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TdZ: Sie sind als Dirigent der ,, Dreigroschen-
oper” im Maxim Gorki Theater zu sehen, in
Thomas Krupas Dortmunder ,Kirschgar-
ten “-Inszenierung sind Sie der axtschwingen-
de Pianist. Tm Berliner Club ,Watergate®
konzipieren Sie eine Konzertreihe mit zeit-
gendssischer Musik und treten mit Threm Re-
dux Orchestra am Keyboard bzw. am Laptop
auf. Wir beide schlieflich haben uns kennen
gelernt, weil Sie fiir die Kammerbiihne der
Semperoper Dresden die Oper ,Nico, Sphinx
aus Eis“ auf einen Text von Werner Fritsch
komponiert haben. Sind Sie ein barocker All-
round-Musiker?

Ari Benjamin Meyers: Ja, vielleicht—in ge-
wisser Weise schon, aber ohne Periicke ...
Wenn man die Projekte so hintereinander
aufgereiht hort, dann fallen eher die Un-
terschiede auf, aber es gibt verbliiffend
viele Ahnlichkeiten zwischen den Projek-
ten. Ob als Komponist oder als Performer
oder als Dirigent: Wichtig ist mir eine be-
stimmte Direktheit, eine gewisse Ehrlich-
keit in dem, was ich tue.

Wie gehen Sie vor, wenn Sie ein neues Projekt
in Angriffnehmen?

Ich versuche zuerst, mir iiber die Konven-
tion klar zu werden, in der die Auffithrung
stattfinden wird. Konventionen schaffen
Distanz, und diese Distanz muss man
iiberwinden. Wenn du heute im westli-
chen Kulturkreis Theater machst, kannst
du eigentlich davon ausgehen, dass du in
einem Theatergebdude bist und auf der
Biihne stehst, wihrend das Publikum im
dunklen Zuschauerraum sitzt. Es wiire
nicht normal, wenn das Publikum beim
Theaterschauen aufsteht, tanzt oder auf
die Bithne kommt. Wenn ich also fiir
Theater Musik mache, bin ich mir dieser
Konventionen bewusst., Ich werde aber
Wege suchen, diese Konventionen zu
sabotieren, um die Musik trotz dieser
Konvention beim Zuhérer ankommen
zu lassen. Und das ist dann auch das ver-
bindende Element zwischen all den ver-
schiedenen Sachen, die ich mache. Auch
wenn ich dirigiere, will ich, dass die Musik
mit derselben Intensitit im Zuschauer-
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raum ankommt wie in einem Clubkon-
zert mit einer Band. Ich versuche also in
jedem Fall, mit meiner Musik die Frwartun-
gen des Publikums —egal ob im Theater, im
Opernhaus oder im Club — positiv zu ent-
tduschen.

Ari Benjamin Meyers, geboren 1972 in New York.
Musikalische Ausbildung (Klavier, Dirigieren, Kompo-
sition) u.a. an der Juilliard School, der Yale University
und am Peabody Conservatory. Ein Fulbright-Stipendium
fiihrte ihn 1996 nach Berlin, wo er seither lebt und als

Dirigent, Komponist und Performer arbeitet.

In der Dortmunder , Kirschgarten “-Inszenie-
rung sitzen Sie beispielsweise eine Zeit lang
im Hintergrund und stimmen einen Fliigel,
spter spielen Sie darauf, dann wird er wieder
verstimmt. Und am Ende gibt es das spekta-
kuldre Bild, wo Sie den Fliigel mit einer Axt
zerstéren. Das ist eine konzeptionelle Ge-
schichie, die parallel abliuft. Aber die Sounds,
die dabei entstehen, treten sozusagen mit der
Biihnenhandlung in einen Dialog. Was sollte
Theatermusik Ihrer Meinung nach leisten?
Das Beispiel beschreibt meine Vorstel-
lung von Musik auf der Biithne ganz gut.
Ich finde es wichtig, die Musik auf einer
substanziellen Ebene mit dem Biithnenge-
schehen zu verbinden. Meine Theatermu-
sik ist eine Art akustisches Bithnenbild:
Sie soll Riume schaffen, die eine eigene
Atmosphiire, eigene Gesetze haben. Ich
finde es bedauerlich, dass Musik im Thea-
ter sich noch nicht dieselbe Freiheit er-
obert hat wie Bithnenbild und Kostiim.
Mir hilft es, mit Regisseuren zu arbeiten,
die sehr offen sind fiir die Méglichkeiten
von Musik. Thomas Krupa beispielsweise
versteht ein Theaterstiick von vornherein
als , Sprachpartitur® - die beste Vorausset-
zung fiir unsere intensive Zusammenar-
beit. Unsere erste gemeinsame Arbeit war
die Urauffithrung von Werner Fritschs
,Nico. Sphinx aus Eis“ — ein Schauspiel-
monolog iiber die Singerin Nico.

Jetzt haben Sie zu dem ,Nico“-Text eine
Kammeroper geschrieben, die im Mai Pre-
miere haben wird. Was ist neu daran im Ver-
gleich zum Schauspielmonolog?

