Zeitschrift: Dissonanz : die neue schweizerische Musikzeitschrift = Dissonance : la
nouvelle revue musicale suisse

Herausgeber: Schweizerischer Tonkinstlerverein
Band: - (1986)

Heft: 7

Rubrik: Comptes rendus = Berichte

Nutzungsbedingungen

Die ETH-Bibliothek ist die Anbieterin der digitalisierten Zeitschriften auf E-Periodica. Sie besitzt keine
Urheberrechte an den Zeitschriften und ist nicht verantwortlich fur deren Inhalte. Die Rechte liegen in
der Regel bei den Herausgebern beziehungsweise den externen Rechteinhabern. Das Veroffentlichen
von Bildern in Print- und Online-Publikationen sowie auf Social Media-Kanalen oder Webseiten ist nur
mit vorheriger Genehmigung der Rechteinhaber erlaubt. Mehr erfahren

Conditions d'utilisation

L'ETH Library est le fournisseur des revues numérisées. Elle ne détient aucun droit d'auteur sur les
revues et n'est pas responsable de leur contenu. En regle générale, les droits sont détenus par les
éditeurs ou les détenteurs de droits externes. La reproduction d'images dans des publications
imprimées ou en ligne ainsi que sur des canaux de médias sociaux ou des sites web n'est autorisée
gu'avec l'accord préalable des détenteurs des droits. En savoir plus

Terms of use

The ETH Library is the provider of the digitised journals. It does not own any copyrights to the journals
and is not responsible for their content. The rights usually lie with the publishers or the external rights
holders. Publishing images in print and online publications, as well as on social media channels or
websites, is only permitted with the prior consent of the rights holders. Find out more

Download PDF: 30.03.2026

ETH-Bibliothek Zurich, E-Periodica, https://www.e-periodica.ch


https://www.e-periodica.ch/digbib/terms?lang=de
https://www.e-periodica.ch/digbib/terms?lang=fr
https://www.e-periodica.ch/digbib/terms?lang=en

Berichte

dentitat und Hinter-
lassenschaft

Lugano: «Leonardo e / und Gantenbein»
von Francesco Hoch (Urauffiihrung)

Es kommt nicht von ungefihr, dass
Francesco Hoch, der gepridgt wurde von
beiden Sprachkulturen, ein teils
italienisch-, teils deutschsprachiges

Biihnenstiick konzipierte, bei dem die
Sprachen je spezifisch philosophischen
Background und eigene Lebenshaltung
reflektieren, verkorpert in den Dich-

tungen von Leonardo da Vinci
(1452—1519) und Max Frisch (geb.
1911). Es geht dabei um das in den
Werken von Frisch immer angeschnit-
tene Thema der personlichen Identitit,
bei Hoch im speziellen um die Identitét
der Person aufgrund dessen, was sie
nach ihrem Tod an Spuren hinterlédsst.
Der Quattrocento-Meister Leonardo,
natiirlich eine der berithmtesten Per-
sonlichkeiten der Kunst- und Kulturge-
schichte, ein Universalgenie, das nicht
nur als Kiinstler, Maler, Bildhauer und
Zeichner, sondern auch als vielseitiger

Wissenschafter, als Architekt, Anatom
etc., als Naturwissenschafter auf breite-
ster Front tédtig war, und Max Frischs
Romanfigur Gantenbein, dessen Leben
kaum sichtbare Spuren zuriickgelassen
hat und dessen Identitdt deshalb nach-
triglich fragwiirdig wird, zeigen darin
Extrempositionen auf.

Wer aber nun befiirchtet hatte, hier
einem theoretisierenden, iiberintellek-
tuellen Werk zu begegnen, wurde rasch
und wohltuend ins Unrecht versetzt: Es
ist dem Komponisten, der selbst den
Text arrangiert hat, gelungen, ein sehr
sinnliches und doch thematisch-
inhaltlich konsequent durchdachtes
Stiick zunichst einmal vor allem fiir
Ohren- und Augenmenschen zu schrei-
ben, und in der Urauffilhrung im
Kursaal-Theater in Lugano am 27. No-
vember haben ein hervorragendes Mu-
sikensemble (die Gesangssolisten Char-

lotte Hoffmann, Louis Devos und Kurt
Widmer, sowie das von Jiirg Wytten-
bach geleitete IGNM-Ensemble, Basel)
und eine Gruppe fiir Bild und Bewegung
(vor allem das CH-Tanztheater Ziirich
in der Choreographie von Tsutomu Ben
Lida), ferner die Dia-Projektionen von
Roberto Masotti, alles unter der Regie
von Sandro Bertossa, flir eine weitge-
hend dem Werk adidquate, lebendige, in
ihrer multimedialen Vielfalt fesselnde
Auffiihrung gesorgt. Sie wurde ermog-
licht durch die Stadt Lugano in Zusam-
menarbeit mit der Pro Helvetia, der

