
Jede Oper eine eigene Welt:
Mit Peter Eötvös verliert die
musikalische  Welt  einen
prägenden Komponisten
geschrieben von Werner Häußner | 25. März 2024

Das  Bild  zeigt  Peter  Eötvös  bei  einem
Gespräch am 25. Juni 2014 anlässlich der
Uraufführung seiner viel gespielten Oper
„Der goldene Drache“ in Frankfurt. (Foto:
Werner Häußner)
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Eine typische Selbsttäuschung: Zuerst wollte ich die Nachricht
gar nicht glauben, dachte, es sei eine Falschmeldung. Doch
schnell bestätigte sich: Peter Eötvös ist am Sonntag, 24. März
gestorben, mit 80 Jahren. Innerhalb nur weniger Tage hat die
musikalische  Welt  nach  Aribert  Reimann  (1936-2024)  einen
zweiten prägenden Komponisten der letzten Jahrzehnte des 20.
und ersten des 21. Jahrhunderts verloren. Nachrufe wird es
genug geben, daher hier ein paar persönliche Erinnerungen an
einen Herzblut-Musikmenschen, der auch mit dem Rheinland eng
verbunden war.

Der Ungar Peter Eötvös, geboren 1944 in Székelyudvarhely in
Siebenbürgen, war ein wunderbar kreativer Kopf. Seine vierzehn
Opern  sind  jede  für  sich  ein  individuelles  Meisterwerk,
verbinden  immer  neu  gedachte  Musik  und  mitreißende
Bühnenwirkung.  „Jede  Oper  muss  eine  eigene  Sprache,  eine
eigene  Welt,  eine  eigene  stilistische  Klangsprache  haben“,
sagte er einmal. 1998 gelang ihm der internationale Durchbruch
mit der in Lyon uraufgeführten Oper „Tri Sestri“.

Schon ein Jahr später brachte die Deutsche Oper am Rhein in
Düsseldorf das Werk nach dem Drama „Drei Schwestern“ von Anton
Tschechow nach Deutschland, wo es mehrfach nachgespielt wurde:
Gabriele Wiesmüller inszenierte es mit scharfem Blick auf die
ausweglose Situation der Figuren in Koblenz; im letzten Jahr
war in Hagen eine Inszenierung von Friederike Blum zu sehen.
Sie ließ erleben, wie die Menschen in folgenlosen Träumen und
vergeblichen  Sehnsüchten  gefangen  sind.  Eötvös  und  sein
Librettist  Claus  H.  Henneberg  weichen  von  der  linearen
Erzählweise Tschechows ab und nehmen in drei Sequenzen die
Perspektive der Figuren Irina, Andrej und Mascha ein.
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Auf  dem  Deckchen:  „Tri  Sestri“  in  Hagen  mit  Vera
Ivanovic  (Natascha)  in  der  Mitte.  (Foto:  Leszek
Januszewski)

Über 200 Uraufführungen dirigiert

1998 war Eötvös bereits als Dirigent hervorgetreten. Zuvor
hatte  er  1958  mit  Vierzehn  das  Studium  an  der  Budapester
Musikakademie bei Zoltán Kodály aufgenommen und ab 1966 in
Köln  Dirigieren  studiert.  Ab  1968  arbeitete  er  eng  mit
Karlheinz Stockhausen zusammen; zehn Jahre später übertrug ihm
Pierre Boulez die Leitung des Ensembles „Intercontemporain“.
Eötvös stellte das Komponieren zurück und widmete sich dem
Dirigieren. Über 200 zeitgenössische Werke konnte er mit dem
Ensemble uraufführen.

