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Compact Discs

Beat Furrer: Aria / Solo / Gaspra
Petra Hoffmann (sop), Lucas Fels (vc), ensemble recherche
KAIROS 0012322KAI

EMPHATISCH EINSAM

Die Trennung, der Abschied, die Befreiung einer
Frau von ihrem Geliebten liegt der Szene von
Gunter Eich zu Grunde, die Beat Furrer als Text-
grundlage von Aria (1998/99) flir Sopran und
Ensemble wahlt. Am Ende steht die Einsamkeit.
Furrer versteht diesen Text nicht im tiberkomme-

nen Sinn als zu vertonendes Objekt und erst
recht nicht als narrative Grundstrukur. Sind am
Anfang noch einzelne Worte verstéandlich, so
nehmen bald Wort- oder Silbenfetzen tiberhand,
gepragt von hastig Herausgestossenem, Zisch-
lauten, gehauchten oder explodierenden Konso-
nanten, um schliesslich in reinen, gesungenen
Klang zu miinden. Die Bewegung hin zum gesun-
genen Klang ist dem Werk zentral, der Text
jedoch kann und soll nicht verstanden werden.
Seine Dramatik wird génzlich ins Komposito-
rische verlagert. Aus der 21mal wiederholten,
jeweils perspektivisch anders beleuchteten
Linienmatrix, die dem Werk zu Grunde liegt,
schalt sich ein rhythmisches Raster heraus, in
das zunachst auch die Protagonistin eingebun-
den ist. Nach einigen abgebrochenen Befrei-
ungsversuchen vollzieht sie schliesslich die Tren-
nung vom Ensemble — auch im eigentlichen
Wortsinn: zusammen mit der Klarinette entfernt
sie sich gegen Ende des Werks vom Ensemble,

um in aus der Ferne heriiberklingenden, lange
gedehnten Ténen zu verharren — in der Ruhe der
Einsamkeit, ihre Endgliltigkeit befragend.

Dem darauffolgenden Werk, Solo (2000) fiir Vio-
loncello, liegt dieselbe Linienmatrix zu Grunde
wie Aria. Mehr noch: urspriinglich hiess dieses
Stiick Aria Il. Und spéatestens vor diesem Hinter-
grund wird der zunéchst einigermassen lapidar
anmutende Titel zur beklemmenden Chiffre fir
ein vielstimmiges Selbstgespréch, das ebenso-
gut — wenn auch unter Verlust an Ambivalenz -
«Allein» betitelt werden kénnte. Wahrend bereits
in Aria die Stimme der Protagonistin im Grunde
mehrstimmig angelegt war, ihre Stimmen aber
teils dem Instrumentalensemble anvertraut
wurden, insbesondere der Klarinette, und so die
Uberlagerung gegenlaufiger Gestik oder auch
deren Verschmelzung mdéglich wurde, so verei-
nigt sich in Solo solche Mehrstimmigkeit, die
auch eine Polyphonie der Spieltechniken und
Ausdrucksspéhren ist, im einsamen Diskurs
des Solisten mit sich selbst. Die rasend
flisternde, zerbrechliche, immer wieder von her-
einbrechenden arco-Figuren bedrohte Selbst-
reflexion, von Lucas Fels, dem Cellisten des
ensemble recherche, virtuos und intensiv vorge-
stellt, kommt im Zentrum des Werks regelrecht
zum allerdings atemlos dramatischen Stillstand.
Es 6ffnet sich nun Raum fiir ausgedehnte, vom
Cellisten gerauschhaft gepfiffene (oder doch eher
gehauchte?) Tone, die beklemmend an den
Schluss von Aria erinnern. Im Unterschied zu Aria
ist Solo damit aber nicht zu Ende, was konse-
quent gedacht nur folgerichtig ist: konnte nam-
lich Aria zumindest auch als Abbild eines dusse-
ren Geschehens verstanden werden, so ist dies
in Solo nicht mehr méglich, hier kristallisiert sich
pure Selbstreflexion, und diese flihrt weit Uber
Die
Komposition gerat nun in einen Strudel «brutal
mechanischer» Wiederholungen (Furrer) mit letzt-
lich fatalen Konsequenzen. So wie «einem Inter-

allfalliges &ausseres Geschehen hinaus.