Radio Televisione della Svizzera Italiana
und der Stiftung Musica Ticinensis. Das
rund eine Stunde dauernde Werk ist
1980 bis 1982 als Auftragswerk der Pro
Helvetia entstanden.

Francesco Hoch hat Sidtze und Senten-
zen der beiden Dichter als Konfrontati-
on der beiden Personen zu acht thema-
tisch und philosophisch geordneten
Szenen zusammengestellt, die zwar ana-
lytisch klar sich trennen lassen, aber
durch je verschobenen Einsatz der drei
Gestaltungsebenen Musik, Tanz und
Dia innerhalb eines Abschnitts im
Ablauf verzahnt sind. So sind also nicht
immer gleichzeitig alle drei Ebenen in
Aktion: es gibt Stellen mit Musik ohne
Tanz, mit Dias ohne Musik und Tanz
etc., woraus immer wieder Erwartungs-
spannungen entstehen, Fokussierungen
auch, Konzentrationen auf eine Aussa-
gespur und Verdichtungen des Mate-

N\
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, Collage von Giorgio Hoch

rials. Die fiinf Musiker und die drei
Sdnger, die sich mit dem Dirigenten im
Orchestergraben befinden, treten in der
ersten Szene als beinahe orchestral wir-
kender Klangblock auf mit harmonisch
statischen, sehr komplexen Akkorden,
die von einem inneren Impuls rhythmi-
siert vorwirts treiben, die sich aber in
der Folge dann weitgehend in bewegte
Einzelstimmen auflosen, zusammenge-
fasst in vollig solistischen oder im Duo-
oder Triosatz gehaltenen Episoden,
wobei die Musik immer wieder, oft
recht signalartig, auf die Eingangskldnge
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zuriickkommt. In diesem sehr komple-
xen Tonsatz sind die Sdnger, obwohl
Triger des Worts (das ab und zu auch in
gesprochener Form auftritt), in funktio-
nell gleichberechtigter Weise in die mu-
sikalischen Strukturen einbezogen.
Die den acht Abschnitten zugeordneten
Themen La morte / L'identikit (erken-
nungsdienstliche Personalkarte) / L'a-
more / Storie come vestiti («Wir probie-
ren Geschichte an wie Kleider») / 1l
vedere / La scienza / L'uomo / La solitu-
dine werden sowohl in Musik wie Tanz
nur auf einem aufs rein Formale trans-
ponierten Level, also sehr abstrakt, be-
handelt, wobei einzelne klar im Singen
verstandliche oder gar gesprochene
Sdtze von zentraler Bedeutung sowie
die Dias das jeweilige Thema konkreti-
sieren. Jedem Hauptthema wird zudem
noch, in serieller Vertauschung, ein
zweites der gleichen Themenreihe zu-
geordnet und auf allen drei Ebenen des
multimedialen Werks interpoliert, als
thematische Verschrinkung und zu-
gleich Brechung. Das Verfahren der for-
malen Verkniipfungen, unter anderem
auch durch Ankldnge in Vorwegnahme
oder Erinnerungsnachkldngen und in
vielfdltigen, strukturell genau durch-
gearbeiteten Uberlappungen der medial
verschiedenen Schichten, ist charakteri-
stisch fiir das gleichermassen iibersicht-
lich und komplex, ja verwirrend sich
darstellende Werk — worin auch seine
Faszination besteht. Die neun Téanzer
hatten weniger die Aufgabe, Inhalte dar-
zustellen, als vielmehr das Formspiel zu
unterstreichen; sie taten es in antikisie-
renden Kostiimen, togenartigen Ge-
windern, und mit den Mitteln eines ge-
maéssigt modernen, sich den natiirlichen
menschlichen Bewegungsabldufen an-
ndhernden Tanzstils. Am meisten die
Textinhalte vergegenstdndlichend wa-
ren die Dias, die indessen formal nicht
zu iiberzeugen vermochten, da ihnen
die Abstraktion und der Ubergang zur
«Konkretion», im Sinne der konkreten
Kunst, am wenigsten gelang. Das idn-
derte aber nicht viel an der hervorragen-
den Qualitdt der Gesamtauffiihrung, die
es verdienen wiirde, noch an anderen
Orten gezeigt zu werden. Erfreulich ist
aber, dass die Televisione della Svizzera
Italiana eine Version dieser Auffiihrung
als Fernsehfassung aufgezeichnet hat.
Fritz Muggler