Werner Fritschs Sprache ist ja selbst wie
Musik. Der Schauspieltext wirkt wie ein
Drogentrip, man bekommt so eine Art
Rausch, wenn man das liest. Fiir die
Opernversion hat Werner Fritsch einen
Prolog geschrieben, in dem sich drei Got-

tinnen vorstellen, die Nico in der Sekunde
ihres Todes noch mal durch ihr eigenes
Leben fithren. Es gibt also jetzt einzelne
Stationen, durch die Nico geht. Sie sucht
nach Jim Morrison, den sieam Ende findet,
da gibt es sogar ein grofles Liebesduett.
Das Rauschhafte von Werner Fritschs
Text ist in die Musik eingegangen: sehr
klare, rohe Emotionen bzw. Zustinde, die
schnell wechseln.

Oft gewinnen Sie Ideen und musikalisches
Material direkt aus Gespriichen mit den Dar-
stellern des jeweiligen Stiickes, wodurch sich
eine noch engere Verkniipfung zwischen Per-
formern und Biihnenmusik ergibt.

Sie spielen noch mal auf den ,Kirsch-
garten” an. Im Stiick erfahren wir von den
Lebensentwiirfen und Plinen der Figu-
ren, die aber nie Wirklichkeit wurden.
Das war Thomas Krupa sehr wichtig. Der
erste Satz, den die Ljubow Andrejewna
spricht, wenn sie auf die Biihne kommt,
ist: ,Mein liebes, schones Kinderzim-
mer ...*. Damit ist das Thema schon eta-
bliert: Kindheit, in der man vom Leben
triumt. Ich habe mich mit allen Schau-
spielern einzeln getroffen, wir haben iiber
Kindheit, iber Wiinsche gesprochen. Sie
erzihlten mir, welche Instrumente sie als
Kind gespielt haben oder welche sie da-
mals spielen wollten. Die Antworten lie-
ferten das musikalische Material, und die
Darsteller haben selbst gesungen oder ihre
Instrumente gespielt. Ein dhnliches, aber
doch ganz anderes Beispiel wire meine
Musik fiir eine ,Macbeth“-Produktion
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im Staatstheater Darmstadt. Da habe ich
an die Darsteller Fragebogen verteilt mit
Aufgaben wie ,Sing deinen hochsten
Ton“ oder ,Wie lachst du?® oder ,Wie
stshnstdu?“. Die Antworten wurden dann
im Studio aufgenommen. Am Ende stan-
den mir ca. 1.500 Samples zur Verfiigung,
aus denenich die Musik gemacht habe. In-
teressant war, eine vollig elektronische
Musik zu produzieren, die aber komplett
auf menschlichen Lauten der Schauspie-
ler basiert.

Beift sich manchmal Ihr Anspruch als Kom-
ponist mit den Moglichkeiten, die Thnen im
Schauspiel zur Verfiigung stehen?

Die Verflechtung von Performer, Musik
und Stiick ist viel stirker, wenn die Dar-
steller die Musik selbst machen. Manch-
mal geht das aber auch nicht. Bei einem
anderen Tschechow-Stiick, ,Drei Schwes-
tern” in Darmstadt, wollte ich so ein
befremdliches Profi-Streichquartett auf
der Biihne haben. Da sollte die Musik
wie ein Fremdkérper sein, weil in dem
Stiick permanent eine Gefahr zu spiiren
ist, die von aufRen kommt. Leider scheiter-
te die Idee dann am Geld, wir mussten
die Musik aufnehmen und iiber Band
einspielen. Ehrlich gesagt wire es ideal,
wenn man Schauspieler hiitte, die generell
auch Instrumente spielen oder singen
kénnen. Am schénsten finde ich, wenn
sie auch die Biithne und das Licht selbst
machen wiirden.

Als wir uns kennen gelernt haben, haben Sie
erziihlt, dass Sebastian Baumgarten und Sie
ein , Wagner-Projekt” vorbereiten. Entstan-
den ist ,Epidemic”, das im HAU uraufge-
fiihrt wurde. Welche Rolle spielte Richard
Wagner in dieser Auffiihrung?

Auf musikalischer Ebene ist Wagner sehr
prisent. Wir wollten sozusagen mit Wag-
ner und Lars von Trier etwas {iber Deutsch-
land erziihlen. Es sollte eine Reise durch
die deutsche Seele werden — da kommt
man um Wagner nicht herum. Ich habe
lange {iberlegt, wie ich Wagners Grofien-
wahn musikalisch thematisieren kann,
und kam auf die Idee, fiir ein Orchester
mit 24 Posaunen zu schreiben — wenn das
nicht ,Wagner” ist, dann weif ich auch
nicht. Es gibt also in einem Arrangement
die ,Tannhiuser*-Ouvertiire, es kommt
die ganze Leitmotivik vor, wir bringen
auch eine Arie, die eine Schauspielerin am
Klavier singt, und die Musik basiert auf
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Motiven aus dem ,Tannhiuser. Das
Megalomanische, Bombastische an Wag-
ner wird zusitzlich verstirkt durch eine
Rockband, in der die Schauspieler und ich
spielen. Von der Lautstirke und Intensitit
passen die Rockband, der Posaunenchor
und Richard Wagner sehr gut zusammen.