viewpartner, der gezwungen ist, einen Satz zu
wiederholen, der Satz, den er zu wiederholen

versucht furchtbar hohl wird» (Furrer), so wird
hier das Wiederholte in der Wiederholung seiner
eigenen Hohlheit inne und fallt sich selbst ins
Wort, nur um den Kreislauf von Wiederholung
und Ins-Wort-Fallen von Neuem anzugehen. Am
Ende solchen Geschehens steht das Verstum-
men, der durch die Sinnentleerung herbei-
gezwungene Abbruch, nicht wie in Aria das
Verharren im Klang, sondern das kahle Nichts.
Ob dieses kompositorische Vorhaben allerdings
hier so zwingend verwirklicht ist, dass mogliche
Vorwiirfe der Uberlénge bereits im Keim erstickt
wulrden, durfte wohl kontrovers diskutiert
werden.

Wenn am Schluss der CD noch das mittlerweile
recht bekannte Gaspra (1988) angefligt wird, so
ist dies zumindest insofern erfreulich, als hiermit
eine unbestechlich scharf konturierte Aufnahme
dieses in Furrers Oeuvre doch sehr wichtigen
Werks vorliegt, dennoch wirkt diese Wahl pro-
grammatisch etwas beliebig. Der hervorragende
Gesamteindruck jedoch, den diese Einspielung
hinterlasst, bestatigt einmal mehr, dass der
Anspruch von KAIROS, zentrale Werke der neuen
und neuesten Musik auf héchstem interpretato-
rischem Niveau vorzulegen, keine blosse Leit-
bild-Floskel ist. Das ensemble recherche wird
seinem Ruf eines Spitzenensembles fiir neue
Musik vollauf gerecht, Petra Hoffmann fiihrt ihre
Stimme sicher durch die geheimnisvoll zwischen
Dramatischem und Traumatischem angesiedel-
ten Regionen und teilt mit dem Cellisten Lucas
Fels die Begabung, ein Maximum an Ereignissen
auf engstem Raum zu jeweilig individuellem
Leben erwecken zu kénnen. Bestnoten verdient
auch die Aufnahmetechnik, an die Furrers Musik
wabhrlich nicht geringe Anforderungen stellt. Auch
wer keinen Kopfhorer besitzt, darf sich also in die
oft leisen Klang- und Geréduschwelten Furrers
vertiefen. Tobias Rothfahl
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Hector Berlioz: Roméo et Juliette / Les Nuits d’été

Melanie Diener (sop), Kenneth Tarver (ten), Denis Sedov (bass), The Cleveland Orchestra and Chorus, Pierre Boulez (cond)

Deutsche Grammophon 474 237-2 (2 CDs).

VERFECHTER EINER MITTLEREN LINIE

Das Jahr des 200. Geburtstags von Hector
Berlioz fand seinen Niederschlag vor allem im
Musiktheater. Nicht weniger als vier europaische
Biihnen - in Paris, Amsterdam, Mannheim und
Leipzig — brachten das musikdramatische Haupt-
werk von Berlioz, die grosse Oper Les Troyens,
neu heraus. Im Vergleich dazu ist die Ausbeute
des Berlioz-Jahres diskografisch eher beschei-
den; der gigantische Aufwand, den Auffiihrungen
seiner Werke nicht selten erfordern, steht quer
zur Absatzkrise der Phonoindustrie. Neben eini-
gen Neueinspielungen wie dem Weihnachts-
oratorium L'Enfance du Christ unter Roger
Norrington (Hénssler Classic 93.091) und der
ungemein genauen und einldsslichen Aufnahme
der Symphonie fantastique unter Marc Minkowski
(DG 474 209-2) ist eine Einspielung aus den
Vereinigten Staaten bemerkenswert: die drama-
tische Sinfonie Roméo et Juliette aus Cleveland
unter der Leitung von Pierre Boulez.