Bans approfondissement
psychologique

Geneve: Création de «Cora» de Roger
Vuataz

A 87 ans, Roger Vuataz signe avec
«Cora» son op. 130. Le chiffre est beet-
hovénien, il convoque le couronne-
ment. Est-ce pour cette raison que le
compositeur genevois s’est tourné vers
la tragédie? Le livret de l’ouvrage,
écrit par Vuataz lui-méme il y a une
vingtaine d’années, n’aurait en tout cas
pas déplu a Sophocle. Le sous-titre
«Amour et mort» en donne une idée
significative.
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Six personnages: le pere Marenzio, sa
femme Delia, sa fille Cora, la suivante
Josélia, le traitre Albéric et le poé-
te-condottiere Genio. Ce dernier re-
vient au palais — c’est la Renaissance,
la cité est en guerre — apres un long
exil. Il retrouve la mere, découvre la
fille. Il avait aimé celle-la en secret, il
aime celle-ci dans les mémes condi-
tions. Sans savoir qu’elle est, en fait,
sienne... Sur fond de mobilisation géné-
rale et de sourde affaire politico-fami-
liale ou le félon Albéric joue un réle
prépondérant, la révélation de cet in-
ceste conduira a I’issue fatale qu’on
imagine.

Pour se situer a la hauteur de figures si
proches de ’archétype, Vuataz a choisi
I’étouffement. La ou Gluck ou Cheru-
bini auraient pris trois heures, il ficelle
le tout en un acte d’une heure trente.
Ce faisant, il concentre I’action et s’y
concentre essentiellement: tout au
récit, bien peu a la psychologie intime
des personnages, guere plus a I’affron-
tement de leurs silhouettes.

L’écriture emprunte les champs de to-
nalité élargie et les réminiscences mo-
dales qui caractérisent depuis long-
temps le langage de Vuataz, ou le souci
de clarté frangaise s’associe a une vio-
lence dramatique éruptive, petite-fille
de la «Salomé» de Strauss. Dans 1’or-
chestre, les percussions (timbales sur-
tout) et les cuivres dominent, ainsi que
les rythmes drus, les intervalles
tendus. L’écriture vocale est de la
méme veine: trés projetée, souvent for-
tissimo, elle exploite une sorte de dé-
clamation mélodique qui ne renouvelle
pas le genre.

Traditionnel au fond comme a la
forme, «Cora» ne s’écarte donc pas
des conventions dont Roger Vuataz
cherchait précisément a se défaire. Et
en plongeant de bout en bout dans I’en-
crier des paroxysmes tragiques, la
plume du compositeur oublie les néces-
saires contrastes qui sculptent une
ligne dramatique et dessinent [’inté-
rieur des étres.

Si Vuataz attribue des instruments spé-
cifiques 4 ses personnages (harpe et
bois pour Cora, trompettes pour Ma-
renzio, etc...), ce caractére motivique
n’est pas assez accusé pour véritable-
ment accompagner les réles et les dis-
socier du commentaire orchestral. Il
est donc difficile de désigner une aire
de repos, un moment qui tranche. L’ac-
cumulation des tensions les banalise ra-
pidement. Méme !’interlude orchestral
qui sépare I’exposé du drame et son dé-
nouement reste d’une assez sommaire
fraicheur, avec son instrumentation
convenue. Et Vuataz développe peu
ses théemes, qui demeurent a I’état de
formules. En revanche, il ressasse ses
effets: crescendos d’orchestre, fanfares
de cuivres, pizzicatos des cordes, mar-
telements de caisse claire. Enfin, la
partie vocale parait elle aussi répétitive.
Peut-étre a-t-il voulu écrire une «mu-
sique qui ne verse pas une larme»? En
ce sens, le but est atteint. Mais une tra-
gédie, outre le recul, demande une
identification humaine aux mythes

