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Sie halten die 30. Ausgabe unseres Semester-Magazins Spektrum in 
der Hand, das wir unter die Überschrift Kunst || Pause gestellt haben.

Jede und jeder kennt das Pausen-Zeichen ||, nutzen wir doch re-
gelmäßig diese Taste der Fernbedienung, die ein laufendes Programm 
unterbricht, um es später irgendwann zum Weiterlaufen zu bringen. 
Dieses Heft ist Phänomenen gewidmet, die nicht ,an‘ und nicht ,aus‘ 
bedeuten, sondern buchstäblich und im übertragenen Sinne ,dazwi-
schen‘ liegen. Und das in unserer digitalisierten Welt, in der den aller-
meisten Dingen und Situationen ein Entweder-oder zugrunde liegt, 
verbunden mit der Vorstellung des on oder off, schwarz oder weiß, 
like oder dislike, Daumen rauf oder runter und was es an binären 
Konzepten und Bewältigungsstrategien heute noch so gibt.

Wir wollen mit unserem neuen Spektrum einen Moment inne
halten zwischen stop and go. Wir glauben, dass in der Kunst, hier 
speziell in der Musik und in der Darstellenden Kunst, ein Drittes 
wichtig ist: die Pause. Ob als Pause im (Noten-)Text, als Kunstpau-
se zur Steigerung der Aufmerksamkeit auf der Bühne, als Atemholen 
beim Sprint durch das Studium und – in unserem Hochschulzusam-
menhang – schließlich und endlich als die notwendige Muße für die 
Menschenbildung: Kunst braucht Pausen, alle Künstler*innen brau-
chen die Pause. Die individuelle, geplante, gestaltete, menschlich ge-
steuerte, die – et voilà – präsentierte Pause, die Pause, die nicht nur 
ein Anhalten, sondern ein Innehalten bedeutet, keinen Tastendruck, 
nach dem alles wie begonnen weitergehen wird. Wir kennen Pausen 
in jeder Art von aufzuführenden Texten, Sprechpausen, Konzert- und 
Theaterpausen und noch weitere Pausen, die von den Autorinnen und 
Autoren dieses Heftes vorgestellt werden. Sie werden lesen und erfah-
ren, dass unsere Pausen in der Regel Kunstpausen sind, ganz bewusste 
Pausen, einstudierte und geprobte Pausen. Für uns gilt eben nicht nur, 
dass die Kunst und Künstler*innen Pausen benötigen, sondern auch, 
dass Pausen Kunst brauchen, wenn ,das Ganze‘ nicht abbrechen soll. 

Und hier sehe ich einen gesellschaftlichen, einen Alltags-Bezug 
unseres aktuellen Themas: Pausen zwischen ,an‘ und ,aus‘ geben uns 
Raum, den Ungewissheiten zwischen ,entweder‘ und ,oder‘ nachzu-
spüren, zu zögern, nachzudenken über mögliche Grau- und andere 
Zwischentöne, Raum für rettende Einfälle, Gegenmodelle zu finden 
zu den scheinbar unvermeidlichen einander ausschließenden Alter-
nativen. 

Im zweiten Teil unseres Magazins finden Sie auch in dieser Ausga-
be wichtige Informationen zu Produktionen, Themen und Projekten 
der nächsten Monate sowie einige Berichte zu diversen Ereignissen 
und abgeschlossenen Projekten. 

Zur 30. Ausgabe des Spektrums danke ich herzlich allen Autor*in- 
nen, Fotograf*innen und der Spektrum-Redaktion, die auch dieser 
Ausgabe wieder mit großem Engagement ein besonderes Gesicht ge-
geben haben.

Allen Leserinnen und Lesern wünsche ich ersprießliche Lese- und 
Erlebnis-Pausen!

Ihre

Dr. Regula Rapp, Rektorin
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WE NEED  NOT 
FEAR  THESE 
S I LENCES ,  –
WE  MAY  LOVE 
THEM. 
 JOHN  CAGE

4_SPEKTRUM #30



SPEKTRUM #30_ 5

„We need not fear these silences, – we may love 
them.“ John Cages ästhetisches Bekenntnis hat 
auch nach über 50 Jahren nichts von seiner 
Virulenz verloren: Während die Stille für die 
einen ein atmosphärischer Raum des Unbeha-
gens, eine bedrohliche Leere ist, der sie durch 
möglichst lückenlose akustische Stimuli entflie-
hen wollen, ist sie für die anderen ein Zufluchts-
ort vor den Zumutungen der Welt, ein Raum 
der Kontemplation oder der Intensivierung von 
Wahrnehmung. Im Unterschied zur Pause, die 
uns eine absehbare Unterbrechung im Verlauf 
einer Ereigniskette verspricht, die uns also recht 
gewiss sein lässt, dass die eingeführten, mehr 
oder weniger bekannten oder vertrauten Dinge 
ihren Lauf nach der Pause wieder aufnehmen, 
eröffnet die Stille einen Raum der Ungewiss-
heit, des Nicht-Wissens – mit Hölderlin zu 
sprechen, entlässt sie uns „ins Offene“. Während 
die Pausen also auf einen zeitlich strukturierten 
Verlauf bezogen bleiben, entsteht in der Stille 
ein Gefühl von Zeitlosigkeit oder Aufhebung 
der Zeit.

Wir kennen Pausen aus der Musik- und der 
Theaterpraxis: Einerseits strukturieren sie das 
akustische und das visuelle Geschehen, ande-
rerseits sind sie Teil des musikalischen und thea
tralen Textes und fungieren als Bedeutungsträ-
ger innerhalb der jeweiligen Zeichensysteme. 
In der sprachlichen und musikalischen Rheto-
rik werden sie zu eigenen Figuren: als Abruptio 
(plötzlicher Abbruch), Aposiopesis (Schwei-
gen), Ellipsis (Auslassung/Leerstelle), Suspira-
tio (Seufzer) oder Tmesis (Trennung) verkör-
pern sie Momente dramatischer Emphase: der 
Sprachlosigkeit, des Schocks (etwa in Kleists 
Penthesilea), der Trauer, des Todes, der Überra-
schung, aber auch des Witzes (etwa bei Joseph 
Haydn). Im 20. Jahrhundert hat der Komponist 
Bernd Alois Zimmermann das apokalyptische 

Ende seiner Oper Die Soldaten mit der Signatur 
von sieben Sekunden Stille vor dem Ausbruch 
eines universalen Schreiklangs markiert. 

Mit der anbrechenden Moderne haben 
Dichter und Komponisten eine Qualität der 
Pause entdeckt, die sie als Stillstand in die Stil-
le entgrenzt und damit die klar umrissenen 
‚Funktionen‘ ihres Gebrauchs aufhebt. Diese 
Entgrenzung zersetzt mit der Syntax auch her-
kömmliche musikalische und sprachliche Kom-
munikationsmodelle sowie eine ökonomische 
Organisation von Zeit. Bereits Franz Schuberts 
Wiederholungen können als Stillstand und mo-
derne Entgrenzung der Zeit am Rande der Spra-
che verstanden werden. In Claude Debussys  
Oper Pelléas et Mélisande werden die Ellipsen 
von Maurice Maeterlincks Textvorlage zu ei-
ner musikalischen Textur des Schweigens und 
der Andeutung. Die Stille wird – auch als Still-
stand  –  zu einer künstlerischen Dimension 
eigenen Rechts, sie wird zu einer komposito-
rischen und performativen Matrix. Musik und 
Theater nicht mehr vom Klang, von der Sprache 
oder vom Ereignis aus zu denken, sondern vom 
Stillstand, von der Leerstelle und der Abwesen-
heit hat die Ästhetik der Aufführungskünste 
wesentlich verändert. Dass dies keineswegs als 
ereignislos, sondern als Möglichkeit zu verste-
hen ist, unsere Aufmerksamkeit zu präzisieren, 
hat uns John Cage bereits in den 50er-Jahren 
des 20. Jahrhunderts gelehrt. Seine Definition 
der Stille als Abwesenheit aller beabsichtigten 
und Anwesenheit aller unbeabsichtigten Klän-
ge hat das Komponieren und das Hören revo-
lutioniert: Seine indeterminierte Komposition 
[4’33’’] – eine variable zeitliche Rahmung von 
3 Tacet-Sätzen – wurde zur Ikone aleatorischer 
Verfahren, der hierarchiefreien Koexistenz aller 
Klänge und der Grenzüberschreitung von Mu-
sik zur Performance. 

DIE  ST I LLE  HÖREN

VON PROF. DR. REGINE ELZENHEIMER
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John Cage mutete seinem Publikum in ra-
dikaler Weise die Erfahrung zu, dass das musi-
kalische Ereignis wesentlich von dessen eigener 
Aufmerksamkeit abhängt. Und dass die soge-
nannte Stille keineswegs still ist, solange noch 
ein Hör-Sinn existiert. Dass er in einer schall-
toten Kammer plötzlich den ,Lärm‘ seines Kör-
pers hörte, ist eine der bekanntesten Anekdoten 
in diesem Zusammenhang.

Die politische Dimension eines genauen 
Hörens hat wohl niemand so eindrücklich ver-
körpert wie Cages kompositorischer Antipode  
Luigi Nono, der in seinem Spätwerk über die Stil-
le auch die musikalische Dimension des Raumes 
erforscht hat. Nachdem er in seinem Streich-
quartett Fragmente – Stille, An Diotima durch  
eine extrem ausdifferenzierte Skala von Pausen-
fermaten auf radikale Weise die Grenzen des 
Hörbaren vergegenwärtigt hatte, zieht sich die 
Aufforderung „Ascolta!“/„Höre!“ wie ein Leit-
motiv durch die musik-theatrale Raum-Kom-
position Prometeo, seine ,Tragödie des Hörens‘. 
Hier gibt es keine Gewissheiten mehr, keine 
revolutionäre Verklärung des Feuerbringers, 
der Protagonist ist szenisch abwesend, die Kon-
flikte sind verlegt in das Hören im Raum. Die 
Stillen (Plural!) zu hören, sie als Möglichkeits-
räume eines Denkens zu entdecken, das nicht 
visuell, durch Repräsentationen limitiert und 
determiniert ist, das ist die post-ideologische 
politische (und auch die musik-theatrale) Uto-
pie dieser Komposition. 

Um dieses politische Potential freizusetzen, 
bedarf es allerdings der Stillstellung bekannter 
oder vertrauter Denk- und Wahrnehmungs-
muster. Dass zum Denken auch das „Stillstellen 
der Gedanken“ gehört, diese Denkfigur hatte 
Nono von dem Philosophen Walter Benjamin 
übernommen. Dieser Art des stillgestellten Hö-
rens wohnt eine Ebene der Selbstreflexion inne, 
etwas, das man mit Bezug auf den Philosophen 
Jean-Luc Nancy als ein „Sich-Hören-Hören“ 
bezeichnen könnte. Nancy hat das Hören im 
Sinne einer Resonanz auch als einen Prozess 
bezeichnet, der eben kein Subjekt voraussetzt, 
sondern in dem das Subjekt sich allererst kon-
stituiert. Die Selbstwerdung im Hin-Hören 
auf das Andere setzt eine Reflexion der Be-
dingungen der eigenen Wahrnehmung voraus 
und kann als essentiell politisch verstanden 
werden. Helmut Lachenmann hatte die Stille 
beim späten Nono als „Fortissimo der erregten 
Wahrnehmung“ bezeichnet, als Möglichkeit 
eines Hörens also, das mit Lachenmann eben 
nicht ,hörig‘ oder ,wehrlos‘, sondern ,hellhörig‘ 
ist.

Der kompositorische und performative Um-
gang mit der Stille hat also weniger etwas mit 
meditativer Weltflucht und Selbstvergessenheit 
zu tun, als vielmehr mit dem Anspruch, dass 
wir in jedem Sinne ,hellhörig‘ werden. In einer 
Zeit, in der selbst Pausen im Sinne der Erhal-
tung von Effizienz und Produktivität bestehen-
der Systeme ökonomisiert werden, entfalten sie 
ihr subversives und politisches Potential erst in 
der Entgrenzung ins Offene, in einen Raum der 
Möglichkeiten und des Risikos, der ungerich-
teten Offenheit und der Gefährdung unserer 
Gewissheiten.

P.S.: Die spanische Künstlerin La Ribot been-
dete kürzlich ihre pausenlose 3-stündige Solo- 
Performance Panoramix in den Sophiensælen 
in Berlin ironisch mit einer kleinen Serie, die 
das Publikum gemeinsam mit ihr performen 
musste: 

„one minute of reflection“ 
	 –
„one minute of contemplation“ 
	 –
„one minute of meditation“
	 –
„one minute of silence“.

Das Ende war gleichwohl nicht das Ende.
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Regine Elzenheimer (Dr, phil.)  ist Dramaturgin und Theaterwissenschaft-
lerin und lehrt als Professorin für Dramaturgie mit dem Schwerpunkt  
Musiktheater/Konzert/Tanz an der Hochschule für Musik und Theater 
„Felix Mendelssohn Bartholdy“ in Leipzig. 
Als Dramaturgin für Oper, Neues Musiktheater und zeitgenössische  
Musik arbeitete sie an den Opernhäusern in Frankfurt, Stuttgart und 
in leitender Funktion in Mannheim sowie für das Kulturprogramm des 
Deutschen Pavillons auf der EXPO2000 in Hannover. Mit dem Mutare 
Musiktheater Ensemble realisierte sie in den 90er-Jahren experimentelle 
Musik-Theater-Projekte. Sie publizierte zahlreiche Texte zum zeitgenös-
sischen Musik-Theater und zu den Schnittstellen von Neuer Musik und 
postdramatischem Theater.
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Am Anfang war die Pause1 

VON PROF. ANGELIKA LUZ

K LE INES
PAUSEN- 
BREV IER

1 �Mauricio Kagel 1979 im Gespräch 
zu Die Erschöpfung der Welt 

Angelika Luz war nach ihrer Ausbildung an der HMDK Stuttgart 
als Koloratursopranistin an verschiedenen Bühnen Europas  
engagiert. Als Solistin arbeitet sie mit Orchestern und 
Kammermusikensembles wie Ensemble Modern, ensemble 
recherche oder dem Klangforum Wien. Solo-Programme 
reichen von den ,Klassikern‘ Berio, Cage und Nono bis zu den 
Uraufführungen der jüngsten Komponist*innen-Generation. 
Auftritte bei allen wichtigen Festivals der Neuen Musik, über 
150 Uraufführungen, zahlreiche Rundfunk- und CD-Aufnah-
men. Seit 1998 unterrichtet sie an der HMDK Stuttgart Neue 
Vokalmusik; 2007 wurde sie als Professorin für den Studien-
gang Master Neue Musik/Gesang berufen und leitet seit 2011 
zudem das „Studio für Stimmkunst und Neues Musiktheater“. 
Als Dramaturgin und Regisseurin hat Angelika Luz über 
40 Produktionen erarbeitet. Diese reichen vom Genre der 
klassischen Oper bis zu freien szenischen Arbeiten zeitge-
nössischer Kunst. Inszenierungen, die Musik, Stimme, Szene, 
Licht, Sprache, Multimedia, Tanz, Düfte oder Figurenspiel in 
Verbindung setzen.
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Über die Qualität oder die Bestimmung einer 
Pause im musikalischen Zusammenhang nach-
zudenken, ist mehr als interessant.  

Stellt sich doch bei jedem Moment der Stil-
le oder des Verklingens die Frage, warum die 
Komponistin oder der Komponist genau an 
dieser Stelle  das Mittel des Innehaltens ein-
setzt. 

Aber ist es denn ein Innehalten?  
Wie wir wissen, handelt es sich bei Musik 

um strukturierte Zeit, deren Wahrnehmung 
sich auch in der Verarbeitung von Vergangen-
heit, Gegenwart und Zukunft vollzieht. 

Im Augenblick des Hörens setzen wir die 
Erinnerung an das eben Gehörte in Beziehung 
zum Moment der Gegenwärtigkeit und gleich-
zeitig befinden wir uns bereits in Erwartung des 
Kommenden. 

In diesen Momenten des Speicherns, Ver-
arbeitens und Vorausahnens musikalischer In-
formation ordnen wir musikalische Gedanken, 
bauen Hör-Architekturen oder befinden uns im 
Ungewissen. 

Unentwegt sind wir also im Moment des 
Hörens damit beschäftigt, Beziehungen herzu-
stellen – immer mit der Fragestellung, in wel-
chem Verhältnis das Folgende zum eben Ge-
hörten stehen mag.

Und jetzt kommen wir zur Pause. 
Auch die Pause als Teil der musikalischen 

Information steht zwischen Vergangenem und 
Zukünftigem. 

Es lohnt sich also durchaus zu fragen, ob sich 
eine Pause auf das Vergangene bezieht, indem 
die Interpretin oder der Interpret einem Klang 
oder Geräusch nach-hört, nach-denkt, sich 
erinnert, ausatmet, das musikalische Ereignis 
ausklingen lässt, es vielleicht in Frage stellt, 

oder ob sich die Interpretin oder der Inter-
pret im Moment befindet, innehält, anhält, sich 
sammelt, sich zentriert, eine Denk-Pause ein-
legt, 

oder ob sie oder er nach vorne in die Zu-
kunft denkt, den Gedanken weiterspinnt, vo-
raus-hört, voraus-denkt, fortsetzt, einatmet. 

Vielleicht ist die Pause aber auch ein Gelenk, 
ein Transformator, ein Übergang, in dem sich 
alles bereits Genannte und Anderes weiter ver-
dichtet. Oder die Pause dauert so lange, dass sie 
provoziert, dass Ungeduld oder Desinteresse 
entsteht. 

Und dann wäre noch zu fragen, was ich mit 
meiner Entscheidung bei der Rezipientin bzw. 
dem Rezipienten erreichen möchte. 

Geht es darum, in der Pause die musika-
lische oder energetische Spannung abzubauen 
oder sie zu vergrößern? Gebe ich der Hör-Er-
innerung Raum oder intensiviere ich die Er-
wartungshaltung auf das nächste musikalische 
Ereignis? Was wäre sonst noch denkbar? 

Fragen über Fragen. 
In meinen Probeplänen vergesse ich sie zwar 

gerne einmal,  aber in musikalischen Werken, 
zu denen ich hier auch explizit die Improvisati-
on zählen möchte, sind sie mir wert und teuer 
–  die Pausen.

Am Anfang war die Pause1 

aus Kafka-Fragmente 
von György Kurtag 

aus Improvisation I sur mallarmé  
von Pierre Boulez
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So lauten die Spielanweisungen für John Cages berühmtes 4'33", das vielleicht 
aufsehenerregendste Werk der Neuen Musik. Vier Minuten und dreiunddreißig 
Sekunden lang sitzen die Musikerinnen und Musiker in beliebiger Besetzung auf 
der Bühne und spielen ihre Instrumente nicht. Was dem Publikum als gut vierein-
halb Minuten der Stille erscheinen mag, ist in Wahrheit mehr als das: Klänge, die 
vorher nur zur Umgebung gehörten, werden nun selbst zur Musik.

Cage besuchte in den 1940er-Jahren den schalltoten Raum der Universität 
Harvard. Doch statt der erwarteten völligen Stille hörte er zwei Klänge, einen 
hohen und einen tiefen. Der zuständige Techniker erklärte ihm, dass der hohe 
durch sein Nervensystem erzeugt würde und der tiefe durch seinen Blutkreislauf.

„Bis ich sterbe, wird es Klänge geben. Und sie werden meinen Tod überdauern. 
Man braucht keine Angst um die Zukunft der Musik zu haben“, sagte Cage später 
selbst.

Die Pause muss nicht nur als Abwesenheit von Klang gesehen werden, sie kann 
auch Verschiebung der Aufmerksamkeit sein, ein Raum, in dem nicht ,nichts‘ 
passiert, sondern einfach etwas anderes.

John Cage war nicht der Erste, der Musik geschrieben hat, die vollständig aus 
Pausen besteht. 1897 veröffentlichte ein Humorist und Freund von Erik Satie na-
mens Alphonse Allais sein Album aprilo-avrilesque (Erstes April-Album), in dem 
der Name Programm ist. Es finden sich darin sieben monochrome Malereien, 
wie zum Beispiel eine gänzlich weiße, die als Erstkommunion eines anämischen 
Mädchens bei Schneegestöber betitelt ist oder eine vollkommen rote, deren Über-
schrift Rasende Kardinäle ernten Tomaten am Ufer des Roten Meeres lautet. Ganz 
hinten aber, auf den letzten beiden Seiten, ist sein Marche Funèbre Composée pour 
les Funérailles d’un Grand Homme Sourd (Trauermarsch für das Begräbnis eines 
tauben Mannes) abgedruckt. Der Notentext: 24 leere Takte, mit der Spielanwei-
sung Lento rigolando. Die Abwesenheit von Noten im Stück und das überspitzte 
Fordern des Vorstellungsvermögens der Betrachter seiner Bilder benutzte Allais, 
um sich über den hochtrabenden Impressionismus seiner Zeit lustig zu machen.

Ob nun revolutionäre Betrachtung der ,Stille‘ oder humoristischer Umgang 
mit ihr – fest steht, dass die Pause in der Musik eine enorme, wenn auch oft un-
terschätzte Wirkung auf den Hörer hat. Wo ,nichts‘ passiert, passiert doch sehr 
viel, so wie das Schweigen im richtigen Moment bedeutungsvoller sein kann als 
Worte. Eine Pause kann die Aufmerksamkeit des Publikums auf das visuelle Auf-
treten der Musiker lenken. Eine Pause kann Dinge hörbar machen, die vorher 
unhörbar waren. Eine Pause kann witzig sein oder zur Konzentration aufrufen.

Und sie kann ein Statement sein. Als 2014 durch einen Fehler im System aus 
Versehen eine Single namens Track 3 von Taylor Swift veröffentlicht wurde, lan-
dete diese innerhalb kürzester Zeit auf Platz 1 der Kanadischen iTunes-Charts. 
Darauf zu hören waren acht Sekunden weißes Rauschen.

I
TACET

I I
TACET

I I I
TACET
VON THERESA SZOREK

Theresa Szorek, 1994 in Leverkusen geboren, studierte in Hamburg und Lübeck 
Anglistik und Schulmusik mit Hauptfach Gesang. Als freie Mitarbeiterin lieferte 
sie bisher Beiträge für NDR Kultur, die Lübecker Nachrichten und die Zeit 
Campus. Seit dem Sommersemester 2017 studiert sie in der Klasse von Prof. 
Angelika Luz Neue Musik. Die bis dato schönste Pause gönnte sie sich mit einem 
halbjährigen Erasmusaufenthalt in ihrer Wahlherkunftsstadt Krakau.



Die Pause.
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Seit der Erstauflage der Gutenberg-Bibel Mitte des 15. Jahrhunderts
nutzt der Buchdruck vorrangig den Blocksatz 
um unser Sprechen, 
unser Denken und Phantasieren 
und unser Wissen 
in Schriftform festzuhalten. 
Leider wird hierbei ein wesentliches Element unseres Denkens und Sprechens 
nicht mit abgebildet: 
	 Die Pause. 

Aber bedauerlicherweise 
geschieht dies wohl nur, um Platz zu sparen.
Durch den Blocksatz 
läßt sich eben verschriftlichtes Sprechen und Denken 
auf engstem 
und damit kostengünstigstem Raume zusammendrängen.
 
Es fehlen hier offensichtlich Bemühungen, 
	 Sprech- und Denkprozesse 
		  vollständig abzubilden.

Gegen dieses „Zusammendrängen auf engstem Raume“
wehrt sich erfolgreich eine literarische Gattung: 

	 Die Lyrik.

Die deutsche Dichterin Hilde Domin 
hat 1975 in ihrem Buch Wozu Lyrik heute?
in Bezug auf die Pause und ihre Wirksamkeit
eine feine These aufgestellt:

„Der Lyriker bietet uns die Pause, 
in der Zeit stillsteht. 
Das heißt, alle Künste bieten diese Pause an. 
Ohne dies Innehalten 
für ein ,Tun‘ anderer Art, 
ohne die Pause, in der Zeit stillsteht, 
kann Kunst nicht angenommen werden, 
noch verstanden 
noch zu eigen gemacht. 
Darin ist die Kunst der Liebe verwandt: 
beide 
ändern unser Zeitgefühl.“

Sie müssen das nicht lesen 
	 – Sie können es auch hören
		  Und zwar hier:

VON PROF. MICHAEL SPEER

DER  PAUSENLOSE 
BLOCKSATZ
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Günter Kunert 
Die 1. Strophe von Meine Gedanken

Meine Gedanken

Oft sind sie furchtsam und furchtbar
und umkreisen das Ende
oder flattern sogar von dorther
blutig wie zerstreute Fotos
nach einem Flugzeugabsturz
dass ich erschrecke und
mich abwende von mir.

Arbeite ich mit Studierenden der Sprechkunst, 
sitzt solche Lyrik als Lehrmeisterin mit im Raum. 
Sie vermag es, uns daran zu erinnern, wie viele 
	 und wie lange Pausen unser Sprechen und Denken 
	 oft genug enthält. 
Und sie kann uns daran erinnern, 
aus wie zahlreichen Gründen und Motivationen 
Pausen im Sprechen entstehen können:

Pausen der Verlegenheit, 
	 der Nachdenklichkeit, 
		  der Atemlosigkeit, 
			   des Erinnerns, 
				    der Bedeutsamkeit. 

Pausen der Spannung, des Schrecks, 
	 der Müdigkeit, 
	 der Überraschung. 

Pausen in denen wir wahrnehmen: hören, sehen, riechen, fühlen, schmecken. 

Pausen in denen wir handeln. Pausen weil wir zögern. 

Pausen, weil wir uns verständlich machen wollen, uns erklären wollen, uns offenbaren wollen.

Welch ein Segen: 
Das Innehalten inmitten des unendlichen Stroms unserer Gedanken.
Welch ein Segen: Zu erfahren, was es heißt ,bei sich‘ zu sein 
anstatt ,außer sich‘ zu sein.
Welch ein Segen: 
Das plappernde BLABLABLABLABLABLA 
wird unterbrochen …

Bertolt Brecht

Der Himmel dieses Sommers

Hoch über dem See fliegt ein Bomber.
Von den Ruderbooten auf
Schauen Kinder, Frauen, ein Greis. Von weitem
Gleichen sie jungen Staren, die Schnäbel aufreißend
Der Nahrung entgegen.

Drei Beispiele:

Hilde Domin

Lyrik

Das Nichtwort

ausgespannt
zwischen

Wort und Wort
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Dann aber der arme, pausenlose Prosa-Blocksatz,
der daherkommt, als seien alle Gedanken schon fertig,
die nur noch darauf warten,
ununterbrochen über das Fließband ,Zunge‘ ausgespuckt zu werden.

Nun,
dem Blocksatz sollte man als Sprechkünstler, Vorleser oder Rezitator
unbedingt mit einem Schreibprogramm zu Leibe rücken.

Und das lege ich meinen Sprechkunststudierenden nah – 
	 sogar sehr nah.
Was hier zuweilen Not tut,
	 ist eine mutige, neue Formatierung.

So kann dann das entstehen, was in der Musik selbstverständlich ist:

	 Eine Partitur.

Und so entstehen zuweilen aus einer halben Seite Thomas Mann 
	 drei Seiten reimlose Lyrik in freien Rhythmen. 
Drei Seiten 
	 sichtbar 
		  angefüllt 
			   mit Pausen.

Und den Unterschied hört jeder, wenn diese ,halbe‘ Seite oder 
diese ,drei‘ Seiten vorgelesen werden.

 Michael Speer wurde im April 2015 an die HMDK Stuttgart berufen und leitet seit 
dem WS 2015/16 das Institut für Sprechkunst und Kommunikationspädagogik. 
Vorher war er freiberuflich tätig.
Er war Sprecher und Rezitator in eigenen Inszenierungen von Lyrik und Prosa, 
Schauspieler am Staatstheater Stuttgart, Sprecher für den Südwestrundfunk, 
ARD, ZDF & Arte. Regisseur von freien Theaterproduktionen, Sprecherzieher an 
Schauspiel- und Figurentheaterschulen.

Wenn Sie nun mögen, können Sie sich hier anhören, 
wie dieser Artikel klingen würde, wenn er im Blocksatz geschrieben worden wäre. 
Nur als ein optisches Beispiel 
das Brecht-Gedicht Der Himmel dieses Sommers im Blocksatz:

Hoch über dem See fliegt ein Bomber. Von den Ruderbooten 
auf schauen Kinder, Frauen, ein Greis. Von weitem gleichen sie 
jungen Staren, die Schnäbel aufreißend der Nahrung entgegen.
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MEINE 
L IEBL INGS-
PAUSEN 
IN  DER 
MUSIK

VON PROF. DR. MATTHIAS HERMANN

Die Pause, in der älteren Musik lediglich ein Mittel der  
musikalischen Gliederung, dient seit dem 17. Jahrhundert 
in der Vokalmusik auch als Ausdruck von Sinn und  
Affekt des Textes …

Das Neue Lexikon der Musik, Honegger/Massenkeil 1976/78

Matthias Hermann (*1960 in Ludwigsburg) studierte Schulmusik, Germanistik 
und Dirigieren. Schüler von Helmut Lachenmann. Unterrichtet seit 1987 an der 
HMDK Stuttgart, seit 1991 als Professor. Seit 2007 Prorektor. 2013 Promotion über 
„Kompositorische Verfahren in Musik zwischen 1975 und 2003“ (Boulez, Feldman, 
Hidalgo, Kurtág, Lachenmann, Nono). Gastprofessuren in Krakow, Warszawa, Kato-
wice, Poznan, Lodz, Kiew und Moskau. Dozent bei internationalen Sommerkursen 
für Neue Musik. Gastdirigate u. a. bei der Deutschen Oper Berlin, RSO Stuttgart, 
ORTVE Madrid, RSO Wien, SWR-Sinfonieorchester Freiburg und Baden-Baden, 
Tokyo Symphony Orchestra, SWR Vokal-Ensemble sowie den Hochschulorchestern 
in Stockholm und Beijing. Autor von Büchern zur Analyse Neuer Musik und zu musi-
kalischen Formen in Barock und Klassik. Seit 1998 zentrale Lehrerfortbildungen im 
Auftrag des polnischen Kultusministeriums. Übersetzung ausgewählter Schriften 
von Helmut Lachenmann ins Polnische. Als Komponist Auftragskompositionen für 
Festivals und Ensembles, Schauspielmusiken.



