Kinderbetreuung

DIE ALSTERAMSELN

Seit August 2017 gibt es an der HfMT auch eine Kinderbetreuung fiir
Kinder von zehn Monaten bis drei Jahren. Die Tagesmutter, Astrid Darga,
ist ausgebildete Erzieherin und seit zwanzig Jahren pédagogisch tétig.
Seit einem Vierteljahr ist sie bereits an der HIMT und hat im September die
Leitung der Kindergruppe von Gisela Guminski Gbernommen.

Astrid Dargas Schwerpunkte liegen im kunst- und naturpédagogischen
Bereich: ,Ich méchte, dass die Kinder sich hier sicher und geborgen fihlen
und mit Freude in die Krippe kommen. Bei den Alsteramseln wird viel Zeit
an der frischen Luft verbracht. Unsere beliebtesten Ausflugsziele sind die
Alster und die nahe gelegenen Spielpléitze. In unseren Réumen kdnnen
die Kinder frei spielen. Hier wird viel gemalt, geknetet, geklebt, gebaut
und gesungen — wir mégen alles Bunte!”

Die Alsteramseln befinden sich im Souterrain der Hochschule, es kénnen
bis zu acht Kinder betreut werden. Die Betreuung findet von Montag
bis Freitag, zwischen 9.00 Uhr und 15.00 Uhr, statt. Weitere Infos unter

WWW.KINDERTAGESPFLEGE-DIE-ALSTERAMSELN.DE

Theaterakademie

STARTSCHUSS AM WIESENDAMM

Lange hat es gedauert, aber nun ist alles in trockenen Tichern:
Am Wiesendamm in Barmbek wird ein neues kulturelles Zentrum entstehen,
in dem die Theaterakademie der HMT und das Junge SchauSpielHaus eine
neue Heimat finden werden. Im Auftrag der Stadt Hamburg baut die
Sprinkenhof GmbH die Hallen einer ehemaligen Werkzeugmaschinenfabrik
fir die Nutzung durch die Theaterleute um. Insgesamt entstehen auf rund
9.000 Quadratmetern Rdume fiir Auffihrungen, Proben und Lehre.

Die Projektkosten liegen bei rund 36,4 Millionen Euro. Nach derzeitigem

Planungsstand sollen die R&ume Ende 2019 an die Nutzer iibergeben werden.

Gemeinsam mit den Réumlichkeiten des Freien Theaterzentrums Wiese e.G.
in der Nachbarschaft wird so mitten in Barmbek ein neues kulturelles Zen-
trum geschaffen. Die enge Zusammenarbeit zwischen der Theaterakademie
und dem Jungen SchauSpielHaus bietet die Chance neuer Impulse fir die
kinstlerische Ausbildung und das kulturelle Leben in Barmbek und ganz
Hamburg. Die Réumlichkeiten und die hervorragende Ausstattung unterstit-
zen die exzellente Ausbildung der zukiinftigen Kinstlerinnen und Kiinstler
und verbessern die Studienbedingungen vor Ort.
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Kultur- und Medienmanagement

NEUE HONORARPROFESSUR

Kurz bevor im Oktober der 30. Jahrgang am Institut fir Kultur-
und Medienmanagement sein Studium antritt, freut sich das Instituts-Team
iber die Verleihung einer § 17-Professur an IRIS SIEGFRIED. Auf Initiative
von Institutsleiter Reinhard Flender und Dirk Dinnwald, Sprecher der
Fachgruppe Recht, gelang die Berufung, nachdem KMM:-Institutsrat und
HfMT-Senat fir die Verleihung einer Honorarprofessur votiert hatten.
Am 5. September 2018 iberreichte Elmar Lampson als Président der Hoch-
schule im Kreise von Kollegen und Wegbegleitern die Ernennungsurkunde.
Iris Siegfried folgt PETER RUZICK A nach, der zum Ende des Sommer-
semesters 2018 nach 30 Jahren seine ehrenamtliche Lehrtétigkeit fir die
Hochschule beendete.

Iris Siegfried ist Rechtsanwailtin und Musikerin. Sie ist bereits seit
2008 als Dozentin am Institut fir Kultur- und Medienmanagement
tétig — und als KMM-Alumna dem Institut sogar noch lénger verbunden.
Prominenz erlangte sie als Mitbegrinderin des weiblichen Quartetts
Salut Salon, das seit 2002 nationale und internationale Erfolge feiert.
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Preistrager-Portrait

VON STIMME ZU STIMME
DIE KUNST DER CHORLEITUNG

en 12. Mai 2018 dirften Cornelius Tran-

tow und seine stimmstarken Studierenden

noch sehr lange in Erinnerung behalten.

Eine Woche zuvor waren rund 5.000
Séingerinnen und Séinger aus 116 Chorformationen
in Freiburg im Breisgau angetreten, um sich bei dem
vom Deutschen Musikrat alle vier Jahre ausgerichte-
ten gréf3ten deutschen Wettbewerb fiir Chére aus
dem Amateurbereich zu messen. Als der HIMT-Kam-
merchor diesem 12. Mai kurz vor Mittag das Ergebnis
des Wettbewerbs erfuhr, war die Begeisterung der
Hamburger kaum zu tbertreffen: Mit der héchsten
im Wettbewerb vergebenen Note wurde unser
Ensemble als Sieger der Kategorie Gemischte
Chére ausgezeichnet.

~Dieser neue Spirit wird

weitergereicht - gleich einem

Perpetuum Mobile.”

,Bei diesem Wettbewerb sind wir alle Gber uns
hinausgewachsen und hatten sowohl die Lust wie
auch den Willen, unsere eigenen Grenzen zu
erweitern”, so Cornelius Trantow, der seit 1999 als
Professor fiir Chorleitung an der HEMT tétig ist. Mit
dem zum Wintersemester 2013 aus Studierenden der
HEMT gegriindeten Kammerchor nahm er 2017 am
Landeschorwettbewerb Choralle in Hamburg mit
hervorragendem Erfolg teil und erhielt damit die Ein-
trittskarte zum Deutschen Chorwettbewerb 2018 in
Freiburg. ,Den Ersten Preis in einem so bedeutenden
Wettbewerb gewonnen zu haben, ist schon ein tolles
Gefihl. Was aber noch wichtiger ist: Dieser Erfolg
hat eine nachhaltige Wirkung: Wir sind stimmlich
und ausdrucksméBig besser als vorher. Und ich bin
Uberzeugt, dass dieses héhere Niveau — dieser neue
Spirit — auch an die zukiinftigen Besetzungen un-
seres Chores weitergereicht wird, vergleichbar einem
Perpetuum Mobile. Denn im Hochschulchor wird

von den jetzigen Studieren-
den in vier Jahren in Freiburg
niemand mehr dabei sein.”

Die Chormitglieder haben
sich durch ein Vorsingen fir
das Ensemble qualifiziert.
Neben der Méglichkeit, auf hohem Niveau Chormusik
zu erarbeiten, dient der Kammerchor auch als Aus-
bildungsensemble fir Studierende, die die dafir
erforderlichen Kenntnisse erst noch erwerben wollen.
So wird infensiv an Stimmbildung, Stilistik und Tech-
niken des Ensemble-Singens gearbeitet. Dariiber
hinaus bietet der Chor den Hauptfach-Studierenden
im Fach Chorleitung die Méglichkeit, selbst Proben
durchzufihren und Teile von Konzerten zu leiten.

Die Stimme als Mittler der Seele

Auf die Frage angesprochen, was den Unterschied
zwischen der Leitung eines Orchesters und eines
Chores ausmacht, kann Cornelius Trantow auf seine
langjdhrigen Erfahrungen als Chorleiter und Mit-
wirkender zahlreicher musikalischer Ensembles zu-
rickblicken. ,Ein Dirigent kann aufgrund der unter-
schiedlichen Orchesterinstrumente eine ganze Palette
moglicher Klangfarben erzeugen. Mir stehen dafir
die Homogenitét und auch die Textbezogenheit als
Ausdrucksmittel zur Verfiigung. Die menschliche
Stimme hat ja eine Doppelfunktion: Einerseits ist sie
wie auch jedes Instrument ein Tonerzeuger, gleich-
zeitig ist sie auch Mittler der Seele, dies in positiver
wie negativer Hinsicht. Wenn es einem schlecht geht,
ist dies zu horen, das lésst sich nicht durch Routine
oder etwas anderes Ubertinchen.”

Was die Auswahl des Repertoires betrifft, geht
es beim Kammerchor recht demokratisch zu. ,Jeder,
der Lust hat, kann Vorschlége machen. Dariiber

hinaus haben wir einen aus etwa einem halben
Dutzend Studierender zusammengesetzten Chor-
Rat, der sich sowohl um organisatorische Belange
als auch um kiinstlerische Fragen kimmert.”

Von wegen nichts fiirs Publikum

Die Auswahl an Stiicken umfasst A-cappella-Werke
aller Epochen. Auf seine persénliche Lieblingsepoche
in der Chorliteratur angesprochen, braucht Cornelius
Trantow nicht lange zu Gberlegen. ,Das ist eindeutig
die zeitgendssische Musik. Diese hat ja oft den Ruf,
zu sperrig oder avantgardistisch zu sein — Musik fir
Musiker — nicht firs Publikum. Das sehe ich anders.
Als wir in Freiburg als letzter Chor mit einem zeit-
gendssischen und weitestgehend unbekannten Stiick
des finnischen Komponisten Jaakko Méintyjéirvi
auftraten, wurde dies von den anderen Chéren, der
Jury und dem Publikum regelrecht gefeiert. Der Jury-
Vorsitzende hat mich sogar gebeten, ihm die Noten
zuzuschicken.”

Ob Barock, Romantik, Klassik oder Zeitgends-
sisches: Wer den HIMT-Kammerchor live erleben
will, braucht darauf keine vier Jahre zu warten.
,Zum Semesterende im kommenden Februar werden
wir gemeinsam mit dem Hochschulorchester die
Johannes-Passion auffihren. Diese Zusammen-
arbeit findet alle drei Semester statt — ich freue mich
schon sehr darauf.”

TEXT DIETER HELLFEUER
FOTO: HFMT-KAMMERCHOR CHRISTINA KORTE

Symphonieorchester

TECHNIK STATT TINDER - GROSSE KONZERTPROJEKTE IM WINTERSEMESTER

Ein Heiratsvermittler, wie er in Bedrich Smetanas
Oper Die verkaufte Braut in der Figur des Kezal
auftritt, wird den wenigsten Musikstudierenden be-
kannt sein. Sehr wohl jedoch dessen nicht minder
kommerziell ausgerichtete digitale Nachfahren, wel-
che die grof3e Liebe fiir kleines Geld verheif3en. Dass
die Mitwirkenden des Symphonieorchesters wéhrend
der Ouvertiire zu eben jenem Werk von ihrem
letzten Tinder-Date tréiumen, mag jedoch getrost
bezweifelt werden; fordert dieser temperamentvolle
Klassiker der Konzertliteratur doch vom ersten Takt
an die héchste denkbare Konzentration und wird
nicht selten im Vorspiel um eine Stelle im Berufsor-
chester zum Beweis ausgereifter Bogenbeherrschung
verlangt. Erleben Sie diesen furiosen Start in die
Spielzeit des Symphonieorchesters am 4. und 5.
November. Das folgende Violinkonzert Nr. 2 in

g-Moll von Sergei Prokofiew und die Pathétique
von Peter Tschaikowski komplettieren den Abend.
Aaron Copland schrieb Appalachian Spring
als Ballettmusik fir die Martha Graham Dance Com-
pany. Dieses 1944 uraufgefihrte Werk entstammt
mit seiner Verwendung folkloristischer Elemente einer
Schaffensphase, in der sich der Komponist einer, wie
er es nannte, ,schlichteren Schreibweise” bediente,
bevor er sich in den 50er und 60er Jahren des 20.
Jahrhunderts den seriellen Techniken Schénbergs zu-
wandte. Auf3erdem in diesem Konzert am 8. und 9.
Dezember zu héren: Helmut Lachenmanns Mouve-
ment (— vor der Erstarrung) und Strawinskys
Konzert fir Klavier und Blasinstrumente, dar-
geboten von den Expertinnen fiir das jingere Kon-
zertrepertoire: den Musikern des Ensemble 13/14.
Die Présenz — um nicht zu sagen Konkurrenz — von

Auffihrungen der Passionen Johann Sebastian Bachs
im Hamburger Musikleben ist bekanntlich gewaltig.
In wenigen Monaten werden Sie wieder vor der Ent-
scheidung stehen: Matthéus, Johannes oder dieses
Mal vielleicht Markus? An dieser Stelle sei eine ein-
deutige Empfehlung in Richtung Johannes-Passion
gegeben. Dieses Oratorium wird némlich am 22.
und 23. Februar des kommenden Jahres als Ergebnis
der bewdhrten Zusammenarbeit von Symphonieor-
chester und Kammerchor stehen. Letztgenannter darf
sich Shooting-Star in der Chorszene nennen: Unter
seinem Leiter Cornelius Trantow wurde er Gewin-

ner des Landeschorwettbewerbes 2017 und mit der
hdchsten im Wettbewerb vergebenen Note Sieger
der Kategorie ,Gemischte Chére” beim 10. Deut-
schen Chorwettbewerb 2018. Siehe oben.

TEXT THOMAS SIEBENKOTTEN

Klavierprojekt

PIANOHREN - EIN HORLABOR ZUR INTERPRETATIONSGESCHICHTE

Das reflektive Klavierprojekt geht in sein
viertes Semester. War das erste allgemein dem
Klang gewidmet, fragte das zweite nach dem Ver-
héltnis von Cembalo und Klavier, das dritte themati-
sierte die Geschichte des Instruments. Immer ging es
darum, den Klang des modernen Fligels zu hinter-
fragen - stets aus praktischer und theoretischer Sicht.
So wurden im vergangenen Semester die wichtigsten
Klavierbauer und deren Entwick|ungen vorgeste”t.
Drei Exkursionen mit Besuchen des Instrumenten-
sammlers Eric Feller, der Klangmanufaktur und des
Musikinstrumentenmuseums Berlin gaben umfas-
sende Einsichten rund um die Klavierentwicklung.

Zu den Gésten des Seminars zéhlte mit Conny Restle
die Spezialistin fir Bartolomeo Cristofori, der das
Klavier erfunden hat. Mit dabei: die Hochschulpro-
fessoren Menno van Delft und Hubert Rutkowski.

Auch fir das neue Semester haben sich die Pianistin
Sun-Young Nam und der Musikwissenschaftler Olaf
Kirsch etwas Besonderes ausgedacht. Sie greifen
dabei auf die Gespréche und Erfahrungen der ver-
gangenen Semester zuriick, setzen so den Wunsch
der Studierenden, Klangbeispiele komplett zu héren
und gemeinsam zu diskutieren, um und widmen

sich unter dem Titel PianOhren einer reflektierten
|nterpret0tionscno|yse ausgew&ihher Werke der
Klavierliteratur. Dabei werden Werke aus dem Stan-
dardrepertoire ausgewdhlt und diese von diversen
Interpreten und auf unterschiedlichen Instrumenten
diskutiert. Man geht von der einfachen Ausgangs-
froge aus: ,,Who inferprets whcﬂ, when, and how
in music2” (Géran Hermerén). Das Projekt wird
dabei aber nicht den Weg der klassischen musik-
wissenschaftlichen Interpretationstheorie verfolgen,

sondern vielmehr aus der Sicht der pianistischen
Praxis heraus agieren. So werden neben dem
akustischen Vergleich vertiefende Fragen zur Inter-
pretation aufgeworfen. Dazu dienen Handschriften
und unterschiedliche Druckausgaben, es werden die
Interpretationsaussagen der Pianisten herangezogen,
eine harmonische und Formanalyse vorgenommen,
die zeitgendssische Kritik diskutiert und der Einfluss
der Biografik oder spieltechnische Aspekte der histo-
rischen Klavierschulen untersucht. Diesmal sind die
Studierenden aber auch selbst spielerisch gefragt.
lhre Interpretationen sind Teil der Diskussionen. Ein
Seminar, das sich Zeit fir die Kompositionen nimmt.
Im hérenden Laborcharakter sollen die Teilnehmer
gemeinsam tiefer und umfassender in die Komposi-
tion eindringen und damit Anregungen fir ein krea-
tives Weiterarbeiten erhalten. TEXT FRANK BOHME

Studierende im Portrait

MUSIKALISCHE WELTENBUMMLERIN
JAZZERIN FABIA MANTWILL GEHT UBER GRENZEN HINAUS

rotz ihres jungen Alters gehort Fabia Mant-

will bereits zu den etablierten Gréf3en in

der deutschen Jazz-Szene — und dies mit

einem ausgeprdgten infernationalen Ein-
schlag. Die 1993 in Berlin geborene und in Chemnitz
aufgewachsene Saxophonistin und Vokalistin hat
Afrika, Asien, Europa und Siidamerika bereist und
die verschiedenen musikalischen Erfahrungen und
kulturellen Einflisse in ihre Kompositionen einflief3en
lassen. Zudem hat sie in den vergangenen Jahren
Einladungen zu einer Reihe erstklassiger Workshops
nach Kanada und Amerika erhalten. 2016 wurde sie
mit der Betty Carter’s Jazz Ahead Residency
ausgezeichnet und stand im berihmten Apollo
Theater in Harlem auf der Bishne.

Fokussierte Arbeit an der HfMT

Nach ihrem Studium am renommierten Jazz-Institut
in Berlin und an der Sibelius Academy — University
of the Arts Helsinki in Finnland ist Fabia seit Okto-
ber 2017 Studentin im Dr. Langner Jazz Master
Programm der HEMT - eine echte Win-Win-Situati-
on sowohl fir die Hochschule als auch die Musikerin.
,Dieses Programm ist einzigartig, weil es mir die
Chance gibt, ganz konkret und fokussiert an meinen
Zielen als Musikerin und Komponistin zu arbeiten -
mit Professoren und Lehrern aus ganz Deutschland,
aber auch international. Das gibt es in Deutschland
nur in Hamburg! Ich kann mich frei und individuell
auf meine Instrumente, aber eben auch auf Kompo-
sition und Arrangement gleichermaf3en fokussieren.
Der Studiengang ermdglicht es mir, mein Konzept
Schreiben fir genreiibergreifende Ensem-
bles von kleinen Ensembles bis hin zu grof3en
Orchestern zu vertiefen und bei grof3artigen Musi-
kern wie Christian Elsésser, Marcio Doctor und

Ruta Paidere Unterricht zu bekommen.” Dass Fabia
parallel zu ihrem Masterstudium zahlreiche eigene

Projekte am Laufen hat, scheint sie weniger zu be-
lasten als zu befligeln. ,Die aktuellsten News sind,
dass ich als eine von weltweit acht Arrangeuren
ausgewdhlt wurde, eine Bearbeitung fir das Metro-
pole Orkest zu schreiben, welche am 30. Oktober
unter der Leitung von Vince Mendoza und mit Becca
Stevens als Gastsolistin in Rotterdam uraufgefihrt
wird. Auf3erdem habe ich im Januar 2017 ein Or-
chester ins Leben gerufen — das Fabia Mantwill
Orchestra. Das ist ein Kammerorchester kombiniert
mit einem Large Ensemble, das heif3t sechs Bléser
und erweiterte Rhythmusgruppe. Wir haben im
Februar 2017 zwei Konzerte in Berlin mit einem
Programm gespielt, welches ich eigens fir diese
Besetzung geschrieben habe und das den Titel
Begegnungen tragt.”

Reisen als Quelle der Inspiration

Zur Zeit dieses Gespréichs befand sich Fabia auf Tour.
Auch das scheint sie mihelos in ihre Karriere zu inte-
grieren. Anfang Juni 2018 hat sie mit ihrem Quintett,
mit der Basslegende Greg Cohen, dem Gitarristen
Rob Luft aus England, dem Berliner Schlagzeuger
Ludwig Wandinger und der Cellistin Emily Wittbrodt,
beim Elbjazz in Hamburg und im A-Trane in Berlin
gespielt. In Disseldorf war sie kurz danach als Gast-
solistin beim 30-jéhrigen Jubiléum der Stidtepart-
nerschaft Disseldorf, Chemnitz, Haifa und Reading
eingeladen. Danach spielte sie beim Kopenha-
gener Jazzfestival, und fir eine Woche jettete
sie nach London, um sich ein paar ausgewdhlte Kon-
zerte anzuhdren und mit befreundeten Musikern an
verschiedenen Projekten zu arbeiten.

Artet dieses viele Umherreisen nicht in Stress aus?
,Im Gegenteil: Ich liebe das Reisen sehr. Ich liebe es,
Neues zu entdecken, andere Kulturen und Traditi-
onen zu erleben, in der Natur zu sein und an meine

Grenzen zu gehen. Ich lerne auf diesen Reisen so
viel Gber andere Menschen und Kulturen, aber auch
Uber mich selbst und merke, wie viel Inspiration ich
daraus schépfe und wie stark sich das auf meine
Sprache als Musikerin, Komponistin und Arrangeurin
auswirkt. Angefangen hat das Fernweh auf einer
Konzertreise in Indien 2009. Aber es gibt natiirlich
auch Phasen, in denen ich mir ausschlief3lich Zeit
zum Komponieren nehme.”

Wer diese auBBergewshnliche Musikerin live in
Hamburg erleben will, muss sich noch ein wenig
gedulden. Am 20. November werden die Studieren-
den des Dr. Langner Jazz Master Programms
zusammen mit der Jungen Norddeutschen Phil-
harmonie und weiteren Musikern im kleinen Saal
der Elbphilharmonie ein Konzert spielen. An diesem
Abend wird Fabia auch einige ihrer Kompositionen
prdsentieren. Ein Termin, den man sich nicht nur als
Jazz-Liebhaber merken sollte. Weitere Infos findet
man auf der Website www.fabiamantwill.com.

TEXT DIETER HELLFEUER
FOTO: FABIA MANTWILL DOVILE SERMOKAS
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DER SCHEIN DER SCHONEN NEUEN WELT
TSCHAIKOWSKYS EUGEN ONEGIN FEIERT PREMIERE IM FORUM

ie russische Weltliteratur des 19. Jahrhun-

derts erzéhlt mit Vorliebe von scheinbaren

léindlichen Idyllen, in denen im besten

Fall bloBe Langeweile einen Tag wie den
anderen gleichschaltet, meist aber tiefer Pessimismus
und Lebensekel herrschen. In diesen kleinen Welten
abseits der Metropolen spielen sich dann gern die
groBBen Tragddien ab. Puschkin, Dostojewskij, Tsche-
chow oder Tolstoi haben sie mit ihren dem Realismus
verschriebenen Romanen und Theaterstiicken sprach-
gewaltig verfasst. Einige der bedeutendsten Vorla-
gen haben es auch in die Welt der Oper geschafft.
Fraglos die berihmteste ist Puschkins Versroman
Eugen Onegin, der die kulturelle und gesellschaft-
liche Situation Russlands um 1820 feinfihlig einféingt
und schlieBlich zum modernen russischen National-
epos wurde; Literaturwissenschaftler sprechen gar
von einer ,Enzyklopddie des russischen Lebens”.

Puschkins politischer Sprengstoff
versus Tschaikowskys romantische
Liebesgeschichte

Peter Tschaikowskys gleichnamige, auf Puschkin be-
ruhende Oper mit dem Untertitel ,Lyrische Szenen”
wurde 1879 im Moskauer Maly-Theater unter der
Leitung des Bruders von Artur Rubinstein, des nicht
minder bedeutenden Pianisten, Komponisten und
Dirigenten Nikolai Rubinstein, von Studierenden
uraufgefihrt. Zwei Jahre spéter folgte die Premiere
am legendéren Bolschoi Theater. Bis heute verdeckt
die Rezeption der Oper als eine ungliickliche roman-
tische Liebesgeschichte freilich den Umstand, dass
Puschkin sein Werk dezidiert gesellschaftskritisch
verstand. Als Abschlussinszenierung seines Regie-
studiums bringt nun MIEN BOGAERT Tschaikows-
kys Meisterwerk auf die Bilhne des Forums. lhm ist
wichtig, den urspriinglichen politischen Sprengstoff
der Geschichte wieder spiirbar zu machen. Und fiir
den jungen Regisseur ist klar, dass er in seiner Inter-
pretation einige zentrale Kapitel der wechselvollen

russischen Geschichte aufrollen méchte. Dabei ver-
zichtet er jedoch ausdriicklich darauf, jene aristokra-
tische Schicht zu portraitieren, die Puschkin in sei-
nem Werk zwar meinte, der aber mit der Revolution
von 1918 vor genau einhundert Jahren freilich der
Garaus gemacht wurde. Stattdessen entdeckt Mien
Bogaert in den diversen Welten des Stiicks hoch
interessante Parallelen zur jingeren russischen Ge-
schichte, die er angesichts der aktuellen politischen
Verwerfungen zwischen der Europdischen Union und
Russland zum Anlass einer ihm wichtigen Begeg-
nung mit diesem in seinen Befindlichkeiten so schwer
begreifbaren Land nimmt.