qu’elle met en jeu. Elle est distance et
catharsis. Vuataz semble avoir brouillé
I’'une par l’autre: avec métier, certes,
mais sans cet approfondissement psy-
chologique qui aurait pu résoudre son
paradoxal projet.
Superbe exécution emmenée par Jean-
Marie Auberson a la téte de I’Orchestre
de la Suisse romande et d’un plateau
de belle envergure: Jane Mengedoht,
Eva Csapo, Michele Moser, Philippe
Huttenlocher, Frangois Castel et Louis
Devos, avec le cheeur de la radio suisse
romande pour de brefs commentaires a
la grecque.

Jean-Jacques Roth

Eolitique fondamentale

Paris, Centre culturel suisse: Ernest An-
sermet

Ouvert fin septembre 85, le premier
Centre culturel suisse a I’étranger a
d’emblée mis les bouchées doubles.
C’est qu’il ne manque pas d’atouts:
situé en plein cceur du Marais, entre le
Centre Georges-Pompidou et la place
des Vosges (32, 34 et 38 rue des
Francs-Bourgeois), il est constitué¢ de
I’ancien Hotel Poussepin et d’un entre-
pot adjacent, remarquablement trans-
formés en une salle de spectacles de

Hotel Poussepin

149 places, une salle d’exposition de
210 m?, une bibliothéque, des bureaux,
une salle d’information et de réception.
A faire palir de jalousie le plus blasé!

La politique choisie est fondamentale.
Dépendant pourtant de Pro Helvetia,
loin d’étre une pesante ambassade de
la «culture officielle»» helvétique, le
Centre, animé par une équipe jeune,
dynamique, non hiérarchisée, mise sur
de jeunes artistes, voire un avant-
gardisme résolu ou modéré. (La Suisse
est «le seul pays d’Europe qui n’a pas
de culture nationale», D. de Rouge-
mont.)

Sans pour autant renier les valeurs éta-
blies. Ainsi, toute une série de manifes-
tations consacrées a Ernest Ansermet,
en novembre et décembre. L'exposi-
tion, tout d’abord, organisée en 1983
pour commémorer le centenaire du



maitre, et qui montrait bien les deux
aspects de celui-ci: I'un ensoleillé, celui
du chef d’orchestre; [’autre, plus
obscur, celui du philosophe-mathéma-
ticien. Puis des conférences de Philippe
Dinkel («Ansermet et I’Ecole fran-
gaise»), de Jean-Claude Piguet
(«Ernest Ansermet, musicien et philo-
sophe»), des tables rondes («Ansermet
et la musique allemande», «Ansermet
et les Cahiers vaudois»), un débat sur
le théme «Des compositeurs d’au-
jourd’hui face a Ernest Ansermet»,
avec des créateurs frangais et suisses.
Enfin des concerts avec les Quatuors
Sine Nomine de Lausanne et Erato,
ainsi que des récitals (Jean-Frangois
Antonioli, Nicole Wickihalder, Chri-
stian Favre).
Il faut ajouter que France-Culture a
propos€é, a I’occasion de ces manifesta-
tions, durant une semaine, chaque jour
trois séries d’émissions centrées sur
Ansermet, et établies par Jean Loubier.
Jean-Noé&l von der Weid