Aber  er  brachte  mit  seiner  freundlichen  Art  und  seiner
Leidenschaft  vielen  großen  Orchestern  seinen  Begriff  von
zeitgenössischer  Musik  nahe,  vom  Concertgebouw  Orkest
Amsterdam über die Berliner bis zu den Wiener Philharmonikern 
– und nicht zuletzt seinem Radio Kammerorchester Hilversum,
das er zehn Jahre bis 2004 leitete. Im Funkhaus Köln hatte



Eötvös seine ersten Schritte getan; sein geplantes Konzert am
23. September 2023 mit dem WDR Sinfonieorchester mit eigenen
Werken und Kompositionen seines Landsmanns György Kurtág und
seines  langjährigen  künstlerischen  Partners  Karlheinz
Stockhauen musste er bereits „aus anhaltenden gesundheitlichen
Gründen“ absagen.

Stockhausen-Uraufführung in Mailand

Der Besetzungszettel der Uraufführung
von  „Donnerstag  aus  Licht“  aus  dem
Teatro alla Scala in Milano mit Peter
Eötvös  als  Dirigent.  (Repro:  Archiv
Werner Häußner)



Das erste Mal als Dirigent habe ich ihn in „Donnerstag aus
Licht“ von Karlheinz Stockhausen 1981 an der Mailänder Scala
erlebt. Das war die szenische Uraufführung des ersten Tages
aus dem riesigen, alle sieben Wochentage umfassenden Zyklus
des „Licht“-Musiktheaters.

Und die erste Oper, die ich von Eötvös gesehen habe, hat mich
sofort fasziniert: „Love and other Demons“ 2009 in Chemnitz
unter Frank Beermann hat in der subtilen Regie von Dietrich
Hilsdorf den „magischen Realismus“ der Vorlage von Gabriel
García Márquez eingefangen. Nichts in dieser Welt war so, wie
es schien, Bilder und Figuren blieben unaufgelöst mehrdeutig:
Die Offenheit erzeugte eine kaum mehr erträgliche Spannung.
Dahinter blieb die Kölner Inszenierung von Silviu Purcarete
2010 in ihrer erzählenden Eindeutigkeit weit zurück.

Denn Eötvös erzählt in seinen Opern nicht einfach Geschichten.
Ohne  in  platte  Aktualisierung  zu  verfallen,  greift  er
gesellschaftliche  Entwicklungen  auf.  Dabei  bleibt  er  aber
nicht stehen, sondern gibt seinen Stoffen durch die Musik die
Qualität erzählter Philosophie – etwa in der „Tragödie des
Teufels“  durch  einen  vielfach  gebrochenen,  gleichnishaften
Blick auf die in sich zerrissene menschliche Existenz, in
„Liebe und andere Dämonen“ auf die unkalkulierbare Welt und
den „romantischen“ Verdacht, hinter den erfahrbaren Eindrücken
könnten noch ganz andere Kräfte stecken. „Angels in America“,
in Frankfurt von Johannes Erath beklemmend intensiv inszeniert
und  in  Münster  von  Carlos  Wagner  zu  einer  Weltentragödie
erweitert, ist so nicht nur ein Stück über die zerstörerischen
Folgen von HIV, sondern eines über die Zerbrechlichkeit des
Menschen und seiner Beziehungen.

Bei der bislang einzigen Inszenierung seiner erfolgreichen,
2014 in Frankfurt uraufgeführten Oper „Der goldene Drache“ in
der Rhein-Ruhr-Region 2019 in Krefeld durch Petra Luisa Meyer
kam Eötvös zur B-Premiere nach Mönchengladbach und sprach –
wie so oft andernorts – mit dem Publikum im Theatercafé. Zum
„Requiem“ für ihn wurde nun die jüngste Uraufführung seiner



Oper  „Valuschka“  in  Regensburg  am  3.  Februar  2024.  Zur
Premiere  konnte  er  –  schwer  erkrankt  –  schon  nicht  mehr
kommen, begleitete aber aus der Ferne den Produktionsprozess.
Die  groteske  Tragikomödie  über  das  Hereinbrechen  einer
Katastrophe thematisiert Angst, Macht und entfesselte Gewalt.