Die Grundentscheidung bei seiner zeitlichen
Ubertragung zeigt sich natirlich konkret im Bhnen-
Setting, in dem bei ihm die Handlung der Oper an-
gesiedelt ist. Beschrieb Puschkin mit dem Leben auf
dem Lande einst die konkrete Realitéit von annéhernd
neunzig Prozent der russischen Bevélkerung, hat sich
das Verhdltnis heute nahezu gedreht. Das Dasein der
Familie von Larina und ihren Téchtern Olga und Tat-
jana lernen wir deshalb im Mikrokosmos einer ande-
ren kleinen Welt kennen, jener der Sowjetunion der
80er Jahre des 20. Jahrhunderts. Mien Bogaert baut
dazu auf der Bihne eine jener Wohngemeinschaften
nach, die in den russischen Grof3stédten zur Behe-
bung der Wohnungsnot erstmals bereits wéhrend der
Industrialisierung im Zarismus des 19. Jahrhunderts
eingerichtet wurden — eine Maf3nahme, die dann
wiahrend der Diktaturen des Stalinismus und Sozia-
lismus noch intensiviert wurde. Die sogenannten
Kommunalkas teilten sich mehrere Familien, in ihnen
wurden Bad und Kiiche als Gemeinschaftsbereiche,
die einzelnen Zimmer als mehr oder weniger private
Zonen genutzt. Tatjanas bershmte Briefszene, in der
die schwérmerische junge Frau iber ihre Liebe zum
Neuankémmling Onegin reflektiert, findet dement-
sprechend nicht in ihrem Schlafzimmer, sondern
in einem kollektiv genutzten Kiichenraum statt. Thr
Liebesgestéindnis an den neuerdings hier ebenso
lebenden Onegin verfasst sie auf einer Waschma-
schine. Die Illusion von Privatsphére wird dadurch
hergestellt, indem die moderne Romantikerin ver-
tréumt die Wéische waéischt.

Der Nonkonformist Onegin als junger
sowijetischer Kinstler, der zwischen alle
Fronten gerdt

Die Opernhandlung setzt in Mien Bogaerts Insze-
nierung somit konkret in den Jahren kurz vor dem
Zusammenbruch des Eisernen Vorhangs ein, als die
alte Ordnung dieser kleinen Welt der Kommunalka
noch annéhernd intakt ist. Ein Fremder unter Glei-
chen ist hier die Titelfigur der Oper, Eugen Onegin.
Der Regisseur sieht in ihm einen jungen Kiinstler, der
zwar in der Sowjetunion aufgewachsen ist, dann
aber in den Westen geht, um in der Freiheit des
Geistes die lkonen der Pop-Art kennenzulernen. Seine
Rickkehr nach Russland empfindet er als Schock,

in der Begegnung mit den anderen Bewohnern sieht
er nur Ignoranten und Spief3er. Sein wachsender
Pessimismus bricht sich im Aufbegehren eines Non-
Konformisten Bahn. Die Duell-Szene mit Onegins

Freund Lenski deutet der Regisseur denn auch nicht
nur psychologisch, sondern identifiziert sie mit dem
historischen Wendepunkt des Endes der Sowjetunion
und des Kommunismus. Die kleine alte Welt der
Kommunalka weicht der grof3en gléinzenden neuen
Welt des entfesselten Kapitalismus der Oligarchen
und politisch gelenkten Monopolisten, wie sie seiner-
zeit Prdsident Boris Jelzin mit seiner Schocktherapie
des Systemwechsels eingefihrt hat.

Der Kapitalismus der Oligarchen als
Schocktherapie des Systemwechsels

First Gremin ist einer von denen, die sehr schnell
sehr reich werden — als Boss eines Global Players.
Auf einer Firmenfeier preist er nicht nur die schein-
bar schéne neue Welt, sondern auch seine reizende
junge Frau Tatjana als die Liebes seines Lebens. Die
Widerspriiche seiner eigenen Existenz erkennt der
Kinstlergast Eugen Onegin jetzt in brutaler Hérte.
Denn er gehdrt weder zur untergegangenen kleinen
Welt noch zur glanzvollen neuen grof3en, deren
kaltes System der Aktienkurse und angeberischen
Partys er noch abstof3ender findet als die sozia-
listischen Strukturen von einst. Der Lebensekel, der
Onegin auszeichnet, wird durch die historischen Um-
briiche des politischen, gesellschaftlichen und wirt-
schaftlichen Systems nur noch weiter verstérkt. Der
Kinstler Onegin kultiviert seinen Sarkasmus ebenso
wie seine abrupten Stimmungswechsel.

Um ihren Perspektivwechsel auf Peter Tschaikows-
kys romantischen Klassiker des Opernrepertoires
zu beglaubigen und fiir das Publikum gut nachvoll-
ziehbar zu machen, setzt das Produktionsteam um
Regisseur Mien Bogaert und Dirigent Yu Sugimoto
auf eine Verdichtung der Oper, die eine Strichfas-
sung mit sich bringt, die Kompositionsstudent Florian
Huber erarbeitet hat. Die Tableaus und Genresze-
nen, die zumal den ersten und zweiten Akt einleiten,
scheinen so sehr den spezifischen Erwartungen des
19. Jahrhunderts zu entsprechen, dass sie im Kontext
der aktuellen Inszenierung verzichtbar erscheinen.
Statt einer langwierigen Exposition startet die Oper
sogleich mit Tatjanas Briefszene, an die sich die Arie
des Onegin anschlief3t. Die Duellszene zwischen
Onegin und Lenski als Wendepunkt der Oper bleibt
géinzlich unangetastet. Der Schlussakt in der Kon-
zernzentrale Gremins mit der tragischen Wiederbe-
gegnung zwischen Onegin und Tatjana erféhrt nur
kleine Striche. Die drei Akte der Oper strukturiert
das Team klar nachvollziehbar in drei Teile, die der
russischen Geschichte folgen: die behitete kleine
Welt von Larinas Kommunalka der 1980er Jahre,
der im fir Lenski todlichen Duell vollzogene
Systemwechsel um 1991 und die neue grof3e Welt
der Marktwirtschaft des Gremin.
TEXT PETER KRAUSE
FOTO: MIEN BOGAERT CHRISTINA KORTE

» OPERNTIPP

Eugen Onegin

am 24., 27. und 29.11. sowie am 1.12,,

jeweils um 19.30 Uhr, am 25.11. um 18.00 Uhr,
Forum, Karten-Telefon: 040 440298 oder 453326

junges forum Musik + Theater

GEMACHTE HELDEN, VERLACHTE NARREN
KURZOPERN VON HANDEL UND HARTMANN

ie Welt ist im Umbruch. Gewachsene
Allianzen zerbrechen, jahrzehntelange
Sicherheiten werden in Frage gestellt. Die
Grundlage eines Konsens von Moral und
Wahrheit geréit ins Wanken. Dafiir schaffen es alter-
native Fakten und ,fake news”, sich in unserem All-
tag zu halten. Wer definiert dabei, wer ein Held und
wer ein Narr iste Wer hilft uns, die Linie zwischen
Gut und Bdse, Richtig und Falsch zu erkennen2 Wir
widmen uns diesen Fragen in den diesjéhrigen Mu-
siktheaterprojekten Ill mit zwei héchst unterschied-
lichen und selten gespielten Stiicken. Zum einen
Georg Friedrich Héndels Oreste, zum anderen Karl
Amadeus Hartmanns Simplicius Simplicissimus.

Die Angst vor dem Fremden

Héndels Oreste, uraufgefihrt 1734 im Royal Opera
House in Covent Garden, ist ein aus Héndels
friheren Werken zusammengestelltes Pasticcio. In-
spiration fand er bei Euripides und Aischylos, aber
auch in der zwslf Jahre zuvor in Italien uraufge-
fhrten gleichnamigen, von Benedetto Micheli ver-
tonten Oper. Oreste spielt auf der Insel Tauris, die
sich auf Grund einer Prophezeiung vom Rest der
Welt abschottet und aus Angst jeden Fremden besei-
tigt, der diesen Ort betritt. Die Prophezeiung besagt,
dass der Herrscher Toante von einem Unbekannte
namens Oreste ermordet wird. Ifigenia, der Pries-
terin der Artemis, féllt diese Aufgabe zu. Artemis
rettete sie damals, als sie von ihrem eigenen Vater,
Agamemnon, geopfert werden sollte. lhren jingeren
Bruder Oreste, von dem in der Prophezeiung die
Rede ist, kennt sie nur noch als Kleinkind, weswegen
sie in sténdiger Sorge ist, ihren Bruder aus Versehen
tten zu kdnnen. Es kommt zu einem Familienzu-
sammentreffen, das lange keiner als solches erkennt.
Oreste, Hermione, seine Frau und Pilade, sein bester
Freund, kommen auf die Insel, auf welcher ihnen

nicht voraussehbare Gefahr droht. Am Ende wird der
Tyrann beseitigt — und alle sind gliscklich.

Von Beginn der Geschichte ist klar: Es gibt Oreste,
den Helden, und Toante, den Bésewicht. Die an-
deren Figuren werden von Anfang an der bésen
oder der guten Seite zugeordnet. Am Ende haben
alle die Seite gewechselt und stehen um den Helden
versammelt. Aber machen wir es uns nicht zu ein-
fach, wenn wir die Welt in Gut und Bése einteilen?
Aischylos sagte schon, ,maf3lose Furcht macht stets
zum Handeln ungeschickt”. In maBloser Furcht
handelt auch Toante. Hétte man nicht einen Weg
finden kénnen, ihn zu stoppen und ihn vor sich selbst
schiitzen? Macht ihn diese Reaktion zu einem bdsen
Menschen2 Und kann Oreste ein guter Mensch sein,
brachte er doch selbst aus Blutrache seine eigene
Mutter um?

Der Mensch wird sich selbst zum Wolf
Grundlage fir Karl Amadeus Hartmanns Kammer-
oper Simplicius Simplicissimus ist der 1668
erschienene Schelmenroman Der abenteuerliche
Simplicissimus teutsch von Hans Jakob Christoffel
von Grimmelshausen. Die Lebensgeschichte des ver-
meintlich einfdltigen Bauernjungen, der die ganze
Welt bereist und all ihre Hohen und Tiefen erlebt, gilt
heute als bedeutendstes Prosawerk des deutschen
Barock. Hartmann konzentriert sich in seiner Fassung
lediglich auf einen kleinen Teil der Erzéhlung, ném-
lich auf jene, die wéhrend des Dreifigjéhrigen
Kriegs spielt. Anno domini eintausendsechshundert-
undachtzehn. Deutschland steckt inmitten eines
seiner dunkelsten Kapitel. Ganze Landstriche sind
von marodierenden Landsknechten gepliindert
worden. Mit unvorstellbarer Brutalitét und Menschen-
verachtung wird besinnungslos getstet und gequiilt.
Der Mensch wird sich selbst zum Wolf.

Vierhundert Jahre spéter steht unsere Gesellschaft
wieder mit einem Fuf3 auf dinnem Eis. Vermeintlich
Uberwundenes bricht erneut auf. Wie dicke Schichten
Farbe Uberlagern sich Vergessen und Erinnerungs-
kultur mit erschreckender Zuverldssigkeit. Krieg um
Krieg, Frieden um Frieden. Wer weif3 schon, wer
der Wolf ist und wann er wieder kommt2 Simplicius
steht inmitten dieser Wirren und bleibt gleichzeitig
uneinnehmbar. Seine angebliche Naivitét macht

es mdglich, dass er sich trotz oder gerade wegen
der Schrecken um ihn herum seinen Seelenschatz
bewahren kann, seine Menschlichkeit, seinen klaren,
empathischen Blick auf ein Gesamtgefige des Zu-
sammenlebens. Durch seine Augen erleben wir die
Absurditét des Krieges in seiner gréftmdglichen
Hérte, durch seinen Mund héren wir die bittere
Wahrheit, die von den Méichtigen seines Umfelds zu
heiteren Possen eines Narren degradiert wird.

Hartmann vollendete die Arbeit an seiner Oper
1935, musste das Werk aber noch bis Ende des
Zweiten Weltkrieges unter Verschluss halten. Heute
hat das Stiick erneut grof3e Brisanz. Lassen wir Sim-
plicius reden. Lassen wir ihn Narrenfreiheit haben.
Vielleicht héren wir diesmal zu — und verhindern
noch das Schlimmste.

TEXT JOHANNA NEUTZLING UND

MAURICE LENHARD

FOTO: JOHANNA NEUTZLING UND MAURICE LENHARD
CHRISTINA KORTE

» OPERNTIPP

Oreste / Simplicius

am 27. und 28.10.2018,

jeweils um 18.00 Uhr und 19.30 Uhr, Forum,
Karten-Telefon: 040 440298 oder 453326



CAMPUS: WISSENSCHAFT

CD-Tipps

MUSIKALISCHE ERKENNTNISAKTE
DIE HOREMPFEHLUNGEN DER REDAKTION

Wissenschaft bringt neue Wahrheiten und
Erkenntniszuwdichse ans Licht. Forschung geht viele
kleine Schritte des Fortschritts. Und die Kunst2 Sie
bietet ein Aquivalent. Es ist nicht minder visiondr,
dafir im Ergebnis woméglich kreativer, als blof3e
Denkakte es vermégen. Weil sie die emotionale In-
telligenz als Erkenntnismittel ebenso einbezieht wie
Imagination und Fantasie?

Préisentierten wir in der vergangenen Ausgabe
der zwoelf frisch erschienene Forschungsliteratur
der HfMT neben aktuellen CD-Einspielungen,
fokussieren wir uns diesmal ganz auf die musika-
lische Produktion und damit auf die nachschdp-
ferische Produktivkraft, die nicht zuletzt von den
Lehrenden der kiinstlerischen Dekanate ausgeht.
Zuletzt sind im Aufnahmestudio eine Reihe von CDs
entstanden, die von der unerhérten kiinstlerischen
Meisterschaft des Kollegiums zeugt. Besondere
Beispiele stellen wir hier vor.

Johann Sebastian Bach

Partiten BWV 825-830

Menno van Delft, Clavichord

Label: Resonus Classics | RES10212 (2 CDs)

Gleich zwei Kollegen haben sich einmal mehr
Johann Sebastian Bach zugewandt. So hat MENNO
VAN DELFT mit der Einspielung der Bach-Partiten
BWYV 825 bis 830 eine ungemein subtile Barock-
welt erschaffen. Der Klang des von Bach selbst unter
den Tasteninstrumenten am héchsten geschéitzten
Clavichords eignet sich hierfiir geradezu ideal, hat
doch der Spieler wie auf keinem anderen Tastenin-
strument einen direkten Einfluss auf den Ton. Menno
van Delft spielt ein 1784er Clavichord des Thijringer
Herstellers Christian Gotthelf Hoffmann. Es handelt
sich dabei um eines der zwei letzten erhaltenen
Clavichord-Instrumente aus Hoffmanns Werkstatt.
Besonders auffdllig ist der gegeniiber Cembalo oder
Klavier ruhigere Charakter der Téinze. Dies ist aber
keineswegs von Nachteil, denn den fein ausgehérten,
stets stilvollen Interpretationen van Delfts zuzuhéren,
gleicht einer Konzentration auf das Wesentliche.
Weil van Delft zudem ein hervorragender Musiker
ist, klingt sein Bach auch ungemein unterhaltsam, ja
musikantisch.

Johann Sebastian Bach
Sonaten & Partiten fir Violine
BWYV 1001-1006

Christoph Schickedanz, Violine
Label: Audite | 23.434 (2 CDs)

Die Produktionsdaten der Sonaten und Par-
titen fir Violine-Solo BWV 1001 bis 1006
von Johann Sebastian Bach, die CHRISTOPH SCHI-
CKEDANZ eingespielt hat, ziehen sich iber einen
langen Zeitraum, vom Dezember 2010 bis zum No-
vember 2011. Zum Gliick sind die Aufnahmen nun
im Sommer 2018 erschienen. Schickedanz demons-
triert sein sehr inniges und intensives Verhdltnis in
der Auseinandersetzung mit Bach: eine Leidenschaft,
die man vom ersten bis zum letzten Ton spiirt. Der

Geiger offenbart selbst, wie gliicklich er mit dieser
Aufnahme ist. Mit dieser Ansicht dijrfte er nicht
alleine sein. Die Aufnahme klingt schlichtweg wie

ein ,opus magnum”. Bachs Wunder an Zeitlosigkeit
erlaubt viele Deutungen und bietet einige Freiheiten.
Christoph Schickedanz nutzt sie, vertritt dabei einen
eigensténdigen und poetischen Interpretationsansatz,
der in der perfekten Mitte zwischen den extremen
Polen einer traditionellen und historisierenden Sicht
auf Bach zu stehen scheint.

Frédéric Chopin
Hubert Rutkowski, Klavier
Label: Piano Classics | PCL10129 (1 CD)

HUBERT RUTKOWSKIS pianistische Arbeit be-
zieht sich nie nur auf die Kompositionen allein, son-
dern sie gleicht immer auch einer Expedition in die
Klangwelt historischer Fliigel. Diesen Weg verfolgt er
konsequent, wie zuletzt auf dem Chopin-Festival
im Museum fir Kunst und Gewerbe zum Ende des
Sommersemesters 2018 zu héren war. Nach seiner
Debussy-Einspielung aus dem Jahr 2014, die er auf
einem Erard-Fligel von 1880 vornahm, sind es auf
der nun vorliegenden CD Kompositionen von Chopin,
die er auf einem Pleyel-Fligel aus dem Jahre 1847
interpretiert. Die Wahl des Fligels kommt nicht von
ungefdhr, spielte Chopin doch ab 1832 ausschlief3-
lich auf einem Instrument der &sterreichisch-fran-
z8sischen Klavierbauer-Dynastie. In ausgewdihlten
Balladen, Mazurken, Etiden, Nocturnes sowie im
Zentrum der Einspielung das Fantaisie-Impromptu
und das h-Moll-Scherzo néhert Hubert Rutkowski
sich dem Klangkosmos enorm feinsinnig. Er ldsst
uns Chopin neu héren: historisch informiert und
authentisch, ohne jene Ubertreibungen eines zu dick
aufgetragenen Klang-Parfims, zu der moderne
Instrumente die Interpreten oftmals verleiten.

Aram Khachaturian
Klavierkonzert Des-Dur
Konzertrhapsodie fir Klavier
und Orchester

Stepan Simonian, Klavier
Daniel Raiskin, Staatsorchester
Rheinische Philharmonie

Label: cpo | 777 918-2 (1 CD)

Aram Khachaturian wurde 1903 in Tiflis, Arme-
nien, geboren. 1936 hat er ein in seiner stilistischen
Vielfalt bis heute unterschétztes Meisterwerk ge-
schrieben: Das Klavierkonzert Des-Dur, das in
dieser Einspielung einer veritablen Entdeckung
gleicht. STEPAN SIMONIAN hat sich des Werks
gemeinsam mit der Rheinischen Philharmonie
unter der Leitung des russischen Dirigenten Daniel
Raiskin angenommen. Die musikalische Konzeption
des Stiickes ist durchweg bestechend. Denn die
kompositorische Dramaturgie des Klavierkonzertes
pendelt zwischen rhythmischem Elan, magischem
Lyrismus und einer effektvollen Instrumentation.
Stepan Simonian hat hérbare Freude an der Umset-
zung. Die gelungene Interpretation ist nicht zuletzt
seinen auBerordentlichen pianistischen Qualitéten

zuzuschreiben. Denn Simonians trennscharfer, rhyth-
misch akzentuierter Zugriff ist bestechend. Da wer-
den die Strukturen nie durch einen Pedalweichspiler
verschleiert, sondern geschérft durch ein glasklar vir-
tuoses Spiel, das gar keine klangmdachtige Uberwal-
tigung braucht, um uns zu berishren, sondern durch
Artikulationspréizision begeistert. Nichts bleibt da in
den entfesselt ausschweifenden Passagen des ersten
und dritten Satzes im Ungeféhren. Und dem Lyrismus
des Andante con anima lauscht Simonian mit
feinem Farbgespir nach, da kreiert er sensibel aus-
gehorte impressionistische Inseln, die verdeutlichen,
dass Aram Khachaturian hier einem Maurice Ravel
sehr wohl nahesteht. Mit der Konzertrhapsodie fir
Klavier und Orchester wagt der Pianist zudem einen
Zeitsprung zum Spdtwerk des Komponisten. Die Musik
wirkt nun deutlich moderner und avancierter, mit
ihren lustvollen Sekundreibungen auch harmonisch
ambitionierter. Stepan Simonian entfacht mit gar
jazzigem Drive einen fantastischen Sog der Farben
und Gefihle, der hochstes Horvergniigen bereitet.

Kind of Gold
Matthias H6fs und Ensemble
Label: Berlin Classics | LC06203 (1 CD)

Last but not least ist nach intensiver Vorberei-
tungszeit eine CD mit der geballten Kraft von Leh-
renden und Studierenden der HfMT entstanden — ein
musikalisches Klassentreffen der exzeptionellen Art.
Den Anstof3 zu diesem einzigartigen Album gab
genau genommen ein besonderer Mangel. Denn
es gibt in der gesamten Musikliteratur sehr wenige
Werke, in denen man diesen konzertierten Sound
der Trompete erleben kann. Hier versammelt nun
mit MATTHIAS HOFS einer der renommiertesten
deutschen Trompetenvirtuosen und profilierten Pro-
fessoren der Hochschule aktuelle und ehemalige
Studenten seiner Trompetenklasse um sich. Matthias
Hofs fesselt mit und in verschiedenen Ensembles mit
Werken, die man sonst selten zu Gehér bekommt:
Von Janééeks Sokol-Fanfare aus der Sinfonietta,
Strauss’ Festmusik der Stadt Wien — mit
zehn Trompeten, sieben Posaunen, zwei Tuben und
Pauken! — Gber zwei Fanfaren von Strawinsky zum
japanischen Komponisten ltaru Sakai und dessen
Sinfonia & Caprice. Das Zentrum bildet Wolf
Kerscheks The Trumpets Shall Sound fir Solo-
trompete, neun Trompeten und Orchester — ein groB-
angelegtes Werk, das Kerschek eigens fir Matthias
Hofs geschrieben hat. In seinem Werk erlebt man
ganz verschiedene Einflisse und Zugénge zur Trom-
pete. Von Signalen und Fanfaren aus dem milits-
rischen Kontext, Gber Ankléinge dtherisch-géttlicher
Himmelswelten bis zu den die Mauern von Jericho
niederstirzenden Trompeten des Jingsten Gerichts —
all dies sind gedankliche Ausgangspunkte fiir den
Komponisten, der in Matthias H&fs den perfekten
musikalischen Partner gefunden hat. Lehrende und
Studierende sind gleichsam als Familie zu erleben:
Hier wird die Vision einer Hochschule Wirklichkeit,
in der nicht nur gelehrt, sondern gemeinsam gelebt
und Neues geschaffen wird.

TEXT FRANK BOHME UND PETER KRAUSE

Ringvorlesung

BAUHAUS. EIN MYTHOS WIRD HUNDERT
GESAMTKUNSTWERK UNTER DEM PRIMAT DES BAUS

alter Gropius formuliert 1913 als
Mitglied des deutschen Werkbundes
das erste Mal in einem Artikel die
Forderung nach einer Vereinigung
von KUNST, HANDWERK UND INDUSTRIE. Nach
dem Ersten Weltkrieg wird diese Forderung durch
sozial-utopische Aspekte erweitert. Zuriickzufishren
ist dies auf die erschitternden Kriegserfahrungen
der Menschen. Somit ist nicht verwunderlich, dass
im ersten Bauhaus-Manifest neben den Vorkriegsfor-
derungen von Gropius auch lebensphilosophische
Uberlegungen zur Reform von Kunstschulen enthalten
sind. Gedanken, die auch in anderen Kinstlergrup-

pen seiner Zeit — beispielsweise bei Der Blaue Rei-

ter, den italienischen Futuristen oder Der Sturm —
diskutiert worden sind.

Kunst und Leben in einer Gemeinschaft
Mit der Griindung des Bauhaus am 1. April 1919
wird erstmalig eine Institution geschaffen, die diese
Problemstellungen in einer schulischen Institution
zu |6sen versucht. Das Ziel ist es, ein Gesamtkunst-
werk unter dem Primat des Baus umzusetzen. Ferner
soll die Annéherung von Kunst und Leben in einer
Gemeinschaft — bestehend aus Meistern und
Schillern — gewdahrleistet werden. In den Statuten
sind aus diesem Grunde Theaterauffihrungen,
Vortrége, Dichterlesungen und Kostimfeste
als Bestandteil der Ausbildung festgelegt.
Die einzelnen Ateliers stehen im engen Austausch
miteinander, und durch die Einrichtung eines alles
umschlieBenden Vorkurses will man der Gefahr
der Spezialisierung entgegenwirken.

