Musik um der Musik willen zu spielen ...

Ein Gespriach zwischen Keiko Harada, Yumiko Meguri und Stefan Hussong
aus Anlass der CD-Aufnahmen von Keiko Haradas Werken F-fragments, Book I und Nach Bach

Meguri: Als ich die ersten beiden Fragmente ,,twin leaves® und ,,speedy* erhielt, war es Liebe auf
den ersten Blick. Ich fiihlte mich absolut inspiriert davon. Zwar wusste ich nicht genau, was
passieren wiirde, aber ich hatte das Gefiihl, das es groBartig werden wiirde. Ich fiihlte, dass es eine
andere Seite von Harada sein wiirde als die, die wir bisher kannten. Die Musik war groBartiger, als
ich erwartet hatte, und das denke ich auch heute noch. Es war schwer zu spielen, und es hat mich
fast in den Wahnsinn getrieben. Aber ich fiihlte, dass die Musik eine gro3e, schone und weite Welt
eroffnete.

Hussong: Was ich iiberhaupt nicht von Harada erwartet habe, ist, was wir im Deutschen
,Betroffenheitsmusik® nennen. Dabei geht es um Stiicke, die fiir gewohnlich nach groB3en
Katastrophen geschrieben werden und ziemlich naiv sind. Solche Musik will die Menschen
anriihren und verdndern, ist allerdings naiv und oberfldchlich. Aber natiirlich hat Harada uns mit
threm Werk nicht enttduscht. Sie hat etwas ganz anderes geschrieben. Wie Frau Meguri eben gesagt
hat, handelt es sich um wunderschone Musik, die nicht das missbraucht, was geschehen ist, sondern
die in einem sehr speziellen Sinn Hoffnung gibt. Dies ist kennzeichnend fiir alle Werke Haradas.
Bei eingehender Betrachtung jedes Fragments findet man Schonheit, Abgrund, Ehrerbietung, eine
tiefere Betrachtung des inneren Zustands der Komponistin — und dann gibt es da auch Zukunft. Das
ist sehr beeindruckend. Daneben sind auch die klanglichen Moglichkeiten dieser besonderen
Instrumentenkombination wunderbar. Es geht hier nicht darum, eine besondere Wirkung zu erzielen
oder mit Hilfe von Tricks oder ,,Avantgarde-Techniken* Aufmerksamkeit zu erregen. Die Musik ist
demiitig und bescheiden.

Harada: Andere Komponisten haben als unmittelbare Reaktion auf die Ereignisse vom 11. Mérz
alle moglichen neuen Stiicke prisentiert. In ihren Titeln finden sich oft die Begriffe "Tsunami",
"Prayer" (Gebet), "Mourning" (Trauer), etc. Meiner Meinung nach ist ihre Musik aber inhaltlich
sehr oberflichlich.

Hussong: Das steht in Zusammenhang mit der alten Diskussion iiber die Frage "Welche Aufgabe
hat Musik?". Eines der beeindruckendsten Werke ist Arnold Schénbergs Ein Uberlebender aus
Warschau fir Sprecher, Mannerchor und Orchester. Der eindringlichste Moment des Stiicks ist,
wenn die Worte des Uberlebenden zu héren sind. Hier besteht eine sehr deutliche und direkte
Verbindung zu den schrecklichen Ereignissen. Es ist ein Stiick, das den Menschen sagt, dass sie
nicht vergessen sollen, was geschehen ist. Ich glaube allerdings, dass Musik keine Funktion oder
Aufgabe hat. Wenn Musik groBartig ist, dann bringt allein ihre Existenz ein tiefes Gefiihl der
Hoffnung hervor.
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Es ist egal, ob die Musik von Bach, Harada, Beethoven, Xenakis, Mozart oder sonstwem
stammt. Wenn man die schopferische Kraft spiirt, bekommt man Hoffnung. Die Griinde dafiir sind
zundchst einmal, dass sie das Beste der Menschheit zeigt. Zweitens, dass sie wie ein Fenster ist zu
dem, ,,was sein konnte“. Es ist ein kleines Fenster, durch das man sehen konnte, dass die
Menschheit sehr weit kommen konnte. Dieses von der Musik gedffnete Fenster zeigt uns einen
Hoffnungsschimmer. Das aber nur, wenn es sich um gro3e Musik handelt. Alles andere ist nur
Unterhaltung fiir den Augenblick oder um des Vergessens willen oder fiir einen bestimmten Zweck.

