner Leonard Bernstein beispielsweise bringt man normalerweise nicht mit Neuer Musik in Verbindung, obwohl der experimentierfreudige Dirigent und Komponist auch auf diesem Gebiet Reizvolles geschaffen hat, wie sein Klavierstück Touches zeigen wird. Aus der anderen Himmelsrichtung kommen die russische Komponistin Sofia Gubaidulina, von der Allegro rustico gespielt wird, und der in Lettland geborene Komponist Pēteris Vasks mit seinem Flötensolostück Landschaft mit Vögeln.
Eine Randstellung anderer Art nimmt Olivier Messiaen ein, zweifellos einer der ganz Großen in der Musik des 20. Jahrhunderts, der aber immer einen eigenwilligen Kurs gesteuert und sich von den jeweils angesagten Richtungen – Serialismus, Postserielle Musik, Neue Einfachheit und was dergleichen Schlagworte mehr sind – bewusst ferngehalten hat. Le Merle Noir haben wir soeben gehört und werden es nach einigen einführenden Worten ein zweites Mal – vielleicht ein bisschen anders – hören. 
Zunächst aber beginnen wir ganz traditionell mit Bach.  Zur Einleitung zitiere ich einige höchst verwunderliche Sätze über seine Musik:

„Die Klassiker, im abendländischen Sinne des Wortes, sind schlechte Rhythmiker oder vielmehr Musiker, die den Rhythmus überhaupt nicht kennen. In der Musik Bachs finden sich harmonische Farben, eine außergewöhnliche kontrapunktische Arbeit, das ist wunderbar und genial, aber es gibt keinen Rhythmus.“
Johann Sebastian Bach

Sonate e-Moll, BWV 1034

„Die Klassiker, im abendländischen Sinne des Wortes, sind schlechte Rhythmiker oder vielmehr Musiker, die den Rhythmus überhaupt nicht kennen. In der Musik Bachs finden sich harmonische Farben, eine außergewöhnliche kontrapunktische Arbeit, das ist wunderbar und genial, aber es gibt keinen Rhythmus.“
Die soeben zitierten Sätze hat kein Geringerer als Olivier Messiaen gesagt, einer der wie alle Musiker Bach sehr schätzte und sicher wusste, wovon er sprach. Das macht sie umso rätselhafter. Der große Bach soll keinen Rhythmus haben? Wie ist das zu verstehen?
Messiaen hat es bedauert, dass in der üblichen Ausbildung des Musikers oder Komponisten das Gebiet des Rhythmus nicht eigens thematisiert wird. Man untersucht Akkorde und ihre Beziehungen zueinander in der Harmonielehre, man erlernt die Gesetze der Melodiebildung im Fach Kontrapunkt, aber Rhythmik als Fach - das gibt es nur für kleine Kinder. Ein erstaunlicher Befund, wenn man bedenkt, dass Musik ja die Zeitkunst schlechthin ist. „Die Zeit ist eine der merkwürdigsten Schöpfungen Gottes“ sagt Messiaen und: „Wir Musiker haben die große Gabe, die Zeit zu zerteilen und umzukehren.“
Mit de Stichwort „Zerteilung der Zeit“ ist ein Grundprinzip unserer Notenschrift benannt. Die Ganze Note als Grundeinheit wird halbiert, die entstehenden Halben Noten werden in Viertel unterteilt, diese in Achtel, Sechzehntel usw. Fortwährende Halbierung ist der Normalfall, davon abgeleitet sind Triolen, Quintolen usf. So entsteht das ganze Spektrum verfügbarer Notenwerte. 
Was uns da als normal erscheint, ist allerdings bei Licht betrachtet überhaupt nicht zwingend. Stockhausen schlägt in seinem Aufsatz originelle Alternativen zur Behandlung der Zeit vor, er erwägt z.B. ein „Dauernklavier“, bei dem mechanisch nicht die Tonhöhe sondern die Tondauer festgelegt wird oder er verblüfft mit der Frage: warum gibt es eigentlich keine einzelne Triolen-Note?

Auch Messiaen interessiert ein anderer als der traditionelle Weg der musikalischen Zeitgestaltung, nämlich nicht der gewissermaßen analytische Weg der Division von Zeitdauern, sondern der umgekehrte „synthetische“ Vorgang, bei dem aus kleinsten Einheiten durch Addition größere Gebilde entstehen. Ein typisches, auch in Merle Noir anzutreffendes Verfahren reiht Achtel und aus ihnen durch Dehnung entstanden zu denkende punktierte Achtel in freier Folge aneinander. 

NOTENBEISPIEL, Takt 9 ff.
Diese zwei Grunddauern (man müsste an ein Metronom denken, das ungleich tickt) fügen sich Taktgebilden von 10/16, 11/16, 5/16, 6/16, 7/16 Sechzehntel Länge. Von Takten kann man hier eigentlich nicht mehr reden; es gibt logischerweise keine Taktangaben. Offensichtlich bevorzugt Messiaen hier die „krummen“ Zahlen, wie sie in den traditionellen Taktarten 3/4, 4/4, 6/8 usw. nicht möglich sind. 

