
Eine  Bühne  für  den
Spitzentanz: Ballett am Rhein
mit b.13
geschrieben von Eva Schmidt | 14. November 2012
Nach  zahlreichen  Performances  auf  Industriehalden,  in
Fabrikhallen  oder  genreüberschreitend  im  Museum  ist  es
tatsächlich  wieder  einmal  eine  interessante  Erfahrung,  ein
klassisches Ballett zu sehen: Virtuoser Spitzentanz im weißen
Röckchen, Tänzerinnen leicht wie Pusteblumen, ihre Bewegungen
akkurat, perfekt und hochmusikalisch.

Und die Musik kommt nicht vom Band. Auf allerhöchstem Niveau
bietet der dreiteilige Ballettabend b.13 des Balletts am Rhein
Düsseldorf  Duisburg,  ausgehend  von  George  Balanchines
„Concerto Barocco“, über Hans van Manens „Kleines Requiem“ bis
hin zu Martin Schläpfers „Ungarischen Tänzen“, einen kurzen
Gang durch die Tanzgeschichte.

Dabei ist Balanchines Choreographie zu Bachs Musik von 1941
strenggenommen natürlich „neoklassisch“ zu nennen, auch weil
er die klassische Formensprache behutsam zu variieren beginnt.
Trotzdem: Die Tänzerinnen im Eröffnungsstück bewegen sich als
homogene Einheit, die auch der einzige hinzukommende Tänzer
nicht zu stören vermag. Der Bühnenhintergrund ist lichtblau,
ansonsten zählen nur Musik und Bewegung, andere Ablenkungen
sind nicht zugelassen. Erstaunt stellt man fest: Das genügt
vollkommen,  zumal  auch  das  Zusammenspiel  mit  den  beiden
Violinen perfekt funktioniert.

Zeitsprung: In Hans van Manens Choreographie von 1996 sind
Beziehungen das Thema. In einer Art Reigen stört immer ein
hinzukommender Tänzer den innigen Pas de deux des tanzenden
Paares.  Eifersucht,  Zorn  und  Leidenschaft  sorgen  für  eine
emotionale Hochspannung, die die Tänzer in eine vibrierende
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Körpersprache  übersetzen.  Dabei  entwickeln  sich  auch
unvorhergesehene Konstellationen: Finden zwei Männer zusammen,
muss die Frau alleine bleiben. Für einen unglücklichen Ausgang
spricht, dass van Manen das Stück für eine ungerade Zahl von
sieben Tänzern konzipiert hat. Einer wird schließlich einsam
sein – doch wer weiß, vielleicht kann er so zu neuen Ufern
aufbrechen?

b13 Ungarische Taenze, FOTO:
Gert Weigelt

Als erwarteter Höhepunkt des Abends springt Martin Schläpfer
mit seiner Uraufführung von Brahms‘ ungarischen Tänzen einen
Schritt weiter in die Gegenwart. Energie, Lebensfreude und
süffige  „Zigeunermusik“,  schwungvoll  dargeboten  von  den
Düsseldorfer Symphonikern, zeigen Temperament und Spielfreude
der Compagnie. Aufbauend auf dem klassischen Repertoire eines
Balanchine  sowie  den  Errungenschaften  des  modernen  Tanzes
eines Hans van Manen, zeigt Schläpfer hier wieder seine ganz
eigene, wunderbar ironische Tanzsprache. Da wedeln die Tänzer
mit ungarischen Fähnchen, nur eine hat sich die europäische
Flagge umgehängt, darunter bleibt sie nackt, um dann verschämt
von der Bühne zu schleichen.

Auch das Zigeunerleben hat mit idyllischen Vorstellungen wenig
zu tun. So lustig die Tänze, so hitzig bricht das Temperament
auf – bis hin zur angedeuteten Vergewaltigung am Bühnenrand.
Die  halbstarken  Männer  tragen  Schlagstöcke  und  das  alte
Bauernpaar in Tracht wird zum Schluss kalt und steif von der
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Bühne getragen. Man braucht die alten Leutchen nicht mehr, die
Zukunft gehört den Individualisten. Das ist allerdings eine
Steilvorlage für die großartigen Tänzer des Balletts am Rhein,
ihrer  Lust  an  der  Improvisation  und  an  der  kreativen
Ausgestaltung  der  Charaktere.  So  wird  der  (politische)
Kommentar zu Ungarn zugleich durchdrungen vom Lebensgefühl der
Tänzer heute, das sie heraustreten lässt aus dem tänzerischen
Kollektiv.