Sie haben ,Epidemic” auf dem Plakat als
»Musiktheater” bezeichnet, eigentlich hdtte
man eine neue Genrebezeichnung dafiir er-
finden miissen. Ich fand die Form des Abends
grofiartig, weil etwas entstanden ist, das die
Kraft von Performance und Rockmusik hat,
streckenweise das mobilisierende Mitteilungs-
bediirfnis eines Schiller-Textes, Horror und
Fantasie von Grimms Miirchen und Paul
McCarthy — und doch wird alles von einem
irgendwie opernartigen Pathos zusammen-
gehalten. Wie ist der Abend entstanden?

Wir hatten die Moglichkeit, in Phasen zu
arbeiten. Das war toll, und fiir mich auch
neu. Inderersten Phase war nur das Team
zusammen, Valerie von Stillfried, Thilo
Reuter, Ralf Fiedler, Sebastian Baumgar-
ten und ich. Wir haben ungefihr zehn
Tage lang Ideen gesammelt, geschrieben,
Strukturen entworfen. Dann ging erst mal
jeder seinen eigenen Projekten nach.
Beim zweiten Treffen haben wir die ersten
Gespriche konkretisiert und mit den
Schauspielern gearbeitet. Das war eine
Phase von zwei Wochen mit viel Improvi-
sation, ich habe erste Songs fiir die Band ge-
schrieben etc. Danach sind wir noch mal
auseinander gegangen. In der Zeit sind
die Stiicke fiir den Posaunenchor entstan-
den. In der letzten Phase haben wir das
Stiick in vier Wochen zum Laufen ge-
bracht. Ich fand es wirklich ganz toll, so zu
arbeiten. Dadurch ist ein Verhiltnis zwi-
schen Musik und Theater entstanden, das
neu ist: Die Musik gibt dem Abend eine
ganz bestimmte Struktur, fast wie die
DNA der Auffiihrung.

Dieses Prozesshafte hat zur Oper ja auch die
lingste Zeit substanziell dazugehort: Das
Werk entstand wihrend des Probenprozesses
und wurde fiir die vor Ort vorhandenen Be-
dingungen mafgeschneidert. Aber beim heu-
tigen Repertoire-Spielen stellt sich die Frage
des Werk-Entwicklungsprozesses schon gar
nicht oder ist zumindest auf die Inszenierung
beschrinkt. In gewisser Weise verbirgt sich da-
hinter auch ein Verlust von Gegenwirtigkeit.

Da sind wir wieder beim Live-Charakter
von Theater. Wenn der Komponist damals

etwas fiir den ganz bestimmten Singer
geschrieben hat, dann hat er das nicht ge-
tan, um gefillig zu sein. Sondern man
war der Ansicht, dass der Singer, wenn
speziell filr ihn geschrieben worden ist,
die Musik dann am direktesten ans Pu-
blikum weitergeben kann. Ich meine, da-
hinter steckt auch ein grofRes Verstindnis
fiir das Bediirfnis des Publikums nach
Glaubwiirdigkeit.

Kénnte man , Epidemic” als Opernpartitur
herausgeben?

Das ist gerade der Punkt. Es ist eine Art
Theater, das man nicht kopieren kann.
Aber ich kénnte mir vorstellen, Material
zusammenzustellen und herauszugeben,
aus dem andere immer wieder neue Auf-
fithrungen entstehen lassen kénnten.

Sie sind in New York aufgewachsen. Bringen
Sie von dort etwas Spezielles mit in die deut-
sche Musikszene?

Meine Freunde und ich waren Musik-
freaks, aber keine Plattensammler. Die
Suche nach Entdeckungen, nach Live-
Konzerten, Happenings, Events hat uns
raus in die Stadt getrieben. Wir haben viel
Jazz, viel moderne Musik, viele sympho-
nische Konzerte gehort, aber auch sehr
viel Performance-Art gesehen. Es gab ein-
fach alles auf kleinem Raum, und mein
[nteresse an den unterschiedlichsten Live-
Formen kommt sicher von diesen Erleb-
nissen in New York.

Wie sieht Thr Traum von einem Theater aus?
Rohheit, Ehrlichkeit, Tllusion. Es miisste
ein Ort sein, wo immer was los ist, ein
duRerst flexibler Raum mit einem Ensem-
ble von Performern, die spielen, singen
und Musik machen kénnen, vielleicht so-
gar tanzen. Es briuchte die modernste
Technik. Kurze Probenzeiten von zwei bis
drei Wochen, dann wird das Ergebnis ge-
zeigt. Wenn man stindig was Neues bringt
und es schafft, dass der Ort selbst span-
nend istdurch sein Programm, dann kann
das Publikum auch damit leben, wenn et-
was mal nicht so gut liuft, denn morgen
kommt wieder was GroRartiges. Partys,
Performance, Konzert, Theater, Oper,
Musiktheater — auch die Genres wiirden
nicht mehr so streng voneinander getrennt
sein. Letztendlich basiert ja all das auf den
Elementen Licht, Darstellung, Musik.
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