Meguri: Das Positive an Haradas Musik ist, dass sie auf die Zukunft hin komponiert. Der Musik
wird oft nachgesagt, dass sie trosten, dass sie heilen kann, wenn etwas Zerstorerisches passiert ist.
Einige Leute machen Musik aus genau diesen Griinden. Meiner Meinung nach heilen diese aber
nicht. Was wir tun kdnnen, ist, etwas der Zukunft zu hinterlassen. Nur Dinge, die von ausnehmend
hoher Qualitit sind, werden auch in der Zukunft noch bestehen. Durch diese erstaunlichen Werke
sehen wir, was Menschen in der Vergangenheit zustande gebracht haben. Durch Partituren konnten
wir Einblick in die Epochen nehmen und sehen, was die Menschen jener Zeit dachten. Nur grof3e
Werke haben das geschafft, aber was sind groBe Werke? Gerade weil Guernica ein Meisterwerk
Picassos ist, erfahren wir dadurch von den Ereignissen in Guernica.

Harada: Mir ist klar, dass die Tragddie vom 11. Mérz 2011 zu einem ernsten Problem fiihrt, das
sich zu meinen Lebzeiten weltweit ausdehnen wird. Ich habe herausgefunden, dass in Japan Leute,
gibt, die dieses ernste Problem schon vor Jahrzehnten erkannt und angesprochen haben. Das war
der einzige winzige Hoffnungsschimmer, den ich fiir mein Land verspiirt habe.

Hussong: Sie haben diese Fragmente auch verschiedenen Personen gewidmet. Nach dem Vorfall
begannen die Menschen in Threm Land, die Probleme zu sehen, die vorher nicht gesehen wurden,
und die Probleme begannen, von selbst ans Licht zu kommen. Das hat Sie tatsdchlich schockiert.
Ich hatte das Gefiihl, dass Sie — selbst jetzt — jeden Tag, jeden Augenblick davon beeinflusst
werden. Daneben miissen Sie, als Kiinstlerin, auf kiinstlerische Weise darauf reagieren — wegen
dieser Menschen, die anderen Hoffnung gaben.

Harada: Als ich das Stiick komponiert habe, war ich keinem von ihnen (diejenigen, denen ich die
Fragmente gewidmet habe) jemals zuvor begegnet. Normalerweise schreibe ich Leuten, denen ich
vorher nicht begegnet bin, keine Briefe, aber in Anbetracht dieser besonderen Situation lud ich sie
alle zur Urauffithrung (November 2012) ein. Bis dahin dachte ich, dass das, was ich tue, ndmlich
mittels der Musik kreativ zu sein, duflerst riskant sei, und ich bringe mich mit Haut und Haar dabei
ein. Doch unter diesen Leuten gibt es welche, die ihr Leben seit mehr als 40 Jahren in wirkliche
staindige Gefahr bringen, um Informationen zu verbreiten. Ich war erschrocken iiber meine eigene
Unwissenheit. Ich bin dankbar fiir die 40 Jahre, in denen ich in meiner Unwissenheit die Dinge fiir
gegeben hinnehmen und mich ganz der kreativen Arbeit widmen konnte. Doch ich fiihlte, dass ich
dahin nicht mehr zuriickkehren konnte.
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Meguri: Aber eine Komponistin, wie Sie es sind, rupfen Sie sich — Wie in dem Mérchen Der
dankbare Kranich * — Thre eigenen Federn heraus, wenn Sie komponieren. Ist das nicht so, als
wiirden Sie Thren eigenen Korper verspeisen? Sie bringen sich selbst um. Das Wunderbare ist
allerdings, dass, selbst wenn Sie sich beim Komponieren ihre eigenen Federn herausreiflen, diese
wieder nachwachsen. [lacht]

* "Der dankbare Kranich" ist ein japanisches Mdrchen iiber einen Kranich, der von einem
Menschen gerettet wird. Aus Dankbarkeit gegeniiber seinem Retter verwandelt er sich in
eine menschliche Frau und rupft die eigenen Federn, um daraus Seidenbrokat zu weben,
den sein Retter zum Bestreiten seines Lebensunterhalts verkaufen soll.

Harada: Wenn das so ist, wére es groBartig.

Meguri: Sie miissen sich damit sehr gequélt haben. Als wir das Stiick erhielten, war das eine
Katharsis fiir uns, obwohl auch wir beim Uben unsere eigenen Federn gerupft haben. Es war so
schwierig, dass wir iiben mussten. Dadurch wurden wir gerettet.