E INE  PAUSE  IST:  
ABWESENHEIT  VON  MUSIK?  ST I LLE? 
E IN  FORMALER  E INSCHNITT?  …?
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Wenn man Kompositionen vom Barock bis zur Moderne anschaut, findet man erstaunlich we-
nige Pausen. In der klassischen Sonate gibt es häufig an zwei Stellen eine Pause: zwischen der 
Halbschlusskadenz der Überleitung und dem Beginn des Seitensatzes sowie vor dem Eintritt der 
Reprise. Im ersten Fall ist die Pause rhetorisches Mittel, das den Eintritt der ab dem Seitensatz 
neuen, verbindlichen Tonart inszeniert, im zweiten Fall wird nach den Modulationen zur Zielto-
nart der Durchführung und der anschließenden Rückleitung der Rückbezug auf den Beginn des 
Satzes fokussiert. Kürzere Pausen finden sich an Satzgrenzen, wenn auf satzverbindende Modelle 
bzw. Floskeln verzichtet wird. Diese Pausen verdeutlichen die musikalische Architektur und helfen 
beim Verständnis der Gliederung eines Satzes. All’ diese Pausen sind kürzer als ein ganzer Takt.

Ich möchte im Folgenden einige Momente vorstellen, in denen Pause für mich eine andere 
Konnotation hat oder bekommt. Zu Beginn sei ein Beispiel aus textgebundener Musik herange-
zogen, das die folgenden Thesen scheinbar zurücknimmt. In textgebundener Musik gibt es quer 
durch die Musikgeschichte eine Vielzahl von Pausen, die Momente der Handlung, der Stimmung, 
der Gefühlslage oder der Konstellation unterstreichen. Diese Pausen haben ihre Begründung in 
der Bedeutung des Augenblicks, und sie werden in Monteverdis L’Orfeo in gleicher Weise ein-
gesetzt wie in Furrers Wüstenbuch. Das kleine semantisch begründete Beispiel stammt aus den 
Musikalischen Exequien von Heinrich Schütz (1636), es stellt ein Kleinod des besonderen Zusam-
menwirkens von textlichem Inhalt und kompositorischer Interpretation dar.

„Verbirge dich einen kleinen Augenblick.“
Schütz lässt an dieser Stelle die Generalbassstimme pausieren. Diese Pause in der Bassstimme 

ist in den Exequien singulär, sonst sorgt der Bass an den Stellen textlicher Interpunktion für den 
kontinuierlichen Fortgang des musikalischen Flusses. Für Schütz wird die – durchaus sinnfällige 
– Interpretation der grammatikalischen Interpretation zum besonderen Moment: Er ,verbirgt‘ die 
Musik für kurze Zeit („einen kleinen Augenblick“). Diese Stelle ist vielleicht nicht spektakulär, sie 
zeigt aber die Räume kompositorischen Interpretierens. Ähnliche (und sicher weit dramatischere, 
spektakulärere) Beispiele lassen sich in textgebundener Musik durch alle Zeiten zeigen, sie nützen 
die Pause zur Verstärkung entsprechend dramaturgischer Situativität.

Im Folgenden möchte ich nun aber von Pausen sprechen, die ohne die Referenz zu einem se-
mantischen Kontext auskommen müssen. Pausen, die einfach nun einmal so dastehen. Ich möchte 
drei meiner Lieblingspausen vorstellen, die mich immer wieder faszinieren.

Monteverdi Choir,
London Baroque Soloists,  
J. E. Gardiner
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Die erste Pause findet sich im ersten Satz 
der 7. Sinfonie von Beethoven. Unmittelbar 
vor dem Doppelstrich schreibt Beethoven zwei 
ganze Takte Pause.

Bei den insgesamt sechs Takten vor dem 
Doppelstrich handelt es sich für mich um eine 
der gleichermaßen überflüssigsten wie experi-
mentellsten Stellen in Beethovens Musik. Die 
Tonart E-Dur ist am Ende des Schlusssatzes 
in Takt 164 abschließend erreicht, sie wird 
durch einen kadenzierenden Anhang bestätigt 
(T. 164–171) und mit dem ersten Schlag von 
Takt 171 könnte Beethoven seine Exposition 
abschließen. Mit dem Eintritt des folgenden 
Taktes würde die Wiederholung der Exposition 
beginnen und alles wäre gut. Stattdessen lässt 
Beethoven die Streicher die E-Dur-Tonleiter 
aufwärts laufen, bis zum Leitton dis, kontra-
punktiert durch die unbetont nachschlagende 
Oktave e in den Bläsern. Eigentlich ziemlich 
sinnlos. Und dann kommen diese zwei Takte 
Generalpause. Wusste er nicht weiter? Hatte er 
keine Idee, um irgendwelche formalen, schein-
bar notwendigen Takte zu füllen? Doch, er hatte 
eine Idee, eine bestechende: die Idee eines neu-
artigen musikalischen Raumes. Für einen Au-
genblick steht die Musik hier still. Es bleibt un-
klar, wohin sie weiter gehen möchte. Beethoven 
schafft hier Optionen, nicht durch enharmo-
nische oder sonst wie schwebende harmonische 
Gebilde, sondern durch Stille, durch Nichts. Ich 
wünsche mir in Aufführungen immer wieder, 
dass ein Dirigent den Mut hat, diese Pause zu 

dehnen, und wenn nicht hier, dann zu Beginn 
der Durchführung, wo Beethoven bereits nach 
zwei weiteren Takten den gleichen Abbruch 
noch einmal provoziert.

Und dann? Wäre alles möglich. Beethoven 
hat mit seinen Pausen die Gravitation seines 
thematischen Kontexts aufgehoben, seine Mu-
sik für einen Moment von ihrem Zusammen-
hang befreit. Beethoven schafft einen Augen-
blick spekulativ hörender Utopie.

Orchestre Révolutionnaire
et Romantique, 
J. E. Gardiner
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Das zweite Beispiel ist eine Pause, die einem 
in den Ohren klingelt. In der Coda des ersten 
Satzes von Mahlers 6. Sinfonie gibt es einen der 
abgedrehtesten Trugschlüsse der Romantik: 
Die groß ausgeführte Dominante E-Dur der 
Takte 447–448 wird aufgelöst von – der Trian-
gel. Diese arme Triangel muss die Spannung 
von insgesamt 14 Blechbläsern und Pauke auf-
lösen, sie wird die Tonika der Kumulation der 
vorangehenden Dominante.

Im Grunde maskiert Mahler an dieser Stel-
le einen elliptischen Trugschluss. Die nach der 
Dominanten potentiell folgende Generalpause 
(Ellipse) überschreibt Mahler mit dem Trian-
gelwirbel. Die Triangel ist hier nicht klangfarb-
liches Beiwerk zu einem großen harmonischen 
Klang (man denke an die schöne „Triangel
arie“ im dritten Satz von Brahms 4. Sinfonie), 
sondern sie steht für sich selbst, sie ist allein, 
man könnte auch sagen: allein gelassen, glei-
chermaßen vorwitzig wie verzweifelt. Und um 
sie herum ist für einen Moment: Pause. Mahler 
gibt seiner Musik einen spekulativen Raum, an 
dem musikalische Optionen virulent werden. 
Für eine kurze Zeit sind die bewährten musi-
kalischen Gesetze außer Kraft gesetzt, die rhe-
torische Kraft der Ellipse implodiert – hier in 
Gestalt einer überschriebenen Pause, die uns 
hoffentlich noch lange in den Ohren nach-
kling(el)t.

Chicago Symphony Orchestra,  
C. Abbado
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Das dritte Beispiel findet sich im ersten Streichquartett von Helmut Lachen-
mann mit dem Titel Gran torso. Nach einem strukturell dichten, mehrschichtig 
kontrastiv und klanglich sehr intensiven Beginn dünnt Lachenmann seine Musik 
zunehmend aus. Die fortschreitende Entmaterialisierung des Klanges führt ab 
Takt 82 zu einer sehr leisen Passage, in der schließlich als Zuspitzung die Bratsche 
allein übrig bleibt (Takt 105), tonlos auf dem Steg streichend. Die Musik bricht 
hier nicht ab, das einem Atmen ähnliche Rauschen wird in einem ruhigen Puls 
fortgesetzt. Aber die Musik pausiert. Sie ist für eine gewisse Zeit ,weg‘. 

Die Musik steckt hier in einem Nadelöhr des Nichts fest. Oder des Alles. Auch 
dies ist eine Pause, die klingt, keine Pause als Stille, sondern als Aussetzen von 
Kontext. Lachenmann macht im Grunde mit seinem bis dato eingeführten Ma-
terial ,Tabula rasa‘ – und erobert sich dadurch ein Maximum an musikalischer 
Freiheit, Gestaltung und Erfindung. Er schafft einen spekulativen Raum.

Meine Lieblingspausen sind Pausen, die die musikalische Ordnung verlassen, 
die die musikalische Situation ihrem Kontext entreißen. An solchen Pausen wer-
den vielfältige Fortsetzungen möglich, die Musik wird unvorhersehbar, die Pau-
sen schaffen Optionen über den Augenblick hinaus. Auch wenn diese Optionen 
nur in unserem Kopf wahr werden können, sind sie doch da. Ich behaupte, dass 
Komponist*innen um diese Optionen wissen (und sie genießen), auch wenn sie 
sich am Ende für eine Version entscheiden. Und ist das Schönste beim Kompo-
nieren nicht das Schaffen von Optionen?

Als Angehöriger der Generation, die ihren Kindern Harry Potter vorgelesen 
hat, liebe ich jede dieser und ähnlicher Pausen in der Musik: als einen ,Raum der 
Wünsche‘.

Jack-Quartett





SPRE-
CHEN?
PAUSE .
WOZU?
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Kerstin H. Kipp studierte sowohl 
Sprechwissenschaft und Sprecherzie-
hung als auch Psychologie als Hauptfä-
cher an der Universität des Saarlandes 
und an der University of Aberdeen. In 
Psychologie promovierte sie 2003 mit 
summa cum laude und erlangte 2011 
ihre Habilitation. Parallel war sie frei-
beruflich als Kommunikationstrainerin 
und Coach tätig u.a. für DaimlerChrys-
ler, ver.di und die IHK Stuttgart. An 
der Universität des Saarlandes baute 
sie am Lehrstuhl für Experimentelle 
Neuropsychologie ein Kinderlabor 
mit Hilfe einer DFG-Förderung auf, 
anschließend wurde sie Wissenschaft-
liche Leiterin des ZNL TransferZentrum 
für Neurowissenschaften und Lernen 
an der Universität Ulm. Seit September 
2014 ist sie Professorin für Sprechwis-
senschaft am Institut für Sprechkunst 
und Kommunikationspädagogik an der 
HMDK Stuttgart.



SPEKTRUM #30_ 23

Beim Sprechen ist natürlich entscheidend, was wir sagen. Aber wie wir es sagen, 
fällt ebenso ins Gewicht. Hierbei geht es um die Satzlänge, Sprechgeschwindig-
keit, Gestikulation und vieles mehr. Ein sprecherisches Mittel wird häufig ver-
nachlässigt. Wenn wir es gezielt einsetzen, kann es eine enorme Wirkung haben: 
die Pause.

Pausen können Spannung erzeugen. Deutlich zu sehen ist das bei der Oscar-
verleihung: „And the winner is [lange Pause]“. In diesem Beispiel wird die Pause 
kurz vor einem Wort bzw. vor dem Namen gesetzt, den man gespannt erwartet. 
Solche Spannungspausen werden gezielt eingesetzt, im alltäglichen Sprechen, in 
der Rhetorik und auch in der Sprechkunst. 

Der in der Schweiz lebende Slampoet Simon Chen sagt: „Pausen sind gleich 
wichtig wie der Text“. Poetry Slam ist somit Arbeit mit Tempo, Takt und – Pausen. 
In vielen von Simon Chen gesprochenen Texten hört man, wie er Pausen bewusst 
setzt. Mit den Pausen baut er Spannung auf und spielt mit den Erwartungen der 
Zuhörenden. In Redewendungen des Lebens spricht Chen den ersten Teil einer 
Redewendung (z. B. „Aller Anfang ist“) und setzt eine Pause. Die Zuhörenden 
vervollständigen innerlich den Satz. Simon Chen beendet dann den Satz in einer 
unerwarteten Weise („Aller Anfang ist [Pause] lange her.“). Gezielt eingesetzte 
Spannungspausen können auf diese Weise auch Komik verstärken und die Zuhö-
renden zum Lachen bringen. 

Versierte öffentliche Rednerinnen und Redner schaffen es, mit ihren Pausen die 
Reaktionen des Publikums zu lenken; sie bestimmen den Zeitpunkt des Klatschens, 
Jubels oder Gelächters. In den Pausen können Rednerinnen und Redner – ihr Ge-
genüber anschauen, dessen Reaktionen wahrnehmen und darauf reagieren. Unge-
wöhnlich gesetzte Pausen können bewusst irritieren, das Gesagte stören oder den 
Rhythmus brechen. Dadurch wird die Aufmerksamkeit der Zuhörenden erhöht.

Wichtig fürs Zuhören sind aber besonders Pausen am Ende eines Wortes oder 
eines Satzes. Solche Pausen brauchen wir zum Verstehen. So können wir besser 
verarbeiten, was gerade gesagt wurde. Wir können kurz überlegen, was ein ein-
zelnes Fremdwort bedeutet oder was gerade insgesamt ausgesagt wurde. Solche 
Verarbeitungspausen können gezielt eingesetzt werden. Sie verstärken die Wir-
kung einer Aussage. 

In der Autorenlesung der Känguru-Chroniken von Marc-Uwe Kling finden 
sich hierfür Beispiele. Das Känguru spricht an verschiedenen Stellen in schnellem 
Tempo und ohne differenzierte Betonung einen langen Satz. Es folgt eine lange 
Pause. Jetzt erst können die Zuhörenden den Satz vollständig verarbeiten und ver-
stehen, was häufig zu einem Schmunzeln führt. So begründet das Känguru zum 
Beispiel, warum es nicht wählen will: „Das-ist-nämlich-nur-ein-Demokratietrug-
bild-eine-Abstimmungsattrappe-eine-Volksherrschafts-Fata-Morgana-kurz-ge-
sagt-nur-der-Schein-einer-Wahl-oder-um-den-offiziellen-Terminus-zu-verwen-
den-ein-Wahlschein [Pause]“.

Die Gehirnforschung konnte zeigen, dass Verarbeitungspausen noch eine wei-
tere wichtige Funktion erfüllen. In einer Studie an der Princeton University un-
tersuchten Forscher (Stephens, Silbert & Hasson, 2010), wann welche Gehirnregi-
onen beim Sprechen und beim Zuhören aktiv sind. Es zeigte sich, dass bestimmte 
Gehirnareale bei den Zuhörenden früher aktiv waren als bei der sprechenden 
Person. Das spricht dafür, dass wir beim Zuhören schon darüber nachdenken, 
was die sprechende Person als nächstes sagen könnte und worauf sie hinaus will. 
Je besser es uns gelingt, das Erwartete zu antizipieren, umso besser verstehen wir 
die sprechende Person. Und gerade für dieses Vorausdenken geben uns die Ver-
arbeitungspausen Zeit. So sind Zuhörende nicht nur passiv bei der Sache. Sie sind 
höchst aktiv. Das ist für eine gelingende Kommunikation essenziell.

Pausen gezielt zu setzen ist schwierig. Vor allem auf der Bühne. Man muss sie 
planen und einüben. Und man muss Pausen auch aushalten können. Eine Pause 
wird von den Sprechenden meist länger empfunden als von den Zuhörenden. 

Pausen können verstärken, irritieren, brechen, lenken. Pausen dienen dem 
besseren Verstehen. Pausen gehören somit unbedingt ins Repertoire jedes Spre-
chenden, ganz besonders der Sprechkünstlerinnen und -künstler. VON PROF. DR. KERSTIN KIPP

„DAS  R ICHT IGE  WORT  	
MAG  EFFEKT IV  SE IN , 
ABER  KE IN  WORT  WAR 
JEMALS  SO  EFFEKT IV 
WIE  E INE  R ICHT IG 
GESETZTE  PAUSE .“ 
MARK  TWAIN
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„Mach doch mal ’ne Pause!“ – Hätte man dies einem deutschen 
Organisten des 15. Jahrhunderts während seines Spiels zugeru-
fen, hätte er, die Anspielung recht verstehend, keineswegs die 
Orgelbank verlassen, sondern sein Stück gegen Ende sogar noch 
ausgedehnt. Unter pausa verstand man nämlich in damaligen Or-
ganistenkreisen um Conrad Paumann eine umspielende Ausge-
staltung über dem letzten Ton der Melodie vor dem eigentlichen 
Schlussklang:1 Der Spieler kann dadurch denjenigen Moment 

hervorheben, in dem die 
Musik zu ihrer paūsis (alt-
griechisch: Ruhe, Rast) ge-
langt oder, bei einem Zei
lenschluss, gleichsam Atem  
holt für das Folgende. Das 
Aufhören (altgr. paūesthai) 
wird zelebriert, geschmückt 
und  ausgestellt; pausa meint 
in diesem Verständnis das 
Innehalten (lat. pausatio) 
einer Stimme vor dem ge-
meinsamen Ende aller oder 
eine nachdrückliche Zäsur-
bildung.

Die schriftliche Überlie-
ferung dieses Begriffes einer 
,klingenden Pause‘ brach 
schon bald wieder ab, was 
aber für die Frage des Wei-
terwirkens der Sache selbst 
nicht viel bedeuten will, da 
zum einen Benennungen 
oft Wandlungen unterwor-
fen sind (später wurde pau-

sa etwa mit Wendungen wie ,Schlusssteigerung über einem Or-
gelpunkt‘ beschrieben), und zum anderen in der Musik, wie an 
diesem Ort kaum betont werden muss, neben der schriftlichen 
Überlieferung auch die mündliche von Lehrer zu Schüler von je-
her eine zentrale Rolle spielt. J. A. P. Schulz’, wohl mit seinem, die 
Bach-Tradition pflegenden Lehrer J. Ph. Kirnberger gemeinsam 
verfasster, einschlägiger Lexikoneintrag beweist etwa noch zwei 
Jahrhunderte später Wissen um dieses pausa-Verständnis; bei 
einer „Aufhaltung […] im Gesange“ seien, liest man dort, „die 
Pausen nicht allemal schlechterdings […] notwendig. Eine län-
gere Note oder eine Kadenz kann oft dasselbige verrichten“2,ein 
Hinweis darauf, dass die ehemalige pausa – nun auf die Penul-
tima, d.h. das vorletzte melodisch-harmonische Ereignis eines 
Abschnitts, verlegt – in Gestalt der virtuos-expressiven Kadenz 
der Arie (auch, so wäre zu ergänzen, des Instrumentalkonzerts) 
unter anderem Namen fortbestand.

STUMME
FIGUREN
Anregungen zur Beschäftigung 
mit der musikalischen Pause

VON PROF. CORNELIS WITTHOEFFT

		

1 �Vgl. Klaus Aringer, Art. Pausa, in: MGG Online, hrsg. von Laurenz Lütteken, Kassel, Stuttgart, New York 2016 ff., 
zuerst veröffentlicht 1997. 

2 �[Johann Philipp Kirnberger/Johann Abraham Peter Schulz], Art. Pause (Musik), in: Johann Georg Sulzer,  
Allgemeine Theorie der Schönen Künste […], 2. Teil, von K bis Z, Leipzig 11774, S. 885. – Die Rechtschreibung der 
Zitate wurde durchgehend modernisiert. 

3 �Ebd. 
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4 �Johann Gottfried Walther, Musicalisches Lexicon oder Musicalische  
Bibliothec […], Leipzig 1732, Art. Figura muta, S. 244;  
Art. Pausa/Pause, S. 469.

5 �Johann Nikolaus Forkel, Ueber die Theorie der Musik […],  
Göttingen 1777, S. 15.

6 �Ders., Allgemeine Geschichte der Musik, Bd. 2, Leipzig 1801, S. 437–439.
7 �Johannes Tinctoris, Terminorum musicae diffinitorium, Faksimile, 

 Kassel u.a. 1983 [= Documenta musicologica, Erste Reihe;  
XXXVII], fol. b. ii; vgl. Forkel, Allgemeine Geschichte (wie Anm. 6), S. 438. 

Im Vergleich mit dieser Sonderform ist uns die primäre Defi-
nition von Kirnberger/Schulz, „Pause […] [b]edeutet eine Ruhe, 
das ist, ein kürzeres oder längeres Stillschweigen“3, heute vertrauter. 
Sie schloss einerseits an die Definition des Bach-Freundes Johann 
Gottfried Walther an, der die Pausen als „stumme Figuren“ und 
„eine Ruhe, Stillhalten in der Musik“ erklärt hatte4, andererseits 
stand sie im Einklang mit der Begriffsbildung des Göttinger Uni-
versitäts-Musikdirektors und Ahnherrn der historischen Musik-
wissenschaft Johann Nikolaus Forkel, der die Pausen wenig später 
„Schweigezeichen“ nannte5. Forkel kommt überdies das Verdienst 
zu, nachträglich auch auf die Quelle seines Neologismus, das erste 
gedruckte Musiklexikon der abendländischen Musikgeschichte, 
das Terminorum musicae diffinitorium des Johannes Tinctoris (um 
1473), hingewiesen zu haben6: „Pausa est taciturnitatis signum“7 
heißt es in der dortigen Begriffsbestimmung: „Die Pause ist das 
Zeichen für das Schweigen“.

Als Komponist ein Meister der frankoflämischen Schule und in 
etwa Zeitgenosse Paumanns, war Tinctoris auch als Sänger tätig; 
von daher kann es nicht verwundern, dass er, im Gegensatz zu den 
vom tasteninstrumental-mehrstimmigen Denken herkommenden 
deutschen Organisten seiner Zeit, von der Gesangsstimme in ihrem 
Wechselspiel von klingendem Strömen und atmendem Pausieren 
ausging; mit dem wohl bewusst gewählten Bezugswort ,Schweigen‘ 
(statt ,Ruhe‘ oder ,Stille‘ wie spätere Autoren) hob er zudem die 
Verwandtschaft des Gesangs mit der gesprochenen Sprache hervor.
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8 �Ebd.
9 �Marianne Betz, Art. Pausa/Pause, in: Handwörterbuch der musikalischen Terminologie, Ordner V,  

39. Auslieferung, Stuttgart 2005, S. 10.
10 �Kirnberger/Schulz, Art. Pause (Musik) (wie Anm. 2), S. 886. 
11 �Vgl. einführend: Dietrich Bartel, Handbuch der musikalischen Figurenlehre, Laaber 1985. 

Tinctoris’ Pausendefinition hat sich weder in Forkels Ein-
deutschung noch der Sache nach im deutschen Sprachgebrauch 
durchgesetzt. Denn während wir, mit Tinctoris’ ergänzender 
Definition – „Nota est signum uocis“8 – das, wofür das gra-
fische Zeichen ,Note‘ steht, auch heute noch als Ton bezeich-
nen, nennen wir das, worauf das Zeichen der Pause verweist, 
gleichfalls ,Pause‘; Bezeichnendes und Bezeichnetes führen hier 
also denselben Namen. Womöglich bedingt dieses doppelte 
Antlitz des Pausenbegriffs, „als Benennungen für Momente des 
Nicht-Klingens und als Maßeinheiten für deren Dauer“9,dass 
wir uns in der Musikausbildung und -ausübung wohl intensiv 
um die durch Noten bezeichneten Töne, weit weniger jedoch um 
das bemühen, was nur eine Pause zu sein scheint.

Dabei kann schon die Zusammenschau der beiden hier nur 
umrissenen Deutungen der pausa auf faszinierende Weise auf-
zeigen, wie bereits vor bald 500 Jahren dieser Begriff in so un-
terschiedlichen Interpretationen 
wie der schieren Abwesenheit des 
Klanges und eines formbildenden 
Elements diskutiert wurde. In 
Wahrheit ist die Pause eine Ver-
wandlungskünstlerin: Sie kann 
etwa plakativ hervortreten, eine 
,Spannungspause‘ oder Impuls-
geberin sein, „zur Zierde der Me-
lodien gebraucht“ werden10, als 
Artikulationszeichen gleichsam im Ton verschwinden oder, im 
ungebundenen Rezitativ, in ihrer zeitmessenden Funktion fast 
unkenntlich werden. Lohnende Lektüre bei ihrer Erkundung 
verspricht besonders ein Korpus von Schriften aus dem Zeit-
raum von etwa 1600 bis 1800, in denen unter der Leitidee der 
„musikalisch-rhetorischen Figur“ dasjenige zu erklären und be-
grifflich zu fixieren versucht wurde, was in der kompositorischen 
Praxis als auffällige Abweichung von der musikgrammatisch er-
wartbaren Norm vorzufinden war11. Mit wachem analytischen 
Blick haben die Autoren dabei auch das Phänomen der Pause 
etwa in Figuren des Seufzens und der Sehnsucht, der Zerschnei-
dung, der Verneinung oder des Verstummens im Angesicht der 
Ewigkeit, der Auslassung, der Verkürzung und des vorzeitigen 
Beendens differenziert und so den Blick auf ein weites seman-
tisches Feld geöffnet, das unter der Oberfläche des unschein-
baren Pausenbegriffs verborgen liegt. Wir sollten uns im Studi-
um der Musik immer wieder auch eine Pause gönnen, um die 
Vielfalt der musikalischen Pause zu entdecken.

Cornelis Witthoefft (*1964 in  
Hamburg) studierte Evangelische 
 Kirchenmusik in Hamburg und  
Orchesterdirigieren, Chorleitung,  
Korrepetition, Liedgestaltung in 
Wien. 1989 Sonderpreis Musik des  
20. Jahrhunderts beim Internationa-
len Lied-Wettbewerb Franz Schubert 
und die Musik der Moderne in Graz. 
Erstengagement als Solorepetitor an 
der Wiener Staatsoper. 1991–1997 
Studium der Allgemeinen und Ver-
gleichenden Literaturwissenschaft 
und Philosophie in Stuttgart. 1991 
Berufung als Solorepetitor mit Diri-
gierverpflichtung an die Staatsoper 
Stuttgart. Dirigierverpflichtungen 
und Einstudierungen an wichtigen 
Opernhäusern wie u.a. der Opéra 
de la Bastille Paris, den Salzburger 
Festspielen und dem New National 
Theater Tokio. Internationale Kon-
zerttätigkeit als Solo- und Liedpianist 
und Kammermusiker mit einem 
umfangreichen und stilistisch breit 
gefächerten Repertoire. 2004/05 
Berufung als Professor für Liedge-
staltung an die HMDK Stuttgart.
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Was ist das eigentlich? In erster Linie ist sie eine offene Tür, 
die heute viel zu wenig eingerannt wird. Zum anderen ist sie 
ein ,Dazwischen‘, ein Intervall zwischen zwei Aktivitäten, zwei 
Zuständen. Pausen sind zeitliche Zwischenräume, Zwischen-
zeiten. Pausen sorgen für Abstand und so für den Aus- und den 
Durchblick. Sie unterbrechen ein Tun durch ein Nichtstun, un-
terscheiden zwei Handlungssequenzen durch ein Unterlassungs-
handeln. Nicht zuletzt bewahren Pausen die Menschen so vor 
dem grausamen Schicksal des Sisyphos, immerzu weitermachen 
zu müssen. Die Pause ist ein sanfter Sturz aus dem Gewohnten, 
macht das, was sie unterbricht, zu etwas Vergangenem und das, 
was ihr folgt, zu etwas Zukünftigem. Indem sie Abstand schafft, 
schafft sie zugleich Anfang und Ende. Anfangen kann man nur 
dann, wenn man zuvor aufgehört hat, wenn Ende und Beginn 
zeitlich auf Distanz gebracht wurden. Das besorgt die Deh-
nungsfuge ,Pause‘.

Pausen sind also nicht nichts. Sie sind keine leeren, keine 
überflüssigen Zeiträume, kein Zeitverlust. Weil in ihnen nichts 
geschieht, geschieht etwas, was sonst nicht geschieht. Das wiede-
rum verleiht den Pausen ihr schöpferisches und kreatives Poten-
zial und macht die Pausierenden kritisch, distanz- und urteilsfä-
hig. Pausen sind Zeiträume des Nach- und des Vordenkens, sie 
sind Spielräume der Phantasie, der Tagträumerei und des Ab- 
und Umschaltens. Es sind die Pausen, in denen die Sinne und 
die Gedanken Auslauf haben. „Zum Denken“, so Walter Benja-
min, „gehören nicht nur die Bewegung der Gedanken, sondern 
ebenso ihre Stilllegung.“ Das hatten die Pausenverächter hinter 
den glitzernden Glasfassaden vergessen, die uns bei ihrer pau-
senlosen Jagd nach dem schnellen Geld ganz nahe an den Ab-
grund geführt hatten. Kafka hatte sie zwar gewarnt – aber sie 
hatten keine Zeit, ihn zu lesen. Die Hauptsünde der Menschheit, 
so notierte Kafka bereits zu der Zeit, als die Filme noch stumm 
waren, die Eisenbahn noch Dampf machte und die Frauen noch 
lange Kleider und Hüte trugen, ist ihre rastlose Unruhe und 
Ungeduld. Gemeinsam haben sie die Menschen das Paradies 
gekostet und versperren ihnen auch weiterhin den Weg dorthin 
zurück. Kurzum: Nicht die Ruhe, die Pause ist die erste Bürger-
pflicht. Ich mache Pause – also bin ich!

Auszugsweiser Abdruck mit freundlicher Genehmigung 
des S. Hirzel Verlags, Stuttgart.

PAUSE

Karlheinz A. Geißler
Enthetzt Euch!
Weniger Tempo – mehr Zeit!
2. Auflage 2013. 248 Seiten.  
Gebunden mit Schutzumschlag. 
ISBN 978-3-7776-2357-3 • € 19,80
ISBN 978-3-7776-2359-7 • E-Book: PDF. € 19,80 

Wir alle klagen über Zeitmangel 
und verbringen dennoch Stunden 
vor dem Fernseher oder mit un-
serem Smartphone. Karlheinz  
A. Geißler nimmt unseren eiligen 
Alltag kritisch unter die Lupe. 
Seine Diagnose: „Angina tem-
poris“. Wer sein Leben mit „Ich 
muss noch schnell …“ verplem-
pert, hat vergessen, dass es bei 
Zeit um nichts Geringeres als 
um das Leben selbst geht – das 
eigene Leben. Geißler erläutert, 
warum die Gleichung „Zeit ist 
Geld” nicht stimmt, Pausen so 
enorm wichtig und Umwege 
oft Königswege sind – und er 
fragt, was das Internet und eine 
ständige Erreichbarkeit aus uns 
gemacht hat. 