Diese Freude am Irregulären, nicht-Periodischen  erhellt uns nun auch Messiaens obige Behauptung, Bach habe keinen Rhythmus. „Rhythmisch“ nämlich ist eine Musik, so definiert Messiaen, „die dieWiederholung, das Ebenmaß und die gleichen Unterteilungen meidet, die … inspiriert ist von den Bewegungen in der Natur, Bewegungen von freier und ungleicher Dauer.“ Nicht-„rhythmisch“ ist dann logischerweise der Militärmarsch, eine Musik die Messiaen hasst wegen ihrem „unnatürlichen Gleichmaß der Schritte“. Auch der Jazz mit seinem durchgehenden Beat ist ihm suspekt, und unrhythmisch in diesem Sinne ist eben auch der friedlich fließende Puls in der Musik Bachs.
Inspirationen für solche in einem lebendigen Sinne „rhythmische“ Musik holte sich Messiaen aus dem Studium der altgriechischen Metrik, den Deĉi-Tala-Rhythmen Indiens, aber auch aus dem Erlebnis der Natur, der Erhabenheit der Berge, der Weite der Sterne und – so in Merle Noir – dem Gesang der Vögel. Vögel haben ihn sein Leben lang fasziniert, er hat ihre Gesänge belauscht, systematisch studiert, aufgezeichnet und in zahllosen Kompositionen verwendet. Diese ernsthafte Arbeit als Vogelkundler war ihm so wichtig, dass sogar auf seiner Vistienkarte stand: Olivier Messiaen: Komponist – Ornithologe – Rhythmiker.
HÖRBEISPIEL Takt 9 ff, Echospiel zwischen Flöte und Klavier

Wenn solche „lebendigen“ Rhythmen enger ineinander geschoben, gesteigert werden, wird auch deutlich, was Messiaen an diesen „krummen“ Zahlen, besonders Primzahlen so reizte. Da wird ein melodisches Thema von 17/16 


HÖRBEISPIEL Seite 5, Zeile 2, Klavier einstimmig

im dreistimmigen Kanon mit einem Achtel Abstand gebracht. Die Taktgebilde überlagern sich in klanglich überaus reizvoller Weise, wie es eine Melodie im glatteren 4/4-Takt nicht könnte. 

HÖRBEISPIEL dieselbe Stelle Kanon dreistimmig

Hören wir das ganze Stück ein zweites Mal.

Olivier Messiaen

Le Merle Noir (1952) für Flöte und Klavier

Christian Schomers
Sternensaat (2002) für Flöte und Klavier

Als Sammler von Vogelstimmen fühlt sich der 1946  in Lettland geborene Pēteris Vasks dem Vogelkundler Messiaen wahlverwandt. Naturbilder spielen in seiner Musik eine wichtige Rolle; Werktitel wie Herbstmusik oder Landschaft der ausgebrannten Erde belegen das. In seiner Streichersymphonie nennt er den Vogelgesang „Stimmen des Lebens“. Für ihn, der als Kind die russische Okkupation seines Landes und stalinistische Säuberungen miterleben musste, sind Vögel auch nicht zuletzt ein Symbol der Freiheit.
Verglichen mit der Komplexität von Le Merle Noir ist Landschaft mit Vögeln sparsam, geradezu karg komponiert. 


NOTENBEISPIEL Zeile 1 bis 3

Im Notenbild wird sichtbar, dass es hier keine metrisch gegliederte Zeitordnung, keinen durchlaufenden Puls gibt, sondern sozusagen eine naturhaft offene Zeit. Da sind stehende Töne mit Dauernangabe; sich verwandelnde Motive werden unablässig wiederholt, füllen einen Zeitraum aus; es finden allmähliche Übergänge zwischen schnell und langsam statt. Die Musik ist über weite Strecken nahe an der Stille komponiert, mitunter verklingt der Ton im Klappengeräusch. Lange Pausen, in ihrem Gewicht abgestuft, sind tragendes Element des musikalischen Aufbaus. Hier ist frei fließende Zeit auskomponiert. Der Titel Landschaft trifft; um es mit den Worten der Flötistin auszudrücken: „An den Außenrändern wächst die Landschaft in den Raum.“ Die formale Anlage ist übrigens ganz klassisch nach dem Muster langsam-schnell-langsam: drei ineinander übergehende Teile misterioso – allegro drammatico – misterioso. 
Pēteris Vasks

Landschaft mit Vögeln (1980) für Flöte solo

Beim Klavierstück von Leonard Bernstein, einem Variationenwerk, fasse ich mich kurz und gebe nur ein paar Hinweise zum Titel, mit dessen Vieldeutigkeit der Komponist spielt. „Touches“, französisch aufgefasst, kommt von „tasten“ und meint auch die Tasten des Klaviers. In ähnlicher Bedeutung wird das englische Wort „touch“ für die Anschlagsqualität des Klavierspielers verwendet, bedeutet aber auch soviel wie „Andeutung“, „Hauch“ (a touch of garlic). Schließlich hat „touch“ auch einen schönen Doppelsinn als seelische Qualität. Die Musik, so will es Bernstein, soll unsere Herzen berühren, sie soll den Hörer „rühren“. Gewidmet ist „Touches „to my first love, the keyboard“.
Bernstein   Touches - Chorale, Eight Variations and Coda für Klavier solo