Raum fir Ganzheitlichkeit und
Experimentierfreude

Die Pédagogik im Bauhaus hat insgesamt eine
besondere Bedeutung und zielt auf eine ganzheit-
liche Erziehung des ,homo totus” ab. Sie geht vom
Grundsatz aus, dass Kunst letztendlich nicht lehrbar
ist. Die handwerklichen Techniken hingegen bieten
eine lehrbare Basis. Die kreative Entwicklung kann
nur Uber das Experimentieren erreicht werden.
Gropius Grundgedanken basieren auf der Idee
einer neuen Kultur innerhalb der Gesellschaft. Das
gemeinsame Lernen unterstitzt eine berufsbezogene
Wirklichkeitsaneignung und schafft die konserva-
tiven Autoritéitsgrenzen zwischen Lehrenden und
Lernenden ab.

Klingende Architektur: Drei Unis -

eine Vorlesung

Die Vorlesungsreihe des Netzwerks Studium gene-
rale Nord versteht sich als Vorkurs fir die Feierlich-
keiten zur Griindung des Bauhaus. Die HafenCity
Universitéit (HCU) fir Baukunst und Stadtentwicklung
bildet als Austragungsort dieser Vortragsreihe den
idealen Rahmen. Gemeinsam mit dem offentlichen
Veranstaltungswesen der Universitét Hamburg und
der HfMT entstand eine Reihe, die unterschiedliche
Aspekte in Szene setzt. Zwei Vortréige von Wissen-
schaftlerinnen des Museums fiir Kunst und Gewerbe
thematisieren anstehende Ausstellungen. Mehrere
Lehrende der HCU beteiligen sich mit Aspekten der
Architektur und Landschaftsplanung an dieser Reihe.
Erstmalig wird der Musiktheoretiker Benjamin Sprick
von der HfMT dabei sein und die Verbindung von
Musik am Bauhaus aufdecken.

TEXT FRANK BOHME FOTO: FRANK BOHME

UND CAROLINE SCHRODER CHRISTINA KORTE

24.10.2018
Die Impulse der Bauhausbihne
Frank Bshme, HIMT

7.11.2018

Leberecht Migges. Konzepte fir einen
sozialen Gartenbau und deren Aktualitat
for den gegenwdirtigen Diskurs

Christiane Sérensen, Dipl.-Ing., Landschaftsarchitektur,
HafenCity Universitét

14.11.2018

Klingende Architektur - Bauhaus und

die Musik:

Die interdisziplindre Zusammenarbeit von
Johannes Itten und Josef Matthias Hauer
Jan-Philipp Sprick, HFMT, Arbeitsbereich Musiktheorie

21.11.2018
Die Impulse der Bauhauslehrer
Frank Bshme, HIMT

28.11.2018

Henry van de Velde und die Bauhaus-
Bewegung

Dieter Brinks, Autor und Kurator, Berlin

5.12.2018

Die Frankfurter Kiiche - was wurde aus dem
Projekt von Margarete Schiitte-Lihotzky?
Jirgen Bénig, Historiker, Hamburg

12.12.2018

Glas im Bau: Fagus-Werk

Matthias Ballestrem, HafenCity Universitdt,
Arbeitsgebiet Architektur und experimentelles Entwerfen

19.12.2018

Blaupause

Gesine Weinmiller / Theresia Enzensberger, HafenCity
Universitét, Arbeitsgebiet Entwerfen und Gebéudelehre

16.1.2019

Mobelbau in Holz, Rohr, Stahl -

Erich Dieckmann, Leiter der Tischlereiwerk-
statt der Staatlichen Bauhochschule Weimar
Caroline Schréder, Museum fiir Kunst und Gewerbe,
Sammlung Moderne

23.1.2019

Der fotografische Amateur am Bauhaus
Esther Ruelfs, Museum fir Kunst und Gewerbe,
Sammlung Fotografie und Neue Medien

ZEIT UND ORT

Die Vorlesungsreihe findet mittwochs jeweils von
18.00 Uhr bis 19.45 Uhr in der HafenCity Universitét,
Uberseeallee 16, Raum 150 statt.

KOORDINATION

Frank Bshme / HFMT

Antje Helbing / HafenCity Universitét Hamburg
Daniela Steinke / Zentrum fiir Weiterbildung,
Universitét Hamburg




CAMPUS: KULTUR- UND MEDIENMANAGEMENT

Fernstudium

DAS ANDERE LERNEN - IMMER UND UBERALL
DIE NEUEN STUDIENBRIEFE AM INSTITUT KMM

DER BEGRIFF IMPLIZIERT ERST EINMAL, DASS AUS DER DISTANZ GELERNT WIRD: FERNSTUDIUM. ALLERDINGS UNTERSCHEIDET
SICH DIESE ART DES LERNENS NICHT NUR IN DER GEOGRAFISCHEN ENTFERNUNG VOM EIGENTLICHEN MUTTERHAUS IN
HAMBURG, SONDERN AUCH — UND DIES ALS KONSEQUENZ DER DISTANZ - IN DEN FORMATEN, DIE JENE STUDIERENDEN IN
DIE WEITE WELT DES KULTURMANAGEMENTS EINFUHREN SOLL. AM INSTITUT KMM SIND ES VOR ALLEM ZWEI FORMATE, DIE
SICH BEWAHRT HABEN: SO GIBT ES ZUM EINEN DIE PRASENZVERANSTALTUNGEN, DIE AN GANZ UNTERSCHIEDLICHEN ORTEN
INNERHALB DER BUNDESREPUBLIK ANGEBOTEN WERDEN. ERGANZT WERDEN DIESE SEMINARE ZUM ANDEREN DURCH DIE
SOGENANNTEN STUDIENBRIEFE, DIE ZUM SELBSTLERNSTUDIUM VERWENDET WERDEN. DIE STUDIENBRIEFE, DIE ANDERNORTS
AUCH LEHRBRIEFE HEISSEN, SIND FUR DAS FERNSTUDIUM IDEAL, WEIL SIE ZU JEDER ZEIT UND AN JEDEM ORT GENUTZT

WERDEN KONNEN.

state of the art des internationalen
Kulturmanagements

Was aber verbirgt sich hinter diesem omin&sen, fir
Laien héufig nicht gleich versténdlichen Begriff —
Studienbrief2 Vielleicht hilft folgender Definitionsver-
such: ,Ein Studienbrief ist ein kompaktes Lehrbuch,
welches den aktuellen Stand eines Themas des
Kulturmanagements beleuchtet und ein didaktisches
Konzept in Form von Kontrollfragen und Ubungs-
aufgaben integriert. Die Autorinnen und Autoren
sind héufig in der einschlégigen Literatur bekannt
und verfassen insbesondere einfihrende Werke, die
sowohl von Bachelor- als auch Masterstudierenden
bezogen werden kénnen. Sie sind trennscharfen
Modulen zugeordnet, und die Studierenden schreiben
Klausuren zu diesen Studienbriefen.” Dies ist erst
einmal die formale und — zugegeben — etwas tro-
ckene Variante einer Definition. Wenn man sich die
Wounsch-Definition der Zukunft aussuchen kénnte,
wiirde sie wohl lauten: ,Die KMM-Studienbriefe
reprdsentieren den absoluten state of the art, nicht
nur des deutschen, sondern auch des internationalen
Kulturmanagements. Sie sind Wegbegleiter zahl-
reicher Fernstudierender sowie anderer Interessierter,
die sich in diesem Bereich weiterbilden méchten.
Dabei k&nnen sie nicht nur analog, sondern auch
digital genutzt werden und sind mit vielen verschie-
denen Formaten des Blended Learnings kombinierbar.”

Das wechselhafte Verhaltnis von

Kultur und Politik

Letztere Definitionsversion baut auf der ersten Fas-
sung auf und kdnnte in Zukunft zumindest in Teilen
Realitét werden. Das Institut ist auf einem guten

Weg dorthin, denn seit April 2017 gibt es wieder
vermehrt eigene Studienbriefe in Auftrag. Ziel ist es,
den neuesten Stand des wissenschaftlichen Diskurses
abzubilden, den Autorenstamm zu erweitern und die
Lehrmaterialien mit ganzheitlichen Digitalisierungs-
strategien der HFMT zu verknipfen. Zu diesem Zweck
wurden bereits acht neue Studienbriefe in Auftrag
gegeben. Die ersten beiden Exemplare liegen nun
vor und stehen den Fernstudierenden ab sofort zur
Verfiigung. Sie behandeln zwei Themen von hoher
aktueller Relevanz: So hat Thomas Késtlin, Volljurist
und Inhaber eines Berliner Biros fir Ausstellungs-
management, einen einfihrenden Studienbrief fiir
Master-Studierende zum Thema Kulturpolitik verfasst.
Intensiv beleuchtet dieser Studienbrief das wechsel-
hafte Verhéltnis von Kultur und Politik.

Hierzu werden nach und nach erst die Strukturen
und Akteure von Kulturpolitik — sowohl auf euro-
pdischer als auch auf Bundesebene — vorgestellt

und anschlieBend die Instrumente von Kulturpolitik
beschrieben, insbesondere das maf3gebliche kultur-
politische Instrument der Férderung. Weiterhin geht
Kstlin auf die Inhalte des kulturpolitischen Felds ein,
so zum Beispiel Museen, Theater, Film, Denkmalpflege
und Kulturelle Bildung. Auch das Urheberrecht, die
Kinstlersozialversicherung und die Kulturentwick-
lungsplanung sind Themen, die er aufgreift. Im um-
fangreichen Anhang sind ausgewdhlte Rechtsquellen
enthalten, derer sich die Leserin bedienen kann,

um im Anschluss an das Fernstudium — oder schon
wiahrenddessen — selbst damit zu arbeiten.

Strategisches Arbeiten mit
Netzwerkmedien

Bei dem zweiten neu verdffentlichten Studienbrief
geht es um das viel beschworene, aber zu selten
wissenschaftlich aufbereitete Thema der Digitalen
Kommunikation im Kulturmarketing. Hier hat das
Institut Christian Holst als Autoren gewinnen kénnen.
Er war unter anderem als Referent fir Marketing
und Social Media am Opernhaus Zirich tétig und
ist Mitbegriinder der regelméf3ig in Hamburg statt-
findenden stARTconference, die zu Diskussionen Gber
Digitalisierung im Kulturmanagement einlédt.

In seinem Studienbrief fiir Bachelor-Studierende stellt
er einerseits die Theorien vor, die ein Fundament fir
das strategische Arbeiten mit Netzwerkmedien bieten.
Andererseits fihrt er in die Ausristung ein, die einer
Kulturmanagerin in der digitalen Welt zur Verfigung
steht — neben klassischen Online-Marketing-Tools
auch neuartigere Méglichkeiten wie Blogging, Mobile
Marketing oder Empfehlungsmarketing. In den Stu-
dienbrief sind zahlreiche Links und QR-Codes inte-
griert, so dass die Fernstudierenden blitzschnell

zu Fallbeispielen weitergeleitet werden. Ergéinzend
hat Holst eine Internetseite eingerichtet, auf welcher
Zusatzmaterialien eingestellt sind — mehrere Videos
mit Expertinnen und ein Podcast sowie weitere Links
zu spezifischen Hintergriinden.

Die beiden neuen Studienbriefe von Holst und
K&stlin markieren den Beginn einer neuen Linie,
welche das Institut KMM mit der Produktion eigener
Studienbriefe féhrt. Begiinstigt wird die Sichtbarkeit
dieser Linie mit der sich zeitgleich etablierenden
Corporate Identity der HEMT. Im Zuge dieses Verdn-
derungsprozesses wurde auch das Layout der Studi-

enbriefe von einer Grafikerin komplett iberarbeitet.
Die Studienbriefe erscheinen ab sofort im neuen
Gewand. Einige neue Studienbriefe werden momen-
tan geschrieben, andere lektoriert. Feststehende
Themen sind Ehrenamtsmanagement und biirger-
schaftliches Engagement, allgemeines Musikmanage-
ment (wie Konzerte und Orchester), eine Einfilhrung
in die Betriebswirtschaftslehre und in die empirische
Sozialforschung sowie ein Studienbrief zum Audience
Development. In Zukunft sollen zusditzlich weitere
Studienbriefe erscheinen, die sich noch stérker spe-
zifischen Kunstsparten widmen, so zum Beispiel dem
Management von Festivals oder Theatern.

In Verkniipfung mit einem kirzlich bewilligten
Antrag der Hamburg Open Online University (kurz:
HOOU) sollen aufBerdem bis Mérz 2019 Videos
entstehen, welche in Kombination mit Studienbriefen
die Grundlagen des Kulturmanagement vermitteln.
Die Videos sollen es interessierten Personen ermég-
lichen, sich selbstéindig und anlassbezogen entweder
mit einzelnen ausgewdhlten oder Uberblicksartig mit
allen présentierten Themen des Kulturmanagements
zu befassen.

Auch die Studierenden der
kiUnstlerischen Studiengénge der

HfMT kénnen profitieren

Das Format Studienbrief hat im Fernstudium sicher
noch nicht ausgedient. Es gilt aber, diese Lernres-
source den sich veréinderten Umweltbedingungen -
hier seien als Stichwérter vor allem Digitalisierung
und Mobilitét genannt — anzupassen. Der neue
Anschub der Studienbrief-Produktion inklusive der
Verbindung mit innovativen Formaten des Blended
Learnings ist ein vielversprechender Schritt, um auch
in Zukunft weiterhin die erste Adresse auf der Suche
nach einem geeigneten Fernstudium des Kultur-
managements zu sein. Nicht auf3er Acht gelassen
werden sollte dabei, dass auch die Studierenden
kiinstlerischer Studiengéinge der HIMT von diesen
Studienbriefen profitieren kdnnen. Im Présenzbe-
stand der Hochschulbibliothek kénnen die Studien-
briefe zwar nicht entliehen, wohl aber eingesehen
werden. Und wer weif3, vielleicht hilft das Gelesene
spéiter auch der einen oder anderen Musikerin,
dem einen oder anderen Schauspieler bei der Aus-
einandersetzung mit der Kiinstlersozialversicherung
oder dem ersten eigenen Online-Auftritt.

TEXT ROBERT PEPER

Jubilaum

SO NAH UND DOCH SO FERN
10 JAHRE KMM-FERNSTUDIUM

1988 wurde an der HfMT der Studiengang
Kulturmanagement eingerichtet, aus dem im Jahre
2000 das Institut KMM hervorging. Sieben Jahre
nach Institutsgrindung wurde es Zeit fir den néch-
sten Schritt: Denn dem damaligen KMM-Masterplan
Fo|gend sollte der Studienbetrieb ousgebout werden,
um damit auch den Institutsbereich Forschung zu
stéirken.

Erstmals fir eine kiinstlerische Hochschule in
ganz Deutschland plante das Institut KMM der
HEMT die Einfishrung eines Fernstudiums. Waltraut
Arp, Jens Klopp und ich bildeten das erste KMM-
FERNstudiums-Team. Wir drei waren seinerzeit auch
zugleich das einzige KMM-PRASENZ studium-Team.
Der Gedanke an ein KMM-Fernstudium elektrisierte
und léhmte zugleich — einerseits faszinierte uns die
Vorstellung, das Hamburger KMM-Knowhow zu-
kiinftig auch auBerhalb der Hansestadt anbieten
zu kénnen, andererseits wurde uns durchaus schwin-
delig bei dem Gedanken daran, welch enorme
Arbeit damit verbunden sein wiirde. Allen — zum Teil
durchaus berechtigten — Warnungen aus den KMM-
und HfMT-Reihen zum Trotz gingen wir das Wagnis
ein. Zum Glisck: Auch wenn es den einen oder an-
deren Riickschlag gab, das Institut KMM der HEMT

ohne Fernstudium erscheint uns heute unvorstellbar!

Ein wachsendes Team

Um die vielen hundert Fernstudierenden sach- und
fachgerecht betreuen zu kénnen, musste das Team
hinter den Kulissen unbedingt verstérkt werden.
Dies gelang dem Institut KMM gleich doppelt:
Erstens finanzierte es sémtliche Stellen aus eigener-
wirtschafteten Mitteln selbst. Und zweitens erwuchs
aus dem urspriinglichen Dreier-Team ein perfekt
harmonierendes Kollegium: Die nimmermiide KMM-
Lichtgestalt Waltraut Arp wechselte bereits vor

Laudatio

einigen Jahren in den verdienten Ruhestand. Svenja
Diebel und Ina Kieselmann meistern nunmehr bereits
seit mehreren Jahren die enormen Verwaltungsauf-
gaben, unterstiitzt vom Chef-Controller des Instituts,
Frank Gaebler. Jens Klopp ist weiterhin an Bord und
somit FS'ler der ersten Stunde. Er widmet sich der
Umsetzung der verschiedenen Studienordnungen
und erstellt gemeinsam mit Mariette Kihnelt, einer
KMM-Absolventin und aktuellen Doktorandin sowie
Christian Schumann ein grof3artiges Studienpro-
gramm. Dass das Studienangebot so gut bei den
Fernstudierenden ankommt, ist selbstverstdndlich
nicht zuletzt auch ein Verdienst der vielen Lehrenden,
die das Fernstudium am Institut zum Teil seit dem
Start vor zehn Jahren prégen. Stellvertretend fiir
alle Dozentinnen und Dozenten sei an dieser Stelle
Asmus Hintz gedankt, der dem Institut seit Grindung
angehdrt. Angesichts ihres enormen Engagements
gerade in der Aufbau-Zeit des Fernstudiums bleibt
dessen Erfolgsgeschichte immer auch verbunden mit
Sarah Horbach, Christiane Klein, Darren Grundorf
und Tom Zimmermann.

Warum iberhaupt ein KMM-
Fernstudium?

Viele Kulturschaffende und -verantwortliche
arbeite(te)n in einem Umfeld, auf das sie vielfach
nicht vorbereitet wurden. Sie kdnnen (oder wollen)
aber versténdlicherweise nicht so einfach ihren Job
oder ihr Engagement zugunsten eines Préisenzstu-
diums in Hamburg ruhen lassen. Das KMM-Fern-
studium erlaubt ihnen somit einen Briickenschlag:
Knowhow aufbauen und zugleich am gewohnten
Ort den Job oder das Engagement behalten.

Nach einem kurzen Probelauf startete das Institut
KMM seinen Fernstudien-Betrieb im Jahre 2008.
Es Gbernahm dazu einige Studienbriefe der FernUni-

versitét in Hagen, die in eben jenem Jahr aus ihrem
Ku|turmcnqgement-Fernstudium ausgestiegen war.
Als Mitglied im Hochschulverband Distance Learning
konnte KMM zudem einige Studienbrief-Module von
dort Gbernehmen. Auch Lehrende des Instituts er-
stellten teils in Zusammenarbeit mit Studierenden des
Présenzstudiums Studienbriefe — so beispielsweise
unsere Professorin Manuela Rousseau gemeinsam
mit der damaligen KMM-Diplomandin Katharina
Reifurth.

Welche enorme Entwicklung das KMM-Fernstudi-
um genommen und welch beeindruckende Leistung
das Institut KMM damit erbracht hat, kénnen bereits
wenige Zahlen zeigen: Je Semester absolvieren zwei
Jahrgdnge mit ungeféhr 20 Studierenden das KMM-
PRASENZstudium — so war es zu Zeiten der Studien-
gangs-Griindung vor 30 Jahren und so ist es auch
heute noch weitgehend. Zum KMM-FERN studium
meldeten sich 2008 rund 50 Studierende an. Bereits
2014 iberschritten wir die 500-er Marke, hatten also
die Studierenden-Zahl verzehnfacht - verteilt auf
Bachelor, Master und Zertifikat.

Das Institut KMM bot schon bald nach dem FS-
Start Lehrveranstaltungen in allen Regionen Deutsch-
lands an, mit Zentren in Berlin, Minchen, Frankfurt
am Main und K&In. Doch mussten — und missen
bis heute — alle KMM-Fernstudierenden Pflichtkurse
in Hamburg absolvieren. Das gehdrt zum Selbst-
verstéindnis des Instituts: Unabhéingig vom Wohn-
und Arbeitsort der Fernstudierenden sollen sie alle
einen Bezug zum Institut KMM aufbauen kdnnen -
und das geht selbstversténdlich am besten vor Ort
bei uns in Hamburg.

TEXT FRIEDRICH LOOCK
FOTO: WELTKARTE MIT EINSATZORTEN DER
KMM-ALUMNI CHRISTINA KORTE

THE WORLD ACCORDING TO JENS

Oder: ,Wenn ich schon nicht Gber-
zeugen kann, will ich doch wenigstens
verwirren.”
An dieser Stelle soll einem besonderen Menschen
und Kollegen Respekt gezollt, sein Beitrag gewiirdigt
und Dank fir seine Arbeit ausgesprochen werden.
Lieber Jens Klopp — herzlichen Glickwunsch zu
Deinem zehnjéhrigen KMM-Jubilgum!

Vor zehn Jahren war die Welt in Aufruhr. Hief3
es in den 80ern noch: ,Komm, komm nach Hagen,
werde Popstar, mach Dein Gliick” (Extrabreit), zog
im Jahr 2008 der Fernstudiengang Kulturmanage-
ment von Hagen nach Hamburg. Fir Jens Klopp
schloss sich damit ein Kreis. Er kehrte dorthin zuriick,
wo er begonnen hatte. Mit einem abgeschlossenen
Studium der Politikwissenschaft in der Tasche geht
man Ublicherweise in die Politik oder in die Wissen-

schaft. Oder man féhrt ein Leben lang Taxi. Jens
ging an die Hochschule. Uber die Studiengangsein-
richtung, spéitere Vereinsgrindung und einen experi-
mentellen Ausflug in die Versicherungswelt kam er
bei seinem Gewerkschaftsintermezzo um das Politik-
machen am Ende nicht ganz herum.

Jens brennt fir das, was er tut. Sein tiefgehendes
Wissen und Versténdnis, was Kunst, Kultur und Me-
dien in gesellschaftlichem Kontext bedeuten, sind fir
Studierende ein ebensolcher Gewinn wie eine Berei-
cherung fir alle, die ihn kennen dirfen. Als Kolle-
ginnen und Kollegen, Wegbegleiter und Verbundene,
wissen und schétzen wir an Dir, lieber Jens, was
Dich im Kern ausmacht. Du bist: ,ein toller Mensch —
der beste Kollege, den ich je hatte”, ,humorvoll und
frohlich” ,echt und authentisch”, ,fundiert, durch-
dacht, gewissenhaft und zugewandt”. Erinnert sei

an den studentischen Exkursionskommentar: ,Geh’
besser nicht hinter ihm her, wenn Du auf kiirzestem
Weg einen bestimmten Ort erreichen willst — es kann
sein, dass Du woanders ankommst, als Du vorher
geplant hast.”

,The World According to Jens” ist komplex und
sténdig in Bewegung. In ihr gibt es mehr als nur
einen Weg. Und ja, auch méglichst lang auf einem
Bein zu stehen, erfillt woméglich eine wichtige so-
ziale Funktion, wenn man den Zusammenhang nur
erkennen will. Dieser Geist und seine Neugier lassen
Dich das Richtige, das Gute, das Hohere im Nahe-
liegenden und Offensichtlichen suchen. Sie machen
Dich streitbar im inhaltlichen Diskurs — und schlich-
tend, wenn die Person oder Persénliches im Fokus
stehen. Jens, Du warst und bist ein Glicksfall fir das
KMM! Fiir uns bist Du KMMI TEXT SVEN BEMME
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~ES WAR, ALS HATT DER HIMMEL...”
DIE BLAUE BLUME ZWISCHEN HARMONIE

ne--aber die blaue Blume sehn’ ich mich

zu erblicken. Sie liegt mir unaufhérlich im
Sinn, und ich kann nichts anderes dichten
und denken.” Heinrich von Ofterdingen liegt in
einer hellen Mondnacht wach auf seinem Lager und
erinnert sich an die Begegnung mit einem Fremden,
dessen Reden von der Blauen Blume ihn so berihrt
hat, dass er sich aufmacht, sie zu suchen. Die Suche
steht im Zentrum des unvollendet gebliebenen Roman-
projekts Heinrich von Ofterdingen des Novalis.
In einer Montage von zahllosen Ereignissen, Begeg-
nungen, Gedichten, Erzéhlungen sowie einem Mér-
chen beschreibt der Autor die labyrinthische Wander-
schaft des jungen Séngers Heinrich.

~Himmel und Erde flossen in sufle
Musik zusammen.”

Dass die Dramaturgie des Romans nicht darauf
abzielt, eine Pflanze zu suchen, zu pflicken und zu
irgendetwas zu verwenden, versteht sich von selbst.
Vielmehr versammeln sich in dem Bild der Blauen
Blume Assoziationen, Motive und Bedeutungskon-
texte, die weit ilber den botanischen und auch iber
den rein bildlichen Kontext hinausweisen. ,Himmel
und Erde flossen in sifle Musik zusammen.” Mit dem
Blau ist ein Horizont erdffnet, der neben erofischen
Motiven auch philosophisch-universalistische und
politisch-utopische Perspektiven versammelt. Novalis
bewegt sich hier als Autor in einem Diskursfeld, das
von Fichtes Subjektphilosophie ausgehend (siehe
dazu auch den Text von Frank Bshme auf Seite 14)
die Kollegen der Frihromantik wie Schlegel, Tieck
und Wackenroder beschéftigte. Das Ich ist dort
nicht wie bei Kant als etwas zu sehen, das alle Vor-
stellungen begleitet, sondern als eine grundlegende
Aktivitéit, die das Nicht-Ich - alles was vorgefun-
den wird — allererst formt und gestaltet. Im Geleit
dieser Ideen entsteht die Figur des Genies sowie die
Vorrangstellung des Kinstlers in der (Alltags-)Welt.
Der Kiinstler hat eine Aufgabe: die Sprache, die als
bruchstiickhaft, unzureichend und krisenanféllig
gilt, in eine Universalpoesie zu verwandeln.