VON KARLHEINZ A. GEISSLER
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MOMENTE 
DER  ST I LLE

Schon in der Rhetorik des Aurelius Augustinus galt die Sprech-
pause als geeignetes Mittel zur Akzentsetzung – um die Aussa-
gen zu gliedern und die Verständlichkeit zu erhöhen. Respiratio, 
Mora, Pausatio.

Eine in den Text gesetzte Pause ordnet, macht den Übergang 
zum neuen Gedanken deutlich und verstärkt die Aussage. Damit 
ist die Pause notwendigstes rhetorisches Ausdrucksmittel eines 
gesprochenen Textes. 

Offenbart sich allerdings in der Notation traditioneller mu-
sikalischer Kompositionen die notierte Pause dem interpretie-
renden Musiker als sichtbar gleichberechtigter Partner einer 
notierten Note, so bietet die ,skripturale Flächenkomposition‘ 
eines Prosatextes dem lesenden Auge des Sprechers nur wenige 
Angebote zur Pausensetzung. Die grammatikalische Form eines 
Satzgefüges, die Typographie eines Gedankenstriches, das Struk-
turmittel eines Absatzes – verweisen nicht zwingend auf Pausen 
für die sprecherische Realisation.

Etwas deutlicher zeigen sich Angebote zu Sprechpausen in ly-
rischen Texten; fügte schon die griechische Metrik mit dem He-
bungsprall Zäsuren in den Vers ein, deuten Zeilenumbrüche und 
Leerzeilen moderner Lyrik auf mögliche Pausensetzungen hin 
und bieten dem lesenden oder rezitierenden Rezipienten hier 
und da einen sichtbaren Anhalt für Pausenorganisation im Text. 

Die poetische Kommunikation zwischen Text und Sprecher 
fordert vom Sprecher eine Selbstständigkeit in der Pausenset-
zung. Der Sprecher komponiert seine Sprechpausen eigenstän-
dig in den Text hinein. 

Die Stille, die Pause als personales und individuelles Gestal-
tungselement in der gesprochenen Literatur. 

„Wenn man nichts hört, das bin ich dann besonders …“
Diese Äußerung des Sprechers Christian Brückner über sein 

Verhältnis zur ,Pause‘ in seinen Lesungen zeigt die intensive Ein-
bindung der Person, das innere Mitschwingen des Sprechers in 
Pausensetzung und Pausengestaltung.

Christian Brückner, der studierte Germanist, Theaterwis-
senschaftler und Soziologe, die Synchronstimme von Robert de 
Niro, der mehrfach prämierte Hörbuchsprecher und Rezitator, 
der seit Jahren gemeinsam mit seiner Frau Waltraud das Hör-
buchlabel Parlando führte, wurde im Sommersemester 2017 
auf Anregung und Wunsch von Studierenden des Instituts für 
Sprechkunst und Kommunikationspädagogik eingeladen zur 
neu gegründeten Vortragsreihe Carte Blanche. 

Annegret Müller legt ihren künst-
lerischen Schwerpunkt auf litera-
risch-musikalische Sprechkonzerte. 
Zur Sprecherin und Sprecherzieherin 
wurde sie an der HMDK Stuttgart aus-
gebildet. Seit ihrem Abschluss ist sie 
eine gefragte Rezitatorin. Mit ihren 
Sprechkonzerten war sie u.a. bei den 
Ludwigsburger Schlossfestspielen und 
an der Staatsoper Stuttgart zu hören. 
Zudem hat sich Annegret Müller als Pä-
dagogin einen hervorragenden Namen 
gemacht. Nach langjähriger Lehrtätig-
keit an der Musikhochschule Mannheim 
und an der Pädagogischen Hochschule 
Karlsruhe wurde sie im Frühjahr 2008 
zur Professorin für Sprechkunst an 
die HMDK Stuttgart berufen. Sie ist seit 
dem Sommersemester 2012 Dekanin 
der Fakultät IV.

PROF. ANNEGRET MÜLLER IM GESPRÄCH MIT CHRISTIAN BRÜCKNER
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ODER
DIE  ST I LLE  IM  TEXT

Was liegt näher, als mit ihm und inspiriert durch ihn im Nach-
klang seines Vortrages über sein wichtigstes Gestaltungmittel in 
der gesprochenen Literatur zu resümieren: die Sprechpause. 

Die Frage nach der Bedeutung von Sprechpausen innerhalb 
seiner Rezitationen beantwortet Christian Brückner als die Ge-
staltung eines Begegnungsraum mit seinem Publikum, als eine 
immer wiederkehrende Gelegenheiten, in das Publikum hinein
zuhorchen, den Körper des Publikums zu erleben, seinen Atem, 
seine Aufmerksamkeit, seine Gespanntheit auf den Fortgang der 
Rezitation. 

Idealerweise atmet das Publikum mit dem Sprecher mit, 
bilden beide Parteien diesen gemeinsamen Atem, den gemein-
samen Rhythmus zwischen oben (Sprecher) und unten (Publi-
kum), die Grundlage von Kommunikation: das miteinander Tei-
len von Aufmerksamkeit im wechselweise aufeinander Hören. 

Und wie der Sprecher Christian Brückner in der Sprechpause 
zum Publikum hinhorcht, so erhört das Publikum in eben die-
sen Pausen, ob der Sprecher mit seinem gesprochenen Text im 
Einklang ist. 

Der Sprecher Christian Brückner stellt Pausen innerhalb 
seiner Rezitation her. Sie sind geleitet von der sprecherischen 
Interpretation, von Textstruktur und Textinhalt und von dem 
Bezug zum Hörer. Sie geben darüber hinaus dem Sprecher die 
Möglichkeit, „sich selbst hinterherzuhören und den Faden wei-
terzuspinnen.“ 

Sprechpausen klären – auch die Orientierung des Sprechers. 
Für Christian Brückner ist die Sprechpause „das technische 

Fundament für die Bedeutung des hörbar Gemachten. Die Pause 
macht die Bedeutung des Textes größer“. 

Christian Brückner ist insbesondere 
als feste Synchronstimme von Robert 
De Niro, als Off-Stimme in Dokumentar-
filmen sowie als Rezitator und Interpret 
von Hörbüchern bekannt und erhielt 
zahlreiche renommierte Preise. Ge-
meinsam mit seiner Ehefrau Waltraut 
betreibt er seit 2000 seinen eigenen 
Hörbuchverlag Parlando. Christian 
Brückner gilt gegenwärtig als erfolg-
reichster deutscher Sprecher und wird 
von der deutschsprachigen Presse als 
‚The Voice‘ bezeichnet.

		

Literatur:
Grundriss der Rhetorik: Geschichte – Technik – Methode von Gert Ueding und Bernd Steinbrink
Redet nicht vom Schweigen von Stefan Krammer
Literatur und Typographie von Rudolf Nink
Geräuschvolle Stille – Geordneter Klang von Matthias Schneider
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VON DR. FRIEDRICH PLATZ

DIE MUSIKALISCHE PAUSE: 

FÜHRT  PHYSIKALISCHE 
EREIGNISARMUT ZU 
ERLEBNISARMUT?

Was ist Ihre musikalische Lieblingspause? Meine findet sich zu Beginn des zwei-
ten Satzes (Scherzo) der 9. Sinfonie von Anton Bruckner in den Takten 41 und 
42 und im weiteren Verlauf sogar als „Fermaten-Pause“ (in Takt 160) wieder. 
Meine Lieblingspause reiht sich aus zweierlei Gründen auf besondere Weise in 
den Reigen der musikalischen Ereignisphänomenologie ein. Zum einen ist sie als 
auffällige musikalische Pause bei weitem kein Unikat, taucht doch die – zumeist 
unvermittelte – musikalische Pause beispielsweise in Richard Wagners Vorspiel 
zu Tristan und Isolde, in Johann Sebastian Bachs Ach, nun ist mein Jesus hin aus 
der Matthäus-Passion (Nr. 36, BWV 244), oder Franz Schuberts Moment Musi-
caux, op. 94, Nr. 4 und vielen weiteren Kompositionen, aber auch als Segmentie-
rungs- und Interpretationsmittel bspw. in Improvisationen auf (Lehmann, 2016). 
Zum anderen scheint es ein Paradoxon zu sein, dass ein akustisch ereignisarmer 
Zeitraum ein kompositorisches Mittel zum Erleben von Musik darstellen soll: 
Pointiert formuliert könnten wir uns die Frage stellen, ob akustisch ereignisarme 
Zeit für den Rezipienten (auditiv) erlebnisarme Zeit ist? Aus Sicht der musikpsy-
chologischen Forschung fällt die Antwort auf diese Frage eindeutig aus: „Nein“, 
denn die erlebte musikalische Pause ist eine aktive Wahrnehmungsleistung des 
Rezipienten und als solche das Ergebnis eines komplexen Zusammenspiels kom-
positorischer, situativer und rezipienteneigener Einflussgrößen.

Friedrich Platz (*1981 in Hannover) hatte von 
2014 bis August 2017 die Juniorprofessur für 
Musikpädagogik an der HMDK Stuttgart inne. Er 
studierte an der HMTM Hannover von 2001–2007 
im ersten Studiengang Schulmusik, anschließend 
Musikwissenschaft und Musikpädagogik und 
schloss 2013 das darauf folgende Aufbaustudium 
mit der Promotion ab.  
Seine Forschungsschwerpunkte liegen im 
Schnittfeld von Musikpsychologie und Musik­
pädagogik und erstrecken sich von der audio­
visuellen Performance-Forschung über die Rolle 
des Körpers für die Musikrezeption („Embodi­
ment“) bis hin zur empirischen Bestimmung  
optimaler Bedingungen musikalischer Leistung- 
und Kompetenzentwicklung. 
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In einer bahnbrechenden Studie untersuchte Margulis 
(2007) als eine der ersten das Rezeptionsverhalten von 
Menschen vor, während und nach einer komponierten 
musikalischen Pause. Hierbei wurde ihr Vorgehen von 
zwei übergeordneten Fragestellungen geleitet: Wann be-
ginnt und endet eine musikalische Pause und inwiefern 
beeinflusst diese den wahrgenommenen Spannungsver-
lauf der Musik? 

Auf den ersten Blick mag die Frage nach dem wahr-
genommenen Ereignisbeginn und -ende geradezu trivi-
al erscheinen, denn das Antwortverhalten sollte unserer 
Alltagserfahrung nach vor allem durch die akustischen 
Informationen geleitet sein: Erstaunlicherweise zeigten 
jedoch Margulis’ empirische Befunde, dass sich Rezipi-
enten beim Bestimmen von Pausenanfang und -ende 
nicht allein am physikalischen Schalldruckverlauf ori-
entieren, dessen Unter- bzw. Überschreiten eines fest-
gelegten Schwellenwertes den akustisch definierten 
Zeitraum der musikalischen Pause bestimmt. Vielmehr 
konnte sie zeigen, dass die Wahrnehmung einer Pause 
maßgeblich durch Eigenschaften des unmittelbar an-
grenzenden musikalischen Kontextes bestimmt wird: 
So benötigten Rezipienten beispielsweise eine gerin-
gere Reaktionszeit beim Bestimmen des Pausenanfangs 
(mittels eines Druckschalters), wenn der musikalischen 
Pause eine harmonische Schlusswendung (Kadenz) 
mit eindeutiger Finalwirkung wie dem Ganzschluss 
vorausging. Neben dem harmonischen Kontext zeigen 
metrische und rhythmische Kontexte ebenfalls einen 
Einfluss auf das Erkennen musikalischer Pausen: Er-
folgte der Pausenbeginn auf schwerer, d. h. betonter 
Zählzeit eines Taktes, war die Reaktionszeit der Rezi-
pienten deutlich erhöht, wohingegen sie den Beginn 
musikalischer Pausen, die Melodietönen mit langer 
Dauer folgten, deutlich früher erkannten. Die Verar-
beitung harmonischer, rhythmischer und melodischer 
Hintergrundinformationen beeinflusst jedoch nicht nur 
das bloße Erkennen von Pausenanfängen und -enden, 
sondern zugleich auch das Erleben des musikalischen 
Spannungsverlaufs während einer Pause. So wiesen die 
in den musikalischen Pausen subjektiv-erlebten Span-
nungsbögen unterschiedliche Verlaufscharakteristika 
auf, je nachdem, ob der Pause ein kadenzieller Ganz-

schluss mit finaler Wirkung oder ein Halbschluss mit 
offener Schlusswirkung vorausging. War im ersteren 
Fall eine bereits reduzierte Spannung zu Beginn der 
Pause mit schneller Abnahme zu beobachten, zeigte 
der Halbschluss eine stärkere Spannungswirkung mit 
zugleich einhergehend geringerer Abnahmetendenz. 
Wie lassen sich diese Einzelbefunde erklären? Die mu-
sikalische Pause markiert einen Zeitabschnitt, in dem 
sich zwei Vorgänge parallel und ohne permanente 
Maskierung (neuer) akustischer Informationen voll-
ziehen: Reflexion und Antizipation, die als Teilprozesse 
Informationen für den Aufbau und die Gewichtung 
von Erwartungen bereitstellen (Huron, 2006). Zusam-
menfassend lässt sich nach heutigem Erkenntnisstand 
die eingangs genannte Fragestellung, ob ereignisarme 
Zeit für den Rezipienten (auditiv) erlebnisarme Zeit 
ist, dahingehend beantworten, dass der physikalischen 
Ereignisarmut mit kognitivem Ereignisreichtum begeg-
net wird. Dieses Eigenleben des kognitiven Systems bei 
fehlender akustischer Stimulation spiegelt sich in ei-
ner erhöhten Aktivität des auditorischen Kortex wider 
und konnte mit Hilfe eines bildgebenden Verfahrens, 
der funktionellen Magnetresonanztomographie (kurz: 
fMRI), durch Kreamer et al. (2005) auf neurophysiolo-
gischer Ebene erfolgreich nachvollzogen werden. Somit 
konnten die Neurowissenschaften zeigen, dass selbst bei 
lückenhaften akustischen Informationen die Musik im 
Kopf weitergeht (s. a. Halpern & Zatorre, 1999). Diese 
Fähigkeit zur Imagination von (bekannter) Musik ist 
kein Indiz für musikalische Begabung, sondern eine 
Eigenschaft, die für das Auftreten eines Alltagsphä-
nomens verantwortlich ist: dem ,Ohrwurm‘. Ähnlich 
eines ,musikalischen Gedächtnisnachhalls bzw. -echos‘ 
können (oder müssen) wir Musik zuhören, ohne dass 
diese dargeboten wird. Der Neurowissenschaftlicher 
und Psychologe Levitin bewertet diese menschliche Fä-
higkeit sogar als Geschenk der Evolution: Ihm zufolge 
scheint Musik eine evolutionäre Anpassung zu sein, mit 
der wir uns nicht nur unterschiedliches Wissen leichter 
einprägen, sondern uns vor allem bei eintönigen Tätig-
keiten sekundenschnell in einen Zustand permanenter 
Wachsamkeit (zur Gefahrenabwehr) versetzen können. 
Mitnichten führen musikalische Pausen zu einem Mo-
ment der Inaktivität beim Rezipienten, sondern stellen 
eine musikpsychologische Leistung des Rezipienten dar. 
Genießen Sie daher Ihre nächste musikalische Pause!
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Temporäre internationale Ausstellungen sind 
heute fester Bestandteil des globalen Kulturbe-
triebs, Boris Groys beschreibt sie als „Grund-
einheit der Kunst“ (2009). Als ‚Spiegel der Ge-
genwart‘ führen sie uns die zentralen Themen 
und Probleme unserer Welt vor Augen und ver-
mitteln uns im Idealfall einen anderen Blick auf 
unsere Existenz. 

Als sogenannter ‚art professional‘ besucht 
man diese Großevents für gewöhnlich auch 
in professionellem Tempo. Dahinter steht der 
Anspruch, die unzähligen, auf Biennalen, Tri-
ennalen & Co. präsentierten Positionen inner-
halb eines minimalen Zeitfensters möglichst 
lückenlos ‚abzugrasen‘ und die jeweilige These 
der Kurator*innen effizient und mit kritischen 
Blick zu durchdringen. Auf die Reflektion des 
Gesehenen und die fachmännische Einordnung 
in kunstwissenschaftliche, politische oder phi-
losophische Kontexte und Diskurse folgt nicht 
zuletzt die Aufbereitung und Reproduktion der 
Inhalte sowie die Selbst-Positionierung als Kri-
tiker*in. Der Apparat läuft auf Hochtouren. 

Als wohl wichtigstes internationales Aus-
stellungsereignis in diesem Jahr schien die 
documenta 14 mit zwei Schauplätzen (Athen 
und Kassel) sowie mit zahlreichen ephemeren 
oder zeitbasierten Projekten und performa-
tiven Arbeiten im öffentlichen Raum selbst 
für das Fachpublikum kaum rezipierbar. Das 
ausufernde Projekt war auf eine Weise in die 
Geographie der beiden Städte und deren Alltag 
eingeschrieben, die es ihren Besucher*innen 
schier unmöglich machte, ‚das große Ganze‘ 
zu sehen. Gleichzeitig verband sich mit dieser 
Ausgabe der ‚Weltkunstschau‘ unter dem Motto 
Von Athen Lernen der ehrgeizige kuratorische 
Anspruch auf eine konkrete politische Wirk-
samkeit ihrer Kunst.

Ohne die Ausstellung in Athen mit ‚im Ge-
päck zu haben‘ (was mir bereits als ein Manko 
erschien, das nicht ohne weiteres wieder gut zu 
machen sein würde), machte ich mich dennoch 

VON ANTONIA MARTEN

REGENPAUSE
MIT  JONAS  MEKAS

JONAS MEKAS, FILMSTREIFEN VON LOST LOST LOST (1949–63, EDITED 1976), 
16-MM-FILM, SCHWARZ-WEISS UND FARBE, TON, 178 MIN., © JONAS MEKAS
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auf den Weg zum zweiten Teil der d14. Ein unerwarteter Platzregen bei Ankunft 
am Kasseler Hauptbahnhof sorgte dafür, dass ich mich kurzerhand in einem Kino-
saal der unter demselben Dach gelegenen Bali-Kinos wiederfand. Seit 1997 wird hier 
das Filmprogramm der documenta präsentiert, in diesem Jahr waren Werke von 
Manthia Diawara, Jonas Mekas und David Perlov angekündigt. Eben noch auf Bewe-
gung und beschleunigte Wahrnehmung gepolt, saß ich nun, umgeben von Schwarz 
in einem gemütlichen Kinosessel. 

„Am 29. Oktober 1949 legte die Gen. Howze mit 1.352 Flüchtlingen an Bord im 
Hafen von New York an. Ich war einer von ihnen. Ich ließ mich in Williamsburg 
nieder, im ärmsten Teil von Brooklyn. Doch das war der glücklichste Tag in meinem 
Leben.“

In seinem autobiographischen Filmtagebuch Lost Lost Lost (1949–63, edited 
1976) legt der 1922 in Litauen geborene Lyriker und einflussreiche Avantgardefilmer 
Jonas Mekas Zeugnis ab über seine erste Zeit nach der Immigration in die USA. 

Mit einer 16-mm-Bolex, die er stets bei sich trägt, beginnt er, Brooklyn zu durch-
streifen und das tägliche Leben der im Exil befindlichen litauischen Community zu 
protokollieren. Die unscharfen s/w- (und zeitweise Farb-)Aufnahmen zeigen Men-
schen, die auf eine Heimkehr in ihr altes Leben warten: Kinder, Familien, Paare, 
Freunde, Arbeiter und Intellektuelle, die spielen, lachen, lieben und feiern – schein-
bar wie eh und je – und dennoch wirken sie wie im luftleeren Raum eines ‚Dazwi-
schen‘ gefangen. Salman Rushdie schreibt über die durch Migration und Verlust von 
Heimat bedingte Kreation von „imaginary homelands“ (1992). So stellt die Rück-
kehr an einen imaginären Ort für die Migranten eine wichtige Verbindung zu ihrer 
Ursprungskultur, ihrer Vergangenheit dar. Gleichzeitig existiert dieser nunmehr in 
ihrer (gemeinsamen) Erinnerung. 

Auf Szenen der Gemeinschaft folgen Bilder der Einsamkeit in den leeren Straßen-
zügen von Williamsburg, damals Sammelbecken für Ankömmlinge aus aller Welt. 
Dynamische Sequenzen stehen im Wechsel mit poetischer Langsamkeit, auch auf 
der Ton-Ebene ist der Film durchzogen von einem beiläufig wirkenden und dennoch 
eindringlichen Rhythmus von Sprache, Musik und Stille. Immer wieder legt der Au-
tor dabei seine künstlerischen Mittel offen und thematisiert den medialen Charakter 
der 16-mm-Kamera, die er als ‚Erinnerungsapparat‘ einsetzt.

In seiner Filmcollage Lost Lost Lost, offenbart Mekas den inneren ‚verlorenen‘ Zu-
stand eines Menschen im Exil, der sein neues Leben noch nicht gefunden hat. Die 
Stimme des Künstler-Visionärs schwingt über den dokumentarischen Aufnahmen 
und verbindet, was damals gegenwärtig war, und im Fluss der Zeit zu Erinnerung 
wurde, mit einer universellen Gegenwart des Exils: „Everything is normal, everything 
is very normal. The only thing is, that you will never know, what they think. You will 
never know what a displaced person thinks in the evening and in New York.“ 

Als politischer Flüchtling konnte Mekas selbst lange nicht in das von den Sowjets 
besetzte Litauen zurückkehren, da er diesen, wie zuvor den Nazis, als Aufwiegler galt. 
Auch sollten die in der litauischen Exil-Gemeinschaft geführten Diskussionen über 
den Aufbau eines zukünftigen befreiten Litauens für Jahrzehnte Theorie bleiben.

Anfang der 1960er-Jahre zieht Mekas nach Manhattan und kommt dort mit der 
künstlerischen Avantgarde in Kontakt – in den Aufnahmen tauchen nun Figuren 
wie Alan Ginsberg oder Andy Warhol auf. Er schreibt als Filmkritiker für das Kul-
turmagazin Village Voice, gründet 1962 mit Emile de Antonio die unabhängige Film- 
makers’ Cooperative und 1970 das Anthology Film Archive, die weltweit umfang-
reichste Sammlung des Avantgarde-Kinos. Jonas Mekas gilt als einer der maßgeb-
lichen Protagonisten des Experimentalfilms seit den 1960er-Jahren, er selbst be-
zeichnet New York als seine (künstlerische) Wahlheimat.

Als ich nach ca. zwei Stunden wieder ans Tageslicht der inzwischen sonnigen 
Kasseler Innenstadt gespült wurde, hatte ich nicht den Eindruck, etwas ‚verloren‘ 
(Zeit) oder verpasst (Kunst) zu haben. Statt meinen Schritt erneut zu beschleuni-
gen, war ich fest entschlossen, meine verlangsamte Wahrnehmung möglichst lange 
beizubehalten. 
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Mit Rhetorik verbindet man Vieles: große 
Worte, rationale oder taktische Argumentatio
nen, Stilfiguren, berühmte Rednerinnen und 
Redner – aber auf den ersten Blick eines sicher 
nicht: die Pause. Zwar gehört die Pausensetzung 
auch zu einem der vielfältigen Gestaltungsmit-
tel der Rede, allerdings: Einen zentralen Wert 
scheint sie nicht zu besitzen. Und doch: Ohne 
die Pause, ohne die damit verbundene Stille 
wäre die Rhetorik nur viel Lärm um Nichts.

Die Pause innerhalb einer Rede ist letztlich 
Ausdruck für die Stille des Redners, die jeder 
rhetorischen Äußerung vorausgeht. „Käme das 
Wort nicht aus hörendem Schweigen, so bliebe 
es herkunftsloses Geschwätz, Schall und Rauch, 
wenn nicht Betrug.“1

Die Pause steht somit im Kontext der inne-
ren Haltung des Redners, sie ist der Ausgangs-
punkt allen rhetorischen Redehandelns. Die-
ser Ausgangspunkt ist allerdings oft zu einer 
Herausforderung für den Redner geworden, da 

Stille mittlerweile eine Art Luxusgut geworden 
ist2. Es gibt kaum noch einen öffentlichen Ort, 
an dem man nicht in irgendeiner Form – medi-
al oder personal – angesprochen wird. Die vie-
len Reize und unterschiedlichen Ansprachen 
von außen können so zu einer Belastung wer-
den und eine „Aufmerksamkeitskrise unserer 
Kultur“3 hervorrufen. Das Wort „verkümmert, 
wenn es den Zusammenhang mit dem Schwei-
gen verloren hat“4. So ist es verständlich, dass es 
mit Blick auf unsere Lebenswelt zu folgenden 
Urteilen und damit verbundenen Wünschen 
kommt: „Zu laut ist die Rhetorik von Erfolg 
und Misserfolg, von Sieg und Niederlage, von 
Wettbewerb und Ranglisten … Die Kultur, wie 
ich sie mir wünschte, wäre eine leisere Kultur, 
eine Kultur der Stille, in der die Dinge so ein-
gerichtet wären, dass jedem geholfen würde, zu 
seiner eigenen Stimme zu finden“5 .

Rhetorik in ihrem umfassenden Sinn bedeu-
tet daher weniger, sich spezielle Techniken an-

		

1 �Josef Pieper, Schweigen – Leben aus dem Schweigen, in: ders., Werke in acht Bänden, Bd. 8.2, Hamburg 2003, S. 579.
2 �Matthew B. Crawford, Die Wiedergewinnung des Wirklichen. Eine Philosophie des Ichs im Zeitalter der Zerstreuung, 

Berlin 2016, S. 25.
3 Ebd, S. 50.
4 Max Picard, Die Welt des Schweigens, Winterthur (2) 1950, S. 9.
5 Peter Bieri, Wie wollen wir leben?, München (4) 2014, S. 34.
6 Vgl. Max Picard, Die Welt des Schweigens, Winterthur (2) 1950, S. 38–42.

VON PROF. DR. THOMAS GRIESSBACH

HÖRENDES
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DIE PAUSE ALS SINNSTIFTENDES
FUNDAMENT DER RHETORIK
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zueignen, um ,Lärm‘ zu machen, als vielmehr 
der eigenen Stimme auf der Spur zu sein, um 
sie dann erklingen lassen zu können. Es geht 
darum, die leitenden Überzeugungen, Gefühle 
und Wünsche, die Dinge, die uns in Bewegung 
setzen, in den Blick zu nehmen und, wenn Licht 
in die eigene Gedankenwelt gebracht wurde, 
die Gedanken daraufhin zu prüfen, wie gut sie  
begründet sind6. Erst so wird eine Rede sinn-
stiftend und im wahrsten Sinne des Wortes in 
sich stimmig.

Aus diesem für den Redner zeitlebens beste-
henden Anspruch, sich der Stille auszusetzen 
und nach dem ,Wahren‘ zu forschen, entsteht 
die zu verfertigende Rede. Alles was der Redner 
ausspricht, ist selbst durchlebt und durchdacht, 
er benötigt die Pausen innerhalb einer Rede 
für den eigenen Nachvollzug seiner Gedanken. 
Und so ermöglicht er den Hörer*innen, ihm zu 
folgen und seine Gedankenwelt in ihrer Kom-
plexität nachzuempfinden. 

Die Pausen innerhalb einer Rede sind da-
her nie nur ,oberflächliche‘ Erscheinungen, die 
man ,macht‘, sie sind vielmehr Ausdruck einer 
,inneren‘ Verfasstheit und Zeichen dafür, wie 
sehr die Hörenden in das eigene Redehandeln 
eingebunden werden.
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DIE  GEHEIMWAFFE 
DES  SCHAUSPIELERS

ZÄSUR

Im Theater gibt es Pausen, in denen die Menschen zu Häppchen 
und Sekt greifen, es gibt aber auch Pausen, die gar nicht als sol-
che wahrgenommen werden, aber dennoch entscheidend zum 
Gelingen eines spannenden Theaterabends beitragen. Auf diese 
Momente möchte ich mich hier beziehen.

An der Berliner Volksbühne habe ich 1993 Frank Castorfs 
Inszenierung von Die Frau vom Meer (Ibsen) gesehen. Hier ließ 
sich der Schauspieler Herbert Fritsch ganz am Ende der Auffüh-
rung über eine halbe Stunde Zeit, um die drei Worte einer Lie-
beserklärung zu entwickeln. Ein hochspannender, nonverbaler 
Prozess, der das Publikum so provozierte und strapazierte, dass 
es sich zu Lautäußerungen, Textvorschlägen und sogar dazu hin-
reißen ließ, selbst die Bühne zu betreten oder Türen schlagend 
das Theater zu verlassen.

Die Figur befand sich in einem quälenden, inneren Vorgang; 
es war ein Innehalten, ein Nachfassen, ein sich Winden, in dem 
sie stets nonverbal mitteilte, dass sie nach den richtigen Worten 
suchte und gegen innere und äußere Widerstände ankämpfte. 
Manchmal äußerte sich der Schauspieler längere Zeit gar nicht, 
ließ sich regelrecht beim Denken und beim Entwickeln der Hal-
tungen und der Worte zuschauen oder teilte sich nur über Seuf-
zer, Atmer und andere Laute seiner Partnerin mit …

Das Publikum empfindet einen solchen Prozess auf der Büh-
ne in der Regel keineswegs als Pause, sondern als spannungsstei-
gerndes Moment. Für solche Momente, in denen nicht weiterge-
sprochen wird, in denen sich aber die Gedanken verfertigen, die 
innere Haltung überprüft, das Ziel des Gedankens neu überdacht 
und die Formulierung endgültig entschieden wird, benutze ich 
aus Sicht der sprecherischen Mittel den Begriff ,Zäsur‘.

VON PROF. CAROLA GRAHL 
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Sicherlich hat jeder Theaterbesucher einmal eine Auffüh-
rung erlebt, in welcher ein Schauspieler einen ,Hänger‘ hatte, 
also (vielleicht nur für Sekunden) seinen Text vergessen hat. 
Hier entsteht eine Irritation, die den Zuschauer ganz plötzlich 
in höchste Alarmbereitschaft versetzt: Denkt die Figur nur nach, 
oder fehlt dem Schauspieler der Text? Was ist los? Hängt er? Ist 
das Absicht? Muss der Souffleur einspringen? Gibt es überhaupt 
einen Souffleur? Wie reagieren die Mitspieler? Werden sie ihren 
Kollegen retten? Wenn ja, wie? (Fragen über Fragen.)