Peter Eötvös hat wie der am 13. März mit 88 Jahren verstorbene
Aribert Reimann – dessen Oper „Bernarda Albas Haus“ in einer
Inszenierung  von  Dietrich  Hilsdorf  in  der  vergangenen
Spielzeit  in  Gelsenkirchen  zu  den  Höhepunkten  der  Saison
gehörte – gezeigt: Die Oper im 21. Jahrhundert ist keineswegs
tot. Sie hat die Kraft, Menschen in ihren Bann zu ziehen und
bleibt  auch  unter  den  Vorzeichen  der  Postmoderne  ein
unerschöpfliches  „Kraftwerk  der  Gefühle“.

Satans  Gesicht  tanzt:  Szene
aus Stockhausens „Samstag aus
Licht“ eröffnet das Festival
„NOW!“
geschrieben von Werner Häußner | 25. März 2024
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„Luzifers Tanz“ beim Festival „NOW!“ in der Philharmonie
Essen. Die Aufstellung der Musiker an der Stirnwand des
Alfried-Krupp-Saales ermöglicht es, die szenische Vision
Stockhausens anzudeuten. Das rote Licht steht gerne für
Teufel und Hölle, aber Stockhausen hatte dem „Samstag
aus  Licht“  eigentlich  die  Farbe  Eisblauschwarz
zugeordnet.  (Foto:  TuP/Sven  Lorenz)

„Lin-ker  Au-gen-brau-en-tanzzzz!“  zischt  der  Bass.  Er
verkörpert Luzifer, steht im Zentrum der Stirnwand der Essener
Philharmonie unter der Orgel und dirigiert ein Gesicht. Es ist
die  Fratze  des  Diabolus,  des  zerstörerischen  Geistes.  Mit
einiger  Fantasie  lässt  sie  sich  erschließen  aus  den
nacheinander beleuchteten Segmenten der Wand aus Galerie und
Balkonen.

Musiker sitzen dort, spielen, bewegen sich rhythmisch. Am Ende
ergeben  die  rot  strahlenden  Sektoren  so  etwas  wie  ein
maskenhaftes  Antlitz.  Und  der  Traum  des  Komponisten  und
kosmischen Mystikers Karlheinz Stockhausen wird wenigstens in
einer  Ahnung  wahr:  In  „Luzifers  Tanz“  aus  seinen
Musiktheaterwerk  „Samstag  aus  Licht“  sollte  das  Harmonie-



Orchester aus 70 Bläsern und zehn Schlagzeugern, übereinander
gestaffelt  aufgestellt,  ein  Gesicht  darstellen.  Die
Philharmonie  Essen  hat  für  diese  Vision  eine  passende
räumliche  Grundlage.

Wahrscheinlich das anspruchsvollste Konzert der letzten Jahre

Die  Deutsche  Erstaufführung  der  Originalversion  für
Harmonieorchester, Bass, Piccoloflöte und Piccolotrompete von
„Luzifers Tanz“ eröffnete das Festival „NOW!“ für Neue Musik
auf spektakuläre Weise. Ein Projekt der Superlative, das wegen
seiner  fantastisch  überzogenen  Dimension  selbst  von  großen
Institutionen  des  Musiklebens  kaum  realisiert  werden  kann.
Nach zwei Jahren Vorbereitung war es in Essen möglich – dank
der  Kooperation  mit  allen  Musikhochschulen  in  Nordrhein-
Westfalen  (Detmold,  Düsseldorf,  Essen,  Köln,  Münster).
Instrumentalisten aus deren Klassen erarbeiteten sich in 77
Proben über Monate hin Stockhausens visionäres Werk. „Es ist
wahrscheinlich das anspruchsvollste Konzert, das wir in den
letzten zehn Jahren gemacht haben“, sagte der 2022 an die Oper
Köln wechselnde Intendant Hein Mulders.