Hussong: Wenn wir iiber das Uben sprechen, insbesondere fiir dieses Stiick — es gab eine
transzendente Stufe der Ensemblearbeit. Wir haben viel Zeit darauf verwendet. Trotzdem gab es
noch etwas Anderes, das viel Aufmerksamkeit erforderte. Und zwar die extreme Zartheit eines
jeden Klangs und in allen musikalischen Parametern wie Dynamik, Intonation, Klangfarbe und der
Balance zwischen den beiden Musikinstrumenten. Wir mehr Zeit darauf verwendet, nach der
richtigen und besten Umgebung fiir jede einzelne Note zu suchen, als darauf die Passagen zu iiben.
Alle zwei oder drei Tage hatten wir Proben, in denen wir gemeinsam nach der richtigen Geste fiir
jeden einzelnen Ton gesucht haben.

Meguri: Stimmt. Dieses Stiick anzugehen, war, als wiirde man Beethovens spite Klaviersonaten in
Angriff nehmen.

Harada: Sie beide besitzen diese kreative Einstellung, die gut zu dem jeweils Anderen passt.

Meguri: Die Einstellung, die wir vor allem anderen miteinander teilen, ist die Suche nach dem
Optimum.

Hussong: Ich habe zwei Fragen an die Komponistin. Erstens, warum haben Sie diese Besetzung
gewidhlt? Zweitens: Sie sagten, dass Sie mochten, dass dieses Stiick auf der ganzen Welt gespielt
wird. Warum?

Harada: Die Besetzung stand schon von Anfang an fest. Sie beide haben mich um ein Stiick
gebeten, und dann haben wir beschlossen, dass Sie beide das Stiick urauffiihren. Wenn wir mit
gesundem Menschenverstand iiber die Kombination von Klavier und Akkordeon nachdenken
wiirden, wire es aufgrund der vollig unterschiedlichen Klangkdrper schwer, diese Kombination zu
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realisieren. 2001 habe ich beispielsweise einen Auftrag fiir Sho und Blockflote erhalten, das erste
Originalstiick fiir diese Besetzung weltweit. Aulerdem habe ich im Februar 2013 ein Stiick fiir das
in Berlin ansdssige Asian Art Ensemble geschrieben. Die Besetzung umfasste traditionelle
Musikinstrumente aus Japan, China und Korea sowie westliche Streichinstrumente. Mein Gedanke
war, dass es das Wichtigste sei, die Musikinstrumente zu kennen. Und damit meine ich nicht nur die
erweiterten Techniken der Musikinstrumente. Musikinstrumente wurden zusammen mit den
Musikwerken entwickelt und verbessert. Daher miissen wir, um die Musikinstrumente kennen zu
lernen, gegen den Strom schwimmen — zuriick zu der Musik, die in fritheren Epochen geschaffen
wurde. Auch besteht der praktischste und notwendigste Weg darin, die Instrumente zu horen, wenn
sie einem vorgespielt werden. Es reicht definitiv nicht aus, sie auf CD oder {iber YouTube zu horen.
Wir miissen den Atem und den Korper beobachten, der den Klang erzeugt. In diesem Fall ist das
Vorhandensein groBartiger Interpreten entscheidend. Bevor ich das Stiick fiir das Asian Art
Ensemble komponierte habe, fuhr ich nach Berlin und blieb dort fiir drei Tage und zwei Néchte, um
die Musikinstrumente zusammen mit den Musikern und anderen Komponisten zu studieren. Ich
habe beharrlich Anstrengungen darauf verwendet.