Der Zuschauer erlebt einen ,echten‘ Moment! Ein wahrhaftig 
denkendes, in diesem Moment ums nackte Überleben (auf der 
Bühne) kämpfendes Gegenüber. Hier schaltet sich das ,echte In-
teresse‘ des Zuschauers ein, ein fast voyeuristisches Interesse. Er 
wird Teilnehmer an einer einmaligen, ungeplanten, außerge-
wöhnlichen Situation, in der er sich selbst in Höchstform denken, 
beobachten, assoziieren erlebt, sich als Mitspieler fühlt oder zu-
mindest als ernsthaft Mit-Erlebender. Der Stress des Schauspielers 
überträgt sich auf den Zuschauer, bis dieser selbst aufgeregt, also 
emotional wird. Wie oft habe ich nach einem insgesamt wunder-
baren Theaterabend gehört, dass das Vergessen des Textes vom 
Zuschauer als spannungsvollstes Moment erlebt wurde! Der Hän-
ger, oder auch ein nur vorgetäuschter Hänger, ist das beste Bei-
spiel dafür, was eine Zäsur vermag: Sie vermag die Spannung des 
Geschehens auf der Bühne enorm zu steigern, den Zuschauenden 
anzustoßen und zum aktiven Mitdenken zu zwingen. 

Der nonverbale Anteil des Spiels ist stärker als der Inhalt des 
Textes und kann wie eine Aufforderung ans Publikums wirken, 
selbst aktiv zu werden. Und damit kann die Zäsur vom Schau-
spieler verführend, wachrüttelnd, provozierend, fast als Geheim-
waffe eingesetzt werden.

Die beschriebenen Beispiele stellen jeweils einen Extremfall 
dar, aber auch die vielfältigen, meist nur ganz kurzen Zäsuren, 
die einen jeden Text strukturieren, haben eine starke suggestive 
Wirkung.

Üblicherweise, wenn Zäsuren innerhalb eines Gedankenbo-
gens den normalen Sprechvorgang unterbrechen, sind es Mo-
mente, die der Schauspieler nutzt, um einzuatmen. Das Einate-
men findet während eines Kommunikationsprozesses aber nicht 
dann statt, wenn der Körper Sauerstoff braucht, sondern grund-
sätzlich dann, wenn der Sprechende innehält, um seinen Gedan-
ken neu zu fassen. Dann wird in kleineren oder größeren Dosen 
nachgeatmet. Lateinisch heißt einatmen inspirare. Interessanter-
weise ist der Einatmer sowohl für den Schauspieler als auch für 
das Publikum im doppelten Sinn ein Moment der Inspiration. 
Das Vorstellungsbild dringt gleichzeitig mit dem Einatmer in 
unsere Körpermitte – wo es sich mit unseren Emotionen paart. 
Dort wird es überprüft, in eine klare Haltung verwandelt, um 
mit konkreten Worten als Handlung (Aktion) wieder herausge-
setzt werden zu können.

In dieser Zäsur finden blitzschnell und fast gleichzeitig sehr 
viele Prozesse statt. Prozesse, die während des Schauspielstudi-
ums in einzelnen Schritten erarbeitet werden müssen und dann 
idealerweise beim professionellen Schauspieler, durch eine klare 
Intention hervorgerufen, wieder unbewusst ablaufen sollten. 

Auf der körperlichen Ebene findet folgendes statt: Der Atem 
fällt ein, ein Impuls löst die Handlung aus und fordert einen in-

neren Widerstand, wodurch sich die Körperspannung erhöht, 
der Bodenkontakt verstärkt und der Einsatz der Atemstütze 
(welche verhindert, dass der Atem während des Sprechvor-
gangs unkontrolliert wieder herausfließt) ausgelöst wird. Auf 
der kognitiv-emotionalen Ebene wird zeitgleich die innere Hal-
tung überprüft und präzisiert, die richtigen Worte gewählt und 
das Ziel des Satzes konkretisiert. All das findet im alltäglichen, 
spontanen Sprechen natürlich völlig unbewusst statt. Der Schau-
spieler muss diesen inneren Prozess des Aufnehmens und Be-
wertens jedoch bewusst in Gang setzen, damit seine Äußerung 
auf das Publikum schließlich spontan und damit glaubwürdig 
wirkt. Tatsächlich sichtbar ist davon auf der Bühne fast nur der 
Einatemvorgang des Schauspielers, aber wenn dieser nicht statt-
findet oder körperlich nicht sichtbar gemacht wird, erlebt der 
Zuschauer keinen inspirierten Moment, sondern eine Gedan-
kenpause, eine ,leere‘ Pause. (In der Sprechwissenschaft wird an 
dieser Stelle zwischen „leeren“ und „gefüllten“ Pausen differen-
ziert, vgl. Vortragskunst, Eva-Maria Krech, Leipzig 1987.)

In der Schule lernen Kinder lesen. Sie lernen auch die Glie-
derung der Sätze und die logische Pausensetzung. Wer das be-
herrscht, bekommt viel Lob. Wenn der Schauspieler allerdings 
die Zäsuren grundsätzlich dort setzt, wo es das Satzzeichen 
verlangt, wirkt der Text zwar schlüssig, aber ganz unlebendig. 
Er wirkt eben wie geschriebene Sprache, die vorher von einem 
anderen Autor erdacht und nun von einem klugen – allerdings 
emotional wenig involvierten Sprecher vorgetragen wird. Kleist 
schrieb 1805 „über die allmähliche Verfertigung der Gedanken 
beim Reden“, er beschreibt, wie der Widerstand des Gegenübers 
eine deutlich größere gedankliche Klarheit provoziert, als man 
sie sich selbst gegenüber (im inneren Monolog) bereit ist, zu er-
arbeiten. Durch die Reibung am Widerstand des Gesprächspart-
ners entsteht häufig ein unerwartetes Innehalten, Zögern oder 
Umschalten.

Eine Zäsur kann im Theater sogar an jeder beliebigen Stelle 
des Satzes stehen – sie muss nur gedanklich begründet sein. Der 
Schauspieler kann also schon nach dem ersten Wort zögern und 
bemerken, dass er sich im Ton vergriffen hat, dass er eigentlich 
etwas anderes sagen sollte, oder dass er noch nicht weiß, was er 
genau sagen will. 

Im natürlichen Sprechen ist es beispielsweise auch sehr ty-
pisch, dass der Sprecher den Artikel schon genannt hat, sich 
aber für das Substantiv noch nicht endgültig entschieden hat, 
wodurch an einer völlig unlogischen Stelle des Satzes (der ja zu 
Beginn des Sprechvorganges noch nicht existiert hat) eine Zä-
sur, oft sogar eine kleine Atempause entsteht. Oder häufig wird 
eine Konjunktion (obwohl, jedoch, aber …) direkt an den vor-
hergehenden Satzteil angehängt, ohne dass der Sprecher schon 
genau weiß, was er einschränken will. Er weiß nur, dass sein Ge-
fühl ihm sagt, hier fehlt noch ein Vorbehalt, den er erst nach 
der eingeführten Konjunktion gedanklich konkretisieren und 
formulieren kann. Je heftiger und erregter eine Diskussion ist,  
desto unlogischer und scheinbar unnachvollziehbarer werden 
die Stellen innerhalb des Satzgefüges für diese Zäsuren. Aber ge-
nau dadurch wird die emotionale Lage des Sprechenden für den 
Zuhörer besonders deutlich.
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Auf diese Weise entstehen unerwartete Haltungswechsel, 
Brüche (wie sie im Theater genannt werden), die das Publikum 
glauben machen, die Worte fallen dem Schauspieler gerade 
spontan ein. Das macht das Spiel überraschend, lebendig und 
gleichzeitig glaubwürdig. Denn wer weiß im spontanen Ge-
spräch schon vorher genau, was er gleich sagen wird, und welche 
Worte er dafür wählen wird – nur sehr besonnene Menschen, 
doch die sind selten und auf der Bühne nicht so spannend. Das 
Impulsive, Brüchige und Unerwartete ist dramatischer und für 
die Zuschauer nachvollziehbarer, denn das kennt jeder. Deshalb 
ist die Zäsur das Mittel, mit dem der Schauspieler glaubhaft 
machen kann, dass er im Moment nach den Worten sucht, die 
er ja in- und auswendig kennt. In den meisten Inszenierungen 
unterliegt die Anzahl der Zäsuren, wie auch die jeweilige Länge 
der Zäsuren innerhalb des gesprochenen Textes, weitgehend der 
künstlerischen Freiheit des einzelnen Schauspielers. Es besteht 
ein winziger oder unter Umständen auch größerer Spielraum 
für eine nonverbale Improvisation, in der sich der Schauspieler 
gedanklich für die nächste Haltung entscheidet und zur nachfol-
genden Äußerung ,hangelt‘.

In der Theaterliteratur ist nur in Dramen mit gebundener 
Sprache durch den Vers und das Metrum eine Struktur vorgege-
ben, an der man sich im Gegenwartstheater jedoch leider immer 
weniger orientiert. Äußerst selten sind heute sprachaffine Re-
gisseure, die die Entscheidung, wann sich ein gedankliches In-
nehalten oder ein Bruch anbieten würde, dem Schauspieler aus 
der Hand nehmen oder sogar den Vorgaben des Dichters folgen. 
Auch kommt es eher selten vor, dass ein Regisseur das gesamte 
Bühnengeschehen einfrieren lässt, um einen pausenartigen Ef-
fekt, ein Freeze zu erzielen. Eine spannende Vorstellung lebt und 
atmet pausenlos. Der Text ist genau vorgegeben, aber die Ge-
danken, die Subtexte, welche die Haltungswechsel hervorrufen, 
können in jeder Aufführung variieren. Das spontane Denken 
des Schauspielers in einer konkreten Situation – abhängig von 
seiner Tagesform, kann eine unterschiedliche Zäsurenlänge her-
beiführen und den Rhythmus des Abends mitbestimmen.

Nur in der äußeren Struktur des Theaterabends gibt es bis-
weilen eine wirkliche Pause. In diesem Fall ist sie im Programm-
heft angekündigt. Dann dürfen Zuschauer wie Schauspieler die 
Spannung loslassen und zum Häppchen und Sekt greifen.
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bis 2009 künstlerische Mitarbeiterin an 
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„Konrad Wolf“ Potsdam-Babelsberg. 
Daneben von 2004 bis 2008 Lehrauf­
träge an der Hochschule für Schau­
spielkunst „Ernst Busch“ in Berlin. Seit 
2008 Professur für Sprecherziehung im 
Studiengang Schauspiel an der HMDK 
Stuttgart, parallel arbeitet sie seit 2009 
als Sprecherzieherin am Landestheater  
Tübingen. 2005 bis 2008 Ausbildung 
in der Atem- und Bewegungsschulung 
nach Feldenkrais von Alon Talmi. Prä­
gende Einflüsse durch die Arbeit von 
Prof. Dr. Viola Schmidt, Prof. Cornelia 
Krawutschke und Prof. Martin Gruber, 
sowie fachliche Auseinandersetzung 
mit den Lehren von Prof. Jurij A. Vassil­
jev und Kristin Linklater.
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Martin Schüttler, geboren 1974, 
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Komposition an der HMDK  
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SCHAUSPIEL
SCHULTREFFEN
2017

Wenn eine Sekunde Film 24 einzelne Bilder braucht, um den 
Eindruck zu erwecken, dass es sich um eine natürliche Bewe-
gung ,im Flusse‘ handelt, wie lange braucht dann eigentlich ein 
Festival von sieben Tagen, um ohne ,Ruckeln‘ abzulaufen? 

Die Antwort ist einfach: lange. Und es bedarf gleich mehrerer 
Institutionen und natürlich vieler mitdenkender und kontinu-
ierlich engagierter Menschen auf verschiedenen Ebenen, und 
vor allem: Es bedarf eines gemeinsamen Zieles, um diese eine 
Woche für alle Beteiligten koordiniert, nutzbringend und lust-
voll über die Bühne zu bringen.

Mehr als eineinhalb Jahre zuvor hatten die Vorbereitungen 
begonnen. Schnell war klar, dass die HMDK Stuttgart – inklu-
sive unmittelbarer Nachbarschaft – für ein solches Treffen nicht 
über die notwendigen Räume verfügen würde. Mit dem Theater-
haus Stuttgart tat Prof. Franziska Kötz weit mehr als nur einen 
verständnisvollen Geschäftspartner auf: Das Team um Werner 
Schretzmeier zeigte sich als interessierter, offener, hilfsbereiter 
und verlässlicher Partner. So kann aus Arbeit auch überdauernde 
Freundschaft werden. Das Theaterhaus bot alles, und das direkt 
am Platz. Die Teilnehmer*innen des Treffens, die alle direkt vis-
à-vis in Hotels ihre Unterkünfte fanden, hatten neben dem zen-
tralen Aufführungsort der Wettbewerbsbeiträge auch genügend 
Raum für ihre Proben, Off-Produktionen, Workshops, Konfe-
renzen, Mahlzeiten, Diskussionsforen und – dringend erforder-
liche – Auszeiten mit oder auch mal ohne Party.

Egal, aus welcher Himmelsrichtung und zu welcher Uhrzeit 
die fast 400 Gäste aus Deutschland, Österreich und der Schweiz 
anreisten – Studierende der Schauspielschule empfingen sie am 
Stuttgarter Hauptbahnhof, um sie umstandslos an ihr Ziel zu 
bringen. Von Beginn an wurden alle Teilnehmerinnen und Teil-
nehmer von einem Maskottchen begleitet, das in Stuttgart zu-
nächst merkwürdig anmuten mochte: Ausgerechnet ein Dackel 
diente als Erkennungszeichen! Dieser war ein Relikt aus dem 
vorangegangenen Schauspielschultreffen in Bern gewesen. Dort 
wurde er – in Ermangelung einer olympischen Fackel – erst-
mals an die Organisatoren des folgenden Austragungsortes wei-
tergereicht. Den Schweizer Scherz nahmen die Stuttgarter auf: 

VON FREDERIK ZEUGKE 
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Ballons, Infoblätter, T-Shirts: alles war mit einem Mal 
auf den Hund gekommen – die Gäste genossen in allen 
Lebenslagen ,tierische Unterstützung‘ durch wachsame 
Studierende im Dackel-Shirt. 

Noch bevor es richtig losging, wurden alle Teilneh-
menden vor dem Eingang des Theaterhauses musika-
lisch eindrucksvoll empfangen: Uli Gutscher mit seiner 
studentischen Brass Band lockerte gleich zu Beginn 
sicht- und hörbar die Stimmung auf und zeigte, worauf 
es ankommt: auf ein gutes und gelassenes Miteinander. 
Der in den folgenden Tagen viel diskutierte Ensem-
ble-Gedanke hatte damit einen kraftvollen Auftakt er-
fahren.

WAS WIRD HIER GESPIELT? 
Die Spiele wurden eröffnet durch die Staatssekretä-

rin des Ministeriums für Wissenschaft, Forschung und 
Kunst, Petra Olschowski, die in ihrer Rede die steile 
These vorlegte, dass die unverzichtbaren Eigenschaf-
ten eines Schauspielers „Größenwahn, Irrsinn und 
Realitätsverlust“ seien. Das Zitat, entliehen bei Harald 
Schmidt (und in ganzer Länger nachlesbar im voran-
gegangenen Spektrum 29, der Jubiläumsausgabe der 
Schauspielschule) klang bei Petra Olschowski nach 
einem Auftrag an die Schauspielerinnen und Schauspie-
ler von morgen, für ihre eigenen Visionen einzutreten 
und so auch für die Gesellschaft neue Wege aufzuzeigen. 
Alt sah tatsächlich kaum etwas aus bei diesem Treffen. 
Abgesehen von Homers Odyssee waren Klassiker rar, 

wilde Bearbeitungen von Shakespearedramen suchten 
die Wirklichkeit von heute. Die betagtesten Autoren 
waren dann schon Botho Strauß, Rainer Werner Fass-
binder und Werner Schwab, die übrigen Beiträge gaben 
sich der unmittelbaren ,Heutigkeit‘ hin: Stückentwick-
lungen, Überschreibungen und Uraufführungen be-
stimmten das Bild.

DAS LACHEN IM LEIDEN
In dem Bedürfnis, ‚sich‘ und ‚seine‘ Welt darzustel-

len, wurden mal die Arbeitsbedingungen der Schauspie-
ler selbst als neoliberale Auswüchse mit viel Witz und 
Tempo fokussiert (Brave New Work, UDK Berlin), mal 
wurde der Einsatz der Schauspielenden unmittelbar als 
Grenzerfahrung erlebbar, indem die Darstellerinnen 
und Darsteller planmäßig und gekonnt konsequent 
knapp über den Rand der körperlichen Erschöpfung 
spielen (Der Herzausschlag der Welt, Zürich) – stets mit 
einem verordneten Lächeln im unaufhaltsam bunten 
Hamsterrad. Mal wurde direkt die Konsistenz der Wirk-
lichkeit – so der Titel einer Stückentwicklung aus Mün-
chen (Theaterakademie August Everding) – untersucht: 
Atemberaubend spielerisch, persönlich, unsentimental, 
ohne jeden Zynismus wird das Lachen im Leiden ausge-
schöpft. „Wir müssen uns Sisyphos als einen glücklichen 
Schauspieler vorstellen“, meint man Camus aus dem Off 
rufen zu hören.

,Realitätsverlust‘ sieht anders aus. Diese nächste 
Schauspielergeneration steht lustvoll auf der Bühne – 
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BILANZ		

Nach 22 Jahren fand der Bundeswettbewerb deutschsprachiger Schauspielstudierender wieder in Stuttgart statt. Es wurde der 
größte in der Geschichte der SKS – mit nun 19 teilnehmenden Schauspielschulen aus Deutschland, Österreich und der Schweiz.
Als Urheber des Schauspielschultreffens darf Stuttgart gelten: 1980 hatte die Schauspielschule mit beispielloser Unterstützung 
des Intendanten Hans Peter Doll und des damaligen Studiengangsleiters Prof. Felix Müller ein Treffen der Schauspielstudieren-
den ins Leben gerufen. Mehr noch: bis 1985 fand es jährlich in Stuttgart statt. Noch ohne Unterstützung durch Bundesmittel.
•	ca. 400 Studierende und Dozierende aus Deutschland, Österreich und der Schweiz
•	19 Inszenierungen im Wettbewerb um Preisgelder in Höhe von insgesamt 34.000 Euro 
•	ungezählte Off-Programmbeiträge
•	eigens von der HMDK Stuttgart entwickeltes Moderationsmodell für die studentische Auswertung aller Inszenierungen 
•	verschiedene Workshop-Angebote und Diskussionsforen
•	Livemusik der Abteilung Jazz & Pop, Interventionen des Figurentheaters, Führung im Wilhelma Theater

Frederik Zeugke, geboren 1968 in 
Schleswig-Holstein, studierte an der 
Freien Universität Berlin Germanis-
tik, Allgemeine und Vergleichende 
Literatur-, sowie Film-, Fernseh- und 
Theaterwissenschaft. Nach seinem 
Magister 1994 wurde er Assistent 
Dieter Sturms und Dramaturg an der 
Schaubühne am Lehniner Platz, Ber-
lin. 1997–2001 am Staatsschauspiel 
Dresden als Dramaturg. Reüssierte 
dort am Schlosstheater mit diversen 
performativen Formaten. Ging 2001 
ans Berliner Ensemble, von dort 2005 
ans Staatstheater Stuttgart als Mitglied 
der künstlerischen Leitung. Seit 2010 
ist er Dozent an der HMDK Stuttgart im 
Studiengang Schauspiel für Dramatur-
gie und Theatertheorien.

und sorgenvoll im Leben. Wie dieser Spagat gesund und munter 
auf Dauer auszuhalten ist, war ein wesentliches Thema, nicht zu-
letzt im Rahmen des Jungen Ensemble Netzwerks, das erstmals 
beim Schauspielschultreffen zu Gast war. 

Bei mancher Diskussion am Rande, auch um die – unum-
gängliche – Wettbewerbsstruktur des Schauspielschultreffens, 
wurde deutlich, wie unverzichtbar dieser Bundeswettbewerb 
ist! So viel Intensität und Input in nur sieben Tagen: Das ist 
für alle ein unersetzliches Erleben und Lernen – bei geplanten 
wie spontanen Vorgängen. Zwei ganz unerwartete, besonde-
re Überraschungen gab es zum Abschluss: Der aktuelle Stifter 
des Studierendenpreises, Dr. Friedrich Barner von der Berliner 
Schaubühne, verdoppelte unter dem Eindruck des Festivals kur-
zerhand das Preisgeld auf 2.000 Euro! Und ein Novum in Sachen 
Respekt und Gemeinschaftsgeist erwartete alle Teilnehmerinnen 
und Teilnehmer dann im Foyer des Theaterhauses, als alle Preis-
verleihungszeremonien abgeschlossen waren. In vollem Respekt 
der Juryentscheidungen erklärten die Studierenden der Münch-
ner Theaterakademie August Everding geschlossen, dass sie das 
gerade verdoppelte, ihnen zugesprochene Preisgeld des Publi-
kumspreises hiermit weitergeben an die Studierenden der Otto 
Falckenbergschule, die sich dieses Jahr aus eigener Entscheidung 
nur außerhalb des Wettbewerbs präsentiert hatten. 

„Das Ganze ist mehr als die Summe seiner einzelnen Teile“ – 
so wird heute Aristoteles gern verkürzt zitiert. Das Schauspiel-
schultreffen in Stuttgart machte das allzu deutlich – inhaltlich wie 
formal. Denn nicht nur das große, absolut verlässliche Engage-
ment der Stuttgarter Schauspielstudierenden war beispielhaft 
oder die akribische Planung und Organisation durch die Studi-
engangsleitung neben dem laufenden Semesterbetrieb. Auch die 
Livemusik und künstlerischen Interventionen an je zwei Tagen 
und das eigens für den Bundeswettbewerb entwickelten Mode-
rationsmodell der studentischen Auswertungsgespräche wurde 
von den 19 teilnehmenden Schauspielschulen ganz ausdrücklich 
hervorgehoben. Durch die ausgezeichnete Zusammenarbeit mit 
den Studiengängen Jazz & Pop, Figurentheater und Rhetorik 
konnte die HMDK Stuttgart gerade auch in ihrer Verbindung 
von Musik und Darstellenden Künsten ihren besonderen Stel-
lenwert als Hochschule für Musik und Darstellende Kunst be-
glaubigen.
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B IS  ZUM
LETZTEN  TANZ

Worum geht es? Es sind unruhige Zeiten, in denen gestritten wird und um die 
Deutungshoheit von Begriffen und Werten gekämpft wird. Auf Demonstrationen 
kommt es vermehrt zu gewalttätigen Exzessen. Extreme Ansichten, rechte wie 
linke, werden salon- und vielleicht sogar mehrheitsfähig. Ablenkung tut da gut 
von den immer absurderen Meldungen und den Mühen des Alltags: mit Sport 
und Unterhaltung, Schlagermusik – und Hochkultur, wie der Stuttgarter Oper. 
Dort, im Ballett-Chor, tanzt sich Ende der 20er-Jahre eine junge Frau aus Dresden 
in die Herzen des Publikums: Suse Rosen. 

Mit 17 Jahren als „traumzarte Elfenbeingestalt“ in Stuttgart gefeiert, mit 22 
Jahren beschimpft, im Jahr darauf per Postkarte gekündigt und mit Berufsverbot 
belegt. Sie muss das Land verlassen, um überleben zu können. 

Das Schicksal der Tänzerin Susanne Rosenthal ist Ausgangspunkt für die aktu-
elle Stückentwicklung, die Menschen in Stuttgart vor dem Wendepunkt in ihrem 
Leben zeigt. „Man darf nicht warten, bis aus dem Schneeball eine Lawine gewor-
den ist“, sagte Erich Kästner. Aber wann ist der richtige Zeitpunkt, um die Lawine 
aufzuhalten?

Es spielen die Schauspielstudierenden des 3. Jahrgangs der HMDK Stuttgart: 
Lua Mariell Barros Heckmanns, Daniel Dietrich, Giovanni Funiati, 
Lorena Handschin, Sebastian Kempf, Jelena Kunz, Thorsten Rodenberg, 
Arwen Schünke

STÜCKENTWICKLUNG VON KJELL MOBERG (REGIE)  
UND CHRISTIAN SCHÖNFELDER (TEXT) 

Eine Koproduktion mit dem JES (Junges Ensemble Stuttgart)

TERMINE		

 PREMIERE: FR, 06.10.2017, 20 UHR 
 WILHELMA THEATER 
Regie Kjell Moberg
Autor Christian Schönfelder
Ausstattung Kersten Paulsen
Musik Frank Kuruc
Dramaturgie Frederik Zeugke

Weitere Termine: 
13.10., 20 Uhr | 14.10., 20 Uhr
21.10., 20 Uhr | 04.11., 20 Uhr
18.11., 20 Uhr | 02.12., 20 Uhr
03.12., 18 Uhr | 07.12., 20 Uhr
08.12., 20 Uhr

» �www.wilhelma-theater.de
	 Tel. 0711.95488495

Kjell Moberg, künstlerischer Leiter der von ihm 2001  
gegründeten internationalen Theatercompanie NIE.  
In den letzten 25 Jahren hat er in mehr als 60 Produktionen 
als Regisseur, Schauspieler oder Dramaturg mitgewirkt, bis 
2016 das Scenekunst Østfold Theater in Norwegen geleitet. 
Ausgezeichnet mit verschiedenen internationalen Theater-
preisen, zuletzt im Frühjahr 2017 mit dem ,norwegischen 
Faust‘, der Hedda. Durch Museum of Memorys, Berlin, 1961 
und The Emigrants am JES ist er vielen Stuttgarterinnen und 
Stuttgartern noch gut im Gedächtnis.
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Gibt es einen roten Faden in Ihrer Arbeit?
In den letzten 15 Jahren habe ich mich mit Themen ausein-

andergesetzt, die sich deutlich auf historische Ereignisse bezo-
gen und sich anhand individueller Schicksale darstellen ließen. 
Geschichten von Menschen, die zur falschen Zeit am falschen 
Ort waren oder die falsche Entscheidung trafen – mit schwer-
wiegenden Folgen, als der Wind der Geschichte sich drehte.

Was reizt Sie so an der Vergangenheit?
In einer Zeit, in der alle Aufmerksamkeit dem Individuum 

gilt, meint man leicht, dass die eigene Entscheidung nur einen 
selbst beträfe. Das Gegenteil ist der Fall, wenn diese Wahl ge-
setzliche oder moralische Konsequenzen hat. Betrachtet man die 
Dinge im Nachhinein, sind es die Schwächsten, die am härtesten 
getroffen werden. Nach dem Zweiten Weltkrieg waren das vor 
allem Frauen und Kinder. 

Paradoxerweise wollte man die Familien der Täter schützen 
und ihnen zugleich das Fehlverhalten eines Angehörigen mah-
nend vor Augen führen. Lange Zeit führte das dazu, gerade die 
unmittelbar eigene jüngste Geschichte nicht zu untersuchen. Ich 
wage zu behaupten, dass die Menschen und das Gesetz der Stra-
ße erbarmungsloser sind als künstlerische Ansätze gegenüber 
historischen Dokumenten.

Warum sind denn Einzelschicksale der Vergangenheit heu-
te so wichtig?

Der nigerianische Dichter Ben Okri gibt eine genaue Be-
schreibung: „Ein Volk, das nicht in der Lage ist, seine Geschich-
ten zu erzählen, ist kein Volk oder eines, das gerade vergeht.“ 

Darsteller sind Geschichtenerzähler, unabhängig vom Ab-
straktionsgrad. Unsere Wurzeln liegen in der Verbindung zwi-
schen Schauspieler und Publikum. Die Beschäftigung mit einem 
Gegenstand geschieht im Hier und Jetzt, und ist immer begleitet 
von einem fiktionalen Anteil. Diese Beschäftigung ist aus meiner 
Sicht Voraussetzung für jedweden Dialog, und der Dialog und 
das Verständnis für ein Miteinander sind die einzige Möglich-
keit, unter menschlichen Bedingungen sein Leben zu führen.

Welchen Schwierigkeiten und Chancen begegnen Sie bei 
Ihren Theaterarbeiten?

Die Menschen tun sich schwer, aus der Geschichte zu lernen. 
Es entspricht nicht unserer Natur, uns jenseits eigener Impulse 
und unserer Zeitgenossenschaft zu begreifen. Aber wir können 
uns das Vergangene vor Augen führen, wenn wir zurückblicken 
wollen, und wir können es verinnerlichen, wenn wir sorgsam all 
seine Aspekte berücksichtigen wollen. 

1958 schrieb Erich Kästner über den Nationalsozialismus: 
„Man darf nicht warten, bis der Freiheitskampf Landesverrat 
genannt wird. Man darf nicht warten, bis aus dem Schneeball 
eine Lawine geworden ist. Man muss den rollenden Schneeball 
zertreten. Die Lawine hält keiner mehr auf.“ – Der Blick zurück 
kann uns manchmal helfen, unsere eigene Position und unse-
re Gegenwart präziser zu befragen; zumindest aber hilft er uns, 
Strukturen und Abläufe vorangegangener Geschehnisse zu er-
kennen.

Also mehr Geschichten als Geschichte?
Diese Inszenierung versucht nicht zu erklären, warum die Er-

eignisse im vergangenen Jahrhundert so und nicht anders ablie-
fen. Es gibt zu viele Beispiele von Ereignissen, die sowohl in der 
Vergangenheit als auch in unserer Gegenwart stattfinden. Aber 
wir versuchen mit dieser Inszenierung, dass das Publikum sich 
etwas Zeit nimmt, einen Moment innehält, um sich mit Frag-
menten der Geschichten einzelner Menschen aus dieser Zeit zu 
befassen.

Stefan Zweig schrieb 1942, in seinem letzten Jahr, etwas, das 
meine Absicht für diese Produktion sehr treffend benennt: „Nie-
mand aber haben wir dankbarer zu sein als jenen, die in einer 
unmenschlichen Zeit wie der unseren das Menschliche in uns 
bestärken, die uns mahnen, das Einzige und Unverlierbare, das 
wir besitzen, unser innerstes Ich, nicht preiszugeben.“

VON DER NOTWENDIGKEIT,

INTERVIEW MIT KJELL MOBERG 
VON FREDERIK ZEUGKE 

ÜBER  D IE
VERGANGENHEIT
ZU  SPRECHEN



Nur wer versteht, Pausen intensiv zu empfinden, 
kann Musik machen.