Auf der Suche nach der verlorenen
Universalpoesie

Das Blaue, Unaussprechliche, alles und alle — die
Natur, die Menschen, die Geschichte, die Religion —
miteinander Verbindende soll als solches auf eine
geheimnisvolle und erlésende Weise lesbar gemacht
werden. Dies aber nicht in einer aufklérerischen Art:
Lesbarkeit soll keine Erkenntnis sein im Sinne von
Aufdecken/Liften der Geheimnisse, Aussprechen
des Unaussprechlichen, Kategorisierung der Welt in
wissenschaftlich erschlieBbare und im Alltag nitzliche
Bedeutungseinheiten. Vielmehr soll das Programm
des Romantisierens das Mysteridse, Vieldeutige auf-
zeigend benennen. Der darin enthaltene Anspruch
ist gewaltig: Gesucht wird nach einer Sprache, die
nicht nur im Kunstbereich als einem Bereich unter
vielen innerhalb der Gesellschaft angesiedelt wéire,
sondern die das gesamte Leben — die Natur, die
Gesellschaft, die Geschichte — gleichermaf3en betrifft
und verwandelt. Die bestehende Sprache als Medium
fir dieses Unterfangen war den Frishromantikern

hierbei zutiefst suspekt. Der feste Bezug von Zeichen
und Bezeichnetem, die Reprdsentationsfunktion der
Sprache, der instrumentelle Gebrauch der Namen
und Begriffe, das Erzeugen von Eindeutigkeit stehen
dem Entgrenzten, Unheimlichen, Beweglichen dia-
metral entgegen.

Diese Paradoxie ist der Grund, weshalb bei
allen frihromantischen Autoren in je eigener Weise
eine KONZEPTION DES MUSIKALISCHEN im
Vordergrund steht. Mit dem Musikalischen ist hier
weder eine Musiktheorie noch konkretes Musizieren
gemeint. Es bewegt sich in genau diesem Span-
nungsfeld zwischen dem Blauen, Vieldeutigen und
der auf Eindeutigkeit zielenden Sprache. Dem Mu-
sikalischen ist ebenso wie der Sprache die Geste
des Zeigens, Bedeutens, Meinens eigen, es verweist
aber nie auf etwas Bestimmtes, Eindeutiges. Allein
in den prozessual angelegten, wechselnden und frei
aneinander gereihten Bewegungen des Zeigens und
Meinens erschopft sich das Musikalische, es ist frei
von Représentationszwéingen und zweckgerichteter
Kommunikation. Musik verweist auf nichts weiter als
auf sich selbst. Sie berishrt direkt, ohne einem Kom-
munikationsauftrag auBBerhalb ihrer selbst zu folgen.
Bei Adorno ist es Gber 100 Jahre spéter die ,schwarz
verhdngte Utopie”, die sich dahinter verbirgt, eine
unhintergehbare Verlusterfahrung. In der Frishromantik
ist dies die Kunstform, die Modell stehen soll fir die
erldsende Universalpoesie.

Klangkategorien halten die Welt
zZusammen

Bei Novalis kommt eine weitere Komponente hinzu.
Als Dichter, Philosoph und Naturforscher steht bei
ihm die Mathematik im Vordergrund. Mathematik
versteht er nicht als leeres Zahlengebdude, sondern
als eine Konfiguration von Verhéltnissen. Diese
Konfigurationen und Beziehungen verweisen auf
einen inneren Zusammenhang der Welt, der in der
modernen Zeit auseinander gefallen ist. In ferner
Vergangenheit konfigurierte sich der Zusammenhang
Uber eine Sprache, die jeder verstand. Menschen,
Dinge, Tiere, die Natur — alle konnten in magischer
Weise untereinander kommunizieren. Die Verhéilt-
nisse und Konfigurationen stehen in sich wandelnden
Beziehungen untereinander, die Novalis als eine
Wechselbewegung von HARMONIE UND DISSO-
NANZ bezeichnet. Alles

in der Welt unterliegt der

Entwicklungsspannung

zwischen diesen formalen

Prinzipien und damit wie-

derum einer Bewegung

mit der Bedeutungspotenz

des Musikalischen. Es sind

musikalische Entwicklungs-

und Klangkategorien, die

die Welt zusammenhalten.

Die Form des Heinrich-

Romans ist auch in diesem

Zusammenhang zu lesen:

Im Zentrum steht nicht nur

die Blaue Blume, sondern
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noch viel stérker die Suche nach ihr. Diese Suche —
im Roman als ein Labyrinth von Episoden in beliebig
erscheinenden Wechseln der Formen Prosa, Lyrik

und Mérchen — kann gelesen werden als ein musika-
lisches Prinzip der Abfolge von Bewegungen und Be-
deutungen, die nicht auf etwas auf3erhalb ihrer selbst,
sondern allein auf die Suchbewegung zuriick deuten.

Wenn Blumen und Menschen
miteinander sprechen kénnen...

Das vorziigliche Medium, in dem diese zugleich
musikalisch und sprachlich organisierte Generierung
von Bedeutung angestrebt wird, ist das Mérchen. Hier
mischen sich sprachliches und musikalisches Material.
Auch hier findet sich — wenngleich ausschlieBlich im
Medium der Sprache - eine Freiheit von Kausalitéts-
beziigen, von Représentations- und Kommunikations-
zwdngen: Menschen und Blumen kdnnen miteinander
sprechen, Winde flistern, gestiefelte Kater Gberneh-
men das Regiment, es wird gehext und gezaubert.

Es entstehen Welten, deren Beziige sich in sich selbst
zuriickziehen und gleichzeitig weit Gber sich hinaus-
weisen. Die Mdrchen- und Mythensammlungen der
Romantiker sind bekannt. Der hiermit gemeinte uni-
versale Anspruch hatte auch eine gesellschaftliche
Komponente: Uber Mdrchen- und Mythensamm-
lungen sollte Gemeinschaft gestiftet werden, die sich
in den Uberlieferungen und Geschichten als histo-
rische und identische wieder erkennt. Nicht viel spéiter
kamen organisch-biologische (Volks-)Aspekte dazy,
was rassentheoretischen Ansétzen Vorschub leistete
mit den bekannten verheerenden Konsequenzen.

Doch so weit gingen die Frihromantiker nicht.
Die Welt der Blauen Blume blieb auch im Bewusstsein
ihrer leidenschaftlichsten Verfechter unerreichbar. Die
Geschichten, Romane und Fragmente endeten nicht
selten mit dem Wahnsinn der Kinstlerprotagonisten,
die profane Alltagswelt machte den Dichtern und Mu-
sikern immer wieder einen Strich durch die Rechnung.
Der vielzitierte romantische Ausruf , Ach!” verweist
auf die Diskrepanz zwischen banalem Alltag und der
ersehnten Welt der Blauen Blume. Eichendorffs ro-
mantischste Gedichte stehen bezeichnenderweise im-
mer im Konjunktiv: ,Es war, als hétt der Himmel /die
Erde still gekiisst... und meine Seele spannte /weit
ihre Fligel aus /flog durch die stillen Lande /als flage
sie nach Haus”. TEXT MASCHA WEHRMANN
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DIE BLAUE BLUME

SYMBOL DER ROMANTIK

~Was ihn aber mit voller Macht anzog,
war eine hohe lichtblaue Blume, die
zundchst an der Quelle stand, und ihn
mit ihren breiten, glanzenden Blattern
berihrte. [...] Er sah nichts als die blauve
Blume und betrachtete sie lange mit
unnennbarer Zartlichkeit. Endlich wollte
er sich ihr nahern, als sie auf einmal sich
zu bewegen und zu verdndern anfing,
[...] die Blume neigte sich nach ihm zu,
und die Blitenblétter zeigten einen
ausgebreiteten Kragen, in welchem ein
zartes Gesicht schwebte.”

So schreibt Novalis in seinem anno 1800 verfassten
Romanfragment iber den Séinger Heinrich von Ofter-
dingen. Die Blaue Blume gilt seither als das Symbol
der Romantik. Die Erklérung fir diesen Umstand

ist jedoch nicht sofort einsichtig und bedarf einiger
Umwege. Heinrich liegt in obigem Zitat auf seinem
Lager und sehnt sich nach der Blume. Aber nicht

der Alltag ist Ziel dieser Sehnsucht, die Blume findet
sich in seiner Traumwelt wieder. So ist es auch nicht
verwunderlich, dass sich ihm in der Blite ein schwe-
bend zartes Gesicht zuwendet. Im Laufe des Romans
erweist es sich als das seiner Geliebten Mathilde. Das
Blumengleichnis durchzieht den gesamten Roman. Es
ist ein Symbol, das vor dem Hintergrund des Ich-Kon-
zepts des Philosophen Johann Gottlieb Fichte gelesen
werden muss. Novalis beschéftigt sich in den Jahren
1795/96 intensiv mit der Wissenschaftslehre seines
Zeitgenossen. Darin erklért Fichte das absolute Ich als
das héchste Prinzip. Es entzieht sich jedoch jeglicher
Bestimmung und Erkenntnis, da im Akt der Erkennt-
nis das Erkennende (Subjekt-Ich) und das Erkannte
(Objekt-Ich) getrennt erscheinen und somit keine Ein-
heit mehr bilden. Deshalb entzieht sich das absolute
Ich der vollstéindigen reflexiven Erkenntnis. Aus dieser
Abgrenzung des Ich vom Nicht-Ich entwickelt Novalis
im Roman seine Vision einer Liebesreligion. Fiir ihn
wie auch fir andere Kiinstler und Denker der Romantik
hatte die Suche nach dem Absoluten eine besondere
Anziehungskraft. Es kann als eine Art unermiidliche
Anstrengung verstanden werden, einem Drang, alles
zu Uberwinden, einem Gefihl der Unendlichkeit. Die
Uberwindung aller Hemmnisse, die der Erkenntnis

im Wege liegen, wird so zu einem Schlisselmotiv der
Romantik.

Die Suche nach Unendlichkeit,

Ewigkeit und Tiefe

Die Suche nach Wahrheit ist fir Novalis ein stetiges
Uberwinden. Er denkt es stets als Ganzes, als Abso-
lutes, das die Trennung von Subjekt und Obijekt auf-
hebt. Es geht ihm um die Erfahrung dieser Ganzheit,
und diese sieht er im Symbol der Blauen Blume ver-
wirklicht. Sie steht fir die Suche nach Unendlichkeit,
Ewigkeit und Tiefe. Der heute noch gebréuchliche
Ausspruch, eine ,Fahrt ins Blaue” machen, meint das
Unbekannte, Unbegrenzte und ist ein Echo dieser
romantischen Denkweise. Mit der Farbe Blau wird
im romantischen Zeitalter eine grenzenlose Lichter-
fahrung assoziiert. Sie tritt als Farbe des unendlichen
Geistes auf. Hier ist die Trennung von Ich und Du

Uberwunden.

Die sich

darin wie-

derfindende

religiose

Konnotation

ist Novalis

bewusst. Im Alten Testament tréigt Maria einen blau-
en Mantel, und Blau steht fir die Farbe Gottes. In
spdterer Zeit beschreibt Kandinsky dieses Blau als
Farbe des Geistes: ,Je tiefer das Blau wird, desto
mehr ruft es den Menschen in das Unendliche, weckt
in ihm die Sehnsucht nach Reinem und schlief3lich
Ubersinnlichem.” Das Blau ist fir Kandinsky ,die
typische himmlische Farbe”. Novalis stirbt 1801 an
der Schwindsucht. Robert Schumann, vielleicht der
romantischste Komponist schlechthin, léisst noch neun
Jahre auf sich warten. Wahrend dieser Zeit wird die
Blaue Blume zum festen Bestandteil der romantischen
Symbolsprache.

Das ikonographische Symbolnetzwerk
der Kreisleriana

Die Kreisleriana, Schumanns op. 16 aus dem Jahr
1838, zahlt zu den Schlisselwerken der Klavierlitera-
tur. Anhand der Deckblattgestaltung der Erstausgabe
wird deutlich, wie vierzig Jahre nach dem Tode von
Novalis mit dem romantischen Symbolrepertoire
grafisch umgegangen wird. Das Notendeckblatt ist
fur die erste visuelle Begegnung entscheidend. Schu-
mann, Sohn eines Buchhéndlers und Verlegers, legte
zeitlebens groBen Wert auf die Gestaltung seiner
Ausgaben. Immer wieder insistiert er bei der Auswahl
der Bildelemente und der Typografie, um seinen
dezidierten Vorstellungen eben nicht nur musikalisch
Ausdruck zu verleihen. Das ikonographische Symbol-
netzwerk ist unmittelbar augenfdllig. Die grafische
Aufteilung von Bild und Schrift ist zentriert angelegt.
Neben Verlagsangaben und Titel ist hier auch die
Widmung des Stiickes angegeben. Selbstbewusst und
verkaufsférdernd sind beide Namensziige in gleicher
Gréf3e abgedruckt.

Im oberen Teil sind mehrere Bildmotive zu einer
ornamentalen Ranke zusammengestellt. Geschickt
werden in diesem Bild Beziige zu Schumanns Umfeld
und seiner d@sthetischen Gedankenwelt gesponnen.
Im Zentrum sitzt Robert Schumann am Klavier. Links
von ihm ist die damals 19-jéhrige Clara Wieck zu
sehen. Im Jahr zuvor wurde sie von ihrem Vater, der
die Verbindung zu Schumann missbilligte, an einen
Ort nahe Dresden geschickt. Fir Schumann erscheint
sie hier als Engel. Rechts von ihm ist E.T.A. Hoffmann
zu sehen. Die von ihm geschaffene Figur des Kapell-
meisters Johannes Kreisler gilt als die zentrale Kiinst-
lerfigur der Romantik. In Hoffmanns zwischen 1810
und 1814 in der Allgemeinen musikalischen Zeitung
abgedruckten Texten sah Schumann sich gespiegelt.

In der linken Bildhélfte Gber dem Schwan befindet
sich die Blaue Blume, als deren Vorbild gemeinhin
die Kornblume angesehen wird. Die Kornblume ist
Teil eines romantischen Bildinventars und greift die
Grundstimmung des Romanfragments von Novalis
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auf. In der klassischen Ikonographie wird die Korn-
blume religids konnotiert. Die Kornblume gilt als
Christussymbol, weil sie meist auf Getreidefeldern
bliht und das Korn das Symbol Jesu ist, da es auf
das Brot des Abendmahles verweist. Dariber hinaus
gilt die Kornblume als Heilmittel zur Behandlung

von Schlangenbissen. In der christlichen Lehre wird
der Teufel durch eine Schlange symbolisiert. Die
botanische Bezeichnung der Kornblume ,Centaurea
cyanus” leitet sich vom lateinischem ,centaureum” ab
und verweist ebenfalls auf eine religiése Konnotation.
Die lateinische Bezeichnung geht auf eine von Plinius
dem Alteren iberlieferten Legende zuriick, die die
Geschichte des Kentauren Chiron, des Erziehers von
Herakles, erzéhlt. Dieser Uberlieferung nach verletzte
Herakles seinen Meister mit einem vergifteten Pfeil -
die Spitze war mit dem Blut der Lerndischen Hydra
getréinkt — am Fuf3. Der weise Kentaure behandelte
die Wunde erfolgreich mit einem Mittel, das er aus
der Kornblume gewann.

Die Blaue Blume als ein Medium

im geistigen Sinn

Auf der rechten Seite des Blattes findet sich der
Humor durch den Affen Milo dargestellt. Thm wird -
direkt vom Baum geholt, wie es heif3t — von einem
Professor der Asthetik das Sprechen, Lesen und
Schreiben beigebracht. Milo berichtet in einem Brief
nach Amerika, dass er dank seiner léinglichen Finger
am Fortepiano zwei Oktaven greifen kénne. Die
beiden Schwéine wiederum stehen mit ihrem weif3en
Gefieder fir Anmut und Tugendhaftigkeit und als
Symbol fir die reine, wahre Liebe. Eben diese konnte
Schumann mit der Heirat Claras ein Jahr spéter er-
reichen. Die Schwdine schwimmen auf einem Wasser,
das als jenes des Flusses Styx angesehen werden
kann. Der Sage nach stellt er die Grenze zwischen
der Welt der Lebenden und dem Totenreich des
Hades dar. Dem Wasser wurden verschiedene Eigen-
schaften zugesprochen, zu denen jene der Unsterb-
lichkeit Robert Schumann zu dieser Zeit sicher am
besten gefallen hat.

Die Blaue Blume fungiert als eine Vermittlerin,
als ein Medium im geistigen Sinn. Novalis’ Figur des
Heinrich erféhrt in der Blauen Blume den Sinn des
Menschen, erlebt in ihr ein Wesen der Freiheit und
der Liebe. In Schumanns Werk bekommt diese Sin-
neswahrnehmung eine auditive Ebene ganz im Sinne
von Novalis: ,Vermehrung der Sinne und Ausbildung
der Sinne gehort mit zu der Hauptaufgabe der Ver-
besserung des Menschengeschlechts, der Grader-
hshung der Menschheit.”
TEXT FRANK BOHME
BILD: ROBERT SCHUMANN: KREISLERIANA OP. 16,
ERSTE VERSION 1838, WIEN: TOBIAS HASLINGER

Musikgeschichte

VON BLAUEN NOTEN, TEUFELN UND RHAPSODIEN
DER BLUES ALS LEBENSBEJAHENDES RITUAL

ie ist in den unterschiedlichsten Genres

afro-amerikanischer Musik zu finden und

bildet darin einen so wesentlichen Bestand-

teil, dass zahlreiche Bands, Jazzclubs, eine
Plattenfirma und sogar ein Jazzstil nach ihr benannt
wurden: die Blue Note. Musikalisch-technisch han-
delt es sich dabei um einen Ton — meist die Terz
oder Septime, seltener die Quinte und noch seltener
eine andere Stufe der jeweiligen Tonart —, der tief
intoniert wird und somit mikrotonal zwischen zwei
Ténen der diatonischen Skala schwebt, héufig auch
mit schwankender Intonation, etwa in Form von auf-
oder abglissandierenden Figurationen.

Zur Entstehung der Blue Note existieren verschie-
dene Theorien, manche naheliegender als andere.
Plausibel ist zum Beispiel die Annahme, sie sei Resul-
tat eines Akkulturationsprozesses, in dessen Verlauf
sogenannte dquidistante Tonleitern (Skalen mit finf,
sechs oder sieben Ténen in exakt gleichem Abstand)
aus dem afrikanischen Kulturraum dem westlichen
diatonisch-temperierten Tonsystem angepasst wurden.

I’'ve Got the Blues - Was bedeutet das?
Die blauen Noten sind zwar im Jazz und vielen
anderen Stilen omnipréisent, fir ihre namentliche
Férbung ist jedoch die Musik verantwortlich, mit

der sie zuallererst assoziiert werden: der Blues. Wo-
bei — eigentlich misste es die Blues heif3en. Die im
Deutschen maskuline Form des neutralen englischen
Artikels scheint nicht ganz korrekt Gbersetzt, denn
der Begriff ,the blues”, der gleichermaf3en einen
Gemitszustand, den musikalischen Ausdruck dieses
Zustands, einen Musikstil im Allgemeinen oder auch
ganz konkret eine Songform bezeichnet, ist von

der Redewendung ,the blue devils” abgeleitet.

Diese stammt aus England und wurde dort bereits
im 16. Jahrhundert als Bezeichnung fiir Démonen
verwendet, die Melancholie hervorrufen, und fand
spdtestens im 19. Jahrhundert, zunéichst unabhéngig
von der Musik, Eingang in den Sprachgebrauch

der Afro-Amerikaner. Inhaltlich beschéftigen sich
viele Blues-Songs bekanntermaf3en mit Themen wie
Liebeskummer, Einsamkeit und wenig aussichtsreiche
Hoffnung auf Besserung schlechter Lebensumstéinde,
wobei dann das Gemiit des Protagonisten von den
,blue devils” heimgesucht wird. Songtitel wie Messin’
with the Blues oder I've Got the Blues meinen
also die Teufel, nicht die Musik. Die Blue Notes wie-
derum sind ein Ausdrucksmittel beim ,wailing”, dem
vokalen als auch instrumentalen Klagen im Blues.

Dass diese Musik nicht lang nach ihrer Ent-
stehung im ausgehenden 19. Jahrhundert schnell
grof3e Popularitét erlangte, lag neben ihren als
neu und anregend empfundenen rhythmischen und
melodisch-artikulatorischen Qualitéten sowie ihrer
hohen Expressivitéit auch daran, dass es sich trotz
der besungenen Themen eben nicht um traurige Mu-
sik handelt. Ahnlich wie verschiedene afrikanische
Songtypen hat die Bluesmusik eine konkrete Funktion:
Die téglichen Néte und Sorgen sollen durch ihre
Artikulation und das Teilen mit der Gemeinschaft im
Ritual des Musizierens aufgehoben und gemildert

werden - ein letztlich lebensbe-
jahender Prozess.

Gershwins blaue Rhap-

sodie als kultivierte Form

des Jazz?

Der Blues wurde ausgehend

vom léndlichen Siiden der USA

zunéichst Uber reisende Revue-

Theater in anderen Landesteilen

verbreitet. Die ersten ab 1912

gedruckten Klavierfassungen

einiger Blues-Kompositionen

verkauften sich so gut, dass bald

auch gréflere Verlagshéuser auf

den erfolgversprechenden Zug

aufsprangen. Schlief3lich wurden

die USA zu Beginn der 1920er

Jahre von einer Blues-Welle

erfasst, die sich unter anderem

in einer rasanten Zunahme der

verdffentlichten Blues-Schallplatten duf3erte. Bei die-
sen Aufnahmen handelte es sich bereits nicht mehr
um den urspriinglich-léndlichen Folkblues, sondern
um professionell produzierte und von Studiomusikern
eingespielte Musik, den sogenannten Urban Blues.

In dieser Zeit, in der mit Bluesséingerinnen wie
Mamie und Bessie Smith erstmals afro-amerikanische
Kinstlerinnen und Kinstler gréfBere Verkaufser-
folge im Schallplattenmarkt erzielten, komponierte
George Gershwin die Rhapsody in Blue. Dieses
Werk fir Solo-Klavier und Orchester lésst auf meh-
reren Ebenen die afro-amerikanische Volksmusik
anklingen. Neben harmonischen und melodischen
Blues-Anleihen ist auch die Blue Note in Gestalt von
Vorschldgen, Chromatik in der Melodiebildung und
besonders in der stark stilisierten Form des einlei-
tenden Klarinetten-Glissandos présent. Gershwin
kombiniert dies mit Offbeat-Rhythmen, die aus dem
Vokabular eines anderen, im frihen 20. Jahrhundert
&uBerst populdren afro-amerikanischen Musikstils
stammen: dem Ragtime — auch hier kénnte man
dariiber nachdenken, ob es nicht die Ragtime heif3en
misste. Parallelen zum Jazz dieser Zeit sind offen-
sichtlich: Hier wie dort findet eine Verméhlung von
Ragtime-Rhythmik mit Blues-Artikulation statt. So
ist es eigentlich folgerichtig, dass Gershwins blave
Rhapsodie bei ihrer Urauffihrung im Jahr 1924 als
Weiterentwicklung des Jazz und dessen vollendete
und kultivierte Form, genannt Symphonic Jazz, pré-
sentiert wurde. Riickwirkend betrachtet wird diese
Kultivierung jedoch mit dem Verzicht auf einige dem
Jazz wesentliche Verfahren teuver erkauft, handelt
es sich doch letztlich um komponierte symphonische
Orchestermusik, der die der afro-amerikanischen
Musik entlehnten Effekte nur oberfléchlich zu einer
blauen Férbung verhelfen.

Blues - Musik zur Bewaltigung

der blauen Ddmonen

Weitaus erfolgreicher hat sich ein Zeitgenosse
Gershwins dem orchestralen Jazz verschrieben:
Edward Kennedy ,Duke” Ellington komponierte
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komplexe, teilweise sehr umfangreiche Werke unter
Verwendung eines bis dahin ungehdrten Repertoires
an Klangfarben, beriicksichtigte im Kompositions-
prozess aber die individuellen Charakteristika und
Fahigkeiten der Musiker seiner Band — er nannte

sie seine ,sound identities” — und gewdhrleistete so,
dass Improvisation und persénlicher Ausdruck als
wesentliche Elemente der Musik erhalten blieben.