Weltumspannend
Amsterdam: IGNM-Weltmusikfest

Uber die World Music Days (wie sie nun
schon lange heissen) der ISCM (Interna-
tional Society for Contemporary Music —
der englische Allerweltsname vermei-
det den umstrittenen historischen Be-
griff der «Neuen Musik» des deutschen
Namens [nternationale Gesellschaft fiir
Neue Musik, der 1922 bei der Griindung
der Gesellschaft in Salzburg geprégt
wurde) — iiber diese Weltmusikfeste
wird jedes Jahr die gleiche Art von
Klage laut, die hdufig aber aus einem
Mangel an internationaler Toleranz
kommt. War der Zweck der Musiktage
einst einfach, die zeitgenossische
Musik, die damals im Gegensatz zur
romantisch-spitromantischen eine neue
war, zu fordern und in den damals noch
ausschliesslich westeuropdisch orien-
tierten Mitgliedstaaten bekannt zu
machen — nicht zuletzt eben durch das
jahrliche Musikfest —, so liegt er heute
vielmehr darin, die internationale Uber-
sicht zu gewihrleisten; und deshalb sind
heute alle 33 Mitgliedldnder eifrig
darauf aus, moglichst jedes Jahr mit
mindestens einem Werk am Fest vertre-
ten zu sein. Diese Forderung gerét aber
haufig in Konflikt mit der Meinung der
internationalen Jury, die verstidndlicher-
weise in erster Linie gute Musik aussu-
chen mochte; dazu kommen oft Sach-
zwinge, die mit den technischen und
kiinstlerischen, manchmal auch finan-
ziellen Moglichkeiten des gastgebenden
Landes zu tun haben.

In den letzten Jahren sind einige sehr
umfangreiche Weltmusikfeste organi-
siert worden, zu denen auch dasjenige
von 1984 in Toronto und Montreal ge-
horte, da hier sowohl der englischspra-
chige wie der frankophone Teil Kanadas
gebiihrend — eigentlich iibergebiihrend
— représentiert sein wollte. Holland,
das fiir dieses Jahr nach Amsterdam ein-

geladen hat, redimensionierte das Fest,
das einst zwischen 4 und 10 Tagen ge-
dauert hatte und das néchstes Jahr in Bu-
dapest das gesunde Mass von 7 Tagen
einnehmen wird, auf 10 Tage — bei tdg-
lich drei Konzerten ergab dies immerhin
103 Werkauffiihrungen. Das wurde fi-
nanziell aber nur dadurch tragbar, dass
Holland die Lander zum Beitrag eines
«Nationalprogramms» einlud, das im
Prinzip vom entsprechenden Land
selbst finanziert werden sollte — in drei
Fédllen wurde aber eine hollindische
Mithilfe geleistet, die allzu grosse Un-
gleichheiten der Chancen zwischen rei-
chen und armen Lindern behob. Diese
nationalen Programme, die nahezu die
Hilfte des Fests ausmachten (mit 45
Werken immerhin 44%), gingen aber
nicht iiber die internationale Jury, die
fiir das Weltmusikfest zusammenge-
stellt worden war, und das wirkte sich
teilweise sehr schlecht aus, denn in eini-
gen der 14 Nationalprogramme war
sicher nicht eine Auswahl unter den
Besten des Landes getroffen worden,
sondern eher von einem kleinen Zirkel,
so zum Beispiel in Island, Irland und teil-
weise in Israel. Es sei aber nicht ver-
schwiegen, dass einige der Nationalpro-
gramme durchaus interessant waren, so
der portugiesische Beitrag, der mit viel
Dramatik aufwartete (Grupo de Musica
contemporanea de Lisboa), der norwe-
gische, von dem man iiberraschender-
weise dasselbe sagen darf (die Kompo-
nisten Olav Anton Thommessen und
Magne Hegdal in hervorragenden Inter-
pretationen des Ny Musikks Ensemble),
der deutsche (das Ensemble Modern mit
Werken von Lachenmann und — frag-
wiirdiger — Walter Zimmermann), der
australische (das sechskopfige Ensemble
Flederman aus Sidney spielte formal
sehr klar konzipierte, spielerisch und
klanglich aber besonders reizvolle
Werke von Carl Vine, Keith Humble
und Graham Hair) . Grosse Begeisterung
loste ein Abend mit Komponisten aus
Hongkong aus, die erstaunlicherweise
eine ganz eigene zeitgenossische Musik
schreiben, die nichts mit Zwolfton,
Darmstadt, Serialitdt und Postmoderne
zu tun hat, sondern eine sehr vorsichtige
Erweiterung des klassischen chinesi-
schen Stils darstellt: eine Ausweitung
der Pentatonik (Ausbau der Pien-Tone,
der Mikrotonalitdt) und der traditionel-
len Heterophonie in gelegentliche Zwei-
stimmigkeit, die nicht westlich wirkt.