Der „Samstag“ gehört dem gefallenen Lichtengel

„Luzifers  Tanz“  ist  die  dritte  Szene  aus  Karlheinz
Stockhausens „Samstag aus Licht“, einem Teil des gewaltigen,
über 30 Stunden dauernden „Licht“-Zyklus, den der Visionär aus
Kürten bei Köln zwischen 1977 und 2003 geschaffen hat: sieben
Musiktheaterwerke,  benannt  nach  den  Tagen  der  Woche,  im
musikalischen Material abgeleitet aus einer „Superformel“ und
konstruiert aus Formeln, die ähnlich wie Wagners Leitmotive
wiedererkennbar sein sollten. Alle sieben Teile verbindende
Personen sind Michael, der schöpferische Engel und Symbol des
Göttlichen,  Eva,  die  Mutter,  Menschenfrau  und  Prinzip  des
Weiblichen, und Luzifer, der reine Geist und eine zerstörende
Kraft.  Der  „Samstag“  ist  ganz  dem  gefallenen  Lichtengel
gewidmet, der in seinem Tanz die Teile seines Gesichts bewegt:
Augenbrauen,  Augen,  Backen,  Nasenflügel,  Oberlippe,  Zunge,

https://www.theater-essen.de/philharmonie/


Kinn.

Erfahrener  Stockhausen-
Dirigent:  Adrian  Heger.
(Foto:  TuP/Sven  Lorenz)

Mit  einem  raumfüllenden  rhythmischen  Crescendo,  dessen
Ursprung im Saal kaum ortbar ist, beginnt diese Synthese aus
Klang, Licht und Bewegung. Die Musik verändert sich, spaltet
sich auf. Dann hört man Reminiszenzen an andere „Tage“ des
Zyklus, etwa an den Kampf himmlischer Trompeten gegen die
teuflischen  Posaunen  aus  „Dienstag“.  Wunderbar  gestaltet
Christopher Seggelke – stehend, knieend, schließlich liegend –
sein Trompetensolo, gedacht als Protest gegen das satanische
Tanzvergnügen.  Folgerichtig  erinnert  es  an  Michaels  große
Szenen aus „Donnerstag aus Licht“, die Stockhausen für seinen
Sohn Markus geschrieben hatte.

Myriam  Ghani  bringt  als  „schwarze  Katze“  im
„Zungenspitzentanz“  mit  ihrer  traumsicher  artikulierenden
Piccoloflöte einen ambivalenten Humor ins Spiel. Adrian Heger,
ein erfahrener Stockhausen-Dirigent, koordiniert souverän die
weit entfernt und in großen Abständen positionierten Musiker.
Klang  und  Rhythmus,  Verschmelzung  und  Separation,  weich
schmeichelnde  und  hart  auftrumpfende  Passagen  gelingen
gleichermaßen.



„Luzifers Traum“. (Foto: TuP/Sven Lorenz)

Dem Tanz vorgeschaltet war die erste Szene aus „Samstag aus
Licht“: In „Luzifers Traum“ schlüpft der Bass (Damien Pass mit
klarer Stimmfülle) aus einem blau beleuchteten Raum vor den
Vorhang, macht sich an einem Flügel zu schaffen, wirft sich in
einen Liegesessel, als der Pianist aus einer rot dampfenden
Spalte auf die Bühne kommt und fällt in Meditation, Trance
oder Schlummer. Alphonse Cemin begleitet am Flügel das Murmeln
des  Schläfers,  der  öfter  bis  13  zählt  (Verweis  auf  das
Klavierstück XIII oder auch Zahlenmystik?) oder Worte raunt,
bis ein kleiner humoristischer Coup den „Traum“ beendet.