Die Verbindung Berlioz-Boulez ist weniger sensa-
tionell, als es anmuten mag — war es doch Pierre
Boulez, der schon in den sechziger Jahren einige
Werke von Berlioz aufnahm (darunter die Sym-
phonie fantastique und das formal beispiellose
Melodram Lélio) und der mit seinem Text L'imagi-
naire chez Berlioz einem modernen Verstandnis
des franzésischen Romantikers und National-
komponisten Vorschub leistete. (Seine Parallele
zwischen Berlioz und Sade - hier der Katalog der
Orchestereffekte, da der Katalog der Ausschwei-
fungen - ist hdchst bemerkenswert.)

Misato Mochizuki: Si bleu, si calme
Klangforum Wien, Johannes Kalitzke (cond)
KAIROS 0012402KAl

SCHIMAREN AM HORIZONT

Man kannte die Werke der 1969 geborenen
Wahlpariserin Misato Mochizuki bisher einzig aus
dem Konzert. Dank einer Produktion des Klang-
forums Wien und des Labels Kairos ist es nun
moglich, einen gewichtigen Ausschnitt aus dem
jungen Werkkatalog in der Ruhe des Wohn-
zimmers zu héren. Man hatte flirchten kénnen,
dass ihr mit instrumentalen — und durchaus
neuartigen — Effekten (Geldstlicke oder zusam-
mengeschlagene Steine) spielende Stil, der im
Konzertsaal besser wirken mag als auf CD, nur
schal aus den Lautsprechern kommt. Doch dank
eines schonen Paradoxes ist dies durchaus nicht
der Fall: Das Gefélle zwischen der grossten
Qualitat von Mochizukis Stil — namlich der nie
erlahmenden Erfindung von klanglichen Bildern
(oder «musikalischen Objekten», um die Termino-
logie ihres Lehrers Tristan Murail aufzunehmen) —
und dem Medium CD verpflichtet das Ohr, sich
auf die formalen Verlaufe zu konzentrieren und

Doch Boulez’ Aufnahme des Romeo-und-Julia-
Stiicks ist dusserst erntichternd. Boulez, als Diri-
gent ohnehin schon immer eher ein Orchester-
Spezialist als ein Sanger-Experte, hat es mit
einem Chor zu tun, der den hohen Anforderun-
gen des Werks in keiner Weise gerecht wird. Der
Cleveland Chorus hat nicht nur Miihe mit dem
Franzosischen, sondern auch mit den schnellen
Tempi und der Beweglichkeit, die Berlioz’ nicht
selten doppelchérig und dialogisch angelegte
Komposition erfordert. Schon das erste Vokal-
stlick, das die Handlung in der Art eines griechi-
schen Tragddien-Chors vorweg nehmende Chor-
Rezitativ «D’anciennes haines...», klingt unscharf
in den Einsatzen und wenig beredt im sange-
rischen Habitus. Immer wieder stechen Einzel-
stimmen unangenehm aus dem Chorganzen her-
aus. Die festmide Stimmung der Capulets nach
dem grossen Versohnungs-Ball wird vom Chor
nicht realisiert. Der pathetische Schlusschor
(«Jurez tous» — «Nous jurons») klingt dicklich und
wenig transparent.

Anlass zu Kritik geben auch die Vokalsolisten.
Melanie Diener klingt etwa in den sonst meist
mit einer tieferen Frauenstimme besetzten
«Strophes» des ersten Aktes bei aller intonato-
rischen Perfektion und stimmlichen Schénheit
gestalterisch flach; ihre Aussprache der franzo-
sischen Originalsprache ist leicht getriibt. Das
gilt auch fiir den sehr baritonal klingenden Tenor
Kenneth Tarver, der zweifellos Uber eine wun-
derschone Stimme verfligt und sein «Mab»-

die dramaturgische Qualitat der Stiicke zu
testen. Der Test fallt durchwegs positiv aus.