Zu Threr zweiten Frage: Japan leidet zurzeit unter einer gro3en offenen Wunde. Wir befinden uns in
einer Situation, in der kleine Kinder, aber auch arme Leute ihr Leben der Gefahr aussetzen. Die
Schwichsten werden noch schwécher. Die Menschen, die ihre Stimme fiir diese Schwachen
erhoben haben, mit anderen Worten, an die Existenz der Menschen, die mich dazu motiviert haben,
F-fragments zu komponieren, wird man sich spdter einmal vielleicht nicht mehr erinnern. Es ist
eine historische Tatsache, dass Menschen, die ihre Stimme fiir die Wahrheit erhoben haben,
manchmal in der Geschichte verschwinden. Das gilt auch fiir Kiinstler. Selbst wenn ihre Worte
fiinfzig Jahre lang unter den Menschen verbreitet werden konnten, 200 Jahre diirften unmoglich
sein. Aullerdem wissen wir nicht, wie viele Fakten tatsdchlich in kiinftigen Lehrbiichern stehen
werden. Doch all dies konnte durch die Musik bewahrt werden. Als Komponistin musste ich
diesmal zur duBersten Methode greifen. So fand ich Losungen, um die Erinnerung in die Musik
einzuschlieBen. In F-fragments habe ich ein paar konkrete Methoden ausprobiert. Das erste
Fragment ,,Twin Leaves™ impliziert ein Land, in dem alle Wiinsche der Menschen pl6tzlich wahr
werden. Trotzdem hoffen die Menschen immer noch, durch das Land ihre eigene strahlende
Zukunft zu sehen. Als Musikerin, die das ganze Jahr auf Reisen ist und keine Heimat hat, habe ich
meine eigene Methode, mich daran zu erinnern, was es bedeutet, in einem bestimmten Land gelebt
zu haben. Ich schrieb ,,Bone +“, ein Stiick fiir Soloakkordeon, im Jahr 1999. Nach Meinung des
Pianisten Ken’ichi Nakagawa klingt das Ende des Stiicks wie ,,der Wind, der am Grab weht“. Doch
der ,,Wind*“ am Ende von ,,Twin Leaves* weht iiber das Grab der Menschen hinweg. Aullerdem
habe ich verschiedene Ausdrucksweisen fiir die restlichen zehn Fragmente verwendet. Es ist nicht
ndtig, sie hier einzeln zu erkliren. Horen Sie sie sich einfach nach Belieben an.

Hussong: Ahnelt die Wirkung jedes Fragments nicht generell der griechischen Tragddie?

Harada: Das war nicht von mir beabsichtigt, als ich das Stlick komponiert habe.
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Hussong: Die Tragddie nach dem Erdbeben vom 11. Mirz bestand darin, dass die Menschheit
keinerlei Achtung vor der Natur an den Tag legte. Urpldtzlich hatten wir die vier Elemente gegen
uns. Als Erstes bebte die Erde (Erdbeben), als Zweites kam das Wasser (Tsunami), als Drittes das
Feuer (Explosion) und als Viertes der Wind (der die todliche Radioaktivitit weit verbreitete).
Selbst jetzt noch weht der Wind bestéindig. Davon ausgehend konnte man sagen, dass dort, wo
Mensch und Natur aufeinander prallen, die Umsténde der griechischen Tragddie dhneln.

Meguri: Das GroBartige an der Kunst ist, dass sie gewissermallen universell ist und von Dingen
sprechen kann, die Tausend Jahre iiberdauern kdnnen in einem einzigen Stiick.

Hussong: In welcher Verfassung haben Sie sich befunden, als Sie das Stiick komponiert haben?

Harada: Ich befand mich nahezu in einem Zustand des Wahnsinns. Ich komponierte iiberall,
ungeachtet der Tatsache, dass ich mich gerade in einer heftigen Reisephase befand. Beispielsweise
zuhause in Tokio, in Deutschland, auf Mallorca, auf Island, in Seoul und anderswo. Das letzte
Fragment habe ich in Rom komponiert. Die Musik stromte einfach aus mir heraus. Sobald ich mich
dem Manuskript oder dem Klavier ndherte, fiihlte ich, dass die Musik schon nahezu in ihrer
kompletten Form da war. Ich versuchte, mich selbst unter Kontrolle zu halten, und das stand im
Konflikt zu dem leicht improvisatorischen und unauthaltsamen Schwung, den ich hatte. Diesen
Konflikt auszuhalten, war vielleicht am schwersten fiir mich.

Meguri: In Haradas Musik — und F-fragments bildete dabei keine Ausnahme —, ist ein extrem
breites Ausdrucksspektrum gefordert. Jedes Mal, wenn ich versuchte, den Klang von Haradas
Musik zu kreieren und ihm nahe zu kommen, erinnerte ich mich an die Musik aus der Zeit von
Haydn bis zum spéten Beethoven. Ohne das zu tun, konnte ich Haradas Klang gar nicht erzeugen.
Thre Musik ldsst die Interpreten sich wie zuhause fiihlen.

Harada: In meiner Musik sind natiirlich der Klang und auch das Timing, das jeden Ton verbindet,
duBerst wichtig. Bei der ersten Probe mit Frau Meguri gab es einige Teile, die ein bisschen von dem
abwichen, was ich beabsichtigt hatte, aber nachdem ich es ihr kurz erklirt habe, spielte sie mit
perfektem Timing.