Auf diese Weise stellt der Tanzabend eine innere Verbindung
her zwischen seinen drei Choreographien, die auch zu einem
tieferen  Verständnis  dessen  führen,  was  wir  heute  auf
Tanzbühnen  sehen  –  ebenso  wie  in  Fabrikhallen.

www.ballettamrhein.de

Edler Ton: Der Geiger Daniel
Hope mit Elgars Violinkonzert
in Essen
geschrieben von Werner Häußner | 14. November 2012
Entfesselung, Verklärung, Apotheose? Ja, schon. Aber Alexander
Skriabin,  der  kühne  Eigenbrötler  unter  den  russischen
Komponisten,  wollte  sein  „Poème  de  l’extase“  nicht  nur
schöngeistig aufgefasst wissen.

Anspannen, aufheizen, explosives Entladen: Skriabin fasste das
in eine vor hundert Jahren als extrem, verrückt und manchmal
auch  zu  offensichtlich  körperlich-erotisch  eingeschätzte
Musik. Noch heute weckt das musikalisch frei dem Klang und dem
Rausch  huldigende  Werk  von  1908  Bewunderung.  In  der
Philharmonie  Essen  wurde  es  als  Krönung  des  Konzerts  des
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russischen Nationalorchesters mit Bravorufen quittiert.

Dabei war kaum Anlass für Jubel. Denn der Orchestergründer und
Dirigent Mikhail Pletnev, einst ein hoffnungsvoller Pianist,
fährt die Ekstase zwar mit grandiosem Fortissimo auf. Aber er
bereitet sie nicht vor. Aus dem lyrisch-entspannten Beginn des
Werks  führt  keine  drängende  Energie,  kein  unausweichlicher
Bewegungsimpuls  zur  unvermeidlichen  Entladung,  sondern  eine
Abfolge sauber gestaffelter Zustände. Das selige Verströmen
hin zum triumphal aufwachsenden Schluss legt die Vermutung
nahe, dass sich Pletnev im Lyrischen mehr zu Hause fühlt als
im Ekstatischen.

Rachmaninows „Toteninsel“ bestätigt das im Rückblick: Sinnig
formt  Pletnev  den  wiegenden  Rhythmus,  die  allmähliche
Steigerung, den gelassenen Gesang der Violine und Oboe. Aber
untergründige  Spannung  will  nicht  aufkommen;  dramatische
Zuspitzung  bleibt  flach.  Auch  das  Orchester  hat  seine
Schwächen: Der düstere Höhepunkt mit dem Eintritt der Pauken
bleibt klanglich ungefasst und spröde.

Mit Daniel Hope, dem britischen Geiger, brachten die Russen
einen Trumpf mit: Sein verhaltener, nie zu brillant nach außen
gekehrter Ton veredelte Edward Elgars Violinkonzert mit schier
unendlichen, schmerzhaft schön erfüllten Linien. Die raschen
Momente geraten Hope manchmal zu hastig – so, als wolle er
schnell  zur  nächsten  innerlichen  Versenkung  forteilen.  Die
russischen  Orchestermusiker  erfüllten  mit  dunkel-gerundeten
Holzbläsern und dezenten Streichern ihre sensible Partnerrolle
mit Bravour. So geriet der Auftakt schon zum Höhepunkt dieses
Gastspiels. Seine Zugabe, Ravels „Kaddisch“, widmete Hope dem
vor kurzem verstorbenen Hans Werner Henze.