 HANS-PETER STENZL
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Mit dem neu initiierten Programm BEYOND sollen Brücken ge-
baut und Ideen von Studierenden realisiert werden:

Auf Initiative der Dommusik St. Eberhard und der Staatli-
chen Hochschule für Musik und Darstellende Kunst Stuttgart 
und ermöglicht durch die Unterstützung des Ministeriums für 
Wissenschaft, Forschung und Kunst Baden-Württemberg, der 
Martin-Schmälzle-Stiftung sowie der Domgemeinde St. Eber-
hard Stuttgart, können in den kommenden Jahren jährlich meh-
rere Kompositionsstipedien an Studierende der HMDK Stuttgart 
vergeben werden. Die Stipendiat*innen sollen damit die Mög-
lichkeit erhalten, neue Kompositionen für die Liturgie in der 
Domkirche St. Eberhard zu schreiben und vor Ort aufzuführen.

Das stilistische Spektrum wird dabei bewusst offen gehalten 
und umfasst alle zeitgenössischen Kompositionstechniken und 
-ästhetiken. Auch der Einsatz von Video, Elektronik und ande-
ren experimentellen Medien und Formaten ist möglich. Vielfäl-
tige Besetzungen, realisierbare und wiederholbare Aufführungen 
und Performances sowie inhaltliche Auseinandersetzung mit 
den Themen der Liturgie und deren Weltbezug stehen auf der 
Wunschliste einer Vergabekommission aus Vertreter*innen von 
Hochschule und Dommusik.

Aufgeführt werden die neuen Werke in mehreren Gottes-
diensten der Domkirche unter Beteiligung der dortigen Chöre 
und Ensembles sowie von zusätzlichen Musiker*innen nach Be-
darf.

Was geht in den Köpfen junger Komponist*innen in Sachen  
Glauben und Kirche um? Welche zeitgemäße künstlerische  
Sprache finden sie für den besonderen Ort von Verkündigung  
und Gebet? Wie können experimentelle Kompositionen in  
den Kontext heutiger Liturgie Eingang finden?

KOMPOSIT IONEN
IM  KONTEXT

HEUT IGER  L I TURGIE

TERMINE		

 SO, 29.10.2017, 10 UHR 
 DOMKIRCHE ST. EBERHARD 
PHILIPP GRAS: [NOTFORSALE] ORGELSTUDIE NO1
Uraufführung im Rahmen des Gottesdienstes
Orgel Johannes Mayr, Christian Weiherer

 SO, 17.12.2017, 10 UHR 
 DOMKIRCHE ST. EBERHARD 
LEON TSCHOLL: GAUDETE IN DOMINO SEMPER
FÜR ZWEI ORGELN, PAUKEN & TAMTAM
Uraufführung im Rahmen des Gottesdienstes 
Leitung Christian Weiherer

VERGABEKOMMISSION: Prof. Bernd Asmus, Dekan Prof. Jürgen Essl, Prof. Martin Schüttler,  
Prof. Marco Stroppa, Prof. Rainer Tempel, Domkapellmeister Christian Weiherer
PROJEKTLEITUNG: Jürgen Essl, Antonia Marten, Christian Weiherer



BEYOND
Studierende komponieren  

für St. Eberhard

Mit freundlicher Unterstützung von

MARTIN-
SCHMÄLZLE-
STIFTUNG
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Rigoletto
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Gaetano Donizettis 1827 in Neapel uraufge-
führte komische Oper Le convenienze ed in-
convenienze teatrali, im deutschsprachigen 
Raum besser bekannt unter Viva la Mam-
ma, ist eine Satire, die dem Zuschauer einen 
voyeuristischen Blick hinter die intrigen-
reichen Kulissen des Theaterbetriebes bietet. 
Leider gibt es nur sehr unzureichende deut-
sche Übersetzungen dieses vielschichtigen 
italienischen Titels, z.B. Annehmlichkeiten 
und Unannehmlichkeiten des Theaters bis zu 
Sitten und Unsitten des Theaters.

Ja, es ist heikel, den Titel ins Deutsche zu 
übersetzen, weil der Assoziationsspielraum, 
den das Italienische beinhaltet, im Deutschen 
schwer zu fassen ist. Falsch erscheint mir, es 
mit Annehmlichkeiten und Unannehmlichkeiten 
zu übersetzen. Sitten und Unsitten – die sitt-
liche Verwahrlosung ist sicher auch ein Teil des 
Stückes, aber eben nicht nur.

Viva la Mamma wurde das Stück ja erst bei 
der Wiener Erstaufführung genannt, weil in die-
ser Fassung Mamma Agata durch ihr Geld die 
Aufführung rettet. Diese inhaltliche Begrün-
dung des Titels entfällt bei den italienischen 
früheren Versionen ohne Happy End, in Italien 
ist dieser Titel unbekannt. Marc Weeger, der 
Bühnenbildner, hatte uns vorgeschlagen, es in 
Wahnsinn und Methode umzubenennen. 

Das wäre doch ein guter Untertitel! So wie 
es verschiedene Titel gibt sind auch mehrere 
Fassungen bekannt. Auch noch im 19. Jahr-
hundert war es üblich, das Werk dem jewei-
ligen Aufführungsort und -anlass, den jeweils 
engagierten Sänger*innen und ihrem Kön-
nen anzupassen. Donizetti selbst erweiterte 
1831 die ursprünglich einaktige Farce für die 
Mailänder Aufführung.

Die moderne Überzeugung, dass das Werk 
etwas in Stein gemeißeltes Unantastbares sei, 
war zu Donizettis Zeiten ja noch völlig fremd. 
Wir gehen jetzt in Stuttgart frei mit dem musi-

kalischen Material um und glauben uns damit 
im Einklang mit dem Komponisten. 

Durch gewisse inhaltliche Kniffe flechten 
wir zusätzliches musikalisches Material von 
Donizetti, Bellini und Rossini ein und erwei-
tern das Stück dadurch auf eine angenehme, 
abendfüllende Komödienlänge.

Die Handlung lässt das Publikum teilha-
ben an der Probenarbeit zu der Oper Romolo 
ed Ersilia. Jeder – Sänger, Komponist, Dichter 
und Agent – verfolgt dabei zunächst seine ei-
genen Interessen.

Der erste Teil des Stückes zeigt das frühe 
Probenstadium, wobei die Komposition noch 
nicht vollendet, das Stück nur sehr partiell 
einstudiert ist, und alle noch ihre Rangkämpfe 
austragen. Der zweite Teil dann spielt in dem 
Zeitraum der Endproben, wo die Konfliktlage 
sich verschiebt von den Kämpfen untereinan-
der zu dem Kampf des Künstlers mit der Mate-
rie und seiner Umgebung. Dabei wollen es alle 
so gut wie möglich machen, aber die Umstände 
sprechen dagegen und verhindern so eine ge-
lungene Aufführung. Am Schluss fliehen alle 
bei Nacht und Nebel. 

Die ganze Gesellschaft löst sich quasi 
selbst auf. Donizetti komponierte die Rolle 
der intriganten Mamma der ,seconda donna‘ 
für eine männliche Stimmlage, hier eines Ba-
riton. So führt Donizetti einerseits die Tradi-
tion der Travestierollen der Barockoper fort 
und interpretiert die Tradition des voyeuris-
tischen Blickes, den es u.a. bei Mozarts Schau-
spieldirektor gab und von Richard Strauss 
und Hugo von Hofmannsthal in Ariadne auf 
Naxos im 20. Jahrhundert fortgeführt wurde, 
auf eine eigene, sehr interessante Weise. 

Die Rolle der Mamma Agata ist natürlich für 
jeden Sängerdarsteller eine große Herausforde-
rung aber auch eine Sahneschnitte, sie spielen 
zu dürfen.

V IVA
LA  MAMMA!

INTERVIEW MIT HENDRIK MÜLLER 
VON PROF. KORNELIA REPSCHLÄGER

Hendrik Müller (*1977 in Berlin) 
machte mit zahlreichen Insze-
nierungen überregional auf sich 
aufmerksam, jüngst mit seiner 
Deutung von Verdis Rigoletto 
an der Oper Frankfurt, die von 
Publikum und Presse begeistert 
aufgenommen wurde, oder mit der 
Inszenierung von Bizets Carmen,  
die er zur Saisoneröffnung 2016/17 
am Theater Regensburg präsen-
tierte. Hendriks Regie der szeni-
schen Uraufführung von Moritz Eg-
gerts umstrittener Oper Freax am 
selben Haus 2017 wurde soeben in 
der Jahresumfrage der Zeitschrift 
„Die Deutsche Bühne“ mehrfach 
als „Herausragende Operninsze-
nierung des Jahres“ nominiert. 
Wichtige Arbeiten der letzten 
Jahre waren u.a. Cavalieris Rap-
presentatione (Oper Frankfurt), 
Dvoráks Rusalka und Kálmáns 
Csárdásfürstin (beide Staatsthea-
ter Schwerin), Leonard Bernsteins 
Maß in Wien, Tito Manlio von Vivaldi 
am Theater Heidelberg, Kopernikus 
von Claude Vivier in Freiburg sowie 
Anton Schweitzers Alceste in Wei-
mar. Auf dem asiatischen Kontinent 
debütierte Hendrik 2016 mit einer 
gefeierten Zauberflöte am Daegu 
Opera House (Südkorea), wo er 
soeben erneut Rigoletto inszeniert 
als Eröffnungsproduktion des 
renommierten Daegu International 
Opera Festival.
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Die Herausforderung besteht zum größten 
Teil darin, nicht in die üblichen Travestiekli-
schees abzugleiten. Ich finde es spannend, diese 
Figur zwischen den Geschlechtern changieren 
zu lassen, dabei aus der eigenen Körperlichkeit 
des Darstellers zu schöpfen und eine Kunstfi-
gur, eine Theaterfigur zu kreieren. Deshalb ist 
Agata die Essenz dieses Stückes, nämlich die 
Kunst.

Also keine realistische Figur.
Das Abtreten von der Bühne am Schluss ist 

ein Verschwinden, ein Sich-Auflösen einer Gat-
tung von Menschen, die noch ideell an etwas 
glauben und etwas unbedingt wollen. Damit 
steht letzten Endes Kunst in ihrer Existenzbe-
rechtigung und Sinnhaftigkeit zur Diskussion. 

Das komische Genre ist für jede Dar-
stellerin und jeden Darsteller eine enorme 
schauspielerische Herausforderung, denn es 
verlangt absolutes Gespür für Timing und 
Präzision. Besonders in der Komödie ist Zu-
sammenspiel und wachsames lebendiges Rea-
gieren auf Partner und Situation unerlässlich.

Nicht umsonst sagt man, das Leichte ist 
das Schwerste. Dieses Stück ist eine Ensemble
komödie, keine Solokomödie. Das ist eine wun-
derschöne Ironie. Gerade in einem Stück, in 
dem es um die Eitelkeiten des Einzelnen geht, 
gibt es kaum Arien. 

Musikalisch ist Donizetti alles andere als 
ein ,Leichtgewicht‘ und wird leider viel zu 
oft als komponierender Serienproduzent ver-
kannt.

Das Stück steht mit seinen großen Ensem-
bles Rossini sehr nahe. Es hat eine umwerfende 
Mechanik, es funktioniert wie ein Uhrwerk, die 
eine Motorik hervorbringt, die unaufhaltsam ist.

Rossini wird ja genau wegen dieser Merk-
male nachgesagt, er habe das industrielle 
Zeitalter musikalisch visionär antizipiert.

Ja, es ist auch eine Art musikalisch absurdes 
Theater, in dem die Menschen sich als Subjekte 
auflösen, die Individualität sich auslöscht. Und 
das in einem Zeitalter, in dem das bürgerliche 
Individuum beginnt, sich auszubilden. Das ist 
visionär. 

Es ist ganz dicht dran an literarischen Strö-
mungen des 20. Jahrhunderts, am absurden 
Theater, wie wir es bei Ionesco finden.

Wie setzt man denn nun diese Entindi-
vidualisierung, diese Auflösung szenisch 
um? Sicherlich wäre es das Naheliegendste, 
eine ,Bühne auf der Bühne‘-Lösung zur sze-
nischen Umsetzung zu finden.

Teilweise werden wir eine solche Umsetzung 
haben. Es ist ein in sich geschlossener Raum, in 
dem diese Figuren, auch ein Stück weit einen 
Lagerkoller kriegen. Immer werden alle auf der 
Bühne sein. Außerhalb dieses Raumes lauert 
eine Bedrohung, die das Publikum partiell, aber 
sehr pointiert sehen wird. Sie können diesen 
Raum nicht verlassen ohne Gefahr zu laufen, 
gefressen zu werden.

Das lassen wir mal als Rätsel so stehen!

TERMINE		

 PREMIERE: MI, 24.01.2017, 19 UHR 
 WILHELMA THEATER 
GAETANO DONIZETTI: VIVA LA MAMMA!
Opernschule Stuttgart
Musikalische Leitung Bernhard Epstein
Regie Hendrik Müller
Bühne/Kostüme Marc Weeger
Stuttgarter Kammerorchester
& Studierende der HMDK Stuttgart

Weitere Vorstellungen: 
26.01. | 28.01. | 06.02. | 08.02. |  
10.02. | 11.02. | 13.02.
» �www.wilhelma-theater.de
	 Tel. 0711.95488495

Die Berliner Regisseurin Kornelia Repschläger begann ihre Ausbildung mit dem Studium der Germanistik, Romanistik und 
Musikwissenschaften. Parallel dazu nahm sie privaten Schauspielunterricht. Ihre ersten Engagements führten sie als Regieas-
sistentin u.a. an das Theater Augsburg und das Nationaltheater Mannheim, wo sie auch mit ersten eigenen Inszenierungen her-
vortrat. Von 1991 bis 1997 war sie Spielleiterin an der Wiener Staatsoper. Seit 1997 ist Kornelia Repschläger als freischaffende 
Regisseurin tätig. Engagements führten sie an nationale und internationale Opernhäuser und Festivals. Darüber hinaus leitete 
sie Neueinstudierungen der Inszenierungen von Jean-Pierre Ponelle, Michael Hampe und Marco Arturo Marelli, u.a. in Venedig, 
Tokio und Paris. Seit 1999 unterrichtet sie junge Sängerinnen und Sänger an den Musikhochschulen Hanns Eisler Berlin, in 
Hannover und an der Bayerischen Theaterakademie August Everding München. Zum Wintersemester 2016/17 wurde sie auf die 
Professur der szenischen Leitung der Opernschule an die HMDK Stuttgart berufen.



 

SPEKTRUM #30_ 53

M U S I K FA B R I K
Das Projekt Musikfabrik – eine Kooperation 
zwischen sechs Kompositionsstudierenden 
aus den Klassen von Prof. Marco Stroppa und 
Prof. Martin Schüttler und dem renommierten 
Ensemble Musikfabrik – fand zwischen dem 
30.  Mai und dem 3. Juni 2017 in Köln und 
Stuttgart statt. Im Rahmen dieser Zusammen-
arbeit wurden die von den Studierenden eigens 
für diesen Anlass geschriebenen Stücke vom 
Ensemble Musikfabrik uraufgeführt. Seit nun 
schon mehr als 30 Jahren hat sich dieses in der 
internationalen Szene der Neuen Musik sowohl 
durch herausragende Spielfertigkeit und Inter-
pretationen als auch durch sein unermüdliches 
Ergründen und Suchen nach dem perfekten 
Sound einen Namen gemacht. Das Ensemble 
brachte die sechs Stücke der Studierenden, die 
für unterschiedliche Kombinationen des En-
sembles geschrieben waren, mit Helen Bledsoe 
(Flöte), Carl Rosman (Klarinette), Christine 
Chapman (Horn), Melvyn Poore (Tuba), Rie 
Watanabe (Schlagzeug), Ulrich Löffler (Kla-
vier), Hannah Weirich (Violine), Axel Porath 
(Viola), Dirk Wietheger (Cello) und Michinori 
Bunya (Kontrabass) zur Aufführung. Christof 
M Löser, der Leiter des Studio Neue Musik, 
dirigierte Proben und Aufführungen und be-
gleitete die Studierenden bei der Vorbereitung 
der Partituren für die ersten Proben. Darüber 
hinaus unterstützte er, auch in Bezug auf die 
Kommunikation der eigenen Ideen mit dem 
Ensemble, sowohl auf persönlicher als auch auf 
notatorischer Ebene. Das Konzert am 3. Juni 
im Konzertsaal der HMDK Stuttgart wurde 
mit White Night, einem Ensemblestück von Yi-
qing Zhu (Konzertexamen, Klasse Prof. Marco 
Stroppa) eröffnet. Es folgten: Made of Wholes, 
Holes and Vacuum von Julian Siffert (Master, 
Klasse Prof. Martin Schüttler), Reha von Yan-
wen Li (Konzertexamen, Klasse Prof. Marco 
Stroppa), an in-between von Ui-Kyung Lee 
(Konzertexamen, Klasse Prof. Martin Schütt-
ler), licht/tropfen von Martin Sadowski (Master, 
Klasse Prof. Marco Stroppa) und sugarcoating 
von Sara Glojnarić (Master, Klasse Prof. Mar-
tin Schüttler). Die sehr intensive Zusammen-
arbeit mit dem Ensemble erstreckte sich über 
fünf Tage und zwei Proben (pro Stück) und gab 
einen guten Einblick in die Arbeit mit einem 
professionellen Ensemble, auch hinsichtlich 
des Niveaus der Vorbereitung und Professi-
onalität, die eine solche Zusammenarbeit an 
den/die Komponisten*in stellt. Durch direkte 

Rückmeldung und konstruktive Kritik des 
Ensembles hatten wir die Möglichkeit, unsere 
Ideen aus neuen Perspektiven zu betrachten 
und zu lernen, wie diese mit dem Ensemble 
kommunizierbar sind. Nicht zuletzt war es für 
uns alle ein intensiver Meisterkurs in Instru-
mentation und Notation, Probendramaturgie 
und Vorbereitung der Partitur und Stimmen 
– schlussendlich eine unersetzbare Schulung, 
so effizient, klar und präzise zu sein, wie nur 
möglich. Projekte an der Hochschule finden 
normalerweise mit Freund*innen und Kommi-
liton*innen statt, in einem geschützten Raum, 
in dem Fehler erlaubt sind, wir unsere Ideen 
gemeinsam entwickeln können und die Zeit 
haben, diese wachsen zu lassen. Dieses Projekt 
mit dem Ensemble Musikfabrik stellte nun eine 
ganz andere Palette an Anforderungen an uns 
und war somit ein wichtiger Schritt für uns auf 
unserem Weg in das Berufsleben. Ich hoffe, 
dass auch die uns nachfolgenden Studierenden 
eine solche wertvolle und lehrreiche Erfahrung 
machen können, die uns alle, sowohl Studie-
rende als auch Dozierende, dazu angespornt 
hat, über uns hinauszuwachsen und eine neue 
Stufe musikalischen Könnens und professio-
neller Zusammenarbeit zu erreichen.

Die Komponistin und Interpretin Sara Glojnarić   (*1991 in 
Zagreb) setzt sich in ihrer Arbeit mit Popkultur und deren 
Ästhetik sowie soziopolitischen Fragen auseinander. Ihre 
Orchester- und Ensemblestücke, Videoarbeiten und multi- 
medialen/-sensorischen Installationen wurden bereits von 
renommierten Ensembles wie dem Ensemble Musikfabrik, 
Trio Catch, The Black Page Orchestra, Croatian Radio Sym-
phony Orchestra auf internationalen Festivals (Showroom 
of Contemporary Sound, Music Biennale Zagreb, Acting in 
Concert) aufgeführt. Sie erhielt zahlreiche Preise und  
Stipendien und bekam 2017 den Auftrag, Theatermusik 
für die Eröffnung der Music Biennale Zagreb zu schreiben 
(Žabica Kraljica, Regie: Rene Medvešek). 2017/18 wird sie 
mit dem Ensemble Neue Vocalsolisten zusammenarbeiten, 
darüber hinaus wurde ein neues Stück von Trio Catch (ECLAT 
Festival Stuttgart) und dem Ensemble Suono Mobile für die 
kommende Saison in Auftrag gegeben. Derzeit studiert sie im  
Master bei Prof. Martin Schüttler an der HMDK Stuttgart.

VON SARA GLOJNARIĆ
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SEBAST IAN  SCHUSTER

Herzlichen Glückwunsch zum Jazzpreis Baden-Württemberg 
2017, Sebastian! Steckst Du das Geld in die Musik oder be-
lohnst Du Dich eher privat damit?

Vielen Dank für die Glückwünsche! Da ich gerade schon am 
nächsten Album arbeite, wobei ja immer viele Kosten anfallen, 
werde ich einen großen Teil in die kommende Produktion ste-
cken. Da schlägt vor allem die Promotion zu buche, die meiner 
Meinung nach aber zum wichtigsten Teil einer Veröffentlichung 
zählt. Wenn dann noch etwas übrig ist – vielleicht eine Playsta-
tion? 

Und die neue Produktion wird wieder mit Deiner Band 
Seba Kaapstadt sein?

Genau, allerdings mache ich das in Eigenregie mit meinem 
Co-Produzenten Phillip Scheibel, das heißt, alle Instrumente 
werden von mir (Kontrabass, E-Bass, Klavier, Rhodes, Synthies) 
und ihm (er ist für die Beats und Percussion verantwortlich) 
eingespielt. Es sind wieder dieselben Sänger*innen dabei. Dieses 
Mal allerdings mit sehr vielen Einflüssen aus dem Elektro, RnB, 
Soul und HipHop. Aber natürlich auch mit vielen Einflüssen aus 
dem Jazz. Im Prinzip versuche ich, mit dem neuen Projekt die 
Einflüsse, die mich in den letzten Jahren stark geprägt haben, 
zusammenzubringen. 

Diese Band ist auch mit Musiker*innen aus Südafrika be-
setzt und ihr tretet dort auch regelmäßig auf. Stimmt es, dass 
diese Kontakte bereits während Deiner Zeit an der HMDK 
Stuttgart geknüpft worden sind?

Das erste Mal kam ich tatsächlich über Patrick Bebelaar, 
meinem damaligen Klavierlehrer an der HMDK Stuttgart, in 
Kontakt mit Südafrika, als er mich und drei andere Studierende 
des Jazzstudiengangs auf eine musikalische Reise dorthin mit-
nahm. Ich war so angetan von diesem Land, dass ich mich da-
raufhin für ein Auslandsstudienjahr in Kapstadt bewarb. Zumal 
an der University of Cape Town (UCT) mit Heyn van de Geyn 
eines meiner wirklich großen musikalischen Vorbilder Kontra-
bass unterrichtet. In diesem Jahr knüpfte ich die meisten meiner 
Kontakte. Auch die zu meinen Sänger*innen Zoe Modiga und 
Ndumiso Manana.

INTERVIEW MIT SEBASTIAN SCHUSTER
 VON PROF. RAINER TEMPEL 
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Der Kontrabassist Sebastian Schuster ist Träger des Jazzpreis  
Baden-Württemberg 2017. Er wurde 1982 in Nürtingen geboren und 
studierte an der HMDK Stuttgart sowohl klassischen Kontrabass bei 
Prof. Ulrich Lau und Prof. Matthias Weber als auch Jazz-Kontrabass  
bei Prof. Mini Schulz. Er entwickelte sich in den letzten Jahren zu  
einem der aktivsten jungen Jazzmusiker des Landes. Insbesondere  
das Konzept seiner Band Seba Kaapstadt war ein wichtiger Grund  
für die nun verliehene Auszeichnung.

Apropos Gesang: für ein Sextett sind mit drei Sänger*innen 
ja ungewöhnlich viele Stimmen in dieser Band dabei. Welcher 
musikalische Gedanke steckt dahinter?

Damit wollte ich eine gewisse Songhaftigkeit in meiner Musik 
sicherstellen. Ich persönlich kann mich einfach besser auf Musik 
einlassen, wenn sie Gesang enthält. Das mag mit den Lyrics zu-
sammenhängen, natürlich aber auch dem reinen Flow der Spra-
che im Zusammenspiel mit der Melodie. Dass ich Zoe, Manana 
und Franziska Schuster für meine Musik mobilisieren konnte, 
freut mich dabei ganz besonders, da ich bei allen drei weiß, dass 
sich ihre Auffassung von Musik mit meiner deckt. Außerdem 
finde ich, dass sich alle drei Stimmen bei Mehrstimmigkeit per-
fekt miteinander verbinden.

Du bist jetzt schon ein paar Jahre freiberuflich unterwegs. 
War das die richtige Entscheidung, nachdem du ursprünglich 
eher zum Orchester tendiert hattest?

Auf jeden Fall! Denn die freiberufliche Tätigkeit lässt mir ge-
nau die Freiräume, die ich brauche, um eigene Projekte an den 
Start bringen zu können. Der Beruf im Orchester gibt natürlich 
Sicherheit, vorausgesetzt man schafft es, lässt einem aber kaum 
Spielraum für musikalische Individualität und Kreativität. Auch 
das strenge hierarchische System im Orchester empfinde ich 
im Nachhinein doch als sehr abschreckend. Klar weiß man als 
freischaffender Musiker nie genau, was die Zukunft bringt. Das 
hat für mich allerdings auch etwas Positives, denn es sorgt dafür, 
dass man seine musikalischen und persönlichen Träume und 
Ziele nicht gegen ein geregeltes und voraussehbares Musiker
leben eintauscht.

Rainer Tempel, geb. 1971, studierte Jazzklavier bei Prof. 
Martin Schrack in Nürnberg. Während des Klavierstudiums 
begann sich sein Augenmerk auf das Komponieren zu 
verschieben, was alsbald zum Schwerpunkt seiner beruf-
lichen Tätigkeit wurde. Seit 1994 initiiert Tempel musikali-
sche Projekte in verschiedenen Besetzungen und gewinnt 
dafür stets renommierte Kollegen wie Nils Wogram,  
Frank Möbus, Wolfgang Haffner, Henning Sieverts, Paul 
Heller, Jim Black, Claus Stötter oder Ed Partyka. Von 2001 
bis 2009 war Tempel Professor für Jazzkomposition an 
der Musikhochschule Luzern (CH), seit 2007 ist er dies in 
Stuttgart. Tempel erhielt den Jazzpreis Baden-Württem-
berg im Jahre 2002 und war 2006 Stipendiat der Kunststif-
tung BW.
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Auch im vierten Jahr folgt unser Festival dem bewährten Prinzip, an zwei Abenden ins-
gesamt vier Gäste in Doppelkonzerten zu präsentieren. Alle Künstlerinnen und Künst-
ler arbeiten drei Tage mit unseren Studierenden und treten schließlich gemeinsam mit 
ihnen auf die Bühne. Auch kann das Publikum wieder die ganze Vielfalt der Jazz- und 
Popwelt 2018 erleben. 

MATTHIAS SCHRIEFL (*1981) stammt aus Kempten im Allgäu und bereist von dort aus 
die ganze Welt mit seinen ungewöhnlichen Ensembles. Immer wieder nimmt Schriefl 
Bezug auf seine Heimat und pflegt den alpinen Jazz unter Einbeziehung von alpenlän-
dischem Instrumentarium oder der dortigen Gesangstradition. Aber auch die Perfor-
mance spiegelt dies wieder, ungewöhnliche Kleidung und untypische Spielorte sind 
fester Bestandteil seiner Kunst. Schriefl studierte Jazz-Trompete in Köln und arbeitet 
als Komponist und Multiinstrumentalist.

LAUREN NEWTON ist die Grande Dame des experimentellen Jazzgesangs in Europa und 
darüber hinaus – und lebt glücklicherweise nicht weit weg in Tübingen. Häufiger schon 
war sie an der HMDK Stuttgart zu Gast, nie jedoch im Institut für Jazz & Pop, diesen 
beschämenden Umstand können wir nun endlich beenden. Schließlich hat sie, vor der 
Gründung der Jazzabteilung, auch in Stuttgart studiert. Newton war Mitglied im Vi-
enna Art Orchestra, und die Liste ihrer Partner liest sich wie ein Who is Who des euro-
päischen Jazz der letzten 40 Jahre. Darüber hinaus hat sie ihre einzigartige Vokalkunst 
in den Dienst von Musiktheater, bildender Kunst und Hörfunk gestellt. Als Professorin 
lehrt sie an der Musikhochschule Luzern.

NIELS KLEIN (*1978) ist dieses Jahr verantwortlich für das Large Ensemble, welches unter 
seiner Leitung sein aktuelles Programm loom aufführen wird. Der gelernte Saxopho-
nist, seit 2016 Professor in Köln, ist Leiter des BuJazzO und gern gesehener Gastdiri-
gent und Arrangeur für die Big Bands von NDR, hr und WDR. Klein gehört zur derzeit 
so außergewöhnlichen Generation junger Musiker*innen in Köln, deren Wirken den 
Nachwuchs im Lande erheblich beeinflusst, selbstredend auch bei den unseren. Dass er 
nicht nur im orchestralen Bereich Einiges zu sagen hat, belegt sein innovatives Projekt 
tubes & wires.

Schließlich setzen wir mit RON SPIELMAN unsere Reihe musikalisch außergewöhnlicher 
und instrumental über jeden Zweifel erhabener Singer*innen/Songwriter*innen 
fort. Ron Spielman stammt aus Schweinfurt in Franken, dem (wie er sagt) ,Liverpool 
Deutschlands‘, und ist bereits 30 Jahre Bandleader, Sänger und Gitarrist. Natürlich frei-
beruflich. Natürlich mit einer Strat. Seine Wurzeln liegen im Blues und Rock’n’Roll, 
seine Bands sind ebenso glamourös (mit großer Horn Section) wie intim (und nur auf 
die Liedkunst konzentriert). Spielman lebt seit 1999 in Berlin und ist dort unentwegt in 
Clubs zu hören, seit eh und je aber tourt er mit seinen Bands durch ganz Deutschland. 
Auf unzähligen Tonträgern ist seine Musik dokumentiert, bei uns wird er wohl in klei-
ner Besetzung spielen und dies mit vorwiegend ruhiger Musik.

VON PROF. RAINER TEMPEL

4.