Mochizukis Inspirationsquelle ist die Welt der
Natur, sie arbeitet dabei mit einem Innen-
Aussen-Modell: daussere Natur mit einer Faszina-
tion fir das Licht und die Kunst der Photogra-
phie, innere Natur mit einem aufmerksamen
Eindringen in die biologischen Phanomene. Die
Kompositionen betonen jeweils die eine oder
andere Quelle ihres Schaffens. Si bleu, si calme
aus dem Jahre 1997 fir ein Ensemble von
sechzehn Instrumenten stellt von den ersten
Augenblicken der Komposition an ausserst ein-
fache Elemente vor (Gerduschakzente, Glissan-
doklange, Terzketten, leere Quinten, steigende
und fallende Linien), die formal inspiriert sind von
den Gesetzen der Verwandlung von Wasser zu
Dampf und umgekehrt. Gemass den Prinzipien,
die man als «vegetativ» bezeichnen kénnte (im
Sinne, dass jeglicher menschliche Wille abwe-

Scherzetto musikalisch beweglich und mit Sinn
fur die Nachtstimmung dieses Stiicks wiedergibt.
Der Pére Laurence von Denis Sedov — es ist die
einzige Figur aus dem Shakespeare-Drama, die
im Stlick auftritt — ist eine imaginére Blhnenfigur
von suggestiver stimmlicher Aura. Die drei
Solisten teilen sich auch die Aufgaben des
Orchesterlieder-Zyklus Les Nuits d’éte.

Es ist ein schwacher Trost, dass das Cleveland-
Orchestra Stlicke wie die Ouvertlire oder die
orchestrale «Scéne d’amour» packend genau
und klangschoén spielt. In der Wahl der meist
konstant gehaltenen Zeitmasse erweist sich
Boulez als Verfechter einer mittleren Linie ohne
exzessiv langsame oder Uiberdreht rasche Tempi.
Seine Ballszene etwa - ein Highlight der
Berliozschen Orchestervirtuositat — klingt gemas-
sigter als in der weit originelleren und suggesti-
veren Aufnahme unter John Eliot Gardiner mit
dem Orchestre révolutionnaire et romantique und
dem fabelhaften Monteverdi Choir. Auch die bei
Brilliant Classics (BMG) edierte Einspielung unter
Eliahu Inbal ist zumindest chorisch besser gelun-
gen. Dirigent und Plattenfirma hatten die im Mai
2000 aufgenommene Boulez-Produktion nicht
frei geben durfen. Sigfried Schibli

send scheint), werden die musikalischen Figuren
in einer Art und Weise zusammengedréngt oder
aufgefachert, verlangsamt oder beschleunigt, die
den molekularen Prozessen beim Aggregats-
wechsel von Wasser entspricht. Nach einer Ein-
leitung, die dem Modell von Akzent und Reso-
nanz gehorcht, verselbstandigt sich die Form
und entfaltet sich frei, so wie sich das meteo-
rologische Wetter vom menschlichen Willen
emanzipiert. Fern von jeder «europdischen»
Systematisierung bezeugt Si bleu, si calme eine
Sensibilitat, die, ohne zur Karikatur zu werden,
Ostlicher Demut zu entsprechen scheint. Man
vergesse dabei nicht, dass Mochizuki, bevor
sie die Klasse von Emmanuel Nunes und Paul
Mefano am C.N.S.M in Paris und die Kurse von
Tristan Murail am Ircam besuchte, bereits ein
abgeschlossenes Studium an der Kunst-
universitat von Tokyo besass. Chimera, im Jahr
2000 uraufgefiihrt vom Ensemble Ictus, folgt