Fir Ellington war der Blues Zeit seines Lebens
gleichermaf3en Bezugspunkt und Inspirationsquelle.
Er durchdringt das Werk des Pianisten, Kompo-
nisten und Bandleaders auf vielen Ebenen: Seine
héufig geduBBerte Vorliebe fiir alle Schattierungen
der Farbe Blau schlégt sich in einer Vielzahl ent-
sprechend getdnter Songtitel nieder, beispielsweise
Mood Indigo, Magenta Haze, Diminuendo
and Crescendo in Blue, Azure, Blue Harlem,
Blue Serge, Transblucency, On a Turquoise
Cloud - die Aufzéhlung lieBBe sich beliebig fortset-
zen. Technisch gelangen Ellington im Orchestersatz
Uberzeugende Adaptionen der Blue Note, etwa in-
dem er Akkorde systematisch mit skalenfremden Dis-
sonanzen anreicherte. Dieses Verfahren, inzwischen
bekannt unter der Bezeichnung ,Blue Note Voicing”,
haben in der Folge viele Arrangeure bernommen.
So berrascht auch nicht, dass Ellingtons Gesamt-
werk mehrere Duzend Blueskompositionen enthéilt.

Dies sind einige Beispiele dafiir, dass der Blues
einerseits technisch-musikalisch, besonders aber
auch &sthetisch, eben als Musik zur Bewdiltigung
der blauen Démonen, Kern eines grof3en Teils der
afro-amerikanischen und vieler von ihr abgeleiteten
Musikformen, vom Worksong ber Jazz und Gospel
bis hin zur Soulmusik, ist.

TEXT HANJO POLK

Hanjo Polk ist Lehrbeauftragter fiir Jazzgeschichte
an der HfMT, er arbeitet auflerdem als freiberuf-
licher Jazzschlagzeuger. Er hat als Autor und Mit-
herausgeber an verschiedenen wissenschaftlichen
Publikationen in den Themenbereichen Jazz,
Afro- und Lateinamerikanische Musik und Impro-
visation mitgewirkt.
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BLAU IST GRUN IST BLAU
FUR DEN MUT, EINE NEUE RICHTUNG ZU WAGEN

EIN PIANIST, DER SEINEN WEG GEFUNDEN HAT. EINE SCHAUSPIELERIN, DIE ETWAS BEWEGEN WILL.
VON BLAUEN BLATTERN, STREIKENDEN HANDEN UND WUNDERSAMEN WENDEPUNKTEN.
VON STOLZEM TROTZ, BLAUEN ZAHNPUTZBECHERN UND NEUER ZIVILCOURAGE.

Es ist ein strahlender Vormittag in diesem
traumhatft tropischen Sommer. Kenichiro und
die Mickey Mouse auf seinem kdnigsblauen
T-Shirt lachen mir fréhlich entgegen. Wir
schlendern zu den Alsterwiesen und schieben
uns zwei der weif3en Stihle in den kishlenden
Schatten einer Traverweide am Teich.

Schillernde Farbambiguitaten
Kenichiro Kojima hat seinen Bachelor in
Klavier in der Klasse von Stepan Simonian
absolviert und macht aktuell seinen Master bei
ihm. Als ich den 1991 in Tokio geborenen
Pianisten nach der Symbolik von Blau im
Japanischen frage, wird es wie erhofft span-
nend: ,Friher im Altjapanischen hief3 Griin
auch Blau. Wenn ich das Wort Blau hére,
denke ich auch an diese Farbe.” Kenichiro
deutet auf die mit dem Wind tanzenden Arme
der Traverweide und die sich wiegenden
Grashalme zu unseren Fif3en. ,Blau ist ver-
knipft mit neuem Leben.” Dementsprechend
sagen sie auch ,blaue Blétter”, und griines
Gemiise werde ,blaves Gemiise” genannt. So
heif3e es ebenfalls ,Blave Ampel” statt ,Griiner
Ampel”, aber sie sei dennoch griin wie hier.

Im Frihling, wenn alles ergriint und neue
Pflanzen spriefien, sage man auch: ,Ah, das
ist sehr blau.” Und einen Jungen mit wenig
Erfahrung im Leben — sehr frisch, sehr lebendig, gar
nicht traurig, gar nicht melancholisch — den nenne
man auch einen ,sehr blaven Jung”. Die gleichen
Charakteristika wiirde man auf Deutsch mit ,noch
sehr griin” bezeichnen. Diese Doppelkodierung
scheint recht tief im kulturellen Sprachgebrauch
verankert zu sein. ,Ich habe da bisher noch nie so
driiber nachgedacht.” Die Bewusstwerdung dieser
Farbnamenambiguitét im Japanischen fihrt uns
wunderbar vor, wie sehr alles nur eine Setzung, eine
gesellschaftliche Verabredung ist.

Aus der Krise in die Kraft

Was spielst du denn eigentlich fir Musik?
Kenichiros Kérperhaltung veréindert sich abrupt. ,Oh,
das ist eine lange Geschichte.” Und er beginnt, zu
erzéhlen. Wie er 2011 nach Deutschland kam und
mit seinem Professor viel gearbeitet habe, wie er
nach und nach bei den grof3en Wettbewerben im-
mer bessere Chancen hatte, bis 2015 plstzlich seine
rechte Hand streikte. Eine Signalstérung zwischen
Gehirn und Kérperteil: ,Du willst Bewegung A ma-
chen, aber deine Hand macht Bewegung B.” Er kam
zu einem Spezialisten am Institut fiir Musikermedizin
in Hannover, der die Diagnose stellte: Fokale Dysto-
nie. ,Das war natirlich eine ganz schwierige Zeit fir
mich. Plétzlich habe ich die Funktion meiner rechten
Hand verloren.” Kenichiro wird an einen Trainer in
Berlin verwiesen — mit zundichst phénomenalem

Erfolg: Im Frishling 2015 bekommt er die Diagnose,
im Herbst desselben Jahres kann er bereits wieder
zweihdndig spielen. Doch die Krise ist noch nicht
Uberstanden. Sie hat gerade erst begonnen. Denn
kurz darauf wird es wieder schlimmer. ,Und alle
Kollegen haben in dieser Zeit angefangen, grofe
Preise zu gewinnen. Und ich konnte nichts mehr. Das
war so gemein.” Trotzdem habe er versucht, hart zu
arbeiten — doch ohne Ergebnisse.

~Einfach Musik machen - nicht mehr.”
JIch habe mich selbst bis zum Ende gebracht.” Dann
beginnt Kenichiro, Stiicke fir die linke Hand zu
sammeln und zu spielen. Er nimmt an einem Wettbe-
werb teil, wo alle anderen zweihéndig spielen und
gewinnt nichtsdestotrotz den 1. Preis. ,Das war eine
grof3e Uberraschung: Ich spiele zwar nur mit der
linken Hand, aber ich konnte doch Musik machen.
Friher habe ich nur an den Preis gedacht — nicht an
die Musik.” Doch die Krankheit habe seine Mentali-
tét als Musiker komplett gedreht: ,Musik zu machen,
macht mir so grof3e Freude. In diesem Wettbewerb
habe ich so gespielt: Einfach Musik machen - nicht
mehr. Und das hat die Jury gehért. Dann habe ich
irgendwie meine Richtung gefunden.”

So bergen Krisen immer auch die Chance zum

Wendepunkt. Vor kurzem wurde sogar ein filmisches
Kinstlerportrait Gber ihn gedreht. Manchmal muss
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man ganz nach unten, um seinen Weg zu finden -
gegen Wande laufen, hinfallen. Die falsche Richtung
gebe es nicht. ,Weil ich in diese Richtung gegangen
bin, habe ich die andere Richtung gefunden. Im
Leben haben wir keine Landkarte. Man muss alle
Straf3en selber gehen. Auf diesem Weg kann man
viel lernen. Ab und zu muss man zuriickgehen. Oder
man findet auf dem Weg einen anderen Weg.”

~Beethoven hat seine Musik nicht
geschrieben, damit die Leute einander
bekampfen.”

,Als ich die Krankheit bekam, schlug mein Professor
vor: Probier’ es doch mal mit Dirigieren. Ich war
zuerst schockiert. Fir mich klang es so, als sollte ich
mit Klavierspielen authsren. Aber er wollte mir blof3
eine weitere Richtung aufzeigen.” In den letzten drei
Jahren habe er dariiber nachgedacht, ob er es als
Dirigent versuchen sollte. Letztes Jahr wagte er dann
die Aufnahmepriifung, bestand nicht, doch gab
nicht auf und probierte es in diesem Jahr erneut und
triumphierte. So kann Kenichiro bald seinen Bache-
lor in Dirigieren beginnen und assistiert bereits im
Herbst bei hauseigenen Opernprojekten.

,Natirlich spiele ich weiter das Programm fiir die
linke Hand.” Sein Blick verliert sich fir ein paar Mo-
mente in den wenigen Wattewdlkchen im endlosen
Blau des Himmels. ,Aber ich habe noch Hoffnung,

dass ich irgendwann wieder mit beiden Handen
spielen kann. Ich bin zu einhundertzwanzig Prozent
positiv. Die schwierige Zeit ist vorbei — mehr oder
weniger. Friher war der Wettbewerb alles fir mich.
Doch Wettbewerbe sind eigentlich ungesunde

Orte fiir Musiker. Musik ist nicht zum Kémpfen

da. Beethoven hat seine Musik nicht geschrieben,
damit die Leute einander bekémpfen.”

Zwischen Tintenblau und Dunkelolivgrin
Drei Wochen spéiter. Eine Bank direkt am Alster-
ufer. Vor uns die zerzauste Wasseroberfléche, in der
sich der blassblaue Augusthimmel spiegelt. Neben
mir sitzt Adele Vorauer, die sich am Ende ihres
Schauspielstudiums befindet und aktuell Monologe
zum Vorsprechen an den Theatern vorbereitet. Die in
Salzburg aufgewachsene Osterreicherin kommt aus
einer bodenstéindigen Familie, in der nie das Blaue
vom Himmel versprochen wurde.

Adeles Lieblingsblau ist Tintenblau. Doch ihre
eigentliche Lieblingsfarbe ist Griin — wie ihre Augen —
Dunkelolivgriin. Meine zweite Frage, ob sie etwas
Bestimmtes mit Blau verbinde, entlockt ihr eine ent-
ziickende Anekdote: ,Wir sind vier Geschwister und
hatten damals Codefarben, um unterscheiden
zu kdnnen, wem was gehérte. Ich bin die
jingste und hatte die Farbe Gelb, meine
néichstdltere Schwester hatte Blau und da ich
so sein wollte wie sie, war Blau immer eine
coole Farbe. Ich sehe noch diesen blauen
Zahnputzbecher vor mir.”

~So etwas wie den ,Blick von
nirgendwo’ gibt es nicht”

Die Frage, ob sie schon mal jemandem etwas
eingeblaut habe, entfacht ein Feuer in ihr.
Versuchtl” schief3t es mit einer unerwarteten
Vehemenz aus ihr hervor. Doch als ich er-

fahre, worum es geht, klért sich auf, was im
Unterton mitschwang. #Metoo. ,Man muss
endlich verstehen, dass es keine Objektivitit

gibt. Wenn das klar ist, kénnen wir anfangen

zu reden. Wie auch Laurie Penny schreibt:

,So etwas wie den Blick von nirgendwo

gibt es nicht.” Ein Blick kommt immer irgend-

wo her, ist immer eine Perspektive — mit Blind-
punkten. Was als Obijektivitét gilt, ist der Blick
von weif3en heterosexuellen Ménnern.” Die
Thematik beschdftige sie sehr, denn gerade in
den kreativen Berufen wie am Theater werde
Sexismus oft auf die leichte Schulter genom-

men und weggewischt: ,Ah, aber wir sind

doch Kunstler, wir sind uns doch so nah und

eine Familie...” Doch da werden oft Sexismus und
Sexualitdt verwechselt. Dazu komme, dass Schau-
spiellehrende noch immer hauptséchlich Ménner
seien — es durch die Theater- und die Hochschul-
hierarchie also ein doppeltes Machtgefélle gebe.

So seien auch Proben fir Liebesszenen duf3erst
heikel. ,Die Spielpartner sollten sich gegenseitig
IMMER vorher ankiindigen, was sie vorhaben und
fragen: ,Ich fass dich jetzt dort an — ist das in Ord-
nung?”” Deshalb brauche man viel Zeit, doch die
sollte man sich auch nehmen. Denn die ohnehin
schon delikate Situation werde noch kritischer, ném-
lich dadurch, dass jemand anderes dabei zuschaue -
der zudem eine hdhere Machtposition innehabe, das
Ganze bewerte und iiber den eigenen Werdegang
mitentscheiden kénne. ,Ich habe auch oft kein Pro-
blem, leicht oder gar nicht bekleidet zu sein, aber es
ist absolut situationsabhdingig und es ist zu einhun-
dert Prozent meine Entscheidung.” Wenn ihr gesagt

werde, sie sei doch aber Schauspielerin und ihr
K&rper ihr Instrument, kennt sie ihre (selbst)bestimmte
Antwort: ,Ja, aber ich bin immer noch die, die es
bedient.” Sie mache jetzt ihren Abschluss und viele
sagten, es sei ,mega hart da drauf3en” — gerade

for Fraven. ,Das macht mich eher trotzig. Ich habe
das Bedirfnis, dem etwas entgegenzusetzen. Denn
eigentlich ist es ein Riesenprivileg, diesen Job
machen zu dirfen.”

Kunst und Politik - eine Hassliebe?

Dieser Sommer war der erste seit langem, in dem

sie sich gegdnnt habe, einen ganzen Monat sorglos
blau zu machen: ,Endlich Zeit, um gute Biicher zu
lesen und aus der Schauspielschulblase aufzutau-
chen. So sehr ich es liebe, in einer Welt zu versinken,
mdchte ich doch lernen, den Punkt zu finden, um
aufzutauchen, bevor es zu spét ist. Ich will kein The-
ater machen, wenn es fernab von der Welt ist. Ich
will etwas erzéhlen und bewegen.”

,Heute sagen immer alle: B&h — politisches
Theater! Aber natiirlich kann, darf und soll Theater
auch politisch sein — gerade in solchen Zeiten!” Es
war immer auch Aufgabe der Kiinste und Medien,

den Finger in die Wunden der Gesellschaft zu legen
und zu sagen: Hier stimmt etwas nicht. Und so ginge
es vielleicht anders. Kunst kann Utopien entwerfen
und Dystopien zeichnen, die die Gefahrenpotenziale
der Gegenwart entlarven. Und Politik entscheidet
dariiber, wie wir unser Zusammenleben organisieren.
Also sollte es uns auch alle interessieren. ,Genauso
wie man nicht nicht kommunizieren kann, kann man
auch nicht nicht politisch sein.” So fiihle sie sich auch
sehr inspiriert durch die Musikergeneration von Joan
Baez und Bob Dylan, die Kunst und Politik durchaus
nicht als Widerspruch sahen.

Apropos Musik: Als ich Adele frage, wie sie zum
Blues stehe, bekommt ihr Blick den trilben Glanz der
Melancholie und ,Billie Holiday” tanzt als spontane
Assoziation von ihren Lippen. ,Wenn jemand ,bitter
sweet’ verkorpert, dann sie, ihr Leben und ihre Musik.
Sehr traurig, aber sehr schén. Oder das Ende von
Pocahontas.” Das sei ihr Lieblingsfilm als Kind ge-
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wesen und da habe sie gemerkt, dass sie das mag,
wenn es nicht mit einem Happy End ende, sondern
,s0 bitter sweet’ halt”.

~Wir missen neu lernen,

was Zivilcourage ist.”

Wann fihlst du dich blue? ,Momentan Gberfallt
mich oft so ein Weltschmerz.” Dies sei angesichts der
Lage, in der sich unsere Welt aktuell befinde, leider
absolut angemessen. Was uns direkt zum néchsten
Thema fihrt, denn die Sterne der Europaflagge
prangen auf blauem Grund. Beim Stichwort Europa
stohnt Adele auf: ,WIE kann man NICHTS gelernt
haben?!! WIESO2!” Die Worte brechen aus ihr
heraus — katapultiert von einer fassungslosen Emps-
rung. ,Der Gedanke, unter dem die EU entstanden
ist, ist scheinbar weg.” Wenn sie das Reizwort
,Festung Europa” schon hére. ,Es ist reiner Zufalll,
dass ich in Osterreich geboren bin und nicht in Afrika
oder dem Nahen Osten. Auf Zufall kann man aber
nicht stolz sein. Du kannst stolz sein, wenn du dir
etwas erarbeitet hast.” Adele ringt um Worte: ,Ich
wiinsche mir fir Europa genau das Gegenteil von
der Richtung, wo es gerade hingeht. Wir missen neu
lernen, was Zivilcourage ist. Es ist, als befénden wir

uns in einem Fiebertraum; wir mussen aufwachen
und uns nicht wegducken.”

FGr den Mut, sich in echte Begegnungen
zu begeben

,Ich wiinsche mir, dass wir alle nicht mehr so viel
Angst haben, falsch zu liegen, sondern den Mut auf-
bringen, zu sagen: Oh krass, das hab ich so noch
nie gesehen — da denk ich jetzt mal driber nach.
Den Mut zu haben, sich in eine echte Begegnung

zu begeben. Ich mag es, meine Meinung zu éndern.
Denn ,unser Kopf ist rund, damit das Denken die
Richtung éndern kann.’ Lasst uns mehr Mut haben,
politisch und idealistisch zu sein, um aus der sich an-
bahnenden Dystopie wieder eine Utopie zu machen.”
TEXT NORA KROHN

FOTOS: KENICHIRO KOJIMA, ADELE VORAUER
CHRISTINA KORTE




THEMA: BLAU

AUS EINS MACH VIELE
VOM BLAUPAPIER ZUR BLAUPAUSE

rotz aller Digitalisierungsstrategien ist der
Fotokopierer zur Erstellung eines physischen
Duplikats unverzichtbar. Die Idee, ohne
Schreibaufwand eine Verdopplung des
Geschriebenen zu bekommen, deutet ein besonderes
Nutzungsverhohen an. Es reicht vom nqchtréighchen
Beschriften — durch Anmerkungen, Unterstreichungen
oder, im Falle von Noten, das Eintragen von Finger-
séitzen — bis hin zur systematischen Aufbewahrung
an mehreren Orten — in Aktenordnern und Archiven.
Das Zeitalter der Fotokopie kennzeichnet die unge-
schitzte Vermehrung von analogen DIN-A4-Bléttern.
Im digitalen Alltag zwischen Hausarbeiten und Dis-
sertationen ist die Strategie des Copy and Paste hin-
gegen als Textverdopplung in Ungnade gefallen.

Als die Tastaturen indes noch fest an der Schreib-
maschine angebracht waren, erledigte man den
Wunsch nach einer Kopie durch sogenanntes Blau-
oder Durchschlagpapier. Zwischen das Original und

die folgenden Seiten wurde das Kopierpapier gelegt.

Um méglichst viele Durchschlége zu erhalten — in
der Regel waren es eins bis drei — zeichneten sich
die Kopien durch eine besondere Diinne aus.
Schrieb man nun mit geniigend Druck, wurde die
Farbe des Kopierpapiers auf das darunter liegende
Blatt Gbertragen. Schwarzes Kohlepapier wurde fir
Schreibmaschinen benutzt, blaves fir handschrift-
liche Duplikate.

Wie James Watt den tragbaren
Kopiersekretdr erfand

Die Idee der Vervielféltigung stand schon am Ende
des 18. Jahrhunderts auf der Liste der zu erfinden-
den Dinge. James Watts Beitrag zur Industriellen
Revolution ist nicht nur durch das Konzept der Pfer-
destérken belegt, wir verdanken ihm — was weniger
bekannt ist — auch den ersten tragbaren Dokumen-
tenkopierer. Seine langen Reisen vom Biro in Bir-
mingham zu den Minen von Cornwall nutzte Watt
zur Bearbeitung seiner Korrespondenz und beklagte
sich mehrmals, dass er gezwungen war, jeden Brief
zweimal zu schreiben, wenn er fir sich eine Kopie
behalten wollte. 1779 begann der Erfinder wir-
kungsstarker Dampfmaschinen, diesem Argernis mit
maschineller Innovation zu begegnen. Die urspriing-
liche Idee, zwei Stifte iber Stangen miteinander zu
verbinden, scheiterte daran, dass es unméglich war,
den Druck auf beide Stifte gleichméifBig zu verteilen.
Der Ansatz, die Originalseite gegen ein diinnes
Tissue-Papier zu driicken, brachte den Durchbruch.
Die Uberschissige Tinte zog auf das darunter liegen-
de Blatt: Eine exakte Kopie entstand. Diese Erfindung
hatte zudem den Vorteil, dass sie sowohl fiir Schrift
als auch fir Zeichnungen genutzt werden konnte. Er
prisfte unterschiedliche Papiersorten und experimen-
tierte mit den Méglichkeiten von Druck durch eine
Walze oder eine Presse. 1795 war der trag- und
abschlieBbare Kopiersekretér dann in Mahagoni-
Ausfihrung mit Messingbeschlédgen produktionsreif.
Immerhin 630 Exemplare wurden in einer eigens
dafir gegriindeten Firma verkauft.

Der Erfinder Ralph Wedgwood kam wenig spéter
auf die Idee, Papier auf der Riickseite mit einer
Kopierschicht zu versehen, er meldete sie im Jahre
1806 zum Patent an. Beethoven hatte seinerzeit
gerade die letzten Takte seiner Sinfonie Nr. 4 zu
Papier gebracht. Um eine zweite Ausgabe der Par-
titur zu erhalten, wurden, wie seit Jahrhunderten,
Kopisten fir die Abschrift bezahlt. Wedgwood wollte
dagegen genau wie James Watt einen Dokumenten-
zwilling gleich beim Schreiben des Originals erzeu-
gen. Er nannte seine Erfindung ,Stylographic writer”
oder einpréigsamer ,Noctograph”.

Der serienméfig hergestellte Kopierstift wiede-
rum entstand Ende des 19. Jahrhunderts und wurde
erst mit der Einfihrung der Schreibmaschine zum
Auf3enseiter. Er konnte sich beispielsweise als doku-
mentenechter Bleistift noch lange Zeit am Schalter
der Schweizer Post behaupten. Mit dem Kugelschrei-
ber verschwand der Kopierstift vollends, jedoch mit
zwei Ausnahmen: Unter Einsatz von Lebensmittelfar-
ben wird der Stift heute noch zur Bezeichnung von
Fleisch benutzt, und der flache Zimmermannsbleistift
gehdrt gleichfalls zu den Relikten des Kopierstiftes.

Wie sich die Blaupause ins digitale
Zeitalter rettet

Das digitale Echo des Kopierpapiers ist im heutigen
Mailzeitalter allgegenwdrtig. Man wiinscht sich
formlich die Begrenztheit der physischen Durchschlé-
ge zuriick, wenn wieder einmal unzéhlige Cc-Mails
das Postfach verstopfen. Just in diesem

Cc hat sich die englische ,Carbon copy”

in das Computerzeitalter gerettet. Ein

Wort, das in den letzten Jahren Kariere
gemacht hat und gleichfalls auf ein

Duplikat verweist, ist die Blaupause. Der
aktuelle Roman von Theresa Enzens-

berger tréigt den Namen Blaupause,

und jedes erfolgreiche Geschdaftsmodell

kann von Mitbewerbern als zu kopie-

rendes Vorbild, somit als Blaupause,

genutzt werden. Das Wort Pause wird

in unserem Zusammenhang jedoch fiir

die Kopierform der Durchzeichnung

benutzt — und bezeichnet nicht etwa

das Blaumachen als Unentschu|digtes

Fehlen am Arbeitsplatz. Beim Abpau-

sen wird ein Papier ber eine Zeich-

nung gelegt und die durchschimmernde

untere Zeichnung auf das oben liegen-

de Blatt nachgezeichnet — quasi eine
Umkehrung des klassischen Kopierpa-

piers. Auf der technischen Seite erfah-

ren wir ein im Prager Tageblatt am 10.
Februar 1899 verdffentlichtes Rezept

zur Herstellung von photographischen
Blaupausen. Dabei wird das Fotopapier

mit einer Mischung aus diversen che-

mischen Substanzen bestrichen. Beim
Auswaschen ,kléren sich die Lichter

und die Schatten werden tiefblau”.

Diese Technik wird Cyanotypie genannt

und ist eines der drei Verfahren zur
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Herstellung von fotografischen Bildern. Eine Me-
thode, die auch in der zeitgendssischen Kunstszene
immer wieder einmal zu sehen ist, so bei der Kunst-
lerin Ute Lindner. Das Verfahren ist in England seit

1857 bekannt, erste blaue Kopien von Konstruktions-

zeichnungen sind aus dem Jahre 1881 belegt. Es ist
praktisch und einfach. So verwundert es nicht, dass
die Lichtpausanstalten um 1900 wie Pilze aus dem
Boden schossen.