Mit dieser grandiosen Eröffnung haben die Philharmonie Essen
und ihre Kooperationspartner eine Messlatte gelegt, nach der
andere  Neue-Musik-Festivals  ziemlich  hoch  springen  müssen.
Dass die weiteren Konzerte unter dem Thema „Mikrokosmos –
Makrokosmos“ (das übrigens auch auf Stockhausen verweist) zwar
nicht  die  Größe,  wohl  aber  die  Qualität  dieser  Eröffnung
erreichen, davon ist bei der ehrgeizigen Konzeption von „NOW!“
auszugehen.

Das Festival „NOW!“ dauert noch bis 7. November. Programm,
Information und Karten unter www.theater-essen.de.

http://www.theater-essen.de


Luzifers Tanz und Traum – Mit
Stockhausen-Erstaufführung
beginnt  am  29.  Oktober  das
Festival „NOW!“ in Essen
geschrieben von Werner Häußner | 25. März 2024
Seit seiner Gründung im Jahr 2011 hat das Essener Festival
„NOW!“ die Liebhaber zeitgenössischer Musik mit faszinierenden
Programmen verwöhnt. Die Eröffnung in diesem Jahr verspricht
jedoch  ein  außergewöhnliches  Ereignis.  Am  29.  Oktober
erklingen in der Philharmonie „Luzifers Tanz“ und „Luzifers
Traum“  aus  Karlheinz  Stockhausens  monumentalem  Sieben-Tage-
Musiktheater-Zyklus „LICHT“.

Präsentation des Programms des Festivals „NOW!“ in der
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Philharmonie  Essen.  Abgebildet  sind:  (v.l.)  Christof
Schläger  (Installationskünstler),  Christof  Wolf
(Stiftung Zollverein), Dr. Ingomar Lorch (Alfried Krupp
von  Bohlen  und  Halbach-Stiftung),  Hein  Mulders
(Intendant Philharmonie Essen), Marie Babette Nierenz
(Künstlerische  Leiterin  Philharmonie  Essen),  Prof.
Günter Steinke (Folkwang Universität der Künste) (Foto:
TUP)

Zu  dem  spektakulären  musikalisch-szenischen  Projekt  aus
Stockhausens  „SAMSTAG  aus  LICHT“  hat  die  Philharmonie  in
zweijähriger  Vorbereitung  alle  fünf  Musikhochschulen  in
Nordrhein-Westfalen für eine Kooperation gewonnen, die auch in
die Studienarbeit der Hochschulen integriert ist. Anders – so
„NOW!“-Kurator und Folkwang-Professor Günter Steinke – wäre
der immense Aufwand nicht zu stemmen gewesen: Für die deutsche
Erstaufführung von „Luzifers Tanz“ in der originalen Fassung
für Harmonieorchester werden 70 Bläser und 10 Schlagzeuger
benötigt.

Das von Stockhausen erdachte szenische Konzept kann im Alfried
Krupp Saal optimal umgesetzt werden: Die Musiker werden auf
der  Empore  in  Gruppen  verteilt  und  symbolisieren  bei
entsprechender Ausleuchtung mit ihrem Spiel und mit Bewegungen
die Fratze Luzifers, lassen etwa die Augenbrauen, die Nase
oder das Kinn „tanzen“. Philharmonie-Intendant Hein Mulders,
der  sein  letztes  „NOW!“-Festival  bei  einer  Pressekonferenz
präsentierte, sagt mit Recht: „Das hört man einmal, das kommt
nicht wieder.“

Uraufführungen und moderne Klassiker

Nicht  so  schnell  wiederkommen  dürften  auch  die  Programm-
Kombinationen unter dem Motto „Mikrokosmos – Makrokosmos“ und
die Anwesenheit prominenter Komponisten wie Nikolaus A. Huber,
Helmut Lachenmann oder Rebecca Saunders, die 2019 den Ernst
von  Siemens  Musikpreis  erhielt  –  einer  der  weltweit
wichtigsten  Auszeichnungen  auf  diesem  Gebiet.  Elf



Uraufführungen und zwei deutsche Erstaufführungen werden in
den 20 Veranstaltungen zwischen 29. Oktober und 7. November
erklingen.