So fillt auf, dass die Werke ferndstlicher
wie auch fernwestlicher Nationen an
den World Music Days nicht mehr margi-
nale Erscheinungen darstellen, sondern
immer mehr sehr ernst zu nehmen sind.
Japan war die erste Nation, die sich mit
Namen wie Yoritsuné Matsudaira —
der 78jdhrige war wieder personlich an-
wesend — seit 1954 in der Tradition der
Neuen Musik festsetzte. Korea hat mit
Sukhi Kang den Posten des Vizeprisi-
denten inne und war mit den beiden
Damen Yunghi Pagh-Paan und Unsuk
Chin, die den im Rahmen des Fests ver-
liechenen Gaudeamus-Preis erhielt,
kompositorisch hervorragend vertre-
ten, und Hongkong wie Australien er-

wihnte ich schon. Stidamerika war un-
terreprasentiert, ist nun aber mit einem
Vertreter aus Uruguay, Coriun Aharo-
nian, auch im Exekutivkomitee, in wel-
chem Westeuropa nur noch durch den
Priasidenten Siegfried Palm repréasen-
tiert wird, wihrend gleichzeitig zwei
Komponisten aus den sozialistischen
Staaten (Istvan Lang aus Ungarn und
Zygmunt Krauze aus Polen) darin
sitzen und mit Kang und Aharonian
Asien und Amerika vertreten sind.
Leider sind die USA noch immer nur
mit einer kleinen, nicht repridsentativen
Gruppe aus New York und Boston in
der IGNM und haben auch kiinstlerisch
nicht viel zu bieten. Doch es wire dort
ebenso wie in Italien Sache der Kompo-
nisten, sich zu einer reprédsentativen
Gruppe zu formieren und dann den An-
spruch auf Aufnahme geltend zu
machen. In Luxemburg hat eine ent-
sprechende Kldarung stattgefunden: die
Letzebuerger Gesellschaft fir Nei Musek /
LGNM wurde als 33. Mitglied aufge-
nommen. Die DDR hatte dieses Jahr
zum zweiten Mal einen offiziellen Beo-
bachter geschickt.
Die Schweiz war auch dieses Jahr mit
drei Werken — ein viertes, die «Ar-
beitslieder» von Christoph Delz, ist aus
«technischen Griinden», da es vom
Chor nicht mehr rechtzeitig bewiltigt
werden konnte, ausgefallen — sehr gut
vertreten. Von Klaus Huber kam als Ur-
auffithrung das 12-Minuten-Chorwerk
« ... Nudo que ansi juntais ...», das er
1984 auf Texte von Teresa von Avila
und Pablo Neruda geschrieben hat, die
er interpolierend aus getrennten Rich-
tungen, von sechs Sdngern im Riicken
des Publikums und von zehn von vorn,
zusammenkommen lédsst: ein klanglich
besonders schones Werk, vom Belcanto
bis zum Fliistern reichend. Von Jiirg
Wyttenbach fand das «Lamentoroso —
Badinerie vocale et instrumentale en
forme d’un Grand Double Carillon»
ebenfalls grossen Erfolg; allgemein war
man begeistert von dem witzigen, viel-
schichtigen und vielfach gebrochenen
«Cabaretstiick», das von der Soprani-
stin Lina Akerlund und vom hollindi-
schen Basklarinetten Kollektief aufge-
fiihrt wurde. Und schliesslich wurde in
Amsterdam auch Mathias Knauers
Film «El pueblo nunca muere» liber das
aufwendige Stiick «Erniedrigt — ge-
knechtet — verlassen — verachtet ...»
von Klaus Huber mehrmals, und
immer mit grosstem Erfolg, gezeigt.
Ubrigens fanden die hervorragend orga-
nisierten Konzerte nicht nur in Amster-
dam, sondern auch in den nahen Stddten
Rotterdam, Den Haag, Utrecht und Hil-
versum statt. Das ndchste Weltmusik-
fest, das vom 20. bis 26. Mirz 1986 in
Budapest abgehalten wird, liegt in detail-
liertem Programm vor. Das iiberndchste
wird Koln beherbergen, und es wird vor
allem multimedialen Schopfungen,
dem Musiktheater, Musik und Tanz,
auch Horspiel etc. gelten.