Wie die Blaupausenmentalitat als
unautorisiertes Abkupfern seltsame
BlGten treibt

Von dort aus wird die Blaupause zum Sinnbild fur
Muster oder Modell - und damit Gbertragbar auf
gesellschaftliche sowie wirtschaftliche Phéinomene.
Dabei ist eine positive wie negative Konnotation
mdglich. Der Wirtschaftswissenschaftler Alexander
Ristow, der den Begriff des Neoliberalismus einge-
fhrt hat und als ein Grindungsvater der Sozialen
Markwirtschaft gilt, schreibt 1950: ,Es ist bezeich-
nend und sollte den Technokraten in ihrer univer-
salistischen Blaupausenmentalitét zu denken geben,
dass die ,Blaupause’ selbst hier in der Architektur
[...] negative Wirkungen ausgeldst hat.” Ab den
80iger Jahren wird die Blaupause zum Modewort —
und die Blaupausenmentalitéit treibt seltsame Blijten:
Von Designkopien aus China bis hin zu Plagiaten in
der Welt der Wissenschaft. Samtlich unautorisiert,
versteht sich.

TEXT FRANK BOHME

Bildende Kunst

DER BLAUE REITER

VISIONEN EINER NEUEN KUNST

or mehr als einhundert Jahren griinden

zwei seelenverwandte Kinstler, Wassily

Kandinsky und Franz Marc, die Kinstler-

gruppe Der Blaue Reiter. Kandinsky
&duBerte sich riickblickend zur Namensgebung: ,Den
Namen Der Blaue Reiter erfanden wir am Kaffee-
tisch in der Gartenlaube in Sindelsdorf. Beide liebten
wir Blau, Marc - Pferde, ich — Reiter. So kam der
Name von selbst.” Blau, das war die magische Farbe
der neuen Kunst. Gottfried Benn hatte sie zur Farbe
der Introvertierten erklért, fir Kandinsky war sie
Symbol einer neuen kiinstlerischen Bewegung, die
ihm und anderen Kiinstlern seiner Zeit den Weg zur
abstrakten Kunst wies. So schrieb er in seiner theore-
tischen Schrift Uber das Geistige in der Kunst:
Je tiefer das Blau wird, desto tiefer ruft es den Men-
schen in das Unendliche, weckt in ihm die Sehnsucht
nach Reinem und schlieBlich Ubersinnlichem. Es ist
die Farbe des Himmels.”

Symboltrachtiges Tierreich: Das Pferd
ist blau, die Kuh gelb, der Tiger grin
Franz Marc war wiederum der Erfinder eines neuen
symboltréichtigen farbigen Tierreiches. Das Blaue
Pferd driickt wie die Blaue Blume der Romantik die
Suche nach Erlésung von irdischer Schwere und
materieller Gebundenheit aus. Das Tierreich war fir
Marc Symbol eines paradiesischen Naturzustandes
der Schépfung. Die Farben verleihen den Tieren
eine neue ausdrucksstarke Dimension: Das Pferd ist
blau, die Kuh gelb, der Tiger griin. In einem Brief an
August Macke schreibt er: ,Blau ist das ménnliche
Prinzip, herb und geistig. Gelb das weibliche Prinzip,
sanft, heiter und sinnlich. Rot die Materie, brutal und
schwer und stets die Farbe, die von den anderen
beiden bekémpft und iberwunden werden mufi!
Mischst du z.B. das ernste, geistige Blau mit Rot,
dann steigerst Du das Blau bis zur unertréglichen
Traver, und das versshnende Gelb, die Komplemen-
tarfarbe zu Violett, wird unerlaBlich. [...] Mischst Du
Rot und Gelb zu Orange, so gibst Du dem passiven
und weiblichen Gelb eine megédrenhafte, sinnliche
Gewalt, daf3 das kishle, geistige Blau wiederum un-
erlaBlich wird, der Mann, und zwar stellt sich das
Blau sofort und automatisch neben Orange, die
Farben lieben sich. Blau und Orange, ein durchaus
festlicher Klang. Mischst Du nun aber Blau und Gelb
zu Griin, so weckst Du Rot, die Materie, die Erde,
zum Leben.”

Die Figur des apokalyptischen Reiters wird von
Kandinsky im Werbetext zum Almanach Der Blaue
Reiter formuliert: ,Die Kunst geht heute Wege, von
denen unsere Véter sich nichts tréumen lief3en; man
steht vor den neuen Werken wie im Traum und hort
die apokalyptischen Reiter in den Liften; man fijhlt
eine kiinstlerische Spannung ber ganz Europa”.

Es scheint, als hétten die Kinstler die Apokalypse
des Zweiten Weltkrieges erahnt, denn Kandinsky
steverte zur ersten Ausstellung der Gruppe ein vier
Quadratmeter grof3es abstraktes Bild bei, das er
Komposition V nannte mit dem Untertitel Das
Jingste Gericht. Seine Frau Gabriele Minter, mit
der er in Murnau lebte, beschéftigte sich schon seit

1911 intensiv mit der Thematik: ,Ich male und male
jetzt. Lauter Skizzen zum Jingsten Gericht”. Bei der
ersten Ausstellung mit vertreten waren August Macke,
Robert Delaunay, Henry Rousseau und nicht zuletzt
Arnold Schénberg, der ein Selbstbildnis beisteuerte.
Seine Schiler Alban Berg und Anton Webern waren
ebenso mit musikalischen Beitréigen vertreten.

Die Freundschaft zwischen Franz Marc
und Else Lasker-Schiler

Bald schloss sich auch die Dichterin Else Lasker-
Schijler der Bewegung an. Sie, die Berliner Caféhaus
Literatin, war aus der engen Birgerlichkeit ihres
ersten Ehemannes Lasker in Wuppertal entflohen
und hatte den Berliner Schriftsteller, Verleger, Ga-
leristen und Komponisten Georg Lewin, bekannt
unter seinem Kinstlernamen Herwarth Walden,
geheiratet. lhre zweite Ehe wurde 1912 geschieden,
Else Lasker-Schijler suchte Ruhe und Erholung bei
Maria und Franz Marc im bayrischen Sindelsdorf.
Als bleibendes Dokument dieser Freundschaft sind
von Else Lasker-Schiler 66 und von Franz Marc 28
eigenhdndig bemalte Kartengriif3e erhalten. Die
Serie von selbstgemalten Postkarten beginnt am
8.12.1912 mit: ,Der Blaue Reiter prdsentiert Eurer
Hoheit sein blaues Pferd” von Franz Marc. Darunter
auch 1913 als Neujahrsgruf3 der erste Entwurf zum
Olgemalde Turm der blauen Pferde, eines seiner
bekanntesten Werke. Das Bild ist seit 1945 leider
verschollen. Mit dem letzten Kartengruf3 sandte Marc
das Bild einer arkadischen bayerischen Voralpensze-
ne. Das Aquarell Schloss Ried mit einer Mérchen-
landschaft, in der ein blauer Reiter auf blauem Pferd
mit dem Speer Hirsche jagt, war fir den kranken
Sohn Paul gedacht. Die enge Kinstlerfreundschaft
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endet jcih mit dem Ausbruch des Ersten Weltkrieges.
Franz Marc wird im August 1914 eingezogen und
stirbt am 4.3.1916 bei Verdun. Else Lasker Schiler
verarbeitet den Verlust ihres engsten Freundes in
dem Roman Der Malik und widmet das Werk
,meinem unvergef3lichen Franz Marc dem Blauen
Reiter in Ewigkeit”.

Mein lieber Blauer Reiter -

14 szenische Bilder aus dem Leben

der Else Lasker-Schiiler fiir Sopran

und 14 Instrumente (1998)

Der Impuls der Visionére des Blauen Reiters ist auch
noch am Ende des 20. Jahrhunderts spirbar. Im
Rahmen des Festivals Hérwelten — Hamburger
Begegnung im Zeichen zeitgendssischer Mu-
sik schrieb ich ein abendfillendes Werk, das die
Kinstlerfreundschaft zwischen Franz Marc und Else
Lasker-Schiiler musikdramatisch neu gestaltet. Am
9.6.1997 wurde Mein lieber blauer Reiter in
der Galerie Rose uraufgefiihrt. Solistin war die So-
pranistin Birgit Beckherrn. Es spielten Mitglieder der
Orchesterakademie Hamburg unter Leitung von
Elmar Lampson. Die szenische Urauffihrung fand ein
Jahr spéter am 28.6.1998 im Rahmen des von Niklas
Schmidt kuratierten deutsch-israelischen Musikfestivals
auf Schloss Elmau statt. Das Werk basiert auf dem
Liederzyklus Sternenklang nach Gedichten von
Else Lasker-Schijler. Die von mir zusammengestellten
Texte gliedern sich in eine Abfolge von Gedichten
und Briefen, wobei die Gedichte gesungen und die
Briefe monodramatisch mit Instrumentalbegleitung
gesprochen werden. Ausziige kénnen auf youtube.
com angehort werden.

TEXT REINHARD FLENDER




Orchesterkultur

Wie kann es einem Orchester gelingen, sich
den gesellschaftlichen, wirtschaftlichen und kulturel-
len Veréinderungen der Gegenwart zu stellen, ohne
Traditionen und den hohen Anspruch an die Musik
zu vernachldssigen? Zur Beantwortung dieser Frage
rief die Hochschule das von der Beauftragten der
Bundesregierung fir Kultur und Medien gefsrderte
Projekistipendium Zukunft der Orchesterkultur
aus. Es findet in Kooperation mit den Symphoni-
kern Hamburg, dem Shanghai Symphony Or-
chestra, dem San Francisco Conservatory of Music
und dem Berkeley Symphony Orchestra statt.
Die Stipendiaten des im September 2017 gestarte-
ten Pionierjahrgangs arbeiteten auf zwei Ebenen
an der Beantwortung der Fragestellung. Zum einen
fihrten sie Gespréiche mit Musikern und Verantwort-
lichen der Partnerorchester, um zu ergriinden, wie

die Organisationsform eines Orchesters strukturiert
sein muss, um die einzelnen Orchestermusiker nicht
ihrer Kreativitét zu berauben. Zum anderen fihrten
sie Publikumsumfragen durch, um herauszufinden,
wie es gelingen kann, das bestehende Publikum
zu erhalten und trotzdem neue Hérerschichten zu
erschlieBen. Die Erkenntnisse aus den Gespréchen
nutzen die Stipendiaten, um innovative Konzertfor-
mate zu entwickeln, die in den unterschiedlichen kul-
turellen Sphéren der drei Lénder aufgefihrt wurden.
Die dabei erfahrenen Kontraste hétten kaum
gréBBer ausfallen kénnen. Bei einem Konzert in der
Shanghai Concert Hall mischten sich die Stipendi-
aten fiir das Stiick In C des amerikanischen Kompo-
nisten Terry Riley in das Publikum und erweckten so
den gesamten Konzertsaal zum Leben. In den alten
Geméivern der Shanghai Concert Hall, einem als

WHO IS WHO - IN DER HFMT?

auf weiteres Wissen, auf weitere Erkenntnisse2 Z&h-
len wir zu den Spezialisten2 Oder zu den Generali-
sten? Erstere sind klar: Spezialisten sind Tiefengréaber
in ihren Féchern. Die Zweitgenannten sind die, die
in die Hohe streben, um von dort aus Uberblicke

zu gewinnen. Sei das Fach nun eines in der Musik,
in den Kiinsten — wie bei uns an der HfMT. Sei es
eines in der Geisteswissenschaft — wie ebenfalls bei
uns an der HfMT. Beispiel Musikwissenschaft. Sei es
eines in den Naturwissenschaften — wie ebenfalls in
der HfMT. Beispiel Musiktherapie, in die sich neben
Musikalischem und Psychologischem eine Menge
Medizinisches mischt. Sei es eines in der Verwaltung,
die uns alle verwaltet: Uberall zéhlen wir zu Spezi-
alisten oder Generalisten. Jemand, der vor unseren
HIMT-Gebduden steht und liest, wer wir sind, wird

World Music

William Hamilton Bird - ein irischer Cembalist
des 18. Jahrhunderts — versffentlicht 1789 in Kalkutta
eine Bearbeitung von Musik aus Hindustan. Das
indische Musiksystem ist auf Ragas aufgebaut und
unterscheidet sich in Stimmung und Form grundsétz-
lich von westlicher Musik. Umso erstaunlicher ist es,
dass Bird versucht hat, diese besondere Musik fir das
Cembalo zu adaptieren, da dieses wenig Spielraum
for die typische Mikrotonalitét (shruti) indischer Musik
bietet. Der Versuch wird aber angesichts der Quellen
der damaligen Zeit verstéindlich, in der die Vermi-
schung von Kulturen lebhaft diskutierte wurde. Birds
Beitrag dazu ist der Notenband Aiirs of Hindustan.
Ausschnitte aus diesem selten gespielten Werk
wird am 9. Oktober die Cembalo-Klasse von Menno
van Delft erklingen lassen. Zudem wird traditionelle
akustische Musik aus Indien zu héren sein, denn der

kaum auflisten kénnen, wie viele Spezialisten auf
wie vielen Instrumenten, wie viele verschiedene
Stimmausbildungen und Theoriebereiche es hier gibt.
Geschweige denn, wie viel Wissende, Wissenschaft-
ler sich mit Musik ihr Geld verdienen.

Generalisten werden immer weniger. Spezialisten
heute sind wie Kaninchen: immer schneller sich
vermehrend. Dabei sehnt sich die Menschheit zuneh-
mend nach Uberblicken - vor lauter Uniibersicht-
lichkeit der Spezialisierungen. Von dem im letzten
Jahr verstorbenen frisheren Chef der Géttinger Uni-
Sternwarte — einem Astronomen und Astrophysiker —
lernte ich den Unterschied zwischen Spezialisten und
Generalisten: ,Ein Spezialist weif3 von immer weni-
ger immer mehr — bis er schlieBlich vom Nichts alles
weif3. Der Generalist weif3 von immer mehr immer

Sitarspieler Deepsankar Bhattacharjee und der Tab-
laspieler Abhirup Roy aus Kalkutta machen auf ihrer
Europatournee in der HEMT Station. Beide stammen
aus traditionellen Musikerfamilien - teils in finfter
Generation —, haben in Indien Musik studiert und bei
ihren Lehrmeistern eine umfangreiche Ausbildung
genossen.

Unsere Zusammenarbeit mit der Deutsch-Korea-
nischen Gesellschaft (DKG) ist seit Jahren auf ver-
schiedenen Ebenen gewachsen. Die gemeinsamen
Abende mit traditioneller Musik sind fester Bestandteil
des Konzertangebotes der HMT. Das Metropolitan
Traditional Music Orchestra aus der Hafenstadt
Busan war schon mehrfach unser Gast. Dieses Jahr
wurden Ensemble-Mitglieder ausgewdhlt, die Stiicke
des Younghi-Pagh-Paan-Kompositionswett-
bewerbes in der Berliner sowie der Seouler Phil-

Art Mall angepriesenen Gebé&udekomplex, traten
die Stipendiaten zudem in einer Kunstausstellung
auf und machten die Erfahrung, sich in einem frem-
den Umfeld zwischen kulturellen und kommerziellen
Interessen orientieren zu missen. lhre Erkenntnisse
reflektieren die Stipendiaten in Abschlussarbeiten,
die 2020 in einem Symposium présentiert werden.
Anfang Juli verabschiedeten sich die Stipendiaten

in einem gemeinsamen Konzert mit den Symphoni-
kern Hamburg von der HFMT. Fisr das Projekt
geht es im Oktober mit der BegriifBung des neuen
Jahrgangs weiter. Dazu heif3t die HfMT Bogum
Kang und Lotte Leussink aus San Francisco sowie
Rui Feng und Yidan Yu aus Shanghai willkommen.
Aus Hamburg werden die Alumni Bar Avni, Theresa
von Halle, Roman Gerber und Tristan Kdster am
Projekt teilnehmen.

weniger — bis er schlieBlich von allem nichts weif3.”
Da treffen sie sich dann, die beiden. Im Nichtwissen.
,Scio nescio” — ,Ich weif3, dass ich nichts weif3.”

Die dankenswerte Definition des Géttinger Stern-
guckers von Spezialismus und Generalismus, betonte
er, kdme aber auch nicht von ihm, sondern - sinn-
gemdf3 zumindest — von seinem Vorvorvorgéinger
auf dem Lehrstuhl, einem Professor namens Gauf3.
Und er — der Géttinger Gau3-Nachfolger — habe
es inzwischen noch friher ausgemacht: aus der Zeit
des Heraklit. Um Weiteres zu erforschen, misste
man Spezialist werden. Im Denkgebiet der Philoso-
phie, die ihrerseits zum Generalismus neige. Denn
Philosophie ist die Asymptote des Logos — nein? Sie

wollen nicht mehr Spezialisierung? Ich hér schon auf.

harmonie uraufzufishren. Nach dem Berliner Konzert
reisen sie zum Korea-Festival nach Hamburg, wo die
DKG viele Veranstaltungen rund um Kultur, Sport,
Politik und Musik organisiert. Ein Hdhepunkt wird das
Konzert am 16. Dezember im Forum der HfMT sein.
Auf dem Programm stehen neben den traditionellen
Kompositionen auch einige der Stiicke der Preistréiger.
Gemeinsame Workshops und Begegnungen mit Stu-
dierenden runden den Abend ab.

» KONZERTTIPPS

Indische Musik auf Cembalo,
Sitar und Tabla, 9.10.2018, 19.30 Uhr,
Mendelssohn-Saal, Eintritt frei

Konzert im Rahmen des Korea-
Festivals, 16.12.2018, 19.00 Uhr, Forum, Eintritt frei

Forderer im Portrait

TALENTFORDERUNG DER THORL STIFTUNG
DAS VERMACHTNIS DER SOPRANISTIN LUCIA THORL

ie debitiert mit der Abigaille in Verdis

Nabucco, gibt die Donna Elvira in

Mozarts Don Giovanni, feiert mit der Titel-

partie der Salome von Richard Strauss
Triumphe. Lucia Margarete Thérl singt die Monster-
weiber des Musiktheaters, Rollen, fisr die ihr dunkel
getdnter jugendlich dramatischer Sopran, der gerade
auch in der Tiefe aufregend resoniert, das ideale
Organ zu sein scheint. Auch damenhafte, lyrisch
zartfihlendere Figuren wie die Pamina in Mozarts
Die Zauberflste, die Agathe in Webers Der
Freischitz oder die Micaéla aus Bizets Carmen
gehdren zu ihrem Repertoire.

Doch mit den starken, trotzigen und widerstén-
digen, ja den oftmals tragischen Frauengestalten der
Oper fishlt sie sich deutlich mehr verbunden als mit
den unschuldigen Fréuleinbildern. Als Lucia Thérl
1972 erstmals die Titelpartie in der Jenufa singt, of-
fenbart sie ihr kiinstlerisches Credo, das bereits dem
einer heutigen Séingerdarstellerin gleicht: Sie emp-
findet ,eine zwingende Modernitéit des Freud-Zeit-
genossen Jandéek, der den Séinger zum Tréiger einer
psychologischen Gesangssprache macht und ihm ein
Letztes an Identifizierung mit der Rolle abverlangt.”

Doch wer war diese Lucia Thérl, die in der Spielzeit
1963/64 am Landestheater Detmold ihre professio-
nelle Karriere gleich mit der Abigaille startete, doch
kaum zehn Spielzeiten spdter — sie war gerade
einmal 40 Jahre alt — mit der Mezzopartie des Ok-
tavian in Der Rosenkavalier von Richard Strauss
an den damaligen Stédtischen Bishnen Flensburg
ihre letzte Partie sang? 1932 in Miinchen geboren,
wurde sie 1934 von dem kinderlosen Hamburger
Ehepaar Lucia und Erich Thérl adoptiert, das sich
ausdriicklich ein musikalisch hochbegabtes Kind
gewiinscht haben soll. Nur MutmafBBungen besagen,
dass die leiblichen Eltern der spdteren Séingerin in
der Tat Musiker gewesen sein sollen. Frisher Klavier-
unterricht und der wéhrend des Zweiten Weltkrieges
begonnene Schulbesuch des Heilwig-Lyzeums stehen
fir eine hanseatisch klassische bildungsbirgerliche
Erziehung.

Nach dem Abitur studiert sie zundchst Klavier in
Freiburg, Hamburg und Stuttgart. Als Séngerin ist
Lucia Thérl eine Spétberufene. Zum Sommersemester
1960, mithin mit 28 Jahren, nimmt sie ihr Studium an
unserer Hochschule auf - bei der legendéren Ham-
burger Kammerséingerin Clara Ebers. Sie lernt und
reift schnell, nutzt attraktive Auftrittsgelegenheiten
in der Musikhalle. Und der Ubergang in den Beruf
klappt nur drei Jahre spéter wie am Schnirchen.
Eine beachtliche Karriere deutet sich an.

Doch es kommt anders. Lucia Thérl empfindet den
von ihr ertréumten Beruf trotz aller Erfolge immer
mehr als Belastung. lhre Auftrittsnervositét sucht sie
durch Beruhigungsmittel in den Griff zu kriegen.

Doch die Strategien gegen den Stress greifen nicht.
Lucia Thérl entscheidet sich, das Singen aufzugeben.
lhre Kraft verwendet sie nun darauf, ihre 70-jshrige
Mutter bis zu deren Tod zu pflegen. Sie gibt Klavier-
unterricht im Haus der Familie, in der Hochallee in
Harvestehude, unweit der Hochschule. Wenige Jahre
nach dem Tod der Mutter erkrankt die Alleinerbin
des Familienvermégens, das auch die Firmenanteile
des Vaters umfasst, an Parkinson. Der deutliche
Wunsch entsteht, die Chancen weiterzugeben, die
ihr als Kind vermégender Eltern als junger Musikerin
selbst gegeben waren.

lhr Verméichtnis ist die Griindung einer Stiftung,
die ihre beiden Berufungen als Pianistin und
Séingerin in den Zielen widerspiegelt. Stiftungsvor-
standsvorsitzender Cornelius Grossmann erzéhlt:
,Lucia Thérl war meine Patentante, und wir fuhlten
uns durch unsere gemeinsame Liebe zur Musik eng
verbunden. So freue ich mich besonders, heute als
Vorstand ihrer Stiftung in ihrem Namen dazu beitra-
gen zu kénnen, dass die HEMT talentierten Musikern
eine ganz besondere und inspirierende musikalische
Ausbildung vermitteln kann.” Ging es Lucia Thérl im
ersten Stiftungsgedanken noch zentral darum, ein
Gebdude zur Verfigung zu stellen, im dem Musik-
studierende unterhalb der marktiiblichen Mieten
wohnen und arbeiten kdnnen, so kann sie, die 2011
verstirbt, ihre Mission noch erweitern.

Heute fordert die Stiftung in vielféltiger Weise die
Arbeit der HfMT immer dort, wo besondere Impulse
gesetzt werden, die Uber das Pflichtprogramm der

Hochschule hinausgehen und die sonst nicht zu
finanzieren wéren. So werden in der alljéhrlichen
Lucia Thérl Masterclass Meisterkurse in der
Opernausbildung angeboten. Elmar Lampson erklért
die besondere Bedeutung der Stiftungsarbeit: ,Das
grof3e Verméchtnis von Lucia Thérl, das heute von
der Thorl Stiftung tatkrdftig umgesetzt wird, verbes-
sert die Lebens- und Arbeitsbedingungen unserer
Studierenden ganz entscheidend.” Der Hochschule
wird beispielsweise durch die Arbeit der Stiftung

die Teilnahme an internationalen Wettbewerben
ermdglicht. Derzeit wird die Dirigier- und Kompositi-
onsausbildung besonders geférdert, genauso wie der
Austausch und die Zusammenarbeit mit Hochschulen
in China sowie ein Musicalprojekt der Schulmusik-
abteilung. Auch bei verschiedenen technischen Inve-
stitionen greift die Stiftung der HFMT unter die Arme.
Und der Hochschule wurde bei der Wiederersffnung
des Forums ein grof3er Konzertfliigel ibergeben.

Im Rahmen des neuen Bauprojekts am Wiesen-
damm beteiligt sich die Stiftung ebenfalls maf3geb-
lich an der Finanzierung der technischen Ausstattung
und dem Ausbau der Bihnen, um damit den Studie-
renden die Nutzung der neusten Technik zu ermég-
lichen. ,Wir denken mit Bewunderung und Dankbar-
keit an diese weitsichtige Kunstlerin, der die Zukunft
junger Musiker so sehr am Herzen lag”, so Lampson,
denn in besonderen Ausnahmefdllen vergibt die
Stiftung auf Vorschlag des Hochschulprésidiums
Stipendien an auf3erordentlich begabte Talente.



Alumni im Portrait

+,DA KLANG DIE HARFE WIE EIN LOWE!”
ANAELLE TOURRET ERSPIELT SICH SPITZENPOSITION

as nennt man Karrieresprung: Unsere

Alumna Anaélle Tourret wird ein knappes

Jahr nach ihrem Konzertexamen an der

HEMT die neue Solo-Harfenistin beim NDR
Elbphilharmonie Orchester! ,Als das Ergebnis des
Vorspielens bekannt gegeben wurde, konnte ich es
kaum glauben. Meine Dankbarkeit gilt vor allem und
zuerst Xavier de Maistre, bei dem ich vier Jahre stu-
diert habe. Er ist ein phantastischer Lehrer, der Gber
unglaubliche Erfahrungen sowohl als Solist wie als
Orchestermusiker verfiigt.”