Wie immer stehen die Novitäten und wichtige Zweitaufführungen
von kürzlich erst aus der Taufe gehobenen Stücken in Bezug zu
„Klassikern“ der modernen Musik. Zu nennen sind da etwa Luigi
Nonos „…sofferte onde serene …“ für Klavier und Tonband (30.
Oktober in der Folkwang Universität) und sein letztes Werk „On
hay caminos, hay que caminar … Andrej Tarkowskij“ von 1985 (7.
November in der Philharmonie). Dann Helmut Lachenmanns frühe
Werke „Kontrakadenz“ (30. Oktober in der Philharmonie Essen)
und  „Allegro  sostenuto“  (31.  Oktober  im  RWE  Pavillon  der
Philharmonie).  Oder  ein  zentrales  Werk  der  Zwölftonmusik,
Arnold  Schönbergs  „Variationen  für  Orchester  op.  31“  (30.
Oktober  in  der  Philharmonie)  und  Olivier  Messiaens
„Chronochromie“  für  Orchester  (6.  November  in  der
Philharmonie).

Die Liste der Ur- und Zweitaufführungen liest sich ebenfalls
prominent: In der ersten der drei Veranstaltungen der Folkwang
Universität der Künste in der Neuen Aula in Essen-Werden am
30.  Oktober,  16  Uhr,  erklingt  viel  elektronische  Musik,
darunter zum ersten Mal „Seven Rotations of Seven for Three
(Triple  Doubles)  für  drei  Violen  mit  oder  ohne  Live-
Elektronik“ des seit 2017 amtierenden Folkwang-Professors für
elektronische  Komposition,  Michael  Edwards.  Das  hr-
Sinfonieorchester hat für sein Konzert am 30. Oktober, 18.30
Uhr, zwei Auftragswerke der Philharmonie Essen im Notenkoffer:
„NUT I LAC“ des Leiters des Studios für elektroakustische
Musik (SeaM) in Weimar, Maximilian Marcoll, und ein neues Werk
des  1939  geborenen  Bialas-,  Nono-  und  Stockhausen-Schülers
Nicolaus A. Huber mit dem ironischen Titel „Lockdown – Basket
Music“.

Endoskopie in der Tuba



Der Komponist Simon
Steen-Andersen.
Foto: Sven Lorenz

Das Trio Catch in der ungewöhnlichen Besetzung Klarinette,
Cello und Klavier kommt am 31. Oktober um 16 Uhr in den RWE
Pavillon  der  Essener  Philharmonie  und  spielt  zwei  erst
kürzlich uraufgeführte Werke: „Whirl and Pendulum“ des 1980 in
Wien  geborenen  Matthias  Kranebitter  und  ebenfalls  ein
Pandemie-Stück,  „Fenster  –  zwölf  wundersame  Welten  im
Lockdown“ der Ungarin Judit Varga. Uraufgeführt wird am 31.
Oktober, 19 Uhr, ein weiteres Auftragswerk der Philharmonie
Essen: Der Tubist Melvyn Poore spielt Simon Steen-Andersens
„TRANSIT“, ein „szenisches Konzert“ für Tuba, Ensemble und
Live-Endoskopie,  bei  dem  eine  Mini-Kamera  ins  Innere  des
Instruments eingelassen wird und Bilder überträgt, während die
Töne erzeugt werden.

Rebecca Saunders trägt ebenfalls ein neues Werk zum Festival
bei: Das Ensemble Modern spielt am 4. November, 20 Uhr in der
Philharmonie  eine  Collage  für  Musik  und  Tanz,  entwickelt
gemeinsam  mit  der  Performerin  und  Choreographin  Frances
Chiaverini.  Auch  dabei  spielt  ein  szenisches  Konzept  eine
Rolle:  Die  Ensembles,  Musiker  und  Tänzer  werden  dezentral
verteilt und bespielen den gesamten Raum.