Fritz Muggler
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ulinarische Oper
fiir sensible Gemiiter

Ziirich, Opernhaus: «Giulio Cesare in
Egitto» von Hindel

Als ich Nikolaus Harnoncourt in einem
Interview (Basler Zeitung 15. Juni 1981)
fragte, ob er finde, dass Geschichten
wie die von Mozarts Lucio Silla oder Ido-
meneo uns heute etwas zu sagen hitten,
meinte er, es seien nicht unbedingt die
Geschichten, die ihn interessierten,
sondern die in deren Gestalten personi-
fizierten Probleme und Gefiihle. Denn
diese seien in jeder Zeit giiltig, und die
Musik vermoge sie dem Menschen auf
eine Weise nahezubringen, dass er nach
dem Anhoren nicht mehr derselbe sei
wie vorher. Unter diesem Aspekt ist
Hindels Giulio Cesare in Egitto ein idea-
les Betidtigungsfeld fiir Harnoncourt.
Denn unter der schablonenhaften Hiille
mit dem unentwegten Wechsel von Re-
zitativ und Da-Capo-Arie verbirgt sich
eine Musik von grossartigem gestischen
Reichtum: Verfithrung, Zuneigung,
Klage, Vorsicht, Auflehnung, Hass —
alle diese Haltungen und Gefiihle sind
von Hindel iiberaus phantasievoll und
klug musikalisch umgesetzt worden.
Harnoncourt vermag diese Palette so
eindringlich wie kaum ein anderer Diri-
gent herauszuarbeiten. Regie (Federik
Mirdita) und Biihnenbild (Hans
Hoffer) geben der musikalischen Dar-
stellung einen gepflegten Rahmen. Im
weissen, kahlen Biihnenraum sind in
vielfdltiger = Weise gleichschenklige
Dreiecke als gliedernde Elemente ein-
gesetzt. Sie entsprechen dem formalen
Schematismus von Hindels Musik, den
Mirdita andererseits durch variierende
Positionen der Darsteller in den Da-
Capo-Teilen aufzulockern bestrebt ist.
Kurzum: Man kommt in den Genuss
eines Opernabends, der musikalisch fas-
ziniert (auch dank der vokalen Qualité-
ten: hervorzuheben sind hier Rachel
Yakar als Cleopatra und Thomas Hamp-
son in der Titelrolle) und dessen op-
tische Komponente zumindest nicht
stort. Kulinarische Oper fiir sensible Ge-
miiter sozusagen: nicht die Spitzentone
der Primadonnen und Tenore sollen
verfithren, sondern die Tiefen der musi-
kalischen Affekte.

Dem Komponisten Hindel ging es aller-
dings nicht bloss um die menschlichen
Gefiihle als solche: Liebe ist nicht
gleich Liebe und Hass nicht gleich Hass,
sondern es kommt ihm darauf an, wer
welches Gefiihl in welchem Zusammen-
hang dussert. Wenn etwa Achilles die
Liebe der von ihm und Ptolemius ge-
fangengehaltenen  Cornelia  erfleht
(«Tu sei il cor di questo core»), dann ist
in dieser Werbung das Moment der
Gewalt miteinkomponiert, und der
Hass, den Konig Ptolemius gegeniiber
dieser Frau, um die er ebenso erfolglos
buhlt wie sein Feldherr Achilles, zum
Ausdruck bringt, ist ganz anders gestal-
tet als die Rachegefiihle der Gefange-
nen. Diese sind als fiebernde, erregte In-
dividuen gezeichnet, wihrend Ptole-
mius’ Hass («ll tuo rigore sveglia I’odio
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in questo sen») als blosse Manifestation
von Macht erscheint: in strahlendem
C-dur und scharf punktierten Rhyth-
men. Dadurch wird deutlich, worauf
Héndel und sein Librettist Nicolo Haym
hinauswollten: die Agypter Ptolemaus
und Achilles sollten als Vertreter boser,
gewalttitiger Macht dem grossherzigen
und liebenden Cidsar entgegengesetzt
werden, dessen Schlussapotheose denn
auch in Form eines frohlich-beschwing-
ten, geradezu graziosen Tanzes gehalten
ist. Nun versucht zwar Harnoncourt mit
ein paar ruppigen Akzenten, die quer
zum Gestus der Musik stehen, auch
hier eine Andeutung von Gewalt anzu-

Gute und bose Machthaber: Ciésar (im
Hintergrund Achilles)...

bringen. Mirdita dagegen radikalisiert
eher das in der Vorlage gezeichnete
Bild. Er zeigt César als sympathischen,
zwar schon etwas graumelierten, aber
doch jlinglingshaften Krauskopf, der
weithin ohne Insignien der Macht aus-
kommt, widhrend seinem #gyptischen
Kontrahenten die Zacken der Krone
wie Saulen aus dem Kopf herauswach-
sen. Der edle Romer braucht auch keine
Gewalt, um seine Ziele zu erreichen: bei
seinem Erscheinen fallen die &dgypti-
schen Krieger schlicht von selbst um.