Die zierliche Franzésin, die neben de Maistre von

Ghislaine Petit-Volta und Nicolas Tulliez ausgebildet

wurde, tritt damit eine Stelle im — aufgrund des
exklusiven
Arbeitsplatzes —
derzeit wohl
begehrtesten
deutschen Sin-
fonieorchester
an — und das
mit einem In-
strument, das
zu den Exoten
im klassischen
Orchesterbe-
trieb zahlt. ,Im
Vergleich zu den
meisten anderen
Orchesterins-
trumenten gibt
es natirlich nur
sehr wenig Stel-
len fur Harfen.

Und durch die

Innovative Hochschule

ie kdnnen Studierende lernen, ihre
kiinstlerischen Ideen erfolgreich in
die Tat umzusetzen? Das Concertlab
konfrontiert die Lernenden mit genau
dieser Frage und geht das Ganze praktisch an: In
einem kreativen Prozess entwickeln Studierende Gber
ein Semester ihre Ideen. Die Vielversprechendsten
werden im darauffolgenden Semester umgesetzt.
Das Projekt ConcertLab — ein Laboratorium
fir neue Konzertideen will die Innovationskraft
von Studierenden gezielt férdern und fragt: ,Welche
Kunstformen kdnnen kreativ interagieren, miteinan-

grof3e Konkurrenz steigt auch der Anspruch an die
Bewerber, was wiederum dazu fihrt, dass die Harfe-
nisten im Vergleich zu friher heute technisch auf
einem viel hdheren Niveau sind. 2018 war ibrigens
ein gutes Jahr fir uns Harfenisten, da eine Reihe von
Orchesterstellen neu zu besetzen waren. Dafiir gab
es in den Jahren davor so gut wie keine Ausschrei-
bungen. Ich hatte also ziemliches Glick!”

Ob man als Harfenistin eine Sonderstellung als
Einzelkémpferin innehat? ,Das wiirde ich eigentlich
nicht so sehen. Ich bin mit meinem Instrument Teil
des Orchesters — wie Streicher oder Bléser. Und
ich muss mich bei der Vorbereitung auf ein Konzert
ebenso infensiv wie die anderen Musiker auf die
klangliche Umsetzung der Partitur einstellen. Einen
Unterschied gibt es trotzdem: Die Harfe hat keine
Tasten, und es gibt auch keine Bégen. Zur Verfiigung
stehen mir also nur die Saiten sowie die sieben Pe-

dale, die jeweils drei verschiedene Stellungen haben.

Um Halbténe zu spielen, verkiirze oder verléngere
ich die Saiten, indem ich das jeweilige Pedal nach
oben oder unten bewege. Diese Hand-Fuf3-Koordi-
nation ist extrem wichtig. Denn wenn man zwar mit
den Fingern perfekt spielt, aber das falsche Pedal
benutzt, hért man das sofort. Fur mich ist ein wich-
tiger Aspekt in der Vorbereitung auf3erdem, sehr
langsam zu spielen. Das macht sich spéter im Kon-
zert sehr bezahlt.”

Die Harfe wird gerne mit dem Etikett eines Salon-
instrumentes versehen, wozu sicher auch die héufige
Verwendung im folkloristischen oder gar esote-
rischen Bereich beitréigt — von den kitschigen Bildern
mit harfespielenden Engeln ganz zu schweigen.
Stort sie dieses Klischee? ,Eigentlich nicht. Das

der in Kommunikation treten und Neues schaffen2
Welche neuen instrumentalen Besetzungsformen
kann es geben? Welche Auffihrungsorte kdnnen
ein heterogenes Publikum ansprechen2 Welche ge-
sellschaftlich relevanten Themen wollen kinstlerisch
ibersetzt werden2”

Der Umsetzungsprozess fordert die kiinstlerische
Kernkompetenz, sowie Prozess- und Strukturkom-
petenzen. Mehrfachbegabungen werden entdeckt
und das Arbeiten im Team professionalisiert. ,Wir

Orchesterrepertoire fir Harfe ist sehr reich und viel-
faltig. Es gibt in Oper, Ballett und in der sinfonischen
Musik zahlreiche Kompositionen, in denen die Harfe
eine tragende Rolle spielt. Und in den letzten Jahren
interessieren sich auch zeitgendssische Komponisten
starker fir unser Instrument, was nicht zuletzt auch
das Verdienst von so hervorragenden Musikern wie
dem Anfang der 90er Jahre verstorbenen Musiker
Pierre Jamet oder gegenwdirtig Xavier de Maistre ist.”

Dass Anaélle ein Faible fir zeitgendssisches Re-
pertoire hat, spiegelt sich auch in ihrer musikalischen
Vita wider. So arbeitet sie mit Komponisten wie Alain
Louvier, Menachem Wiesenberg, Ami Maayani,
Michel Lysight oder Tomas Koljatic zusammen. Mit
Letzterem begleitete sie am Pariser Centre Pompidou
die Publikumseinfihrung der MIDI Harfe im IRCAM
(Institute for Research and Coordination in Acoustics/
Music). Anaélle war dariber hinaus Artist in Resi-
dence des Festival d’Aix-en-Provence 2017 so-
wie Stipendiatin der Lucerne Festival Academy.
,Dort haben wir ein Stiick von dem von mir Gberaus
verehrten Heinz Holliger aufgefihrt. Da klang die
Harfe in manchen Passagen wie ein Lowe!

Nachdem Ancélle Tourret im September ihr An-
trittskonzert mit dem NDR Elbphilharmonie Orchester
absolviert hat, kdnnen sich die Hamburger von den
musikalischen Qualitéten unserer Alumna regelméfig
persdnlich Gberzeugen. Angst vor grof3en Namen
braucht sie nicht mehr zu haben, schlie3lich hat sie
in der Vergangenheit unter international gefeierten
Dirigenten wie Esa-Pekka Salonen, Mikko Franck,
Christoph Eschenbach, Thomas Hengelbrock,
Vassili Petrenko, Kent Nagano oder Eugene Tzigane
in namhaften Orchestern gespielt.

beginnen uns der Realitét zu stellen, wenn wir an der
praktischen Umsetzung des theoretischen Projekts
arbeiten. Die Herausforderung besteht darin zu ler-
nen, wie man mit so vielen verschiedenen kreativen
Prozessen zurechtkommt: der Film-Kreation, der Multi-
media-Kreation, der Szenario-Konzeption, mit dem
Musiklernen und der Kammermusikarbeit, mit der
Beziehung zwischen diesen Dingen und deren Koor-
dination. Es ist alles sehr intensiv und anspruchsvoll”,
so eine Teilnehmerin. Das Stérken des eigenen kinst-

lerischen Tuns und das Ausprobieren des Neuen ste-
hen dabei im Mittelpunkt. Unterstiitzt wird die Arbeit
durch das Career Center, das externe Experten, je
nach Bedarf und zum Projekt passend, hinzuzieht,
um die Kernidee der Studierenden zu professio-
nalisieren. Acht Konzerte wurden im Sommersemes-
ter zur Auffihrung gebracht: im Kaistudio der Elb-
philharmonie, in der Zinnschmelze in Barmbek, im
Pub und beim neugegriindeten Clab Festival im
resonanzraum auf St. Pauli. Mit der Rast- und Ruhe-
losigkeit in einer zunehmend gehetzten Gesellschaft
setzt sich Der Kleine Mensch auseinander. Wir
wollen zeigen, wie ein Mensch um seine Balance
kémpft”, so die Komponistin Dong Zhou iber ihr
Projekt, fir das sie ein grof3es Team um sich herum
gebildet hat. ,Wir setzen uns mit der Ubertechno-
logisierung der Gesellschaft, mit der daraus entste-
henden Hektik und der Vereinsamung auseinander,
dem Immer-mehr-Wollen und dem logischen Wunsch
nach Entschleunigung.” Akustische Instrumente sto-
f3en auf Fixed Media und Live-Elektronik mit interak-
tiver Technologie. In der Zusammenarbeit ist es den

Hochschulmitglieder im Portrait

Kinstlerinnen wichtig, dass jeder einzelne Kiinstler
gehdrt wird, wenn er eine Idee oder eine Meinung
hat. ,Wir haben viel daran gearbeitet, dass bei uns
in der Gruppe alles beweglich bleibt”. Teamgeist,
verbunden mit den Fragen ,Welche Rolle habe ich
im Team2 Wo stehe ich? Wo steht unser Projekt2”
sind zusdtzlich zu den kiinstlerischen Fragestellungen
wichtige Themen, um eine Idee in die Praxis umzu-
setzen.

Einen ganz anderen Ansatz wahlt das Ensemble
MIRROR STRINGS, das bereits in sich eine In-
novation ist, durch die einzigartige Besetzung aus
zwei Gitarren und zwei Celli. Hier stehen die Re-
pertoireerneuerung kombiniert mit Tanz und Licht-
konzepten im Mittelpunkt, um junges Publikum zu
gewinnen. Ahnlich arbeitet das Ensemble | Zefirelli,
das Barockmusik im Pub auffihrt: ,Noch bis ins
18. Jahrhundert hinein waren Musiker Diener vieler
Herren, tagsiiber konzertierte man am Hof, nachts
verdiente man sein Bier in der Kneipe um die Ecke.

,,MUSIK IST LEBEN”
MIT SCHWUNG INS PRASIDENTENBURO

eit dem 1. Médrz ist Maria Pallasch offiziell

als Nachfolgerin von Bettina Bachmann

im Vorzimmer des Hochschulprdsidenten

Elmar Lampson tétig. Dass sie sich fir diese
verantwortungsvolle Tétigkeit bewarb, hat gleich in
doppelter Hinsicht mit ihrer Ausbildung zu tun. ,Ich
kannte die Hochschule von meiner Studienzeit her
und hatte viele positive Erinnerungen. Nach der
Elternzeit fir meine inzwischen ein- und dreijéhrigen
Schne hatte ich Lust auf etwas Neues. Der entschei-
dende Hinweis auf die vakante Stelle kam dann von
Frau Griese.”

Ein Blick zuriick: Im Oktober 2000 begann Maria
Pallasch ihr Studium an der HEMT. Was waren ihre
Griinde, in den hohen Norden zu wechseln? ,Ich
hatte bereits zwei Jahre als Jungstudentin an der
Essener Folkwang Universitét der Kinste im Fach
Blockflste absolviert und wollte, nachdem ich bei
einem Vorspielen hier in Hamburg Peter Holtslag
kennengelernt hatte, unbedingt bei ihm weiterstudie-
ren. Zusétzlich hat mich der Studiengang Kulturma-
nagement sehr interessiert, da ich meine berufliche
Zukunft nie ausschliefBlich auf der Bishne gesehen
habe. SchlieBlich habe ich beides parallel studiert
und neben meinem Abschluss als Diplom-Block-
flstistin auch in Kulturmanagement meinen Diplom-
Abschluss gemacht.”

Maria Pallasch hat wéhrend und nach ihrem
Studium sowohl kiinstlerisch als auch organisatorisch
und beratend die unterschiedlichsten Erfahrungen
zum Thema Musik gesammelt. Begegnen sich hier
Kénnen und Leidenschaft? , Auf eine kurze Formel
gebracht: Musik ist Leben. Musik war immer da.
Meine Mutter war aktive Kirchenmusikerin, mein Va-

ter, der eigentlich Arzt war, begeisterte sich gleich-
falls fir die Kirchenmusik. Ich habe frish mit Geige
begonnen, wenig spdter kamen Blockflste, Cello und
Klavier dazu. Durchgesetzt hat sich die Blockflote,
und iber das Cello bin ich dann zu meiner zweiten
grof3en Leidenschaft — der Gambe — gekommen.”

Zur Ausbildung gesellte sich die Praxis. Maria
Pallasch ist als freischaffende Musikerin auf der
Bishne préisent, hat vor zehn Jahren mit ihren Stu-
dienkolleginnen Néra Kiszty und Anabel Réser das
Ensemble fir Alte und Neue Musik Elb’an Flutes
gegriindet und spielt in diversen Barockensembles.

In den vergangenen Jahren konnte Maria Pallasch,
die mit ihrer Familie in Ottensen lebt, auch in ihrer
Eigenschaft als Kulturmanagerin reichlich Erfahrung
sammeln. Sie grindete ihre eigene Agentur Leben
von/fir Musik, die sich auf die Existenzgrindungs-
beratung von Musikerinnen und Musikern speziali-
siert hat. Dazu kommen Auftréige als Dozentin fir
Existenzgrindungen an der HEMT wie anderen deut-
schen Musikhochschulen und die freie Mitarbeit bei
NDR Kultur. Bis zu ihrem Wechsel an die Hochschule
arbeitete sie als Geschdaftsfihrerin des Hamburger
Frauenmusikzentrums, fir dessen Erhalt sie eine
stolze Million Euro akquirierte, und leitete zusammen
mit Irina Hochman Musik in alten Heidekirchen -
die beliebte Konzertreihe fir Alte Musik.

In ihrer neuen Tétigkeit als ,rechte Hand” von
Hochschulprésident Elmar Lampson ist Maria Pal-
lasch neben der alltéglichen Birofihrung auch im
Présidium prdsent. Die Rickkehr an die HIMT sei
ihr sehr leicht gefallen, wie sie gesteht. ,Ich finde es
toll, was sich hier in den letzten zehn Jahren getan

Und so stellen wir in bester Londoner Tradition Ba-
rock- und Folkmusik nebeneinander: Mr. Héndel im
Pub — Baroque meets Folk.” Das Ensemble erobert
mit Kemp's English Pub einen ganz neuen Auffih-
rungsort in Hochschulnéhe, sorgt fir ein fulminantes
Konzert und erhélt sofort ein Folgeengagement.

Mit seinem Projekt Starlings over the Cloud
hinterfragt der spanische Kiinstler und Promovend
Pedro Gonzdlez das Phédnomen der globalen In-
ternetkommunikation. Starlings sind Végel, die sich
im Schwarm bewegen. Wenn sich einer von ihnen
bewegt, beeinflusst das die Bewegung des ganzen
Schwarms. Im Konzert bewegen sich die Musiker im
Konzertraum wie ein Vogelschwarm, untermalt mit
Live-Videos, 3D-Animationen und Neuer Musik. Die
kinstlerische Innovation, die mit ConcertLab durch
das Career Center initiiert wird, férdert innovatives
Denken und eine Haltung des Cultural Entrepreneur-
ship. ConcertlLab startet einen neuen Durchgang

im Wintersemester 2018/19.

hat. Damit meine ich nicht nur die baulichen Ver-
@nderungen, wie etwa die zusétzlichen Ubergume,
sondern auch die vielen neuen kiinstlerischen und
wissenschaftlichen Projekte, die der HFMT einen
neuen Schwung verliehen haben.”

Apropos Schwung: Was sind denn die eigenen musi-
kalischen Vorlieben einer so passionierten Musikerin2
Wie sich ja schon aufgrund meiner Ensembletétig-
keit erahnen lasst, ist es die Alte und Neue Musik,
die mir sehr am Herzen liegt.” Und fiigt lachend hin-
zu: ,Die Heimat im Bergischen Land hat aber auch
Spuren hinterlassen. Dazu gehért die musikalische
Untermalung der finften Jahreszeit. Am 11.11. um
11.11 Uhr gibt es dann auch mal Kélle Alaaf.” Ub-
rigens die Stadionhymne des Vereins, dem sie beide
Daumen driickt — trotz Abstieg in die 2. Bundesliga.
Ein Erziehungsvermdchtnis ihrer drei fu3ballver-
rickten Brider, mit denen sie auch die Leidenschaft
fir Doppelkopf teilt: ,Aber heute bitte ohne Neunen

I//



Alumni im Gesprdach

MIT DER KRAFT DES VERTRAUTEN DIE MUSIK ERNEUERN

DIE KOREANISCHE KOMPONISTIN EUNYOUNG KIM

unyoung Kim hat ihr Kompositionsstudium
2006 bei Peter Michael Hamel und Wolf-
gang-Andreas Schulz abgeschlossen. Dem
ging von 1998 bis 2002 ein Studium der
historischen und systematischen Musikwissenschaft
an der Universitét Hamburg voraus. 2005 erhielt sie
den Krista und Ridiger Warnke Férderpreis,
der ihr ein Postgraduierten-Studium bei Adriana
Hélszky am Salzburger Mozarteum erméglichte.
In ihren Werken spiegeln sich asiatische wie auch
europdische Musikiraditionen wieder. hr Opernakt
Minuten-Spuren wurde 2008 im Rahmen der
Gemeinschaftsoper hin und weg bei der Miinchener
Biennale uraufgefihrt. Ihr erstes Orchesterstiick
Dong-Ak wurde von den Hamburger Sympho-
nikern 2004 uraufgefihrt. Das Auftragswerk Drei
Gartenbilder wurde 2009 im Rahmen der Kon-
zertreihe Das neue Werk vom NDR Sinfonieor-
chester aus der Taufe gehoben.

Ich arbeite an mehreren Kompositionen: Zuerst
ein Stiick fir eine géngige abendléndische Beset-
zung mit einem koreanischen traditionellen Instru-
ment, zweitens ein grof3es Orchesterwerk und ein
Chorstiick Uber biblische Texte. Der Anlass fir die
Projekte waren gewisse akustische Strukturen oder
Formen, die in den vergangenen Jahren durch Bilder,
Texte oder Erlebnisse zu mir gekommen sind. Ich
mdchte in Menschen Empfindungen wecken, von
denen sie bislang Gberhaupt nicht wussten, dass sie
sie in sich tragen.

Ein Férderungssystem durch Aufiréige oder
Projekistipendien wie in Hamburg ist hier selten.
Es gibt nur wenige Orchester oder Ensembles, die

Musikergesundheit

Das Thema Musikergesundheit ist in den
letzten Jahren immer mehr in den Fokus der Aus-
bildung an den Musikhochschulen geriickt. Dabei
geht es um den Leistungserhalt und die Schaffung
eines Gesundheitsbewusstseins, um Musiker auch
langfristig im Beruf zu halten. Deutschland verfigt im
musikmedizinischen Bereich iiber ein hochwertiges
Angebot: Verschiedene Hochschulstandorte — etwa
Hannover, Berlin und Freiburg — bieten umfassende
Weiterbildungsangebote an und leisten Beitréige in
den Bereichen Lehre, Forschung und Patientenversor-
gung. Mit der Deutschen Gesellschaft fir Mu-
sikphysiologie und Musikermedizin (DGIMM)
existiert eine Fachgesellschaft, die als renommierter
Ansprechpartner auch international rund um das
Thema Musikergesundheit zur Verfigung steht und
jcihrliche Symposien veranstaltet.

Neue Musik in ihre Planungen integrieren. Wenn
man dort als freie Komponistin ohne ausreichende
finanzielle Mittel ein Stiick unterbringt, muss man
sich dafir vielmehr bedanken. Ein Teil der Urauffih-
rungen wird durch Ausschreibungen vergeben. In
diesem Fall werden ein kleines Preisgeld verliehen
oder die Kosten ausgeglichen, die fir die Musiker
entstehen.

Einen Mainstream gibt es in Korea zurzeit nicht.
Es lassen sich verschiedene kompositorische Stile
finden. Es scheint mir, dass sich mehr Gruppen der
Neuen Musik zuwenden. Viele Komponisten orga-
nisieren sich in Gesellschaften oder Vereinen. Dort
werden die Planung, Verwaltung und das Marketing
der Konzerte von den Mitgliedern ehrenamtlich
Ubernommen. In diesen Veranstaltungen werden
dann auch Stiicke mit unterschiedlichen komposito-
rischen Stilen vorgestellt.

Die Professoren. Sie waren ausgezeichnet und
dies nicht nur in ihrer musikalischen Kompetenz,
sondern auch in ihrer Persénlichkeit. Sie waren ge-
geniber Studierenden aus anderen Kulturen immer
offen und respektierten jeden. Die Lehrenden waren
sehr kommunikativ und bei der Umsetzung von Ideen
hilfreich. Wir konnten viele Auffihrungen realisieren.

Bisher ldsst sich allenfalls ein Teil dieses gesundheits-
bewussten Verhaltens auch im musikalischen Alltag
realisieren. Schon beim Berufseinstieg treffen die
Musikerinnen und Musiker auf eine Berufswelt, in
welcher andere Verhaltensweisen gepflegt werden.
Je frisher allerdings die als ,selbstversténdlich erlebte
Integration gesundheitsforderlicher MafBnahmen”

in die musikalische Ausbildung mit einflief3t, desto
grofler ist spdter die Chance, einen Bewusstseins-
wandel zu erreichen. Geméf3 einer Gesundheitsum-
frage mit 2500 Berufsmusikern aus 133 Orchestern
aus dem Jahre 2011 gaben 55% der Befragten kér-
perliche Beschwerden beim Musizieren an. Davon
schétzen 28 % der Befragten ihre Beschwerden mit-
tel- bis hochgradig ein. 46 % davon berichteten von
Beschwerden des Bewegungsapparates. 20% der
Befragten gaben diagnostizierte Hérschéden an.

Damals war mein Anliegen vor allem die Neue
Musik an sich. Unterricht in Alter Musik, beispiels-
weise Uber Giovanni Pierluigi da Palestrina, war
anstrengend fir mich. Das hat sich jetzt gedindert,
ich sehe diesen Teil als eine Notwendigkeit fir das
Kompositionsstudium an. Die Atmosphére an der
Hochschule war sehr undogmatisch. Das bedeutete
aber auch, dass ich mich oft mit Zweifeln auseinan-
dersetzen musste, ich fishlte mich dadurch oft einsam,
wie in der Wiste. Heute weif3 ich, dass dies fir mich
eine notwendige Zeit gewesen ist.

Seit zehn Jahren unterrichte ich an einer Uni-
versitdt als Dozentin. Daneben arbeite ich noch als
Dirigentin eines Mandolinenorchesters fiir Laien und
als Arrangeur fir Kirchenmusik.

In der letzten Zeit habe ich bewusst Konzerte
mit klassischem Repertoire besucht. Das war absolut
ndtig. Denn meine musikalischen Erlebnisse in den
letzten Jahrzehnten waren zu viel auf die Neue Mu-
sik fokussiert. Ich hatte das Gefihl, dass ich einen
Ausgleich benstige.

Sie sollten unbedingt die Balance zwischen
Neuem und Altem — im Sinne von Traditionen — hal-
ten. Selbstverstandlich ist es wichtig, nach vorne zu
blicken, aber sie sollten sich immer wieder erinnern,
wo die Wurzeln liegen, was die Geschichte der Mu-
sik ist. Dann kdnnen sie mit der Kraft des Vertrauten
die Musik erneuern. Ein weiterer Punkt scheint mir
sehr wichtig zu sein: die Harmonie zwischen mir als
Komponistin, den Rezipierenden und den Musikern.
Es ist wichtig, sozial denkend zu arbeiten.

In Anlehnung an den Titel dieser Umfrage Alter-
werden im Orchester sei gerade im héheren
Lebensalter ein starker Anstieg kérperlicher Be-
schwerden und eine Leistungsminderung festzustellen.
Wahrend diese bei den unter 40-Jéhrigen kaum eine
Rolle spielt, geben fast zwei Drittel der Gber 40-Jéh-
rigen Einschréinkungen an. Grund genug also, fiir
einen offenen Umgang mit dem Thema einzutreten.

Nach einem erfolgreichen Workshop im Som-
mersemester mit der Klavierabteilung wird im Win-
tersemester fir alle Studierenden das

angeboten. Im Mittelpunkt

steht dabei die Prophylaxe. Das Angebot ist eine
Kooperation des Instituts fiir Musiktherapie mit dem
Universitdtsklinikkum Hamburg und wird von dem
Mediziner David Baas und der Physiotherapie des
Klinikums geleitet.

Emeritus im Portrait

Die Emeritierung von
liegt jetzt sechs Jahre zuriick und wenn man glaubt,
dass damit kontemplative Ruhe eingekehrt sei, sieht
man sich bei der Durchsicht von Artikeln, Mails und
Radioberichten eines Besseren belehrt. Fast ist man
geneigt, dem Gedanken Raum zu geben, dass die
professorale Hochschularbeit den Komponisten an
der Umsetzung kiinstlerischer Projekte gehindert hat.
Denn Hamel ist aktiver denn je. Jéhrliche Urauffih-
rungen, Vortrags- und Konzerttétigkeiten, Jurymit-
gliedschaften und nicht zuletzt seine Arbeit an den
Kinstlerischen Akademien in Berlin, Minchen und
Hamburg zeugen von ungebremster Schaffenslust.
Peter Michael Hamel hat Gber Jahre mit seiner
Arbeit und seiner Persdnlichkeit die kreative Atmo-
sphdre der Hochschule gepragt. Nicht allein das
Fachliche, sondern vielmehr seine ganzheitliche

Professoren im Portrait

Auffassung von Musik und sein humanistisches
Menschenbild sind dafir verantwortlich. Als Kom-
ponist, Kiinstler und Hochschullehrer hat er weit Gber
Hamburg hinaus Spuren hinterlassen. Das hat die
Bayerische Staatsbibliothek 2017 dazu veranlasst,
Hamel um die Zusammenstellung eines sogenannten
Vorlasses zu bitten. Jetzt ist jener offiziell ibergeben
worden, die wissenschaftliche Aufarbeitung hat be-
gonnen. In zehn Kapseln, wie der Archivar zu sagen
pflegt, ist das Material zusammengefasst und do-
kumentiert in umfassender Weise die Vielfalt seines
bisherigen Lebenswerkes.