In der Behandlung des Rhythmus geht die geht die 1936 geborene Sofia Gubaidulina einen ganz anderen Weg als Messiaen und Vasks. In ihrem Allegro rustico (ländliches Allegro, aber auch rustico = bäurisch, ungehobelt) springt zunächst das Gleichmaß des Geschehens in Auge und Ohr

NOTENBEISPIEL Anfang drei Zeilen
Die Flöte reiht eingängige, fast stereotype Melodiefetzen aneinander, die sich am Beginn auf gebrochene Mollakkorde stützen: as-Moll-Aufstieg, eine überraschende Wendung nach e-Moll, fis-Moll-Abstieg


HÖRBEISPIEL, Flöte Zeile 1 bis 3 Mitte
Dazu tritt im Klavier ein monoton durchlaufender Viertelschlag, der im ganzen Stück als harter ununterbrochener Beat hörbar bleibt.


HÖRBEISPIEL, Klavier Zeile 1 bis 3 Mitte

In einem atemlosen Tempo (Viertel = 160) brettert das Stück bis fast zum Ende durch, wartet aber am Schluss noch mit Überraschungen auf. 


HÖRBEISPIEL Ziffer 6 bis 7

Erinnern wir uns: Nach Messiaens Auffassung wäre das wieder eine höchst unnatürliche, völlig un-„rhythmische“ Militärmusik. In dieser Hinsicht ist Allegro rustico völlig starr – aber vielleicht nur, um auf anderem Gebiet umso mehr Bewegung zu ermöglichen, so wie ein Bach-Präludium in lauter gleichmäßigen Notenwerten, also rhythmisch zumindest vordergründig völlig gestaltlos abrollen kann, um dafür im Bereich der Harmonik umso größeren Reichtum zu entfalten. 

Um Harmonik aber geht es Sofia Gubaidulina nicht, denn was da am Beginn des Stüvkes zu hören war, waren wie wir hörten ganz traditionelle Akkorde, wenn diese auch aus ihrem ursprünglichen Funktionszusammenhang herausgerissen werden. Überhaupt geht es nach Überzeugung der Komponistin in der zeitgenössischen Musik nicht darum, im Bereich der Tonhöhen, sondern auf dem Feld des Rhythmischen nach Neuem zu suchen. In früheren Epochen, so führt sie aus standen andere Fragen im Mittelpunkt, und sie kleidet ihre Überlegungen in das hübsche Bild von den drei Bäumen der Musikgeschichte. Danach lässt sich die Musik jeder musikalischen Epoche in ihrem inneren Zusammenhag als ein Baum mit Wurzeln, Stamm und Blätterwerk beschreiben. In der linearen Periode, also der Musik vor Bach, war die Melodie die Wurzel, auf der alles Weitere gründete: Rhythmus (Stamm) und Harmonie (Blätter). In der homophonen Epoche – die Zeit von Barock, Klassik, Romantik, also unsere klassische Musik im weiteren Sinne – werden die Rollen vertauscht: die alles beherrschende Harmonie ist nun die Wurzel, die die Melodie als Stamm bildet, der dann den Rhythmus hervortreibt. Heute ist die Situation noch einmal anders. Der Rhythmus, so sagt Gubaidulina, ist jetzt die Wurzel, die Harmonie der Stamm, und erst an letzter Stelle kommt das Blätterwerk der Melodie. 
Man soll ein solches Schema gewiss nicht überstrapazieren, aber es wirft doch ein Licht auf das musikalische Denken der Komponistin und macht beispielsweise plausibel, warum ein Hörer der in einem Orchesterstück von Ligeti auf eine schöne Melodie wartet möglicherweise enttäuscht werden wird. 
Sofia Gubaidulina legt stattdessen den Schwerpunkt ihrer Arbeit auf das Gebiet von „Rhythmus und Form“ – eine Verbindung die wieder an Stockhausen Überlegungen anknüpft. Der Komponist, so sagt sie, „muss nur noch die Wurzel, also den Rhythmus, gießen, um sich dann den Gewalten der Einbildungskraft zu überlassen.“ 

Nun ist der Rhythmus in Allegro rustico eher formelhaft, eintönig. Ganz anders als bei Messiaen haben wir einen durchgehenden simplen 3/4-Takt. Der allerdings wird immer wieder an charakteristischen Stellen durch 2/4-Takte unterbrochen; der militärische Gleichschritt gerät aus dem Trott – wie sich ja überhaupt im 3/4-Takt nicht besonders gut marschieren lässt. Ich denke, diese unvermittelten Wendungen, das Schroffe, geradezu Hinterhältige des Geschehens macht den Charakter des Stückes aus. Es gibt einen einleuchtenden, eingängigen Vordergrund, aber darüber oder darunter eine zweite rätselhafte Ebene. Allegro rustico ist eine Musik, die den Hörer bewusst in die Irre führt, die immer wieder Haken schlägt.
Sofia Gubaidulina        Allegro Rustico für Flöte und Klavier
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