ebenfalls der Naturmetapher, in nun allerdings
anthropomorpherer Form. Diese dusserst effekt-
volle Miniatur (sie erhielt den Publikumspreis am
Festival Musica 2002) lasst sich — wenn auch
vom Klangforum etwas brav gespielt — als eine
spielerische Etlide Uber das Ostinato horen, die
im Sinne von Schimaren stilistische Anspielun-
gen kennt an populdre Musiken (zumal Bebop
und Techno); das Stlick ist aber innermusikalisch
auch interpretierbar als ein Kampf gegen fremde
Zellen, die in einen abgeschlossenen Bereich
eindringen wollen. Es mag etwas -einfach
erscheinen, die musikalische Thematik von Iden-
titat und Alteritat wie auch von ihrer Hybridisie-
rung in Parallele zu setzen zur Welt unkontrol-
lierter biologischer Abweichungen eines David
Cronenberg, und doch ist es nicht ganz falsch:
Bei Werken zahlreicher Komponisten ist es zwei-
fellos ein Gewinn, sie im Kontext jener Asthetiken
zu horen, die ihre Inspirationsquellen ausmachen
(Michaél Levinas mit Francis Bacon beispiels-
weise oder Olga Neuwirth mit David Lynch).
Kontrollmechanismen sind Chimera allerdings
nicht fremd: Die verschiedenen Abschnitte die-
ses wohlgegliederten Stlickes sind in beinahe
klassischer Weise aneinandergereiht (Steige-
rungsformen, Gegensétze zwischen hoher Infor-
mationsdichte und Ruhepunken, kadenzierende
Gesten), was keinen Zweifel offenlédsst, dass das
Stiick sowohl im Konzert wie auf CD attraktiv

bleibt. Ein menschliches Organisationsprinzip ist
hier am Werk, als ob das innere Chaospotenzial
des Stiickes durch Systematik gezéhmt werden
mdsste. In La chambre claire, einem Ensemble-
stlick aus dem Jahre 1998, interessiert sich die
Komponistin flr das Licht und die Kunst, die es
ermoglicht — die Photographie. Ausgehend von
Konzepten Roland Barthes in dessen gleich-
namigem Buch versucht das Stlick mit musika-
lischen Mitteln «die unendliche Reproduktion
eines fllichtigen Augenblickes und den Gedan-
ken eines vom Licht in Bewegung gehaltenen
Panoramas» zu entwickeln (so Mochizuki). Das
Stiick beginnt mit einem regelméassigen Loop
einer leeren Quinte in der Viola und nimmt dieses
Intervall anschliessend unter die Lupe, um die
unterschiedlichen Klangebenen schliesslich in
einem Tanz sich entwickeln zu lassen. Kaum
wahrnehmbare Perspektivenwechsel im Klang-
raum fiihren am Ende zu einem ausschwingen-
den Ausgleich.

Neben den Ensemblestiicken werden auch Kam-
mermusikwerke prasentiert — so All that is inclu-
ding me (fir Bassflote, Klarinette und Violine)
oder Intermezzi | (fur Fléte und Klavier) —, die
gekonnt gearbeitet sind; die Spannung geht
nie verloren, die Komponistin zeigt vielmehr
Instinkt,
eines bemerkenswert einfachen (und immer

einen untriglichen den Elementen

genauestens notierten) Vokabulars genligend

Stabilitat und Nachvollziehbarkeit im Verlauf der
Zeit zu geben. In All that is including me werden
melodische, gar lyrische Figuren entfaltet, die
innerhalb eines zeitgendssischen kontrapunk-
tischen Satzes klanglich sorgféltig austariert
werden und nicht unwesentlich zum sinnlichen
Charme des Stiickes beitragen.

Die Aufnahmen der Werke, die zwischen 1996
und 2000 entstanden sind, geben einen erhellen-
den Blick frei auf die Kunst Mochizukis. Es han-
delt sich gewiss um Werke der Jugend, deren
Elemente in Zukunft durch weitere Arbeit aus-
geweitet werden mussen. Mochizukis «musika-
lische Monster» missten sich in Richtung einer
stéarkeren Konsequenz verdichten (so durch eine
Erweiterung der harmonischen Palette, die
gegenwartig noch etwas eingeschrankt ist, eine
intensivere Auseinandersetzung mit der melo-
dischen Linienfiihrung oder auch durch eine
bessere Tempoarchitektur); sie werden sich dann
gewiss mit spannenden Formen vermahlen.

Eric Denut
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