Rebecca Saunders, Siemens Musikpreiträgerin des Jahres
2019. Foto: Astrid Ackermann

Das  JugendZupfOrchester  NRW  unter  Eva  Caspari  hat  am  1.
November, 17 Uhr gleich vier neue Werke im Programm seines
Konzerts im RWE Pavillon. Sie stammen von Andrea Tarrodi,
Christopher Grafschmidt, Lutz Werner Hesse und Mike Marshall.
Beinahe eine Uraufführung ist „Tableaux“ für Orchester von
Beat Furrer, das kurz zuvor in Donaueschingen vorgestellt wird
und  am  6.  November,  20  Uhr  im  Konzert  des  SWR
Symphonieorchesters  in  der  Philharmonie  erklingt.  Weitere
Uraufführungen tragen Hèctor Parra und Ying Wang bei.

Maschinen musizieren auf Zollverein



Der  Klangkünstler  Christof  Schläger  mit  seinen
Schiffshörnern  in  der  Maschinenhalle  auf  Zeche
Teuthoburgia in Herne, in der er seine Werkstatt hat.
Foto: Gregor Schläger.

Im  Zentrum  des  Programms  auf  Zollverein  stehen  die
spektakulären  Klangerzeuger-Neuerfindungen  des  Komponisten,
Klang-  und  Installationskünstlers  Christof  Schläger.  Der
Erfinder und Ingenieur hat in seiner Maschinenhalle in Herne
mechanisch-akustische Instrumente geschaffen, von denen er 62
in drei Aufführungen im Salzlager der Kokerei Zollverein am
5., 6. und 7. November präsentiert. „Reconnected“ ist der
Titel des Konzerts für „musikalische Maschinen“. Das Publikum
sitzt und – im Idealfall – bewegt sich dabei nicht in einem
extra Raum für Zuhörer, sondern zwischen den Maschinen und
fängt  die  Eindrücke  eines  überraschenden  Kosmos  aus
transformierten  Alltagsgeräuschen,  neuen  Klangzusammenhängen
und technischen Rhythmen auf.

Das  Festival  wird  in  bewährter  Weise  getragen  von  der



Philharmonie Essen, der Folkwang Universität der Künste und
der  Stiftung  Zollverein  und  vom  Landesmusikrat  NRW,  der
Kunststiftung  NRW  und  der  Alfried  Krupp  von  Bohlen  und
Halbach-Stiftung gefördert. Einzeltickets (17 Euro) gibt es
unter www.theater-essen.de und telefonisch unter (0201) 81 22
200.  Mit  dem  NOW!-Festivalpass  (25  Euro)  sind  für  alle
Veranstaltungen  vergünstigte  Karten  zu  jeweils  6,60  Euro
erhältlich. Die ermäßigten Tickets lasen sich nur telefonisch
oder beim TicketCenter (II. Hagen, 45127 Essen) erwerben. Der
Vorverkauf beginnt am 14. Oktober.

Info: www.theater-essen.de

Solisten  des  Bottroper
Kammerorchesters  zelebrieren
Morton Feldmans stille Musik
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Bottroper
Malakoff-Turm
einen  schönen
Klangraum.  Foto:
Stadt
Bottrop/Presseste
lle

Vier Flötentöne bilden eine kleine, sachlich anmutende Phrase,
sekundiert von Klavierakkorden, und darüber wölbt sich die
schwebende Figuration des Vibraphons. Diese Musik ist Klang
und trägt nichts Aggressives, Dissonantes, Gehetztes in sich.
Sie  changiert  in  aller  Behutsamkeit,  mit  minimalen
rhythmischen  Verschiebungen,  in  sanfter  Dynamik,  mit
wunderbaren  Farbwechseln.