TERMINE		

 MI, 31.01.2018, 20 UHR 
 KONZERTSAAL 
Matthias Schriefl & Lauren Newton

 DO, 01.02.2018, 20 UHR 
 KONZERTSAAL 
Niels Klein & Ron Spielman

Gefördert von

VORVERKAUF in der Hochschule  
Mo bis Fr 16 – 19 Uhr oder unter:

0711.212 46 21  
EINTRITT: € 10/5
 
ONLINE-KARTENBESTELLUNG  
über www.reservix.de

Stiftung 
Kunst und Kultur 

der Sparda-Bank Baden-Württemberg

JAZZ & POP
FEST IVAL 
STUTTGART

31. JANUAR & 01. FEBRUAR 2018





Die Pause, das ist 

das Jetzt zwischen eben-noch und gleich
der Triumph des Lebens über die Zeit
das Atemanhalten und Atemschöpfen
das Sammeln von Kraft und Aufmerksamkeit
die List des Geistes, zum Denken zu verführen
der Kampf des Chaos gegen die Struktur

Die Pause ist ein Paradox, weil sie, 
sobald sie stattfindet und damit bewusst wird, 
nicht mehr ist.

SOINTU SCHARENBERG
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NACHTS  IST
ES  LE ISE
IN  TEHERAN

Vom 17. bis zum 27. Oktober 2017 dreht sich in Stuttgart alles 
um das Buch Nachts ist es leise in Teheran von Shida Bazyar. Vier 
Familienmitglieder, vier Jahrzehnte, vier unvergessliche Stim-
men. Aufwühlend und anrührend erzählt Shida Bazyar eine 
Geschichte, die ihren Anfang 1979 in Teheran nimmt und den 
Bogen spannt bis in die deutsche Gegenwart. 

1979. Behsad, ein junger kommunistischer Revolutionär, 
kämpft nach der Vertreibung des Schahs für eine neue Ordnung. 
Er erzählt von klandestinen Aktionen, funkenschlagender Hoff-
nung und davon, wie er in der literaturbesessenen Nahid die 
Liebe seines Lebens findet.

Zehn Jahre später in der deutschen Provinz: Behsad und Na-
hid sind nach der Machtübernahme der Mullahs mit ihren Kin-
dern geflohen. Stunde um Stunde verbringen sie vor dem Radio 
und hoffen auf Neuigkeiten von den Freunden, die untertauchen 
mussten. Sie wollen zurückkehren, unbedingt, und suchen zu-
gleich eine Heimat in der Fremde.

1999 reist deren Tochter Laleh gemeinsam mit ihrer Mutter 
nach Teheran. Zwischen ,Kafishaps‘, Schönheitsritualen und ge-
flüsterten Geheimnissen lernt sie ein Land kennen, das sich nur 
schwer mit den Erinnerungen aus der Kindheit deckt. Ihr Bruder 
Mo beobachtet ein Jahrzehnt später belustigt die pseudoengagier-
ten Demos der deutschen Studenten. Doch dann bricht die Grüne 
Revolution in Teheran aus und stellt seine Welt auf den Kopf.

Am Eröffnungsabend des Lesefestes steht die Autorin im Mit-
telpunkt. Im Gespräch mit Thorsten Dönges vom Literarischen 
Colloquium Berlin wird sie über die Entstehung ihres Romans 
sprechen. Das künstlerische Rahmenprogramm gestalten Stu-
dierende der HMDK Stuttgart. Studierende aus dem Institut für 
Sprechkunst und Kommunikationspädagogik unter der Leitung 
von Prof. Annegret Müller tragen Passagen aus dem Roman vor.  
Die Studierenden Janina Picard, Jule Hölzgen & Caro Mendelski  
haben das Buch in das Semesterprogramm integriert und prä-
sentieren das Ergebnis ihrer kreativen Auseinandersetzung. Der 
Pianist Nima Farahmand Bafi (Klasse Prof. Péter Nagy) und 
der Percussionist Johannes Werner (Klasse Prof. Marta Klima-
sara, Prof. Klaus Dreher und Prof. Jürgen Spitschka) treten mit 
Instrumentalkompositionen und Improvisationen auf.

Im Anschluss lädt das Schriftstellerhaus zu einem Empfang.

TERMIN		

 DI, 17.10.2017, 20 UHR 
 KONZERTSAAL 
Festliche Eröffnung

Eine Veranstaltung des 
Schriftstellerhauses Stuttgart 
in Zusammenarbeit mit 
der HMDK Stuttgart. 

STUTTGART LIEST EIN BUCH

Shida Bazyar, geboren 1988 
in Hermeskeil, studierte 
Literarisches Schreiben in 
Hildesheim, bevor sie nach 
Berlin zog, um ein Doppelle-
ben zu führen. Halbtags ist sie 
Bildungsreferentin für junge 
Menschen, die ein Freiwilliges 
Ökologisches Jahr in Bran-
denburg machen, die verblei-
bende Zeit verbringt sie als 
Autorin. Neben Veröffentli-
chungen von Kurzgeschichten 
in Zeitschriften und Antholo-
gien war sie Stipendiatin des 
Klagenfurter Literaturkurses 
2012 und Studienstipendiatin 
der Heinrich-Böll-Stiftung.
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Das gemeinsame Festival der drei Musikhochschulen Karls-
ruhe, Freiburg und Stuttgart zusammen mit der Sparda-Bank 
Baden-Württemberg findet inzwischen zum siebten Mal statt 
und zum dritten Mal an unserer Hochschule. Als Festival- 
Orchester spielt die Deutsche Staatsphilharmonie Rheinland- 
Pfalz, die 2015 vom Deutschen Musikrat zum Orchester des Jah-
res gekürt wurde. Sechs junge Solistinnen und Solisten werden 
sich in drei hochkarätigen Konzerten vorstellen – und Sie sind 
herzlich dazu eingeladen!

 
Idee und Ziel des Festivals ist es, junge vielversprechende So-

list*innen im Anschluss an das Hochschulstudium beim Über-
gang in die Solokarriere effektiv und nachhaltig zu fördern. Da-
her laden wir gezielt Festivalveranstalter*innen, Medienvertre-
ter*innen und Agenturen ein, unsere aufstrebenden Solistinnen 
und Solisten rund um das Festival von verschiedenen Seiten 
kennen zu lernen. 

 
Jede der Hochschulen wird durch zwei Solist*innen reprä-

sentiert. Die Orchesterkonzerte finden am Freitag und Samstag 
im Konzertsaal der Hochschule statt, dazu kommt eine Matinee 
am Sonntag. Bei der Matinee stehen kammermusikalische oder 
solistische Beiträge im Vordergrund, um eine weitere – eher 
sonntägliche – Facette der Solist*innen zu zeigen.

Das Violinkonzert von Johannes Brahms erleben wir dies-
mal, präsentiert von Isabell Mengler. Sie studiert in der Solisten-
klasse bei Prof. Josef Rissin in Karlsruhe. Die mehrfache Preis-
trägerin konzertierte bereits als Solistin u.a. mit der polnischen 
Kammerphilharmonie beim Rheingau-Musikfestival (Mozart 
G-Dur-Konzert) und der Philharmonie Baden-Baden (Sibelius 
Violinkonzert).

Auch das Klavierkonzert Nr. 1 von Johannes Brahms wer-
den wir genießen können, präsentiert von Gaidar Beskembirov. 
Nach dem Studium im russischen Kasan ist er seit 2015 bei Prof. 
Eric Le Sage in Freiburg, Studiengang Konzertexamen. Ebenfalls 
in Freiburg gewann er 2017 den Lepthien Klavierwettbewerb – 
sein aktuellster Sieg in einer langen Reihe internationaler Wett-
bewerbserfolge. Mit dem State Symphony Orchestra Tatarstan 
konzertierte er 2013 als Solist des Klavierkonzerts Nr. 3 von  
Sergej Rachmaninoff.

 

Für die jungen Solistinnen und Solisten ist es eine einmalige 
Gelegenheit, mit einem namhaften Orchester als Mittelpunkt 
eines Festivals präsentiert zu werden und die Dokumentation 
davon zum Aufbau einer eigenen Website als dauerhafte ,Visi-
tenkarte‘ nutzen zu können. 

Ein schönes Beispiel, wie die Förderung durch das Festival  
Rising Stars! gelingt, ist unser Stuttgarter Pianist Alexander Son-
deregger. Manche werden sich erinnern, wie er zum Abschluss 
des Festivals 2016 mit den Stuttgarter Philharmonikern unter 
der Leitung von Johannes Klumpp das zweite Klavierkonzert 
von Sergej Rachmaninoff interpretiert hat. Inzwischen gibt es 
eine professionelle Website von ihm, auf der dieser Auftritt in 
voller Länge zu hören und zu sehen ist, außerdem ein Interview 
dazu mit Dagmar Munck vom SWR. Und natürlich Hinweise auf 
weitere Konzerte – mit und ohne Orchester. 

TERMINE		

 FR, 09.03.2018, 19:30 UHR 
 SA, 10.03.2018, 19:30 UHR 
 KONZERTSAAL 
Orchesterkonzerte
Deutsche Staatsphilharmonie  
Rheinland-Pfalz
Shiyeon Sung, Leitung

 SO, 11.03.2018, 11 UHR 
 KONZERTSAAL 
Matinee

VON DR. CORDULA PÄTZOLD

START RISING!

9.–11. MÄRZ 2018 
FESTIVAL RISING STARS!

RISING STARS! 2018
Gaidar Beskembirov (Klavier) 
Ludovico Degli Innocenti (Flöte)
Uram Kim (Klavier) 
Isabell Mengler (Violine)
Mami Nagata (Orgel)
Eduard Sonderegger (Violine)
Yu-Po Wang (Oboe)
Tianran Zhang & Chaoyi Chen (Klavierduo)

Gefördert von

Stiftung 
Kunst und Kultur 

der Sparda-Bank Baden-Württemberg



RISING
STARS!
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„Es ist in allererster Linie natürlich eine Challenge“1, bringt 
Choreograph und Kopf der Gruppe KeraAmika, Roman Pros-
kurin, die neue Herausforderung auf den Punkt. „Diese Chal-
lenge kann man annehmen oder nicht, ich glaube aber, man 
muss bereit dazu sein.“ Und er führt aus: „Wir sind immer noch 
Schöpfer. So wie wir begonnen haben zu tanzen, schöpferisch 
zu sein und Ideen zu visualisieren, so sind wir auch heute noch 
Schöpfer. […] Und dann merkt man: Okay, jetzt bin ich an dieser 
Position angekommen, wo ich mal wieder meine Comfort-Zone 
verlasse, und einen neuen Schritt wage.“

BREADANCE TRIFFT MINIMAL MUSIC
Einen neuen Schritt wagen. „Einen Begegnungsraum schaf-

fen für Welten, die sich sonst eben nicht begegnen“, nennt Ange-
lika Luz das. Die Leiterin des Stuttgarter Studio für Stimmkunst 
und Neues Musiktheater wollte zwei Künste zusammenbringen, 
die auf den ersten Blick so gar nicht zusammenpassen wollen 
– und deren Kombination vielleicht noch nie gewagt wurde:  
Breakdance und Neue Musik2. 

Doch diese Aussage bezieht sich für sie dabei längst nicht 
nur auf die unterschiedliche Herkunft beider Künste: Auf der 
Bühne brachte Luz, die auch für die Gesamtleitung des Projekts 
breakdance trifft minimal music verantwortlich zeichnete, 24 
Künstlerinnen und Künstler aus 12 Nationen und vier Weltreli-
gionen, sowie einige überzeugte Atheisten und konfessionslose 
Protagonist*innen zusammen. Während Studierende der Hoch-
schule den musikalischen (und poetischen) Teil der Produktion 
lieferten, konnte Luz für den Tanz ein Schwergewicht des Genres 
Breakdance gewinnen: die Gruppe KeraAmika aus Aalen unter 
der Leitung ihres Choreographen Roman Proskurin. Sechs Mal 
stand KeraAmika auf der Liste der deutschen Meister, drei Mal 
brachte die Gruppe den Europapokal nach Aalen und ist darü-
ber hinaus amtierender Vize-Weltmeister im Streetdance/Ur-
ban Dance. Die musikalische Leitung des Projektes übernahm 
Luz’ Studentin Viktoriia Vitrenko, inzwischen Absolventin im 
Master Gesang/Neue Musik und ebenfalls Mitwirkende im Stu-
dio für Stimmkunst und Neues Musiktheater. 

VON  ENGELSST IMMEN
UND  DÄMONEN
VON FRITHJOF VOLLMER

KERAAMIKA: RASIM OSMAN, ROMAN PROSKURIN, MATTHIAS JÜRGENS
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Vier Aufführungen fanden in Stuttgart und Umgebung statt, 
als Bühnen dienten Kirchen. So fand die Premiere am 21. Januar  
dieses Jahres in der Christkönigskirche Backnang statt, ge-
folgt von Auftritten in der St.-Johannes-Kirche Tübingen, der 
Stiftskirche Stuttgart, sowie der Friedenskirche Ludwigsburg. 

Die Wahl der Aufführungsorte war Teil des Programms: be-
handelt wurden Fragen nach Glauben und Religion. Nach Sein 
und Werden, Sinn und Substanz. Woher kommen wir, wohin ge-
hen wir? Gibt es eine höhere Macht, die unser Leben bestimmt? 
Und wer oder was gibt uns die Energie, diesen Fragen nachzuge-
hen? Fragen, die in Zeiten sich mehrender bewaffneter Konflikte 
um Ethik- und Glaubensfragen an Aktualität schwer zu überbie-
ten sind. Die menschliche Existenz sei „ein Rätsel, ein Geheim-
nis und ein Wunder“ bekräftigt Luz, und „die größte Problema-
tik an der Religion“ sei, „dass sie uns das Rätsel erklären will, das 
Geheimnis lüften will, was eben nicht zu lüften ist.“

Luz entwarf hierfür ein Programm, mit Kompositionen von 
Steve Reich, aber auch von Bernhard Lang, Dieter Mack, Gia-
cinto Scelsi, Iris ter Shiphorst und Martin Sadowski, bereichert 
um Improvisationen der Tanzgruppe sowie um Texte des pa-
lästinensischen Poeten Mahmut Darwisch. Breakdance trifft 
minimal music – der Bezug zur Minimal music darf dabei im 
weitesten Sinne verstanden werden: als Hinweis auf die multidi-
verse Genese oder den spirituellen Charakter dieser Musik bei-
spielsweise, deren revolutionärer Charakter in der 1970er-Jah-
ren nach Hermann Danuser zu nichts weniger als einem ,Para-
digmenwechsel‘ im Umgang mit Neuer Musik geführt habe. 

ÄSTHETIK IM ÜBERGANG DER KÜNSTE
Als hilfreiche Brücke zur Vermittlung an ein Publikum ohne 

entsprechende Hörgewohnheiten scheinen dabei Kooperati-
onen mit anderen Künsten ausschlaggebend zu sein: 

„Interdisziplinäre – oder vielleicht sogar synergetische – 
Denkmodelle und Wahrnehmungsmöglichkeiten erweisen 
sich zum Verständnis von Strukturen bzw. zur Erschließung der 
Neuen Musik als sehr hilfreich. Sie erlauben auch Menschen mit 
konventionellen Hörgewohnheiten aus dem klassischen Kon-
zertbetrieb, Anker in diesem für viele noch ungewohntem Ge-
biet auszuwerfen.“ 

Damit es zu einer fruchtbaren Wechselwirkung der Künste 
kommen kann, haben Andreas Meyer und Christina Richter- 
Ibáñez auf den feinen Unterschied zwischen ,Verbindung‘ und 
,Verschmelzung‘ in der Formulierung des Begriffs ,Übergang‘ 
hingewiesen: 

„Das Motiv des ,Übergangs‘ akzentuiert die Heterogenität 
und die je eigene Logik der involvierten Künste und Medien, die 
nicht selbstverständliche Bewegung zwischen ihnen – im Unter-
schied zur Idee des Gesamtkunstwerkes oder anderer Konzepte, 
die auf eine ,Verschmelzung‘ der Künste setzen.“ 

Um die Dominanz einer Kunst zu vermeiden, müssen Mög-
lichkeiten zur gegenseitigen Re-Aktion gewährleistet bleiben.

Für das Projekt breakdance trifft minimal music ist Improvi-
sation hierbei ein wichtiges Element. Die Tänzer kommen zwar 
mit einem ,Baukasten‘, nicht aber mit einer festen Choreogra-
phie auf die Bühne. Tänzer Matthias Jürgens beschreibt das so: 
„Wir haben unser Repertoire, unsere parts, und die Abfolge von 
Schritten“, aber es sei oft so, dass die Tanzenden im Moment 
der Konfrontation mit der Musik „vielfältig sein müssen und 

Frithjof Vollmer, (* in Dresden) studiert – nach Stationen am Kontrabass 
an der HfM Weimar, der HMDK Stuttgart sowie an der University of  
Oregon (USA) – seit WS 2016/17 im Master Musikwissenschaften bei 
Prof. Dr. Joachim Kremer und Prof. Dr. Andreas Meyer an der HMDK 
Stuttgart, Philosophie und Politikwissenschaften an der Universität 
Stuttgart sowie im Master Kontrabass bei Prof. Matthias Weber (HMDK 
Stuttgart). Im Sommer 2017 war er darüber hinaus Mitglied und Stipen-
diat des Studienkolleges am Beethoven-Haus Bonn. Für das Pionierpro-
jekt breakdance trifft minimal music hat Vollmer die wissenschaftliche 
Begleitung übernommen sowie eine Filmdokumentation erstellt. 
Künstlerisch ist er sowohl solistisch, als auch in Ensembleformationen 
aktiv und setzt sich in diesem Kontext besonders für moderne Konzert- 
und Musikvermittlungsformate ein. Frithjof Vollmer ist Preisträger und 
Finalist nationaler und internationaler Wettbewerbe für Kontrabass, 
Stipendiat u.a. der Gesellschaft der Freunde der HMDK Stuttgart 
und der Friedrich-Ebert-Stiftung, sowie Stipendiat und Alumnus der 
deutsch-amerikanischen Austauschorganisation IE3Global. 

ZWISCHEN 
MYST IK  UND 
DADAISMUS , 
ENGEL  UND 
DÄMONEN , 
TRANCE  UND 
DEUTUNG
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spontan; wir können nie immer ‚eins zu eins‘ alles so abrufen“, 
es fügten sich ständig andere Konstellationen, bei denen es auf 
„diesen Moment“ ankomme. Dabei passiere es auch regelmäßig, 
dass sich Musik und Tanz – ganz im Sinne eines künstlerischen 
,Nebeneinanders‘ – „in die Quere kommen“, verschiedene Ge-
schichten erzählen oder gar die Interpretation des jeweils ande-
ren Mediums in Frage stellen. 

So versteht sich auch das Konzept von breakdance trifft mi-
nimal music. In der Verbindung mit breakdance soll einem mit 
Neuer Musik unvertrauten, jungen Publikum eine zusätzliche 
Zugangsmöglichkeit geboten werden, welche das ,Elitäre‘ der 
Neuen Musik zu überwinden sucht. 

WEGE ZUR NEUEN MUSIK 
Der Ansatz von breakdance trifft minimal music scheint auf-

gegangen zu sein, wenn die Backnanger Kreiszeitung schreibt: 
„Neunzig Prozent des Publikums, das sich auf ein künstle-

risches Experiment einließ, scheinen begeistert. Die restlichen 
zehn Prozent […] wirken irritiert. Und genau das ist im Sinne 
der Musiker und Tänzer, die mit ihrem Projekt breakdance trifft 
minimal music eine extravagante Symbiose eingegangen sind. 
Die Leute sollen reden und darüber nachdenken […] Sie sollen 
berührt werden, gefordert, begeistert und erschreckt werden. 
Und ihre ganz eigene Interpretation finden. […] Das Projekt 
polarisiert in seiner Fremdheit und Eigenartigkeit. Und doch 
wirkt es als Gesamtkunstwerk wie aus einem Guss und schafft 
neue Sichtweisen. Ein bisschen wie das musikalisch-tänzerische 
Äquivalent zu Edelschokolade mit Chili. Oder eben Engelsstim-
men und Dämonen.“

Stimmen wie diese ermutigen, den Weg einer Ästhetik im 
,Übergang‘ der Künste weiterzuverfolgen und Neues zu wagen, 
ohne alte Dogmen zu fürchten. Denn dies sei, so Adorno, die ei-
gentliche Quintessenz Neuer Musik: 

„Dinge machen, von denen wir nicht wissen, was sie sind.“

TÄNZER MATTHIAS JÜRGENS IM DIALOG MIT CATHERINA BERZÉ,  
ALVARO TINJACA BEDOYA, HITOSHI TAMADA, SIMON MEDER, GABRIEL KLITZING, GUNTER PÖNISCH 

		

1 �Alle wörtlichen Zitate von Beteiligten am Projekt 
 breakdance trifft minimal music sind Interviews ent-
nommen, welche im Rahmen einer Filmdokumenta-
tion über die Produktion erstellt wurde. Diese ist  
öffentlich auf Youtube zugänglich: https://www.you-
tube.com/watch?v=btOjNIJqaNY&t=2346s.

 2 �Der Begriff ,Neue Musik‘ ist in diesem Artikel durch-
gängig als Referenz auf zeitgenössische Musik zu 
verstehen.
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JUNGE MUSIKER*INNEN
MACHEN  ALTE  MUSIK

Im Oktober 2017 startet das Landesmuseum 
Württemberg mit seiner neuen Konzertrei-
he Alte Musik im Haus der Musik. Der Name 
nimmt Bezug auf den Veranstaltungsort mitten 
in der Ausstellung historischer Instrumente im 
Haus der Musik im Fruchtkasten und deren 
zeitlicher Verortung. Bei der Reihe werden ori-
ginale und zeittypische Tasteninstrumente aus 
der Sammlung zum Einsatz kommen. 

Im Programm treten neben hochkarätigen 
Ensembles der Region auch Capella de la Torre, 
ECHO-Preisträgerin Dorothee Oberlinger und 
das Ensemble Concerto Melante auf. Darüber 
hinaus ergänzen Auftritte von Studierenden der 
Musikhochschulen Stuttgart und Trossingen 
das Programm. 

DER NACHWUCHS STEHT BEREITS 
IN DEN STARTLÖCHERN
Den Anfang macht das Renaissance-Quer

flöten-Consort am 23. November 2017. Das 
Ensemble Studio Alte Musik der HMDK Stutt-
gart unter der Leitung von Hans-Joachim Fuss 
spielt auf Renaissance-Traversflöten. Die In-
strumente sind Nachbauten eines Consorts von 
Bassano um 1520 aus dem Museum des Con-
servatoire de Brussels. Im Rahmen dieses Kon-
zerts erklingen französische Chansons, deut-
sche Lieder, Balletti, Madrigale und spanische 
Villanciscos.

Das Stuttgarter Posaunen Consort, ein En-
semble aus Studierenden und Absolvent*innen 
der Hochschule, das getrost als Sprungbrett 
für musikalische Karrieren angesehen werden 
kann, folgt am 25. Januar 2018 unter der Lei-
tung von Prof. Henning Wiegräbe. Aus den 
Reihen des Consorts kommen unter anderem 
Posaunist*innen des Münchner Rundfunk
orchesters, der Essener Philharmoniker und 
der Oper Göteborg. Auf dem Programm stehen 
Stücke der Renaissance und des Barock für bis 
zu 12 Posaunen und Orgel von Komponisten 
wie Giovanni Gabrieli, Girolamo Frescobaldi, 
Tiburtio Massaino, Claudio Monteverdi.

Auch die Klavier- und Kammermusik 
kommt nicht zu kurz! Am 26. April 2018 prä-
sentieren Studierende der Klassen von Prof. 

Stefania Neonato und Prof. Christine Busch 
Werke von Mozart, Haydn und deren Zeit-
genossen auf Originalinstrumenten aus der 
Sammlung des Landesmuseums Württemberg.

EIN BLICK HINTER DIE KULISSEN 
Am 24. April 2018 können Besucherinnen 

und Besucher des Hauses der Musik als ,Zaun-
gäste‘ den Klassen von Prof. Stefania Neonato 
und Prof. Christine Busch bei ihrem Studientag 
zuhören. Die Vorbereitung auf das Konzert am 
26. April bietet einen Blick in den Probenalltag.

VIELE JAHRE ERFOLGREICHER 
ZUSAMMENARBEIT
Die Kooperation des Landesmuseums Würt- 

temberg mit der HMDK Stuttgart blickt bereits 
auf viele Jahre erfolgreicher Zusammenarbeit 
zurück. Weit bekannt und einem großen Pu-
blikum sehr ans Herz gewachsen ist das wö-
chentliche Mittagskonzert Musikpause. Fast 
jeden Freitag zur Mittagszeit treten seit nun-
mehr 15 Jahren Studierende im Haus der Mu-
sik mit einem anspruchsvollen Programm quer 
durch die Musikliteratur auf. Sie spielen dabei 
nicht nur vor einem großen Stammpublikum, 
sondern auch immer wieder vor neuen Zu-
hörer*innen, die für eine halbe Stunde dem 
Arbeitsalltag entfliehen möchten. Eine wahre 
Erfolgsgeschichte, die noch lange bestehen blei-
ben möge!

Isabel Schwab ist Diplom- 
Kulturwissenschaftlerin und 

zertifizierte Kulturmanagerin. 
2015 bis 2017 absolvierte 

sie ein wissenschaftliches 
Volontariat im Landesmuseum 
Württemberg in der Abteilung 
Drittmittel, Gremien und Aus-

stellungsveranstaltungen.  
Seit März 2017 verantwortet 

sie als Elternzeitvertretung das 
Veranstaltungsmanagement 

des Landesmuseums.

TERMIN		

Die Konzertreihe Alte Musik im Haus der Musik  
startet am 19. Oktober 2017 mit dem Stuttgarter  
Capricornus Ensemble unter der Leitung von  
Henning Wiegräbe. 

Tickets und weitere Informationen sind online  
unter www.landesmuseum-stuttgart.de und an  
der Museumskasse erhältlich.

VON ISABEL SCHWAB
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FREIHE IT  –
WAHRHEIT  –
EVANGEL IUM

Die Reformation hat vieles verändert: auch den ,Sound‘ der Zeit. 
Das gemeinsame Singen im evangelischen Gottesdienst war eine 
solche Veränderung – und wurde später zur Grundlage für die 
vor allem in Südwestdeutschland so verbreitete Chortradition. 
Die Reformatoren nutzten dieses Medium für ihre Lehren und 
schrieben kirchliche Lieder. Bei den Vorbereitungen für Frei-
heit – Wahrheit – Evangelium. Reformation in Württemberg stieß 
man auf den Autograf eines Liedes, das der Reformator Ambro-
sius Blarer geschrieben hatte. Der Theologe, zuständig für den 
südlichen Teil Württembergs, ist heute noch mit Liedern im 
Gesangbuch der Landeskirche vertreten. Dem jetzt aufgefun-
denen Liedtext Fröw dich mit wünn fromme Christenhait von 
1533 konnte sogar die Melodie zugewiesen werden, nach dem 
er gesungen wurde.

Wie dieser Choral klingt, lässt sich in der Ausstellung ab Sep-
tember erfahren – oder auf einer CD hören, die Landesarchiv 
und Hochschule für Musik und Darstellende Kunst gemeinsam 

entwickelt haben. Konzipiert von Peter Rückert, dem Leiter des 
Ausstellungsteams, und dem Musikwissenschaftler Andreas 
Traub versammelt sie Stimmen der Zeit: Briefe und Erlasse, 
Reimsprüche und satirische Pamphlete. Dazu kommt Musik 
des frühen 16. Jahrhunderts, kirchliche Lieder neben mehrstim-
migen Instrumentalwerken. Eingespielt haben die Tonzeugnisse 
junge Musikerinnen und Musiker der Hochschule für Musik 
und Darstellende Kunst Stuttgart sowie die Schola Cantorum 
Tübingen unter Leitung von Stephan Morent. Die Texte, gespro-
chen von den Studierenden des Instituts für Sprechkunst und 
Kommunikationspädagogik der HMDK Stuttgart, werden so zu 
eindringlichen Zeugnissen einer bewegten Zeit.

Das thematische Spektrum der Lieder und Sprüche, die die 
Aufnahme versammelt, spiegelt nicht nur die fließenden Über-
gänge zwischen geistlicher und weltlicher, höfischer und bürger-
licher Musik der Zeit wider. Es führt besonders eindrücklich die 
gesellschaftlichen Dimensionen im Streit um die Reformation in 

Die große Ausstellung „Freiheit – Wahrheit – Evangelium. Reformation in 
Württemberg“, die im September ihre Tore geöffnet hat, kann man auch hören: 
Musik und Dokumente der Zeit werden in der Ausstellung erklingen. Einen 
ersten Eindruck vom Farbenreichtum der großen Reformationsausstellung gibt 
die CD mit dem ,Soundtrack‘ der Schau. Die Aufnahmen und die CD wurden 
gemeinsam vom Landesarchiv Baden-Württemberg und der HMDK Stuttgart 
entwickelt und produziert.

Lieder und Stimmen der Reformation in Württemberg

AUSSTELLUNG

VON DR. FRANK THOMAS LANG UND PROF. DR. PETER RÜCKERT
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Württemberg vor Augen. Der Inhalt der CD ist in drei zeitliche 
Phasen eingeteilt und entspricht damit der Gliederung der Aus-
stellung. Am Beginn steht die unmittelbare Vorgeschichte der 
Reformation, darauf folgt die Zeit der Vertreibung des württem-
bergischen Herzogs Ulrich, um schließlich mit der Zeit zu en-
den, in der die lutherische Lehre im Land ihre Wirkung entfaltet. 

In der Ausstellung ist der ,Sound‘ der Zeit ein ganz zentrales 
Element: An mehreren Stellen wird dort zu hören sein, wie die 
Reformationszeit klingt. Eine Vielzahl authentischer Zeugnisse 
von Menschen, die damals gelebt haben, werden in der Ausstel-
lung zum Leben erweckt. Audiostationen bieten die Möglichkeit, 
sich Musik und Stimmen anzuhören – so hat man das 16. Jahr-
hundert noch nicht gehört. Die ausgebildeten Stimmen der 
Sprecherinnen und Sprecher geben den 500 Jahre alten Zeugnis-
sen tatsächlich eine unmittelbare Frische und Gegenwart. 