Cisar als — in jeder Hinsicht — guter
Eroberer: dieses Bild entsprach wohl
den ideologischen Interessen der Kolo-
nialmacht England, in deren Kapitale
Giulio Cesare in Egitto 1724 uraufgefiihrt
wurde. Es heute — zumal in einer Insze-

... und Ptolemdus

nierung, die ausdriicklich nicht histori-
sierend sein will — tel quel zu liberneh-
men, zeugt von wenig kritischem Be-
wusstsein. Oder ist solche Verkldarung
von Herrschaft an den Opernhdusern
von Ziirich und Wien (von wo Mirditas
Inszenierung iibernommen worden ist)
heute ebenso zwingend wie in London
zu Hidndels Zeiten?

Christoph Keller

(wivres
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Erwin Reuben Jacobi, der im Februar
1979 nach langerer Krankheit in Ziirich
starb, hat rund ein Vierteljahrhundert,
das letzte seines bewegten Lebens, in
der Schweiz gelebt, seitdem er Paul Hin-
demith nach dessen Berufung zum Ordi-
narius fiir Musikwissenschaft an die
Universitat Ziirich gefolgt war, wo er als
sein Doktorand mit einer Dissertation
iiber «Die Entwicklung der Musiktheo-
rie in England nach der Zeit von Jean-
Philippe Rameau» 1957 promovierte.
1909 in Strassburg als Sohn eines Indu-
striellen geboren, emigrierte er nach
Abschluss seines Studiums als Diplom-
Ingenieur in Berlin nach Paldstina und
entschloss sich nach Jahren beruflicher
Tatigkeit um die Jahrhundertmitte zu
einem zweiten Studium, dem der
Musik (Cembalo) und Musiktheorie,
das er in Israel begann, bei Paul Hinde-
mith und Wanda Landowska in den
USA fortsetzte und in der Schweiz, wie
erwidhnt, dann zum Abschluss brachte.
Die in dem vorliegenden Sammelband
vereinigten  musikwissenschaftlichen
Arbeiten entstammen mithin aus-
nahmslos der zweiten Jahrhunderthalf-
te, in der sich Jacobi auf seinen Spezial-
gebieten rasch einen weiten Ruf als Ex-
perte zu verschaffen vermochte. Noch
in enger Zusammenarbeit zwischen
Autor und Herausgeber zur Publikation
vorbereitet, ist dieser Band nunmehr
nach ldngerer Verzogerung posthum
zum Gedenken des Autors erschienen.
Er bietet in einer editorischen Sorgfalt
und drucktechnischen Gediegenheit,
die der wissenschaftlichen Akribie und
der Bibliophilie des Autors wiirdig er-
scheinen, alle wichtigen, aber auch klei-
nere Beitrdge zu den Gebieten, denen
das Interesse des Musikforschers Jacobi
gegolten hat.

Hervorzuheben sind zunichst die Auf-
sdtze zur Musiktheorie, die in Zusam-
menhang mit seiner Dissertation und
mit seiner sechsbiandigen Ausgabe von
Rameaus «Complete Theoretical Wri-
tings» (1967—1972) entstanden sind.
Einer davon gilt Jean-Adam Serre,
einem Genfer Musiktheoretiker aus
dem 18. Jahrhundert, den Jacobi recht
eigentlich wiederentdeckte. Neben
mehreren Briefen Rameaus und dem
Briefwechsel zwischen diesem und
Padre Martini ist auch seine kommen-
tierte Edition der Rameauschen «Vé-
rités intéressantes», des letzten musik-
theoretischen Manuskripts des franzosi-
schen Komponisten, ins Buch aufge-
nommen worden.
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