(Der Bericht ist zuerst in der WAZ Essen erschienen)



Festival  „Now!“:  Neues  von
Hauschka auf Zollverein
geschrieben von Werner Häußner | 14. November 2012

Hauschka.  Foto:
Zollverein

Was ist das für ein Stil? Der „Spiegel“ hat sich Gedanken
gemacht, als das Album „Silfra“ erschien, auf dem Hauschka
gemeinsam  mit  der  amerikanischen  Geigerin  Hilary  Hahn
improvisierte.  Neo-Klassik?  Post-Klassik?  Oder  spielt  der
Düsseldorfer Pianist, der durch sein „präpariertes Klavier“
bekannt wurde, so etwas wie Indie-Rock oder Post-Rock? Für
Volker Bertelmann – so heißt Hauschka „bürgerlich“ – sind
solche  Zuordnungen  egal:  Er  bezeichnet  seine  Musik  als
„zeitgenössisch“ und lässt es damit gut sein. Wer die Probe
aufs Exempel machen will: Am Donnerstag, 15. November, ist
Hauschka auf Zollverein zu Gast: Schacht XII, Halle 12, 20
Uhr.

Auf  der  Suche  nach  „seiner“  Musik  hat  Hauschka  seine
zehnjährige Klavierausbildung wiederentdeckt. Dass ein Klavier
mehr  können  müsste  als  durch  gepflegten  Anschlag  und
Pedalgebrauch herauszulocken sei, forderte den Musiker heraus,
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als er Anfang des Jahrtausends über neue Wege nachdachte.
Rock, Hip Hop, Singen in Bands: Das hatte er hinter sich, als
er 2005 „The Prepared Piano“ aufnahm. Sein Klavier peppte er
dafür auf, mit Leder, Filz oder Gummi zwischen den Saiten, mit
folienumwickelnden Hämmerchen oder Klammern.

Das Ergebnis waren neue, wundersame Klänge, mal geräuschhaft,
mal sphärisch wie von Elektronik verfremdet. Hauschka wurde in
der Indie-Szene wahrgenommen als jemand, der das Experiment
mit dem Klang aus einem fundierten musikalischen Hintergrund
speist. „2004, als ich mit ‚Substantial‘ meine erste Platte
herausbrachte, war ich mit Max Richter und zwei, drei anderen
einer der wenigen in der Indie-Szene mit einem ernsthaften
Musikanspruch.“ Hauschka hatte Erfolg: Acht Alben seit 2004,
Filmmusiken  und  das  Impro-Album  „Silfra“  mit  Hilary  Hahn
(2012) zeugen davon.

Wie  kommt  Hauschka  in  ein  Programm  wie  das  des  Festivals
„Now!“?  Wo  ist  er  verortet  zwischen  Luigi  Nono,  Helmut
Lachenmann,  György  Ligeti,  György  Kurtág  oder  Bernd  Alois
Zimmermann? Hauschka bezieht sich nicht auf klassische Musik:
„Die  Berührung  beschränkt  sich  auf  das  Instrument  und
vielleicht auf ein paar Zitate. Es gibt Szenarien von Klängen,
die  vielleicht  mit  Schostakowitsch  in  Verbindung  gebracht
werden können.“ Konzept oder Programm ist das nicht, auch wenn
ihn manche mit Erik Saties Klang-Experimenten oder mit der
amerikanischen Minimal Music in Berührung bringen. Mit Hilary
Hahn, die sich sonst von Bach bis Barber bewegt, war er sich
einig: „Wir wollten kein Album machen, das in der Klassik
verortet ist.“

Hauschka fühlt sich wohl im Umfeld der zeitgenössischen Musik,
wie sie das Festival „Now!“ vorstellt. Er sieht in den letzten
Jahren einen Wandel: Die „klassische“ Szene sei viel weniger
starr als noch vor einigen Jahren; die Suche nach einer neuen
Identität  lasse  frühere  Grenzen  verschwimmen.  Auch  seine
Zuhörer sieht er auf diesem Weg: „Mein Publikum ist auf der
Suche nach Musik über Pop und Klassik hinaus. Es sucht ein



neues Erlebnis und hat das Gefühl: Was ich hier mache, ist
zeitgemäß.“

Dass er sich der Tonalität verpflichtet fühlt, könnte Vielen
eine Brücke zum Neuen sein: „Ich glaube, das eröffnet einem
größeren  Kreis  die  Möglichkeit,  sich  mit  neuer  Musik  zu
beschäftigen.“  Bei  seinem  Festival  „Approximation“,  das  er
seit 2005 in Düsseldorf veranstaltet, beobachtet er, wie sich
ein  neues  Publikum  entwickelt:  Klassik,  experimentelle
Elektronik  und  Independent  Music  überlagern  sich  und
erschließen  sich  gegenseitig.  „Das  empfinden  die
Konzertbesucher  als  zeitgemäß.“