DIE AUSSTELLUNG VOM 13. SEPTEMBER 2017 
BIS 19. JANUAR 2018

Die große Ausstellung Freiheit – Wahrheit – Evangelium.  
Reformation in Württemberg im Kunstgebäude in Stuttgart eröff-
net neue Perspektiven auf die frühe Zeit der Reformation. Ge-
zeigt werden auf ca. 500 qm etwa 300 Exponate, fast durchweg 
Zeugnisse der Zeit. Der thematische Fokus ist auf Württemberg 
gerichtet: Das Herzogtum war – neben Sachsen und Hessen – 
eines der frühesten, welche die Reformation einführten. Für die 
Ausstellungsmacher entscheidend sind die neuen Perspektiven 
auf die Reformationsgeschichte; die Forschung hat sich dazu be-
trächtlich weiterentwickelt. Von besonderer Bedeutung ist jetzt 
der Blick auf die Medien der Zeit, die wesentlichen Anteil an der 
Dynamik der Reformation hatten. Und: Die Ausstellung Freiheit 
– Wahrheit – Evangelium. Reformation in Württemberg nimmt 
die Gesellschaft ins Visier. Wie wurden die neuen Lehren und 
Ideen von Martin Luther und seinen Reformatoren hier aufge-
nommen? Bedeutende historische Figuren werden sichtbar, etwa 
Ambrosius Blarer, aber auch bislang kaum bekannte Frauen der 
Reformationszeit. Dabei wird auch die Stimmung der Zeit zum 
Klingen gebracht: Über audiovisuelle Medien werden die eigens 
dafür eingespielten zeitgenössischen Musikstücke und Original-
texte in der Ausstellung präsentiert. 

Besondere Eindrücke bieten die Klöster Maulbronn, Alpirs-
bach und Bebenhausen. Die dort parallel präsentierten Ausstel
lungsteile zeigen diese drei großen Klöster in der Reformati-
onszeit. Hier richtet sich die Aufmerksamkeit besonders auf die  
jeweiligen Klosterkonvente und ihre mit der Reformation einher- 
gehenden Bedrängnisse. Wertvolle Objekte werden für die Aus- 
stellungen wieder zurückgeführt: kunstvolle Bücher und Schrift-
dokumente, aber auch Reliquien und liturgisches Gerät.

BEGLEITPUBLIKATIONEN
Zur Ausstellung erscheinen ein Katalog und ein  
Begleitband. Zum Katalog gehört die hier vorgestellte 
CD mit Texten und Liedern der Zeit. 

TERMINE		

Stuttgart, Kunstgebäude: 13.09.2017–19.01.2018
Kloster Maulbronn: 14.09.2017–19.01.2018
Kloster Bebenhausen: 15.09.2017–19.01.2018
Kloster Alpirsbach: 16.09.2017–19.01.2018
www.reformation-in-württemberg.de

Lieder und Stimmen der Reformation
Musikalische Soiree zur Ausstellung
07.10.2017, 19 Uhr, Kloster Maulbronn
08.10.2017, 19 Uhr, Kloster Bebenhausen
12.10.2017, 18 Uhr, Klosterkirche Alpirsbach
26.10.2017, 19 Uhr, HMDK Stuttgart, KMS

Anlässlich des Reformationsjubiläums bilden die Insti-
tutionen an der Kulturmeile Stuttgart eine gemeinsame 
„Reformationsmeile“ mit einem vielseitigen Programm:
www.reformationsmeile-stuttgart.de

Die Ausstellung wird gefördert durch das Ministerium 
für Wissenschaft, Forschung und Kunst. Sie steht unter 
der Schirmherrschaft des Ministerpräsidenten von Ba-
den-Württemberg, Winfried Kretschmann.

Die Ausstellung „Freiheit – Wahrheit – Evangelium. Reformation in Württemberg“ ist ein Gemeinschaftsprojekt des Landesarchivs 
Baden-Württemberg und der Staatlichen Schlösser und Gärten Baden-Württemberg. Sie wird vom 13.09.2017 bis zum 19.01.2018 
im Stuttgarter Kunstgebäude am Schlossplatz zu sehen sein. Gleichzeitig werden drei eigene Teile der Reformationsausstellung in 
Zusammenarbeit mit den Staatlichen Schlössern und Gärten in den Klöstern Maulbronn, Alpirsbach und Bebenhausen gezeigt.

REFORMATION 
IN WÜRTTEMBERG

  Lieder und Stimmen der Reformation  
  Lieder und Stimmen der Reformation  
  Lieder und Stimmen der Reformation  
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MUSIK  ALS  BERUF  –
LUST  ODER  LAST

Alle Kulturen dieser Welt pflegen die 
Ausübung von Musik, deren gesundheits- 
und gemeinschaftsfördernde Aspekte seit 
jeher genutzt und geschätzt werden. Mit 
der Etablierung des Musikerberufes war 
aber nicht zu übersehen, dass es im Zu-
sammenhang mit Ausbildung/Studium 
und professioneller Tätigkeit bei Musi-
ker*innen zu verschiedenen psychosoma-
tischen Beschwerden kommen kann. Als 
Beispiele sollen hier etwa Verspannungen 
und Schmerzen des Bewegungsapparates, 
Dystonien (Musikerkrampf), Lampen-
fieber bis hin zur Auftrittsangst genannt 
werden. 

Um die Studierenden auf die spe-
zifischen Umstände der Darstellenden 
Künste vorzubereiten, wurde an der 
HMDK Stuttgart das Fach Musikphysio-
logie in der Praxis eingerichtet. Alexandra 
Müller, die Leiterin dieses Bereiches, 
gibt seit mehreren Jahren musikphysio-
logische Seminare und macht entspre-
chende Beratungsangebote. Prof. Dr. Dr. 
Reinhardt bietet musikermedizinische 
Fragestellungen in Vorlesungsform und 
eine musikermedizinische Sprechstunde 
an. Vor vier Jahren wurde eine interdis-
ziplinäre Kontaktgruppe Musikergesund-
heit aus Dozierenden der Hochschule 
und kooperierenden Spezialist*innen 
gegründet. Aus dieser Kontaktgruppe 
ging die Initiative für eine psychologische 
Beratung für Studierende hervor, die seit 
dem Wintersemester 2016/17 angeboten 
wird. Bei nicht musikerspezifischem Be-
ratungsbedarf gab es schon immer und 
gibt es noch die Möglichkeit, sich an die 
psychologische Beratungsstelle des Stu-
dierendenwerks zu wenden. 

PSYCHOLOGISCHE BERATUNG FÜR 
STUDIERENDE DER HMDK
Treten bei Studierenden musikerspezi-

fische Fragestellungen auf, braucht es eine 
musikerspezifische Beratung. Diese sollte 
niederschwellig (jegliche Fragestellung 
darf mitgebracht werden, es braucht keine 
besonderen Voraussetzungen der Rat Su-
chenden) und zeitnah erfolgen, um eine 
Zunahme der Beschwerden oder gar eine 
Chronifizierung zu verhindern. In der Ar-
beitsmedizin gibt es bereits umfangreiche 
Erfahrungen mit Kurzzeit-Therapie-Mo-
dellen, bei denen es um eine rasche Erfas-
sung der aktuellen Problematik und eine 
baldige Stabilisierung der Betroffenen 
geht. In Anlehnung daran wurde im 
Sinne eines Pilotprojektes ein Beratungs
angebot an der Stuttgarter Hochschu-
le mit einem Umfang von bis zu sieben 
Sitzungen entworfen. Die Berater*innen 
sind ausgebildete Musiker*innen und 
Therapeut*innen mit langjähriger Erfah-
rung in der Musikermedizin. Die Ver-
mittlung zu dieser Beratung erfolgt über  
Alexandra Müller, die Beratungen finden 
in einer Stuttgarter Praxis statt, so dass die 
Anonymität der Studierenden gewahrt 
werden kann. In der Regel werden Bera-
tungstermine innerhalb eines Zeitraumes 
von ein bis zwei Wochen angeboten (zum 
Vergleich: wer in Stuttgart eine Psycho-
therapie beginnen möchte, muss mit 
einer durchschnittlichen Wartezeit von 
ein bis eineinhalb Jahren rechnen). Wie 
die weiteren Termine vereinbart und wie 
viele überhaupt gebraucht werden, hängt 
ganz von den individuellen Gegeben-
heiten ab. Die Studierenden leisten einen 
eigenen finanziellen Beitrag von 10 € pro 
Sitzung – über den AStA der Hochschule 
wird dann jeweils noch ein angemessener 

Betrag ergänzt, das Budget dafür stammt 
aus der Qualitätssicherung. Wünschens-
wert wäre, dass nach einer Erprobungs-
phase des Beratungsangebotes die finan-
ziellen Aufwendungen dafür im Budget 
der Hochschule implementiert werden. 
Selbstverständlich gehen keinerlei indi-
viduelle Informationen über den Inhalt 
der Beratungen an die Hochschule, wobei 
auf Wunsch der Studierenden ein Einbe-
ziehen der Hochschullehrer*innen oder 
sonstiger wichtiger Kontaktpersonen je-
derzeit möglich wäre. 

BISHERIGE BERATUNGEN
Bisher kamen zwölf Studierende in 

die Psychologische Beratung für Musi-
ker*innen, neun Studentinnen und drei 
Studenten mit einer Altersspanne von 20 
bis 32 Jahren. Sieben Studierende waren 
in einem Master-Studiengang, zwei im 
Bachelor-Studiengang, drei studierten 
Schulmusik. Als Hauptfach wurden ange-
geben: Gesang, Klavier, Violoncello, Flöte, 
Oboe, Horn, Trompete, Saxophon. In vier 
Fällen traten Fragestellungen bereits in 
den ersten Semestern des Studienganges 
auf, bei den übrigen Anfragen erschienen 
bevorstehende Prüfungen als Beschwer-
den verursachende Hürde. 

Von der Symptomatik her waren häu-
fig Ängste im Vordergrund, nicht selten 
mit dem Ausmaß gravierender Auftritts
ängste. Auch depressive Störungen und 
Zwangsgedanken wurden angegeben. 
Oft kam es zu einer psychosomatischen 
Symptomatik mit recht unterschiedlichen 
Beschwerden, etwa Bauchschmerzen, Ap-
petitverlust, Schwindel, Herzrasen, Ess-
probleme. Auch problematischer Umgang 
mit Suchtmitteln war verschiedentlich 

PSYCHOLOGISCHE BERATUNG FÜR MUSIKSTUDIERENDE

VON ANGELIKA HEYDT UND DR. MED. GERHARD HEYDT
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Thema. Sehr häufig waren Fragen nach 
Ablösung und Abgrenzung, nach beruf-
licher Identität, Selbstwertkrisen zeigten 
sich, in manchen Fällen war die Motiva-
tion für das Üben oder die Ausübung von 
Musik insgesamt eingebrochen. 

Insgesamt wurden bisher 66 Bera-
tungssitzungen abgehalten, die einzelnen 
Studierenden beanspruchten zwischen 
einem und sieben Termine, in einigen 
Fällen wurde im Anschluss an die Be-
ratungsmaßnahme ein Wechsel in eine 
reguläre Psychotherapie gesucht. Metho-
disch wurde auf einer pragmatischen Ebe-
ne gearbeitet, deutlich fokussiert auf die 
aktuelle Fragestellung der Studierenden 
und sehr lösungsorientiert.

SCHLUSSFOLGERUNGEN
Die Rückmeldungen am Ende der Be-

ratungssequenz (einige Beratungen laufen 
noch) waren überwiegend sehr positiv. 
Es wäre also wünschenswert, dass dieses 
Pilotprojekt in absehbarer Zeit in eine 
feste Institution umgewandelt und dann 
entsprechend von der Hochschule selbst 
finanziert wird. Der Bedarf an solchen Be-
ratungsangeboten ist ganz offensichtlich 
vorhanden, die Hemmschwelle scheint 
von vielen Studierenden überwunden 
werden zu können. So ist davon auszu-
gehen, dass der Kreis der Berater*innen 
(bisher zwei Therapeut*innen) sich mit 
der Zeit wird erweitern müssen, damit 
die Angebote weiterhin zeitnah erfolgen 
können. 

So könnte ein Beitrag geleistet werden, 
dass aus der Last mit der Musik wieder 
Lust an der Musik werden kann. 

Angelika Heydt: Studium Musik und Musikpädagogik 
mit Hauptfach Violine, Ausbildung zur Heilpraktikerin 
für Psychotherapie, Paartherapie, tätig in eigener 
Praxis.

Dr. med. Gerhard Heydt: Studium Musik, Musikwis-
senschaft und Medizin, Facharzt für Psychosomati-
sche Medizin und Psychotherapie, Psychoanalyse, 
Facharzt für Neurologie und Psychiatrie, tätig in 
eigener Praxis.

KONTAKTGRUPPE  
MUSIKERGESUNDHEIT  
AN DER HOCHSCHULE 
VON ALEXANDRA MÜLLER

Die seit vier Jahren bestehende Kontaktgruppe Musiker
gesundheit hat es sich zur Aufgabe gemacht, alle Studierenden 
unserer Hochschule, also auch die Studierenden der Darstel-
lenden Künste und des Figurentheaters darin zu unterstützen, 
gesund zu bleiben, ihr künstlerisches und pädagogisches Poten-
zial zu entfalten und schnelle Hilfe bei etwaigen Beschwerden 
zu finden. 

Ein wichtiger Schwerpunkt der regelmäßigen Treffen dieser 
interdisziplinären Gruppe ist der praktische Austausch über die 
jeweils eigene Arbeit. Die Bereiche umfassen Musikphysiologie, 
Musikermedizin, Körperarbeit, Physiotherapie und Psycho
therapie.

Hier tauschen sich Lehrende der Hochschule und externe 
Spezialist*innen auf dem Gebiet der Musikergesundheit aus und 
bilden sich intervisionär fort. Sie stellen ein gut funktionierendes 
Netzwerk dar, in dem Studierende zeitnah betreut werden. 

Das hochschulinterne Semesterprogramm beinhaltet prak-
tische Seminare, Vorlesungen und Beratungsangebote im Be-

reich Musikermedizin, Musikphysiologie und Kör-
perarbeit. Diese werden von den hochschulinternen 
Mitgliedern der Kontaktgruppe angeboten. 

Jeweils zum Wintersemester findet eine 1 ½ stün-
dige Einführungsveranstaltung Musikergesundheit 
für die Erstimmatrikulierten statt. Diese Beratung 
und auch alle anderen Angebote des Bereiches Mu-
sikergesundheit sind nicht auf Musikstudierende be-
schränkt. Selbstverständlich stehen diese Angebote 
auch allen anderen an der Hochschule Studierenden 
offen. Wir freuen uns über Kontaktaufnahme der Stu-
dierenden und der Lehrenden! Ein Flyer der Kontakt-
gruppe Musikergesundheit liegt im Hause aus. 

Alexandra Müller, Leitung und Organisation des Bereiches Musikergesundheit. 
Cellostudium bei Prof. R. Gleißner an der HMDK Stuttgart und bei Prof. W. Boettcher 
in Berlin. Stellvertretende Solocellistin am Nationaltheater Mannheim. Zusatz
ausbildungen zur Dispokinesislehrerin, Bewegungspädagogin und integralen 
Gestalttherapeutin. Seit 1991 Dozentin an der Universität der Künste Berlin in 
den Fächern Cello, Cellomethodik und Musikphysiologie. Gründungsmitglied des 
Kurt-Singer-Institutes für Musikphysiologie und Musikergesundheit an der UdK und 
HfM Berlin. Leitung der Weiterbildung „Musikphysiologie im künstlerischen Alltag“. 
Ab SS 2011 Gastdozentur an der HMDK Stuttgart im Bereich Musikphysiologie. Mit-
glied im Beirat der Heinrich Jacoby/Elsa Gindler Stiftung Berlin.

 WEITERE BETEILIGTE DER KONTAKTGRUPPE 

IRIS ANGERHOFER
Klavier / Musikphysiologie / Musikschule Ditzingen 
irisa@home.nl

HERBERT BAYER
Klarinette / Dispokinesis / Musikschule Nürtingen 
und Donaueschingen 
herbertbayer@freenet.de

DR. MED. SIMONE BLEY
psychologische Beratung / Psychotherapie 
simone-bley@gmx.de

BARBARA HAID
Physiotherapie 
www.haid-gesundheitswerkstatt.de
info@haid-gesundheitswerkstatt.de

WWW.HMDK-STUTTGART.DE

 SEMINARE · VORLESUNGEN · BERATUNG · THERAPIE 

KONTAKTGRUPPE

Musiker-
gesundheit

Musikergesundheit_Flyer_RZ_AK3.indd   1-2 26.09.16   13:05
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AUFS  PODIUM!

ENSEMBLE  ENCORE 

Am 4. Dezember 2007 fand im Großen Sitzungssaal des Rathauses das erste Konzert der Reihe Aufs Podi-
um! mit Studierenden der HMDK Stuttgart statt. Dass dieses Konzert der Beginn einer Konzertreihe sein, 
die nun ihren 10. Geburtstag feiert, hat an jenem Abend niemand gedacht. Seit 2007 finden im Rathaus 
regelmäßig moderierte Konzerte statt: Studierende der Klavierklassen und des Studienfaches Musikver-
mittlung, betreut von Prof. Florian Wiek und Prof. Dr. Hendrikje Mautner-Obst, nutzen die Möglichkeit, 
sich auf einem Konzertpodium außerhalb der Hochschule zu präsentieren. Und der HMDK bietet sich mit 
der Reihe die Gelegenheit, sich aus dem Hochschulgebäude heraus mitten in die Stadt zu begeben und auf 
die Menschen in der Stadt zuzugehen. 

Am 4. Dezember feiern wir das 10-jährige Bestehen der Reihe mit einem Programm für Klavier Solo 
und für Klaviertrio. Aída Maldonado Díaz, Klavier (Klasse Prof. Florian Wiek), David Neira Rodríguez, 
Violine (Klasse Prof. Christine Busch) und Nicola Pfeffer, Violoncello (Klasse Prof. Conradin Brotbek) 
spielen Werke von Ludwig van Beethoven und Robert Schumann. Im Anschluss an das Konzert lädt das 
Rathaus das Publikum zu einem Geburtstags-Umtrunk ein.

In diesem Jahr vergab die Ed. Züblin AG zum ersten Mal den 
ZÜBLIN-Kulturpreis. Auf dem großen Preisträgerkonzert wähl-
te das Publikum die Gewinnerinnen und Gewinner. Nachdem 
eine Jury im Vorfeld die drei überzeugendsten Gruppen ausge-
wählt hatte, kam es dann bei der öffentlichen Preisverleihung im 
ZÜBLIN-Haus auf den Live-Auftritt an. 

Per Stimmabgabe wählte das begeisterte Publikum das 
klassische A-cappella-Sextett Ensemble Encore (Johanna 
Pommranz, Julia Schwarz, Filippa Möres-Busch, Jo Pan Jo 
Holzwarth, Johannes Fritsche, Jürgen Parison) aus Stuttgart 
auf Platz eins. Die ersten ZÜBLIN-Kulturpreisträger*innen 
freuen sich über 4.000 € Preisgeld, mit dem sie eine CD-Auf-
nahme finanzieren wollen. Auf Platz zwei wählten die rund 300 
Besucher*innen den Pop-Rock-Chor Beauties and the Beats aus 
Neckarsulm (3.000 € Preisgeld), knapp vor der A-cappella-Band 
Unduzo aus Freiburg (2.000 € Preisgeld). 

„Erstaunlich, wie vielseitig Chor- und A-cappella-Musik sein 
kann. Es war ein toller Abend auf sehr hohem künstlerischen 
Niveau und unser besonderer Dank gilt den drei Gewinner
ensembles,“ freute sich Stephan von der Heyde, kaufmännischer 
Direktionsleiter der Ed. Züblin AG. Das Ensemble Encore 
überzeugte durch perfekten Klang und das abwechslungsreiche 
Repertoire. Dieses reicht von Bach über Swing und Spiritual bis 

Astor Piazzollas Libertango. Das Ensemble singt seit Septem-
ber 2015 zusammen. Die sechs Sängerinnen und Sänger ver-
bindet ein Studium in Gesang und Schulmusik an der HMDK 
Stuttgart. Sie absolvierten in wechselnden Besetzungen bereits 
Meisterkurse bei Singer Pur, dem Calmus Ensemble und zu-
letzt im April 2016 bei den King’s Singers. 2016 gewann Encore 
beim Carl-Wendling-Kammermusik-Wettbewerb der HMDK 
Stuttgart den 2. Preis. Im April 2017 wurden sie beim A-cappel-
la-Wettbewerb in Leipzig mit dem amarcord Sonderpreis für das 
am besten ohne Mikrofone interpretierte Stück ausgezeichnet.

Seit rund 30 Jahren engagiert sich ZÜBLIN für die Kulturför-
derung in Baden-Württemberg und stellt die Unternehmenszen-
trale in Stuttgart-Möhringen als kulturelle Spielstätte für den 
Sommer im ZÜBLIN-Haus zur Verfügung. 2017 baut ZÜBLIN das 
Engagement weiter aus und lobt den ZÜBLIN-Kulturpreis aus. 
Dieser wird genreübergreifend jährlich wechselnd in verschie-
denen Kategorien ausgeschrieben. Kooperationspartner waren 
der Schwäbische Chorverband e.V. und der Badische Chor-
verband 1862 e.V. Als Schirmherrin engagierte sich Gerlinde  
Kretschmann, Ehefrau des baden-württembergischen Minister
präsidenten.

DIE KONZERTREIHE „AUFS PODIUM!“ WIRD 10 JAHRE ALT

GEWINNT DEN ZÜBLIN-KULTURPREIS 2017

GEBURTSTAGS-KONZERT AUFS PODIUM!	

 MO, 04.12.2017, 18 UHR, GROSSER SITZUNGSSAAL, RATHAUS 
Werke für Klaviertrio und Klavier Solo von Beethoven und Schumann
Aída Maldonado Díaz,Klavier (Klasse Prof. Florian Wiek)
David Neira Rodríguez Violine (Klasse Prof. Christine Busch)
Nicola Pfeffer Violoncello (Klasse Prof. Conradin Brotbek)





 20 OKT 2017, 18 UHR

KONZERTSAAL
HMDK STUTTGART

AKADEMISCHE 
FEIER

EINTRITT 
FREI

„Musik- und Kunsthochschulen – 
Gewinn für unsere Gesellschaft“ 

Vortrag von 
Prof. Dr. Herta Däubler-Gmelin 

Künstlerische Beiträge:
 Prof. Christine Busch 

Roland Hagemann
Prof. Jörg Halubek 

Hubert Nuss 
Johanna Vargas

Prof. Christian Weidner
Johannes Werner

Vokalensemble encore
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PREISE, AUSZEICHNUNGEN, 
ENGAGEMENTS UND PRAKTIKA

SOMMERSEMESTER 2017

 TASTENINSTRUMENTE 

Lukas Nagel (Orgelklasse Prof. Deutsch) wurde als Stipendiat 
in die Studienstiftung des Deutschen Volkes aufgenommen • 
Manon Parmentier (Klasse Prof. Epstein) hatte einen Zeitver-
trag als Repetitorin am Staatstheater Gärtnerplatz in München 
und ging im September 2017 als Solorepetitorin ins Opernstu-
dio nach Strasbourg an die Opéra du Rhin • Mahela Reichstatt 
(ehemals Orgelklasse Prof. Deutsch) erreichte im 1st Shanghai 
International organ competition den 4. Preis • Lukas Streibl 
(Orgelklasse Prof. Essl) gewann beim 8. Wettbewerb um den 
Hermann-Schroeder Preis in Trier den 1. Preis.

 STREICHER UND SAITENINSTRUMENTE 

Olga Arnakuliyeva (Violinklasse Prof. Sikorski) bekam eine fes-
te Stelle im Pfalztheater Kaiserslautern • Karla Beyer (ehemals 
Violinklasse Prof. Lessing) hat ein Engagement als 2. Violine 
im Philharmonischen Orchester Nürnberg • Sabine Ehlscheidt 
(Violaklasse Prof. Darzins) erhielt als Bratschistin bei den Hei-
delberger Philharmonikern ein Engagement • Florian Glocker 
(Violaklasse Prof. Darzins) erspielte sich die Stelle des Solo-Brat-
schers im Sinfonieorchester Wuppertal • Aischa Gündisch (Vio-
linklasse Prof. Dill) ist festes Mitglied der 1. Violinen im Musik-
kollegium Winterthur • Axel Haase (Violinklasse Prof. Dill) hat 
einen Zeitvertrag als stellvertretender Konzertmeister in der Ba-
dischen Staatskapelle Karlsruhe gewonnen • Luisa Höfs (Violin
klasse Prof. Dill) hat sich eine feste Stelle in den 1. Violinen der 
Duisburger Philharmoniker erspielt • Daniel Ibanez-Garcia 
(Violaklasse Prof. Darzins) erlangte eine Stelle als stellvertre-
tender Solo-Bratschist in der Südwestfälischen Philharmonie • 
Christa Jardine (Violaklasse Prof. Darzins) bekam eine Stelle 
als Bratschistin im Berner Symphonie-Orchester • Lisa Klotz 
(Violaklasse Prof. Fehlandt) hat das Probespiel für einen Zeit-
vertrag als stellvertretende Solobratschistin im Saarländischen 
Staatsorchester Saarbrücken gewonnen • Dorothea Knell (Vi-
olinklasse Prof. Lessing) hat eine Stelle als 2. Violine im Stutt-
garter Kammerorchester erhalten • Elene Meipariani (Violinen-
klasse Prof. Busch) gewann den 3. Preis beim Tonali Wettbewerb 
in Hamburg, den Preis „Kreativste Musikerin“ der Schülerjury 
und den Sonderpreis NDR-Kultur „Lisa Batiashvili“ sowie den 
Saltarello-Sonderpreis • der Domnick-Preisträger Lev Sivkov 
(ehemals Violoncelloklasse Prof. Brotbek) bekam eine Solostelle 
an der Züricher Oper • Verena Rosin (Violaklasse Prof. Darz-
ins) erhielt eine Stelle als Vorspielerin der Bratschen im Staats-
orchester Mainz • Jim Thomas (Kontrabassklasse Choi) gewann 
das Probespiel beim Bundesjugendorchester • Baldur Widmer 
und Jim Thomas (beide Jungstudierende der Klasse Choi) haben 
beim Bundeswettbewerb Jugend musiziert mit Daniel Olbricht 
(Schüler aus der Kontrabassklasse Choi an der Jugendmusik-
schule Württemberg im Allgäu) als Trio in der Kategorie gleiche 
Streicher in Altersgruppe V den 3. Preis erhalten • Isidore Tillers 
(Violaklasse Prof. Darzins) hat eine Stelle als Bratschistin bei den 

PREISE &

ENGAGEMENTS
Wintersemester 2015/2016

Münchner Symphonikern inne • Julia Trintschuk (Gitarrenklas-
se Dela Fonte) wurde beim Internationalen Gitarrenwettbewerb 
Südwest in der Altersgruppe IV mit dem 3. Preis ausgezeichnet 
• Eva Unterweger (Violinklasse Prof. Dill/Prof. Busch) hat das 
Probespiel um eine feste Stelle in den Violinen der Bochumer 
Symphoniker gewonnen • Agata Zieba (ehemalige Violaklasse 
Prof. Darzins und Klasse Pesthy) hat eine Anstellung bei der  
Baden-Badener Philharmonie.

 BLÄSER 

Daniel Albrecht (Trompetenklasse Prof. Bauer) wurde eine Ver-
längerung seines Zeitvertrages beim Rundfunksinfonieorchester 
Berlin angeboten • Anne-Alice Aubry (Fagottklasse Prof. En-
gelhardt) bekam einen Zeitvertrag für 2. Fagott mit Kontrafa-
gott am Hessischen Staatstheater Wiesbaden • Filip Vlad Bobe 
(Fagottklasse Prof. Engelhardt) erhielt einen Zeitvertrag als stell-
vertretender Solofagottist am Landestheater Innsbruck • Yi Cao 
(Oboenklasse Prof. Schmitt) hat eine feste Stelle für Solo Oboe 
beim Oriental Symphony Orchestra WuHan gewonnen • Iria 
Castro (Flötenklasse Prof. Formisano) hat einen Zeitvertrag als 
3./ stellvertretende 1. Flöte mit Verpflichtung zur Piccolo im Mu-
seumsorchester der Oper Frankfurt gewonnen • Yoonho Choi 
(Fagottklasse Prof. Engelhardt) wurde stellvertretende Solofa-
gottistin im Hyogo Center for Performining Arts Orchestrain 
Japan • Simon Degenkolbe (Karinettenklasse Prof. Kaiser) ge-
wann den 1. Preis (Förderpreis) für Klarinette im GWK-Wettbe-
werb in Münster • Andrea Dusleag (Flötenklasse Prof. Formisa-
no) gewann das Probespiel für Soloflöte im Bruckner Orchester 
Linz • Marta Feminia (Flötenklasse Prof. Formisano) gewann 
den 1. Preis des 87. Jeunesses Musical Blasinstrumenten-Wett-
bewerb in Spanien • Guillem Boris Garriga (Fagottklasse Prof. 
Engelhardt) erhielt Probekonzerte im professionellen franzö-
sischen Bläserquintett Le concert impromptu • Dario Portillo 
Gavarre (Flötenklasse Prof. Formisano) tritt die Soloflötenstel-
le der Niederrheinischen Sinfoniker am Theater Krefeld/Mön-
chengladbach an • Sophia Huschle (Oboenklasse Prof. Schmitt) 
hat eine Akademiestelle bei den Nürnberger Symphonikern ge-
wonnen • Marc Kienle (Trompetenklasse Prof. Bauer) hat das 
Probespiel für einen Zeitvertrag beim Landespolizeiorchester 
Baden-Württemberg gewonnen • Laszlo Kunkli (Trompeten-
klasse Prof. Bauer) wurde bei der diesjährigen Musikerauswahl 
in Frankfurt a. M. in die Studienstiftung des Deutschen Volkes 
aufgenommen • Elya Levin (Flötenklasse Prof. Formisano im 
Konzertexamen) gewann die Solo-Flötistenstelle in der Ba-
dischen Staatskapelle Karlsruhe • Simone Mann (Fagottklasse 
Prof. Engelhardt) wurde Solofagottistin in der Badischen Phil-
harmonie Pforzheim • Luis Enrique Martinez (Oboenklasse 
Prof. Schmitt) gewann den 2. Preis beim Wettbewerb Dobble 
Canias in Sevilla • Daniel Muresan (Tubaklasse Prof. Heimann) 
wird auch in der Spielzeit 2017/18 als Aushilfe am Staatsthea-
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ter Braunschweig spielen. Im Juni 2017 gewann er weiterhin 
das Probespiel bei der Württembergischen Philharmonie •  
Hagen Rauscher (Jungstudent Trompetenklasse Prof. Bauer) 
hat den 1. Preis in der Blechbläserensemble-Wertung (Quartett) 
beim Bundeswettbewerb Jugend musiziert gewonnen • Theresa 
Schmalian (Fagottklasse Prof. Engelhardt) wurde Mitglied der 
Jungen Deutschen Philharmonie • Dongyu Song (Fagottklasse 
Prof. Engelhardt) gewann das Probespiel als Solofagottist Sichuan 
Symphony Orchestra Chengdu in China • Johanna Stier (Obo-
enklasse Prof. Christian Schmitt) gewann eine feste Stelle für die 
Besetzung der 2. Oboe in der Elb-Philharmonie NDR Hamburg 
• Hugues Spielmann (Tubaklasse Prof. Heimann) gewann das Pro-
bespiel für die Stelle des Solotubisten bei den Düsseldorfer Sinfo-
nikern • Peng-Hui Wang (Fagottklasse Prof. Engelhardt) erspielte 
sich die Stelle einer Akademistin im Ensemble modern.