Der amerikanische Komponist Morton Feldman hat das Werk 1983
geschrieben,  als  Beitrag  zur  Gattung  Trio,  mit  dem  Titel
„Crippled Symmetry“, verweisend auf die Tatsache, dass die
Symmetrie des musikalischen Verlaufs beständig zerstört wird.
Mitglieder des Bottroper Kammerorchesters haben es nun unter
Leitung Kai Röhrigs im „Klangturm Malakoff“ aufgeführt. Ja,
hier entfaltet sich der Klang prächtig, die Solisten agieren
mit unerschütterlicher Präzision. Und das Publikum verharrt
mucksmäuschenstill.

Das ist nicht unbedingt selbstverständlich. Denn Feldman hat
kein  Trio  –  für  Flöte/Bassflöte  (Birgit  Ramsl),
Vibraphon/Glockenspiel (Andreas Steiner) und Klavier /Celesta
(Röhrig)  –  im  klassischen  Sinne  geschrieben,  als  tönend
bewegte  Form.  Vielmehr  wählt  der  Komponist  musikalische
Elemente  zur  Gestaltung  eines  freien  Klangflusses,  der  90
Minuten  lang  währt.  Festhalten  kann  sich  der  Hörer  an
bestimmten  Phrasen  oder  Tonwiederholungen.  Die  aber,  kaum
vernommen, rasch wie ein Chamäleon ihre Farbe wechseln.

Dann  kommt  etwa  die  Bassflöte  zu  Wort  mit  ihrem  dunklen
Timbre, formuliert eine beschwörende Episode, das Glockenspiel



assistiert  staccato  auf  einem  Ton,  das  Klavier  grundiert
samtweich. Oder die Celesta hellt die Szenerie noch ein wenig
auf.  Das  Publikum  darf  sich  dem  ergeben,  meditieren  oder
sinnieren, etwa über das Phänomen des Dauerns in der Musik.

Karlheinz Stockhausen hat versucht, mit „Natürliche Dauern“,
einem Zyklus von 24 Klavierstücken, eine Antwort zu geben. 140
Minuten lang, als Bruchteil eines auf 24 Stunden angelegten
Projektes  namens  „Klang“.  Der  Ton  entfalte  seinen  wahren
Charakter erst mit dem Ausklingen – was Feldman postulierte,
hat Stockhausen 20 Jahre später in seinem Werk einfließen
lassen.

Der Amerikaner wiederum verordnete seinem zweiten Trio eine
Dauer von gut vier Stunden. Zum Zeitphänomen sagte Feldman:
„Bis zu einer Stunde denkt man über die Form nach, doch nach
eineinhalb Stunden zählt der Umfang. Man muss das ganze Stück
überblicken  –  dazu  bedarf  es  einer  erhöhten  Art  der
Konzentration“.  Auch  dieses  Werk  haben  die  Solisten  des
Bottroper Kammerorchesters aufgeführt, einen Tag später nach
Nummer eins, in der Heilig-Kreuz-Kirche. Feldman schrieb das
Stück als Hommage an den Maler Philip Guston. Eine Musik des
Stillstands, wie der Komponist es selbst formulierte. Alles
kommt  sanft  daher,  schwebend  und  zwischendurch  nichts  als
Stille.

Noch einmal sei Feldman zitiert: „Meine Musik ist eher ein
Monolog,  der  keiner  Ausrufezeichen,  keines  Doppelpunktes
bedarf“. Und: „Wenn man laut ist, kann man den Klang nicht
hören“. Fürs Publikum eine musikalische Grenzerfahrung. Nun,
wer wollte, konnte hinausgehen und sich eine Pause gönnen. Am
Ende  aber  bleibt  die  Anerkennung  für  ein  solcherart
ambitioniertes Programm. Das Bottroper Kammerorchester traut
sich was.

 

(Der Text ist in ähnlicher Form zuerst in der WAZ-Ausgabe



Bottrop erschienen.)