Meguri: Die Art und Weise, den Klang eines Musikinstruments herauszubringen, die auf den
eigentlichen Kern der klassischen Musik zuriickgeht, ist erforderlich, wenn man Haradas Partitur
liest. Wenn man das nicht kann, kann man den Klang nicht realisieren. Doch die Musik selbst hat
einen ganz besonderen Ausdruck. Er ist extrem schwierig, unterscheidet sich aber von den
technischen Anforderungen im Wettbewerb. Es klingt nicht wie Haydn. Deshalb habe ich so
manches Mal die grundlegende Forderung an die klassische Musik vergessen und auch vergessen,
den wunderbaren Klang herauszubringen. Dann wurde ich panisch und spielte schlechter. Am
Schlimmsten war es, wenn der Klang immer lauter wurde, weil ich ihn nicht spielen konnte. Wenn
ich ihn nicht spielen konnte, wollte ich meinen eigenen Klang nicht héren. Und auch, wenn ich
ganz genau wusste, ,,das ist nicht der Klang!", konnte ich nicht aufthéren zu spielen, weil ich Angst
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hatte. Gleichgiiltig, ob es 10 oder 20 Stunden waren, ich habe einfach gespielt. Dabei wurde es
schlimmer und schlimmer. So ging es mir auch mit der Musik von Bach; da habe ich die gleiche
Angst versplirt.

Hussong: [lachelt] Das verstehe ich sehr gut!

Meguri: Und dann, eines Tages, hatte ich es gefunden. Einer der wichtigsten Schliissel beim Uben
ist die mentale Stirke. Es gibt eine Ubemethode, die viel effizienter ohne Instrument als mit
Instrument ist. Am Schlechtesten beim Uben ist es, wenn man einfach das Instrument spielt, weil
man sich in einer verzweifelten Lage befindet. Der Weg zum Erreichen eines gewissen Levels ist
wirklich sehr schwierig. Stefan, wie tibst du?

Hussong: Bei Haradas Musik besteht die effizienteste Art und Weise des Ubens darin, so schnell
wie moglich das ,,Kdrpergefiihl“ fiir den notwendigen Klang zu bekommen. Natiirlich lernt man,
wenn das Stiick sehr kompliziert ist und man es schnell erlernen will, letztendlich nur mit den
Fingern oder mit dem Kopf. Das aber wird nicht in den Korper gehen. Dadurch schafft man es
nicht, sich wirklich auf all das zu konzentrieren, was man fiihlen sollte, wenn man die Musik spielt.
Um Haradas Musik zu spielen — abgesehen von der Absicht, einen, sagen wir, poetischen Vortrag
zustande zu bringen —, muss man auch seinen eigenen Korper kontrollieren, um den Klang mit der
richtigen Verfassung und dem richtigen Timing zu erzeugen. Das erfordert ein sehr hohes Mal3 an
Konzentration und Zeit. Aber sobald man es einmal geschafft hat, muss man nicht mehr ldnger
iiben. Das ist eine ganz besondere Art von Musik.

Harada: Ist das wie mit dem Fahrradfahren?

Hussong: Nein, so einfach ist es nun doch nicht. Wenn man Haradas Musik iibt, muss man seinen
Geist leeren. Man darf an nichts anderes denken. Konzentration, Konzentration und nochmals
Konzentration. Das ist mentales Training. Mochten Sie dazu etwas sagen?

Harada: Ich denke, gute Musik ist wie eine Kugel, und zwar weil gute Musik verschiedene
Dimensionen besitzt. Wie ein Komponist die Welt wahrnimmt und wie er oder sie empfindet, zeigt
sich unmittelbar in seiner/ihrer Musik. Dann wird sich das Licht von verschiedenen Seiten durch die
Kugel im unverwechselbaren Atem jedes Komponisten widerspiegeln. Im Fall eines Interpreten ist
es schwieriger. Ein Komponist dndert sich nicht selbst. Doch ein Interpret hat mit dem ganzen
Korper vollig unterschiedliche Arten von Musik zu akzeptieren, die von verschiedenen
Komponisten stammen. Das Prinzip meiner Musik erfordert Musiker, die schon von klein auf dafiir
ausgebildet werden. Ich kann voller Uberzeugung sagen, dass das, was fiir meine Musik benétigt
wird, die Liebe zur und der Respekt gegeniiber der Musik ist, und auch Interpreten, die sich darauf
konzentrieren, Musik um der Musik willen zu spielen.

Ubersetzung aus dem Englischen: Esther Dubielzig
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