 SCHLAGZEUG 

Marianna Bednarska (Klasse Prof. Klimasara) gewann den 2. Preis 
und den Sonderpreis Best Performance of a Belgian Composition 
beim Universal Marimba Competition der Belgischen Königin 
in Sint-Truiden (Belgien) • Emil Kuyumcuyan (Klasse Prof. Kli-
masara/Dreher/Spitschka) hat als Gewinner des Tromp Internatio-
nal Percussion Competition in Eindhoven/Nl an der St. Petersburg 
Academic Philharmonia ein Solokonzert und eine Meisterklasse 
gegeben. Darüber hinaus ist er im Oktober 2017 eingeladen, beim 
FUTURIUM Berlin als Solist und beim IPEA Percussion Festival in 
Schanghai als Solist und Jurymitglied des Wettbewerbs mitzuwirken.

 DARSTELLENDE KUNST 
 GESANG 

Marta Bauzà-Soler (Klasse Prof. Sonntag) wird ab September 
2017 Mitglied des Opernstudios der Opéra National du Rhin 
Strasbourg • Clémence Boullu (Opernschule und Klasse Prof. 
Schneider), singt als regelmäßige Aushilfe beim SWR-Vokalen-
semble • Joyce de Souza (Opernschule und Klasse Prof. Karl
sen) gab ihr Debüt am Staatstheater Darmstadt als Karolka in 
Jenůfa von Leoš Janáček • David Fruci (Opernschule und Klasse 
Yoshihara) wird in der diesjährigen Produktion Carmen an der 
Kammeroper Schloss Rheinsberg die Rolle des Don José singen 
• Mirella Hagen (ehem. Opernschule und Klasse Prof. Sonntag) 
singt u.a. als Gilda in Rigoletto am Staatstheater Braunschweig, 
als Pamina in Zauberflöte in Antwerpen und als Woglinde in 
Wagners Rheingold in der Elbphilharmonie Hamburg unter 
Leitung von Thomas Hengelbrock • Byung-Gil Kim (Opern-
schule und Klasse Gärtner) seit September 2017 als Stipendiat 
Mitglied im Ensemble der Deutschen Oper Berlin • Tanja Chri-
stine Kuhn (ehem. Opernschule und Klasse Koncza) hatte Ende 
April Premiere in Giulietta e Romeo von Riccardo Zandonai am 
Staatstheater Braunschweig und wird im Herbst als Senta in Der 
fliegende Holländer ihr Wagner-Debüt am Theater Hof geben • 
Victoria Kunze (Opernschule und Klasse Karl) sang als Solis
tin Konzerte mit den Akademisten der Berliner Philharmoni-
ker bei den Osterfestspielen Baden-Baden. Dort wird sie auch 
als Sandrina in La finta Giardiniera zu hören sein • Tianji Lin 
(Klasse Prof. Sonntag und Opernschule) wirkte im Sommer 
2017 als 1. Tenor des Festspielchores der Bayreuther Festspiele 
mit und übernahm auch kleine Solorollen • Carolina Lopez 
Moreno (Klasse Prof. Sonntag) war Finalistin im Annelie-

se-Rothenberger-Wettbewerb 2017. Weiter übernahm sie in der 
Neuinszenierung der Zauberflöte der Universität Stuttgart im 
Züblin-Haus Stuttgart die Partie der Pamina. Auch war sie im 
März 2017 Finalistin des 9. Internationalen Lions Wettbewerbs 
Gut Immling. In Folge wurde sie für das TV-Projekt SWR Junge 
Opernstars 2018 mit zwei Konzerten in Landau und Kaiserlau-
tern mit der Radiophilharmonie Saarbrücken unter Leitung von  
Enrico Delamboye im Januar 2018 engagiert • Vladislav Pavliuk  
(Opernschule und Klasse Prof. Nigl) sang als Don Bartolo in Il 
Barbiere di Siviglia an der Münchner Kammeroper und als Es-
camillo in La Tragédie de Carmen bei den Osterfestspielen Ba-
den-Baden • Roman Poboinyi (Opernschule und Klasse Prof. 
Nigl) erhält ab Herbst 2017 einen Zwei-Jahres-Vertrag am The-
ater Augsburg, wo er u.a. den Tamino in Die Zauberflöte und 
Tebaldo in I Capuleti e i Montecchi übernehmen wird • Ma-
rie-Pierre Roy (ehem. Opernschule und Klasse Gärtner) singt 
am Theater Dortmund die Königin der Nacht in der Zauberflöte 
und als Solistin in Beethovens 9. Sinfonie in Mailand und Se-
villa sowie in Ligetis Le Grand Macabre mit dem Gewandhaus
orchester Leipzig • Inga Schäfer (Klasse Prof. Luz) hat beim 
Anneliese-Rothenberger-Wettbewerb 2017 einen Förderpreis 
gewonnen und tritt zur Spielzeit 2017/18 ein Engagement als So-
listin an den Städtischen Bühnen Freiburg an • Carmen Seibel 
(Opernschule und ehemals Klasse Prof. Sonntag) gewann den 
1. Preis beim Anneliese-Rothenberger-Wettbewerb 2017. Sie 
übernahm am Landestheater Salzburg als Gast in der Neupro-
duktion von Hoffmanns Erzählungen die Partie des Niklas/Muse 
(Premiere 23.09.2017) • Lena Spohn (Klasse Prof. Sonntag) hat 
im August 2017 an der Kammeroper Konstanz die Rolle der 
Phèdre in Die verlassene Ariadne von Darius Milhaud verkörpert 
und übernimmt am 7. Oktober beim Festival de Royaumont/
Frankreich mehrere Partien in der Barockoper La morte d’Orfeo 
von Landi unter der Leitung von Christoph Rousset • Maria Ta-
xidou (Opernschule und Klasse Friess) sang die Rolle der Des-
pina und Timos Sirlantzis (Opernschule und Klasse Yoshihara) 
sang die Rolle des Don Alfonso, beide in einer Neuproduktion 
von Così fan tutte am Opernhaus in Daegu/Südkorea • Vikto-
riia Vitrenko (ehemals Klasse Prof. Luz und Prof. Nigl) singt 
2017 die Hauptrolle an der Nationalen Oper der Ukraine in der 
Uraufführung Pane, sale, sabbia von Carmine Emanuele Cella. 
2018 übernimmt sie im Compagnietheater Amsterdam im Rah-
men des Opera Forward Festival die Solopartie in Werken von 
György Ligeti und Raphael Cendo • Johannes Leander Maas, 
Johannes Fritsche, Lisbeth Rasmussen Juel, Lena Spohn, Jo-
hanna Pommranz, Dafne Boms (alle Klasse Prof. Sonntag) wir-
ken bei der Opernproduktion der Stadt Tübingen Il cacciatore 
deluso von Jommelli im November 2017 mit. 

 SCHAUSPIELSTUDIO 

Schauspielstudio am Staatstheater Stuttgart in der Spielzeit 
2017/18: Inga Behring, Elena Berthold, Kim Vanessa Földing, 
Milan Gather, Nurettin Kalfa, Jannik Mühlenweg, Philippe 
Thelen und Christopher Vantis • Elena Berthold, Schauspiel-
studentin im 4. Studienjahr, und Lua Mariell Barros Heck-
manns, Schauspielstudentin im 3. Studienjahr, haben beide ein 
Stipendium der Studienstiftung des deutschen Volkes erhalten • 
Lorena Handschin, Schauspielstudentin im 3. Studienjahr, hat 
ein Stipendium der schweizerischen Migros-Stiftung erhalten.
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VERANSTALTUNGSÜBERSICHT
Wintersemester 2017/18

OKTOBER 2017
 FR, 06.10., 20 UHR, WILHELMA THEATER 
BIS ZUM LETZTEN TANZ (UA)
Eine Produktion des Studiengangs 
Schauspiel, Stückentwicklung von  
Christian Schönfelder und Kjell Moberg
Schauspielstudierende des 3. Jahrgangs 
der HMDK Stuttgart
Kjell Moberg Regie
Kersten Paulsen Bühne und Kostüme
Frank Kuruc Musik
Frederik Zeugke Dramaturgie
Koproduktion mit JES
Weitere Vorstellungen: 
13., 14., 21.10.; 04, 18.11.; 02., 07., 08.12.

 SA, 07.10., 19 UHR, KONZERTSAAL 
MOSAIK 
GROSSE SCHLAGZEUGNACHT
Schlagzeugklasse der HMDK Stuttgart
Prof. Marta Klimasara, Prof. Klaus 
Dreher, Prof. Jürgen Spitschka Leitung

 DO, 12.10., 19 UHR, KONZERTSAAL 
EUROPA IM ZEICHEN DER REFORMATION 
STUTTGARTER POSAUNEN CONSORT
Musik für Gesang, Posaunen und Orgel 
von Walter, Rosenmüller, Gabrieli, 
Monteverdi 
Johanna Pommranz Sopran
Lukas Streibl Orgel
Prof. Henning Wiegräbe Leitung

 SO, 15.10., 15:30 UHR, ORGELSAMMLUNG 
ORGELFÜHRUNG
Führung durch die Orgelsammlung 

 SO, 15.10., 17 UHR, KONZERTSAAL 
ORGELKONZERT AM SONNTAGNACHMITTAG
Studierende der Orgelklassen spielen  
Orgelmusik quer durch alle Epochen

 SO, 15.10., 17 UHR, ORCHESTERPROBENRAUM 
MOZART IN MANNHEIM 
Vortrag von Dr. Ulrich Drüner
Prof. Christine Busch Violine 
Prof. Stefania Neonato DMA Hammerflügel
Mozart-Gesellschaft Stuttgart in Zusam-
menarbeit mit der HMDK Stuttgart

 DI, 17.10., 20 UHR, KONZERTSAAL 
STUTTGART LIEST EIN BUCH 
Festliche Eröffnung mit Shida Bazyar
Eine Veranstaltung des Schriftsteller-
hauses Stuttgart in Zusammenarbeit mit 
der HMDK Stuttgart

 MI, 18.10., 19 UHR, ORCHESTERPROBENRAUM 
YOUNG TALENTS • KLAVIERABEND 
Sanae Zanane & Tomomi Shimizu
Fortepiano Festival Stuttgart 
in Kooperation mit der HMDK Stuttgart

 FR, 20.10., 18 UHR, KONZERTSAAL 
AKADEMISCHE FEIER 
Musik- und Kunsthochschulen –  
Gewinn für unsere Gesellschaft
Festvortrag der Hochschulratsvorsitzen-
den Prof. Dr. Herta Däubler-Gmelin
sowie künstlerische Beiträge aus allen 
Fakultäten

 SA, 21.10., 10–16 UHR, RAUM 4.57 
AKTIONSTAG ELEMENTARE  
MUSIKPÄDAGOGIK (EMP) 
für Studienbewerber*innen
Schlag auf Schlag

 MO, 23.10., 20 UHR, ORCHESTERPROBENRAUM 
BIG MONDAY NIGHT 
# 17 ROUND ABOUT CHARLES MINGUS
Big Band der HMDK Stuttgart 
Prof. Rainer Tempel Leitung

 DO, 26.10., 19 UHR, KAMMERMUSIKSAAL 
MUSIKALISCH-LITERARISCHE SOIREE 
LIEDER UND STIMMEN DER WÜRTTEMBER-
GISCHEN REFORMATION
Studierende der Sprechkunst und  
Kommunikationspädagogik
Katja Schumann Leitung
Ensemble Studio Alte Musik
Hans-Joachim Fuss Leitung
Roger Gehrig und  
Johanna Pommranz Gesang
in Kooperation mit dem  
Hauptstaatsarchiv BW

 FR, 27. & SA, 28.10, 20 UHR, KONZERTSAAL 
HSO-KONZERT
Weber: Ouvertüre zu Oberon (27.)
Rosenberg: Vorspiel zu Yttersta Domen (28.)
Elgar: Konzert für Violoncello & Orchester
Sarah Kim Violoncello  
(Klasse Prof. Conradin Brotbek)
Tschaikowsky: Sinfonie Nr. 5 e-Moll op. 64
HochschulSinfonieOrchester 
Prof. Per Borin Leitung

 SO, 29.10., 10 UHR, DOMKIRCHE ST. EBERHARD 
BEYOND – STUDIERENDE DER HMDK  
KOMPONIEREN FÜR ST. EBERHARD
Philipp Krebs: [notforsale]  
orgelstudie no1
Johannes Mayr, Christian Weiherer
Orgel

NOVEMBER 2017
 FR, 03.11., 19 UHR, ARBEITSBÜHNE 
 FR, 10.11., 19 UHR, KAMMERMUSIKSAAL 
ABSOLVENTENVORSPIEL 
DER SCHAUSPIELSCHULE

 FR, 03.11., 19 UHR, KONZERTSAAL 
WERKSTATTKONZERT
GEISTLICHE WERKE VON SCHÜTZ
Studio Alte Musik & Institut Orgel 
Studierende der HMDK Stuttgart
Prof. Hans-Christoph Rademann  
Leitung 

 SA, 04.11., 19 UHR, KONZERTSAAL 
PREISTRÄGERKONZERT 
Lions Club Stuttgart-Schlossgarten
in der Sparte Jazz

 DI, 07.11., 19.30 UHR, KAMMERMUSIKSAAL 
LIEDERABEND
Studierende der Klasse  
Prof. Gundula Schneider

 DO, 09.11., 20 UHR, KAMMERMUSIKSAAL 
BEETHOVEN: EIN OPUS – EINE WELT
Klaviertrios opus 1
Prof. Florian Wiek Leitung
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KARTEN
VORVERKAUF 

in der Staatlichen Hochschule für  
Musik und Darstellende Kunst Stuttgart 

Urbanstraße 25, 70182 Stuttgart

MONTAG BIS FREITAG // 16 – 19 UHR
TEL. 0711.212 46 21

Sie können auch bequem Ihre Karten 
per E-Mail vorbestellen

VORVERKAUF@HMDK-STUTTGART.DE

Oder über die Online-Kartenbestellung

WWW.RESERVIX.DE

 FR, 10.11., 19 UHR, ORCHESTERPROBENRAUM 
FREIHEIT – WAHRHEIT – EVANGELIUM
Neue Vokal- und Klavierausmusik  
aus dem 21. Jahrhundert
Ensemble LAB51

 FR, 10.11., 19 UHR, KONZERTSAAL 
SCHAUFENSTER-KONZERT 
Musikgymnasium
Eberhard-Ludwigs-Gymnasium
in Zusammenarbeit mit der HMDK
Werner Gann & Prof. Stefan Fehlandt 
Leitung

 SA, 11.11., 16 UHR, KONZERTSAAL 
AUF HAYDNS SPUREN BEI BEETHOVEN 
Konzertreihe Klavier um vier
Studierende der Klavierklassen
Prof. Friedemann Rieger Leitung

 SO, 12.11., 15:30 UHR, ORGELSAMMLUNG 
ORGELFÜHRUNG
Führung durch die Orgelsammlung 

 SO, 12.11., 17 UHR, KONZERTSAAL 
ORGELKONZERT AM SONNTAGNACHMITTAG
Studierende der Orgelklassen 
spielen Werke quer durch alle Epochen

 MO, 13.11., 20 UHR, KAMMERMUSIKSAAL 
WEGE IN DIE GEGENWART
Musik für Gitarre aus dem 20. und  
21. Jahrhundert
Tillmann Reinbeck Leitung

 DI, 14.11., 19.30 UHR, KONZERTSAAL 
SPERANZE D'AMORE • OPERNABEND
Studierende der Klasse  
Prof. Ulrike Sonntag

 MI, 15.11., 19 UHR, KONZERTSAAL 
BENEFIZKONZERT YEHUDI MENUHIN 
Live Musiv Now Stuttgart e.V. 
Stipendiat*innen präsentieren  
ein Konzert 

 MI, 15.11., 19 UHR, KAMMERMUSIKSAAL 
AUSSTRAHLUNGEN DES PROTESTANTISMUS 
IM KLAVIERLIED UND IN DER KLAVIER
MUSIK – KONZERT I 
Studierende der Liedklasse  
Prof. Cornelis Witthoefft 

 DO, 16. – SA, 18.11., HMDK STUTTGART/ 
 LANDESKIRCHLICHES ARCHIV 
DIE KANTATE • QUELLEN, REPERTOIRE 
UND ÜBERLIEFERUNG 
im deutschen Südwesten 1700–1770 
Interdisziplinäre wiss. Tagung
Prof. Dr. Joachim Kremer Leitung 

 FR, 17.11., 19 UHR, KONZERTSAAL 
VON STÖRL BIS WELTER 
Klingende Beispiele aus dem Kantaten-
schaffen im Südwesten 1700–1770
Sabine Kraut Leitung

 MO, 20.11., 20 UHR, ORCHESTERPROBENRAUM 
BIG MONDAY NIGHT #18 SOPHISTICATION – 
NEUE STÜCKE VON RAINER TEMPEL
Big Band der HMDK Stuttgart 
Prof. Rainer Tempel Leitung 

 MO, 20.11., 20 UHR, KONZERTSAAL 
KONZERTEXAMEN ORGEL
Gabriele Marinoni  
(Klasse Prof. Dr. Ludger Lohmann)

 DI, 21.11., 20 UHR, KONZERTSAAL 
WEINEN, KLAGEN, SORGEN, ZAGEN
Werke von Bach und Liszt  
für Orgel und Klavier 
Studierende der HMDK Stuttgart 
Prof. Jürgen Essl, Prof. Péter Nagy  
Leitung 

 MI, 22.11., 9-18 UHR, HMDK STUTTGART 
STUDIENINFORMATIONSTAG
Informationen rund um die Hochschule

 DO, 23.11., 19 UHR, WANDELHALLE, 8. EBENE 
FREIHEIT – FROM THE GRAMMAR OF DREAMS 
Studio für Stimmkunst und  
Neues Musiktheater 

DEZEMBER 2017
 FR, 01. & SA, 02.12., JEWEILS 19 UHR,  
 KONZERTSÄLE 
ECHTZEIT • WERK_STATT_FESTIVAL
Solisten & echtzeitEnsemble 
Christof M Löser Leitung

 SO, 03.12., 19 UHR, KONZERTSAAL 
KONZERT DER AKADEMIST*INNEN 
UND STIPENDIAT*INNEN 

 DI, 05.12., 20 UHR, KONZERTSAAL 
HÖRPROBE 
Deutschlandradio Kultur
Mit künstlerischen Beiträgen  
aus allen Fakultäten
Prof. Dr. Hendrikje Mautner-Obst, 
Dr. Friedrich Platz, Jörg Schmidt  
Leitung

 DO, 07.12., 20 UHR, KONZERTSAAL 
BACH: WOHLTEMPERIERTES KLAVIER
an Orgel, Cembalo und Klavier 
Studierende der HMDK Stuttgart 
Prof. Jürgen Essl, Prof. Péter Nagy  
Leitung 

 DO, 07.12., 20 UHR, KAMMERMUSIKSAAL 
BEETHOVEN: EIN OPUS – EINE WELT
Streichquartette opus 18
Prof. Stefan Fehlandt Leitung

 SA, 09.12., 16 UHR, KONZERTSAAL 
STILLE NACHT? WIE DICHTER UND  
KOMPONISTEN DIE DUNKLE HÄLFTE  
DES TAGES SEHEN …
Konzertreihe Klavier um vier
Studierende der Klavierklassen &  
des Instituts für Sprechkunst und  
Kommunikationspädagogik
Prof. Florian Wiek Leitung

 SO, 10.12., 15:30 UHR, ORGELSAMMLUNG 
ORGELFÜHRUNG
Führung durch die Orgelsammlung 

 SO, 10.12., 17 UHR, KONZERTSAAL 
ORGELKONZERT AM SONNTAGNACHMITTAG
Studierende der Orgelklassen 
spielen Werke quer durch alle Epochen



Änderungen vorbehalten!

 MO, 11. & DI, 12.12., 19 UHR, KONZERTSAAL 
CANTIAMO ESTATICO
VON NONNEN UND NUTTEN
Poulenc: Dialogues des Carmélites  
Zender: Stephen Climax (Ausschnitte)
Studierende der Opernschule Stuttgart
Bernd Schmitt Regie

 DO, 14.12., 20 UHR, ORCHESTERPROBENRAUM  
KOOPERATIONSKONZERT JAZZ
mit den Hochschulen Maastricht und Graz
Prof. Rainer Tempel Leitung

 FR, 15.12., 19 UHR, KAMMERMUSIKSAAL 
AUSSTRAHLUNGEN DES PROTESTANTISMUS 
IM KLAVIERLIED UND IN DER KLAVIER
MUSIK – KONZERT II 
Studierende der Liedklasse  
Prof. Cornelis Witthoefft

 SO, 17.12., 10 UHR, DOMKIRCHE ST. EBERHARD 
BEYOND – STUDIERENDE DER HMDK  
KOMPONIEREN FÜR ST. EBERHARD
Leon Tscholl: Gaudete in Domino semper 
für zwei Orgeln, Pauken & Tamtam
Christian Weiherer Leitung

JANUAR 2018
 FR, 05.01., 19 UHR, KONZERTSAAL 
ALUMNIADE 
GERMAN HORNSOUND
CD-Release Konzert # hornlikes

 DI, 09.01., 18 UHR, ORCHESTERPROBENRAUM 
ZWISCHEN LITURGIE UND POLITIK 
Musik zur Zeit Herzog Ulrichs von 
Württemberg 
Vortrag von Prof. Dr. Joachim Kremer 

 DI, 09.01., 20 UHR, KONZERTSAAL 
DUO INGOLFSSON – STOUPEL
Werke von Franck, Dubois, Ysaye 
Judith Ingolfsson Violine
Vladimir Stoupel Klavier

 DO, 11.01., 20 UHR, KAMMERMUSIKSAAL 
BEETHOVEN: EIN OPUS – EINE WELT
Klaviersonaten opus 2
Prof. Florian Wiek Leitung

 SO, 14.01., 15:30 UHR, ORGELSAMMLUNG 
ORGELFÜHRUNG
Führung durch die Orgelsammlung 

 SO, 14.01., 17 UHR, KONZERTSAAL 
ORGELKONZERT AM SONNTAGNACHMITTAG
Studierende der Orgelklassen 
spielen Werke quer durch alle Epochen

 DO, 18.01., 20 UHR, KONZERTSAAL 
STIPENDIATENKONZERT
Studienstiftung des Deutschen Volkes
Prof. Matthias Weber Leitung

 FR, 19.01., 20 UHR, KONZERTSAAL 
PREISTRÄGERKONZERT 
Carl-Wendling-Wettbewerb
Prof. Florian Wiek Leitung

 SO, 21.01., 19 UHR, KONZERTSAAL 
FRANZ SCHUBERT: GOETHE-VERTONUNGEN
Schubertklasse der HMDK Stuttgart
Thomas Seyboldt Leitung

 MI, 24.01., 19 UHR, WILHELMA THEATER 
GAETANO DONIZETTI: VIVA LA MAMMA!
Opernschule Stuttgart
Bernhard Epstein Musikalische Leitung
Hendrik Müller Regie
Marc Weeger Bühne/Kostüme
Stuttgarter Kammerorchester
& Studierende der HMDK Stuttgart
Weitere Vorstellungen:  
26., 28.01.; 06., 08., 10., 11., 13.02.

 DO, 25.01., 19 UHR, KONZERTSAAL 
KOMPONISTENWERKSTATT
Neue Musik aus den 
Kompositionsklassen
Prof. Marco Stroppa, Prof. Martin 
Schüttler, Prof. Bernd Asmus
Solisten & echtzeitEnsemble
Christof M Löser Leitung

 MI, 31.01., 20 UHR, KONZERTSAA 
4. JAZZ & POP FESTIVAL
Matthias Schriefl & Lauren Newton
Studierende der HMDK Stuttgart
Prof. Rainer Tempel Leitung

FEBRUAR 2018
 DO, 01.02., 20 UHR, KONZERTSAAL 
4. JAZZ & POP FESTIVAL
Niels Klein & Ron Spielman
Studierende der HMDK Stuttgart
Prof. Rainer Tempel Leitung

 FR, 09. & SA, 10.02., 20 UHR, 
 KONZERTSAAL 
EINE FESTE BURG
Werke von Bach, Nicolai, Mendelssohn
Hochschulchor
Studierende der Bläserklassen
SWDK Pforzheim
Leitung: Studierende der Chorleitung 
und der Kirchenmusik
Gesamtleitung: Prof. Johannes Knecht, 
Prof. Denis Rouger & Prof. Richard Wien

 SO, 11.02., 15:30 UHR, ORGELSAMMLUNG 
ORGELFÜHRUNG
Führung durch die Orgelsammlung

 SO, 11.02., 17 UHR, KONZERTSAAL 
ORGELKONZERT AM SONNTAGNACHMITTAG
Studierende der Orgelklassen 
spielen Werke quer durch alle Epochen

 MO, 12. – FR, 16.02., HMDK STUTTGART 
STUTTGARTER MEISTERKURSE 
für Stimmkunst und Neues Musiktheater
Prof. Angelika Luz Leitung

MÄRZ 2018
 FR, 09.03., 19:30 UHR, KONZERTSAAL 
RISING STARS! 
Orchesterkonzert I
Deutsche Staatsphilharmonie 
Rheinland-Pfalz
Shiyeon Sung Leitung

 SA, 10.03., 19:30 UHR, KONZERTSAAL 
RISING STARS! 
Orchesterkonzert II
Deutsche Staatsphilharmonie 
Rheinland-Pfalz
Shiyeon Sung Leitung

 SO, 11.03., 11 UHR, KONZERTSAAL 
RISING STARS! 
Kammermusik-Matinee
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 Konzeption ›Prof. Andra Darzins 

INFORMATION ZUR VERANSTALTUNG 		

CARTE BLANCHE – mit Dr. Noa Kageyama
27.11.2017, 14–18 Uhr Einzelunterricht für Studierende (Anmeldung erforderlich)
28.11.2017, 14–18 Uhr Einzelunterricht für Studierende (Anmeldung erforderlich)
19 Uhr: The science (and art) of peak performance OR How to beat anxiety and become a more „bulletproof “ 
musician, Lecture in Raum 8.11 (öffentliche Veranstaltung)
29.11.2017, 14–18 Uhr Einzelunterricht für Studierende (Anmeldung erforderlich)
19 Uhr: „Question and Answer“: Anregungen, Fragen, Problembehebung aus der Musik- und  
Sportpsychologie, Studio der Opernschule (öffentliche Veranstaltung)

Anmeldung für den Einzelunterricht erbeten unter andra.darzins@hmdk-stuttgart.de.

Have you ever wondered why you can sound and feel great 
in the practice room, but walk out on stage a few moments 
later, feel the adrenaline kick in, and experience a meltdown?

Or had a piece completely memorized, played it through 
countless times in rehearsals with no problems, and then sud-
denly went blank in the middle of a competition?

My name is Dr. Noa Kageyama, and I’m a sport and per-
formance psychologist on the faculty of The Juilliard School. 
But 20 years ago, I was a frustrated conservatory student and 
haunted by questions like the ones above. I knew I had talent. 
And I knew all about discipline, sacrifice, and what it took to 
be successful.

But despite my best efforts, I struggled with inconsistency 
and was exasperated by how often my playing fell short of what 
I knew I was capable of. 

I knew none of this was my teachers’ fault; I could not have 
asked for a better or more complete musical training. Yet, I 
knew something was missing – I just didn’t know what.

Then I went to Juilliard, and took a course titled „Perfor-
mance Enhancement.“ It sounded interesting, but I had never 

heard of „sport psychology“ and was skeptical that a sport psy-
chologist could teach me anything about being a concert artist.

To my surprise, what I learned that semester changed not 
only how I performed, but how I felt about performing. Even 
my practice habits changed dramatically. Performances were 
no longer fraught with such uncertainty. I was having some of 
the best performances of my life, and it felt great.

But more than anything, I loved the feeling of knowing that 
I had finally figured it out. For once in my life, I knew exactly 
what I had to do to perform up to my potential on stage. And 
as you might imagine, I was hooked. Sport psychology opened 
up a whole new world of skills to learn, skills that were helping 
me become a more compelling musician and performer, but 
which I had never learned. I couldn’t believe that this wasn’t 
public knowledge. How could more people not know about the-
se principles and techniques? I wanted to learn more, so after 
finishing my masters at Juilliard, I went to Indiana University 
to pursue a doctorate in psychology.

Dr. Noa Kageyama

VON PROF. ANDRA DARZINS

DER MUSIKER UND PSYCHOLOGE DR. NOA KAGEYAMA VON DER JULLIARD SCHOOL IN NEW YORK 
KOMMT AN DIE HMDK STUTTGART 

Nachdem im Rahmen von Carte Blanche im Frühjahr bereits der Sprecher und Schau-
spieler Christian Brückner zu Gast an der Hochschule war, freuen wir uns, mit Herrn Dr. 
Noa Kageyama einen Musiker für die Reihe gewonnen zu haben, der sich sehr erfolgreich 
im Bereich der Psychologie spezialisiert hat. 

Nach seiner Musikerausbildung studierte er Psychologie, befasste sich insbesonde-
re mit Methoden der Musik- und Sportpsychologie und arbeitet heute an der Juilliard 
School, New York insbesondere mit Musikstudierenden, die bei ihren Auftritten mit 
Stress, Lampenfieber oder Konzentrationsproblemen zu kämpfen haben. 
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www.spardawelt.de

Kunst für die 
Region.

Die Sparda-Bank Baden-Württemberg steht ihren Kunden nicht nur als Wirtschaftspartner 
zur Seite, sondern teilt auch das kulturelle und soziale Engagement mit Ihnen.  

Die Stiftung Kunst und Kultur der Sparda-Bank ist Partner der Kultur und freut sich das 
Rising Stars Festival als Förderer begleiten zu dürfen. Wir wünschen allen Besuchern viel 
Vergnügen und unvergessliche Konzerte.
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