Hamel studierte Komposition an der Miinchner

Musikhochschule bei Gunter Bialas und Musikwissen-

schaft bei Carl Dahlhaus in Berlin und Thrasybulos
Georgiades in Miinchen. Das in den 70er Jahren
entstandene Buch Durch Musik zum Selbst war

entscheidend fir die Rezeption der sogenannten
Worldmusic in Deutschland. 1997 wurde er in der
Nachfolge von Gydrgy Ligeti als Professor berufen
und entfaltete hier eine ungemein inspirierende
Lehrtditigkeit.

Kompositorische Skizzen, gut zweihundert Ton-
tréiger, zahlreiche Notendrucke und dokumenta-
rische Papiere gehdren zu den aufgenommenen
Materialien. Aus der Arbeit an der HMT hat er
unter anderem seine Materialsammlung zum Thema
Improvisation und die Vorbereitungen zu seiner
Vorlesung Neue Musik aus den Jahren 2010 bis
2012 aufgenommen. Als Ideengeschichte der
Neuen Musik hat diese Reihe auch in das aktuelle
Vorlesungsverzeichnis Eingang gefunden. Es ist Peter
Michael Hamel zu wiinschen, dass der Vorlass sich
stetig erweitern wird.

SCHONE NEUE WELT DER KIRCHENMUSIK
ANNEDORE HACKER-JAKOBI BETONT DIE VIELFALT

ereits seit dem Wintersemester 2017/18

ist Annedore Hacker-Jakobi Professorin

fir Chorleitung an der HEMT. Sie studierte

Schulmusik und Chorleitung an der Musik-
hochschule Karlsruhe, Germanistik an der Universitét
Karlsruhe sowie Chor- und Orchesterleitung an der
Musikhochschule Wiirzburg. Schon wéhrend des

Studiums leitete sie in Karlsruhe und Wirzburg diver-

se Choére und Ensembles und brachte ihre Erfah-
rungen und ihr Kénnen seitdem in unzéhligen Musik-
und Theaterproduktionen ein.

Auf ihre noch junge Professur an der HIMT an-
gesprochen, ist ihr vorab eine Differenzierung wich-
tig. ,Ich unterrichte Chorleitung als Hauptfach fir
Kirchenmusiker. Mein Hauptberuf aber ist jener der
Dirigentin. Ich selbst bin keine Kirchenmusikerin, ob-
schon ich mich natiirlich schon immer, und jetzt noch
viel mehr, damit auseinandersetze. Die Text- und
Quellenanalyse ist ebenso wichtig wie die musika-
lische Formanalyse. Da muss ich mit gutem Beispiel
vorangehen und mich theologisch auseinander-

setzen. Ich habe keine Scheu, manch theologische
Fragestellung an die Kirchenmusikstudierenden
weiterzugeben.” Die Alte Musik féllt ebenso in ihr
Aufgabengebiet, sie gehdrt aber nicht zur Fachgrup-
pe Alte Musik und méchte sich auch keinesfalls als
eine absolute Expertin derselben bezeichnen. ,Da
gibt es ganz andere Kaliber an unserer Hochschule.
Solche Kollegen an meiner Seite zu haben, erlebe
ich als unheimliche Bereicherung. Mein Auftrag ist
das Vermitteln des Faches Chorleitung. Das Feld ist
enorm vielseitig und muss inhaltlich breit aufgestellt
sein, da die Studierenden spéter als fertige Kantoren
ebenfalls vielseitig sein missen.”

Die Aufgaben und Schwerpunkte im Bereich Chorlei-
tung sind sehr vielféltig: ,Hierzu zéhlt zundichst eine
Bewegungslehre mit stark kommunikativem Gehalt
auf nonverbaler Ebene: Wie bewege ich mich und
was |8se ich bei meinem Gegeniiber aus? Es folgt
das Ubertragen auf konkrete Werke - von der Ana-
lyse zur Subtextinterpretation, iber die emotionale
Aussage hin zur entsprechenden
Mimik und Gestik. Ein weiterer
Unterrichtsbereich ist das Erlernen
von Probenmethodik aller Art mit
Schwerpunkt auf einer gewissen
Nahbarkeit und Emotionalitéit.”

,Nicht nur der richtige’ Ton interes-
siert mich, sondern auch der

schone — oder bewusst unschéne -
Klang mit einer Aussage; und was
die Stimmbildung beziehungsweise

der Umgang mit dem Instrument Stimme betrifft, so
ist dies gerade in Bezug auf die Laienchorleitung
natirlich ein unabdingbares Feld, ebenso wie die
Entwicklung der Grundféhigkeiten wie Héren und
vom Blatt singen.”

Stichwort Repertoire und Programmgestaltung. Auch
hier hat Annedore Hacker-Jakobi eine eindeutige
Position. ,Spezialisierung ist mdglich, und sicherlich
darf und sollte jeder in seinem Beruf das machen,
was ihm oder ihr am Néchsten liegt. Wohlfishlen

ist allererste Prioritat, nur dann kann man fir eine
Sache brennen und andere anstecken. Dennoch rate
ich dazu, iber den eigenen Tellerrand hinauszusehen.
Man sollte die Moderne — und zwar sowohl den

E- als auch den U-Bereich — aus meiner Sicht nicht
aufBer Acht lassen. Besser ist es, die M&glichkeiten
einer Verbindung beider Seiten zu erkennen. Zum
einen liegt die Chance im Musizieren selbst. Auch
ein Bach und ein Palestrina dirfen flexibel musiziert
werden. Die Musik darf und soll leben. Fur Chére,
denen eine gewisse Freiheit im Musizieren etwas
schwer fallt, ist ein Ausflug in den Jazz oder gar
Pop vielleicht sogar die Lésung. Auch hier gibt es ja
erstaunlich viel Musik mit geistlichem Hintergrund.”
Andererseits sieht sie eine weitere wichtige Aufgabe
im Gewinnen von neuen Mitgliedern. Viele Kanto-
rinnen haben es schlieBlich mit einer Uberalterung
der Kirchenchére zu tun. ,Wie gewinne ich junge
Menschen? Vielleicht tber eine neue Stilistike Uber
diesen Weg kann ich vielleicht Menschen, die bisher
noch nicht so viel von Bach, Schiitz, Monteverdi oder
auch von viel jingeren Zeitgenossen der ernsten
Kirchenmusik gehdrt haben, fir eine neue Welt der
Kirchenmusik begeistern.”
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Presserickschau

Das Hamburger Abendblatt pries am 16.6.2018 ,ein unterhaltsames
Lehrstiick iber die Liebe und ihre Qualen, tber Schein und Sein, und das alles
in zauberhaftem Ambiente.” Elisabeth Richter fihrte in ihrer Rezension aus:

Im Juni und Juli 2018 waren die Séingerinnen und Sénger der Opernklasse in
Handels Zauberoper Alcina im Forum der HIMT zu bewundern. Mit Philipp
Himmelmann inszenierte ein international gefragter Regisseur, der Alumnus der

Musiktheater-Regie ist und heute auch als Professor an der Hochschule wirkt.

,David Hohmann hat eine ebenso schlichte wie geniale Bilhne entworfen. Alcinas
Zauberinsel — ein paar Bdume, griines Gras-Konfetti — schwebt als zweite Ebene
an zwdlf Ketten im Raum. Durch ein paar Offnungen gelangen Bradamante und
ihr Begleiter Melisso von unten dorthin. Mit Philipp Himmelmann inszeniert ein
renommierter Regisseur, der international unterwegs ist. Er hat Musiktheaterregie
in Hamburg studiert und ist jetzt Professor an der dortigen Hochschule. Die Séin-
ger, alle Hochschul-Studenten, hat er zu spannendem, interaktivem Schauspiel
angeleitet und in barocke Kostime gesteckt (Karoline Packenius, Sophie Simon).
Das Ensemble kann sich héren lassen, besonders Lisa Schmalz (Alcina), Stéphanie
Guérin (Ruggiero) und Sophie Reuter (Morgana). Die mit einem insgesamt etwas
breiten Handel-Sound aufspielenden Hamburger Symphoniker werden von Willem

Wentzel stilkundig geleitet.”

UNTERHALTSAMES

LEHRSTUCK UBER DIE LIEBE

PRESSESTIMMEN

AUS DEM SOMMERSEMESTER

Die Grof3e Sommeroper begeisterte Publikum und Presse.

Die Tageszeitung Die WELT iiberschrieb ihre Premierenkritik am
12.6.2018 mit den Worten: ,Affektgeladene Alcina in effektreicher
Zauberwelt”. Monika Nellissen bezeichnete die Abschlussinszenierung
als ,Genuss fir alle Sinne”. Sie schreibt: ,Alcina, Georg Friedrich
Héindels im wahrsten Sinn zauberische Oper, enthdlt alle musikalischen
und dramaturgischen Ingredienzien, die das Werk zum affektgeladenen
Wounderwerk machen, wenn die ,Zutaten’ stimmen. Hier waren sie durch-
weg auf hohem Niveau und wurden entsprechend gefeiert.” (...) ,Selbst
wenn manche der Nachwuchsséinger, einige von ihnen machen mit
dieser Inszenierung von Philipp Himmelmann ihr Diplom, erst noch an
Reife, an Sicherheit, Okonomie in der Atemtechnik und Kunst der Kolora-
turen gewinnen missen, wird bei allen deutlich, wie ernst sie die Wieder-
holungen in den Arien als tiefengestalterisches Element nehmen. Respekt.
Hervorragend begleitet wurden sie von den Hamburger Symphonikern
unter Willem Wentzel. Philipp Himmelmann hat die Verzweiflung der
am Liebesverlust leidenden, ménnerverschlingenden Zauberin Alcina
(Tamara Smyrnova), und die Verwicklungen aller Suchenden und Fin-
denden, klug unterhaltsam, psychologisch feinfihlig, gelegentlich sogar
witzig erzéhlt - in einem berwdltigend schénen Bihnenbild von David
Hohmann. Die neue Technik des Forums macht es mdglich, dass Alcinas
Welt langsam auf den Kopf gestellt wird, die Zauberin buchstéblich den
Boden unter den Fiif3en verliert und Gewiirm aus der Erde quillt. Das

ist fantastisch. Die stilechten, opulenten Kostime von Caroline Packenius
und Sophie Simon verdienen ein Sonderlob.”

Auch der NDR berichtete ausfihrlich Gber die Sommeroper 2018, die er ,bildgewaltig und frisch” nennt. Stefanie Wittgenstein sagte: ,Himmel-
mann ist ein absoluter Star unter den Opernregisseuren. Er hat selbst an der Hochschule in Hamburg studiert und dann Karriere gemacht.
Unter anderem hat er die Tosca bei den Bregenzer Festspielen inszeniert — die mit dem riesigen Auge, bekannt aus dem James-Bond-Film
Ein Quantum Trost. Zwischen den grof3en Engagements kommt er immer mal wieder zu seiner alten Hamburger Ausbildungsstétte,
arbeitet mit Studenten — und geht mit ihnen an ihre Grenzen. (... ) Die Séngerinnen und Sénger haben bis zur Premiere einiges an Abhdrtung
erfahren, denn das hier ist keine nette Studentenauffihrung. Neben stimmlicher Perfektion ist grof3es schauspielerisches Kénnen gefragt, das
Bishnenbild ist spektakulér, und begleitet werden sie von den Profis der Symphoniker Hamburg unter der Leitung von Willem Wentzel. (...)
Alcina von Georg Friedrich Héndel mag zwar fast 300 Jahre alt sein, aber die grof3en Fragen, die sie aufwirft, sind immer noch unbeant-
wortet: Was ist Schein, was ist Sein2 Welche Liebe ist die richtige? Die tabulose oder die regelkonforme? Auch die immer wieder verschwim-
menden Geschlechtergrenzen einer Barockoper — Frauen, die sich als Ménner verkleiden und umgekehrt — sind total zeitgemaf3. Wie Alcinas
Paradies im wahrsten Sinne kippt, wie ihre sicher geglaubte Welt und Liebe zerbricht, und wie aus der méchtigen Zauberin eine verletzte

Frau wird, das ist auf der Bihne des Jungen Forums der Hochschule fir Musik und Theater so bildgewaltig umgesetzt und mit so viel frischer
Energie gesungen und gespielt, dass man der Oper wirklich ganz viele Besucher wiinscht.”

ZWOELF

Veranstaltungsvorschau

SPIELPLANHOHEPUNKTE DER HFMT
OKTOBER 18 BIS FEBRUAR 19

OKTOBER

Do 11.10.2018 19.00 Uhr

Forum

Global Song Meeting 1.0

Studierende und Lehrende im Fach Liedgestaltung
an Partnerhochschulen in Tokyo und Shanghai

werden einige Tage lang in Hamburg zu Gast sein.

Eintritt: frei

Sa 13.10.2018 19.00 Uhr

Fanny Hensel-Saal

Abschlusskonzert der Masterclass
MA-Oper

Mit freundlicher Unterstitzung der Thorl Stiftung
Eintritt: frei

Siehe auch Seite 21

Mo 15.10.2018 20.00 Uhr
Rudolf Steiner Haus
Klarinettenabend
Masterprisfung von Yi-An Chen
Klasse Prof. Rupert Wachter
Eintritt: frei

Mi 17.10.2018 19.30 Uhr
Mendelssohn-Saal

~Wozu Kunstfreiheit...

...aus der Perspektive von Kiinstler/-
innen und Kulturbetrieben”

Welche Verantwortung tragen die Kulturpolitik und
die privaten Kulturforderer, damit die Kunst frei
bleiben kann, wenn Rufe nach ergebnisorientierter
Kulturfsrderung laut werden?

Elmar Lampson, Komponist und Président der
HFMT, und Michael Bérgerding, Intendant

des Theater Bremen, im Gespréch mit Reinhard
Flender, Leiter des KMM an der HFMT.

Eintritt: frei

Di 23.10.2018 18.00 Uhr
Mendelssohn-Saal

Uberschétzt - Unterschétzt - Geschétzt:
Uber (musikalischen) Geschmack lésst
sich streiten

Ringveranstaltung ,Mensch | Musik | Gender”

In den Ringveranstaltungen wird ausgelotet,

ob und wie Quadlitétsurteile Gber Erklingendes
auch seitens der Genderforschung méglich sind,
ohne dabei ahistorisch oder unwissenschaftlich
vorzugehen. Anders gefragt: Ldsst sich Gber
Qualitéit — reflektiert — streiten, und wenn ja, wie?
Eintritt: frei

Sa 27.10.2018 18.00 Uhr 19.30 Uhr
Weitere Auffihrung 28.10.2018 um 18.00 Uhr
und 19.30 Uhr

Forum

Oreste / Simplicius Simplicissimus
Studienprojekt Ill Regie Musiktheater

Europa und die Welt sind im Umbruch. Gewachse-
ne Allianzen zerbrechen, jahrzehntelange Sicher-
heiten werden infrage gestellt. Die Grundlage
eines gemeinsamen Konsens von Moral und Wahr-
heit gerdt ins Wanken. Dafiir schaffen es alternative
Fakten und fake news, sich in unserem Alltag zu
halten. Wer definiert dabei, wer ein Held und wer
ein Narr iste Wer hilft uns, die Linie zwischen Gut
und Bése, Richtig und Falsch zu erkennen Diesen
Fragen widmen sich die diesjchrigen Musiktheater-
projekte Il mit zwei héchst unterschiedlichen
Stiicken.

18.00 Uhr Oreste

Georg Friedrich Héndel: Oreste
MUSIKALISCHE LEITUNG Yu Sugimoto
INSZENIERUNG Johanna Neutzling
BUHNE Vanessa Krosigk, Julia Kraushaar
KOSTUMBILD Karoline Gundermann,
Alena Nienstedt

19.30 Uhr Simplicius Simplicissimus
Karl Amadeus Hartmann: Simplicius Simplicissimus
MUSIKALISCHE LEITUNG Bar Avni/Nicolas
Kierdorf

INSZENIERUNG Maurice Lenhard

BUHNE Malina RaBfeld

KOSTUMBILD Christina Geiger
DRAMATURIE Martin Mutschler

Eintritt: 12 Euro, bzw. 18 Euro (Gesamtticket
Oreste und Simplicius Simplicissimus),
ermdfigt 6 Euro, bzw. 9 Euro (Gesamtticket)
Siehe auch Seite 7

Di 30.10.2018 19.30 Uhr

Forum

Weltbirger

Windfuhrs Werkstatt-Konzert mit den
Symphonikern Hamburg

Felix Mendelssohn-Bartholdy: Hebriden-Ouvertiire
Robert Schumann: Konzert fiir Violoncello und
Orchester

Wolfgang Amadeus Mozart: Symphonie Nr. 38
Prager’

Eintritt: 10 Euro, ermédfigt 5 Euro

Studierende der HfMT: 3 Euro

NOVEMBER

S0 4.11.2018 19.30 Uhr

Weitere Auffihrung 5.11.2018 um 19.30 Uhr
Forum

Symphoniekonzert

mit dem Symphonieorchester der HMT
Bedfich Smetana: Ouvertiire zu

Die verkaufte Braut

Sergei Prokofieff: Violinkonzert Nr. 2
Peter Tschaikowski: 6. Symphonie
LEITUNG Ulrich Windfuhr

VIOLINE Jice Park

Eintritt: 10 Euro, ermédfigt 5 Euro
Studierende der HfMT: 3 Euro

Siehe auch Seite 4

Mi 7.11.2018 19.30 Uhr

Mendelssohn-Saal

~Wozu Kunstfreiheit...

...aus der Perspektive der Kulturpolitik”
Christina Weif3, Publizistin, Beauftragte der
Bundesregierung fiir Kultur und Medien a. D. sowie
ehemalige Kultursenatorin der Freien und Hanse-
stadt Hamburg und Carsten Brosda, Senator der
Behorde fir Kultur und Medien Hamburg im
Gespréich mit Regina Back, Geschaftsfihrender
Vorstand der Claussen-Simon-Stiftung, und
Reinhard Flender, Leiter des KMM an der HfMT.
Eintritt: frei

Mo 12.11.2018 19.30 Uhr
Forum

Liederabend - Global Art Song
Konzertexamen Liedgestaltung Klavier
von Friederike Sieber

Klasse Prof. Burkhard Kehring

Eintritt: frei

Di 20.11.2018 19.30 Uhr

Elbphilharmonie, Kleiner Saal

Jazz von Duo bis Symphonie

Rising Stars des Dr. Langner Jazz Masters an der
HEMT mit Nils Landgren, Wolf Kerschek & junge
norddeutsche philharmonie

Eintritt: 25 Euro, erméfigt 10 Euro

Sa 24.11.2018 19.30 Uhr

Weitere Auffihrungen am 25.11. um 18.00 Uhr,
27.11. um 19.30 Uhr, 292.11. um 19.30 Uhr und
1.12. um 19.30 Uhr

Forum

Eugen Onegin

Peter Tschaikowski: Eugen Onegin
MUSIKALISCHE LEITUNG Yu Sugimoto
REGIE UND BUHNE Mien Bogart
KOSTUME Florian Parkitny

Eintritt: 20 Euro, erméfigt 10 Euro

Siehe auch Seite 6

Mi 28.11.2018 20.00 Uhr
Laeiszhalle

Klavierabend
Konzertexamen von Ji-Min Sung
Klasse Prof. Ralf Nattkemper
Eintritt: frei

Do 29.11.2018 19.00 Uhr

Fanny Hensel-Saal

Vokale Kammermusik

Studiokonzert der Klasse Prof. Mark Tucker
Eintritt: frei

Fr 30.11.2018 19.00 Uhr

Forum

Gipfelstirmer

Liederabend mit Gesangsstudierenden des letzten
Studienjahres sowie Klavierstudierenden

der Liedklasse Prof. Burkhard Kehring.

Eintritt: frei

DEZEMBER

Sa 1.12.2018 18.00 Uhr

St. Johannis, Hamburg-Eppendorf
Kammerchor

Konzert mit Werken von Koddly, Palestring,
Schiitz, Elgar

Eintritt: frei

Di 4.12.2018 19.00 Uhr

Forum

Studienstiftler-Konzert

Stipendiaten der Studienstiftung des deutschen
Volkes

Eintritt: frei

Sa 8.12.2018 19.30 Uhr

Forum
Kammerorchester-Konzert
Ensemble 13/14 der HIMT

Helmut Lachenmann: Mouvement

(- vor der Erstarrung)

Igor Strawinski: Konzert fir Klavier und
Blasorchester

Aaron Copland: Appalachian Spring
LEITUNG Bar Avni, Nicolas Kierdorf,
Martynas Stakionis

KLAVIER Volodymyr Lavrynenko
Eintritt: 10 Euro, ermafigt 5 Euro
Studierende der HFMT: 3 Euro

Do 13.12.2018 19.00 Uhr

Forum

Opern-Gala

Mit den Symphonikern Hamburg und

den Séingerinnen und Séingern der Opernklasse
MUSIKALISCHE LEITUNG Willem Wentzel
MODERATION Peter Krause

Eintritt: 28 Euro, erméfigt 10 Euro

Studierende der HFMT: 4 Euro

JANUAR

Di 8.1.2019 18.00 Uhr

Mendelssohn-Saal

Uberschétzt - unterschétzt - geschétzt:
Uber (musikalischen) Geschmack lésst
sich streiten

Ringveranstaltung ,Mensch | Musik | Gender”
Was Marleen und Django Jane gemeinsam haben —
eine intersektionale Perspektive auf Bewertungs-
mechanismen in der populéren Musik am Beispiel
von Marianne Rosenberg und Janelle Monde.
Von Sarah Schauberger, Universitét Paderborn.
Eintritt: frei

ZWOELF

Mo 21.1.2019 19.00 Uhr

Forum

Konzert zum 20. Todestag von
Alfred Schnittke

Der grof3e russisch-deutsche Komponist und
Meister der Polystilistik war auch Professor der
HEMT.

Eintritt: wird bekannt gegeben

Mi 23.1.2019 19.30 Uhr

Forum

Windfuhrs Werkstatt-Konzert

Mit den Symphonikern Hamburg

Claude Debussy: Prélude & 'aprés-midi d'un faune
Wolfgang Amadeus Mozart: Konzert fiir Oboe
und Orchester

Ludwig van Beethoven: Symphonie Nr. 2

Eintritt: 10 Euro, ermédfigt 5 Euro

Studierende der HFMT: 3 Euro

FEBRUAR

Fr 1.2.2019 19.30 Uhr

Weitere Auffihrungen 2.2. um 19.30 Uhr
und 3.2. um 18.00 Uhr

Forum

opera concisa

Oper auf den Punkt gebracht: Das ist opera
concisa. Die Séngerinnen und Séinger der
Opernklasse présentieren Szenen und Arien
aus den bekanntesten Opern.

Eintritt: 20 Euro, erméfigt 10 Euro
Studierende der HFMT: 4 Euro

Di 5.2.2019 19.00 Uhr

Forum

Neues aus den Kompositionsklassen

Der ungewdhnliche Mix kreativer Schopfungen aus
der Feder junger Komponistinnen und Komponisten,
Multimediakiinstlerinnen und -kiinstlern aus den
verschiedensten Léndern steht fir ein besonders
abwechslungsreiches Konzertereignis.

Eintritt: frei

Sa 9.2.2019 20.00 Uhr
Elbphilharmonie, Grof3er Saal
Singing!2019

Konzert zusammen mit dem NDR-Chor,
Live-Ubertragung auf NDRkultur
Eintritt: 35 Euro

Fr 15.2.2019 19.00 Uhr
Dreifaltigkeitskirche, Hamburg-Hamm
Kammerchor

Konzert mit Werken von Ostrzyga, Bruckner,
Gabrieli, Vasks

Eintritt: frei

Fr 22.2.2019 19.30 Uhr

Forum

Weitere Auffihrung 23.2.2019 um 19.00 Uhr
in St. Johannis, Hamburg-Harvestehude
Johannes-Passion

mit dem Symphonieorchester, dem Kammerchor
und Solisten

Johann Sebastian Bach: Johannes-Passion
LEITUNG Ulrich Windfuhr (22.2.),
Francesco Cagnasso, Nicolas Kierdorf (23.2.)
Eintritt: 15 Euro, erméafigt 10 Euro
Studierende der HfMT: 3 Euro

KARTEN

Vorverkauf, wenn nicht anders angegeben:
Konzertkasse Gerdes
Rothenbaumchaussee 77

20148 Hamburg

Telefon 040 453326 oder 440298,

Fax 040 454851

und alle bekannten Vorverkaufsstellen.
Alle Veranstaltungen der HIMT,

mit Details und aktuellen Anderungen unter:
www.hfmt-hamburg.de