Hauschka  sieht  darin  auch  einen  Teil  seiner
Erfolgsgeheimnisses:  „Klassische  neue  Musik  mit  Anspruch
bringt sich oft selbst in eine Ecke, aus der es schwer ist,
sich locker zu präsentieren.“ Von Zuschreibungen unbelastet,
fällt ihm das leichter. Hauschka ist froh, nicht mit Größen
wie etwa John Cage verglichen zu werden. „Hätte ich damals,
als ich anfing, Cage gekannt, hätte ich mich wohl nicht an das
präparierte Klavier gesetzt.“

Beim  Blick  in  die  Zukunft  geht  der  Trend  für  den
Klavierkünstler in Richtung Komposition, weniger in Richtung
neuer Experimente. „Ich habe das Gefühl, meinen bisherigen
Klangkosmos auszutarieren.“ Weiterführende Entwicklungen hat
es ja schon seit 2010 gegeben: In jenem Jahr erschien das
Album „Foreign Landscapes“, auf dem das präparierte Klavier
seine  bisherige  Solo-Funktion  verliert.  Hauschka  schrieb
erstmals  Musik  für  ein  zwölfköpfiges  klassisches  Ensemble
vollständig auf. 2011 auf „Salon des Amateurs“ – mit vielen
Bezügen zu moderner Tanzmusik – übernimmt das Klavier die
Rolle  eines  Rhythmusinstruments.  „Musik  definiert  in  ein
Notenbild zu bringen, war für mich ein spannender Versuch. Ich
fragte mich, ob das die Magie der Musik wegnimmt.“ Hauschka
schwebt vor, „dass sich Improvisation und Notation die Hand
geben“.

http://www.approximation-festival.de/index.php


Eine neue Erfahrung war für ihn auch, eine 18 Minuten lange
Musik  für  ein  klassisches  Ensemble  zur  Inszenierung  von
„Puppen“ (Kevin Rittberger, Premiere Dezember 2011) für das
Düsseldorfer  Schauspielhaus  zu  schreiben.  Am  Frankfurter
Schauspiel läuft weiterhin Kleists „Die Marquise von O.“ mit
Hauschkas  Musik,  eine  Koproduktion  mit  den  Ruhrfestspielen
Recklinghausen, ebenfalls in der Regie Rittbergers. „Dieses
Format reizt mich“, bekennt der Musiker, „und ich möchte gerne
mal 45 Minuten Musik komponieren, ohne das Gefühl zu haben,
nach zehn Minuten mit meinem Geschirr zu Ende zu sein.“

Jetzt  hat  Hauschka  erst  einmal  eine  neue  Filmmusik
abgeschlossen:  „Schnee  von  gestern“  heißt  der  israelische
Dokumentarfilm der Filmemacherin Yael Reuveny, für den er mit
einem Streichquartett zusammengearbeitet hat. Mit Musikern aus
Kenia hat er eine neue Platte aufgenommen, die 2013 erscheinen
soll. Zwei Tourneen werden ihn in die USA führten, wo er unter
anderem am Massachusetts Institut of Technology (MIT) zu einer
Lecture eingeladen ist. Ein solches Workshop hat Hauschka vor
kurzem erst an der Folkwang Hochschule der Künste gehalten.
Außerdem liegen mehrere Angebote für Filmmusiken vor. Man wird
also von Hauschka hören – nicht nur im Konzert auf Zollverein,
wo er am präparierten Klavier improvisiert.

Festival  „Now!“:  zurücknachvorn:  Hauschka  –  Solo  am
präparierten Klavier. Donnerstag, 15. November, 20 Uhr, Zeche
Zollverein, Schacht XII, Halle 12. Tickets: (0201) 81 22 200,
www.zollverein.de

http://www.zollverein.de

