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Berichte / Comptes rendus

EXPERIMENT UND
ESTABLISHMENT

Neue Musik beim «Lucerne Festival 2007» (10. August—16. Septem-
ber 2007)

Desirée Meiser und Jeannine Hirzel in Roland Mosers Briefszenen

«Rahel und Pauline». Foto: Priska Ketterer
Beim Aufzihlen der Schweizer Festivals fiir Neue Musik wiire es
noch vor zehn Jahren niemanden in den Sinn gekommen, das
Lucerne Festival (damals: die Luzerner Festwochen) dabei zu
erwihnen, ausgerechnet diesen Ort etablierter Hochkultur. Schritt
fiir Schritt und erstaunlich sicheren Schritts hat es sich jedoch zu
einem sogar international beachteten Zentrum entwickelt. Festi-
valdirektor Michael Haefliger und der fiir Neue Musik zustdndige
Mark Sattler haben hier dusserst effizient gearbeitet. Gewiss ist
Luzern nicht ein Insidertip fiirs Experimentieren und Entdecken,
sondern eher ein Ort des Etablierens. Was in Luzern aufgefiihrt
wird, hat die Chance, eine breitere Ausstrahlung zu erhalten — und
gerade daran mangelt es der Neuen Musik ja. Das Publikum glaubt
hier noch an grosse Kiinstler und zeigt sich offen, wenn ihm Musik
gut vermittelt wird. Es ist deshalb richtig, dass gerade hier auch
die teilweise aufwidndigen Modellstiicke der Avantgarde gespielt
werden, so dieses Jahr Gruppen von Karlheinz Stockhausen oder
Le marteau sans maitre von Pierre Boulez, Stiicke, die fiinfzig und
mehr Jahre alt und doch noch nicht im Konzertsaal etabliert sind.
Vor allem Auffithrungen der Gruppen sind eine Raritit. So war
man gliicklich, dass gerade dieses Stiick in Luzern zweimal hinter-
einander aufgefiihrt wurde. Wichtiger als die theoretische Disposi-
tion, die dahinter steckt, so meinte auch Stockhausens einstiger
Weggefihrte Boulez, sei die Unmittelbarkeit der Musik. Sie iiber-
trug sich denn auch sofort aufs Publikum. Die Gruppen wiren
librigens auch ein Schlisselwerk fiir jene von Boulez angeregte

Salle modulable, die in Luzern entstehen soll und fiir die schon viel
Geld in Aussicht steht.

Werke wie Gruppen und der Marteau seien, wie der Composer-
in-Residence des Festivals Péter Eotvos im Gesprich sagte,
Modellwerke, unumgénglich fiir jeden, der sich in einer neuen Ton-
sprache bewegen will. Es sind aber auch Hormodelle fiir ein Publi-
kum, und deshalb miissen sie an einem Festival wie jenem von
Luzern, das sich intensiv mit Neuer Musik beschéftigen will, ihren
Platz finden. Es sind schliesslich Spielmodelle fiir junge Musiker,
und so ist es nur folgerichtig, dass sich die von Boulez geleitete
Lucerne Festival Academy damit auseinandersetzt. Boulez nutzt
mit dieser Akademie die Chance, die Auffithrungstradition der
alteren Neuen Musik an die folgenden Generationen weiter-
zugeben. Die Academy-Ensembles spielten Werke von Boulez,
Stockhausen und E6tvos. Die Initiative trigt aber auch weiter:
Jene Percussion Group, die daraus hervorgegangen ist, prasentierte
sich heuer schon zum zweiten Mal, mit Urauffiihrungen iibrigens
von Fritz Hauser und Liza Lim.

Die erste Gruppen-Auffithrung wurde denn auch von den drei
besten Absolventen des Dirigenten-Meisterkurses geleitet. Ein-
driicklich war zu beobachten, mit welcher Konzentration, Genauig-
keit und Verstdndigungsfihigkeit die Taiwanesin Hsiao-Lin Liao,
der Spanier Pablo Heras-Casado und der Deutsche Kevin John
Edusei das Stiick leiteten. Bei ihnen klang manches schirfer als bei
den drei «Meistern» beim zweiten Durchgang. Deren Darbietung
mit dem leitenden Eotvos, der das Stiick mit Warme erfiillte, sowie
dem jungen Jean Deroyer und Boulez selber zeigte aber auch, wie
man diese Stockhausen-Komposition in Fluss bringt und ihr eine
gewisse Dramatik verleiht. E6tvos ist ohnehin ein idealer Dirigent
dieser Musik, und es ist wichtig, dass er als Pddagoge fiir die Aca-
demy gewonnen werden konnte. Thm zur Seite gestellt wurden
im Festival mit Jonathan Nott und Pierre-Laurent Aimard zwei
dhnlich vielseitige «artistes étoiles». Alle drei sind Musiker, die
(nicht nur zeitgenossische) Stiicke mit hochster Prézision, Engage-
ment und mit Musikalitdt erarbeiten und sie zudem einem Publi-
kum vermitteln konnen: Kommunikatoren, wie es ihrer an einem
Ort wie Luzern bedarf.

Von Eo6tvos erklang neben der Chinese Opera und dem oratori-
schen Atlantis ein neues Violinkonzert mit dem Titel Seven. Akiko
Suwanai spielte mit dem Lucerne Festival Academy Orchestra
unter Boulez die Urauffithrung. Der seit seiner Jugend von der
Weltraumfahrt begeisterte Eotvos schrieb das Werk als Memorial
fiir die sieben Astronauten des 2003 abgestiirzten Space Shuttles
Columbia. Er spricht in seiner Einfithrung vom Wissensdurst, der
die Menschen vorwiértstreibt und hier einen Riickschlag erlebt.
Diese Katastrophe, die ihn tief bewegte, spiegelt sich darin, dass
der Solistin sechs weitere im Konzertraum verteilte Geigen bei-
gesellt sind, die den Klang von ferne verdoppeln. Hinzu tritt das
Orchester, das den Klangraum in der Tiefe staffelt. Es ist erstaun-
lich, was fiir Nuancen der ungarische Komponist diesem Instru-
mentarium abringt: kleinste Nachhalle, feine Farbwirkungen, aber
auch expressive Kantilenen und klangschone Passagen, die an Berg
als Vorbild erinnern. Schliesslich spielt auch nationales Kolorit, das
der Herkunft der sieben Astronauten entspricht, in die Kadenzen
hinein. So formte sich ein eindriickliches und vielschichtiges Klang-
denkmal.

Ein weiteres neues Violinkonzert erklang sogar im etabliertesten
Rahmen des Festivals, gleichsam im Heiligtum, im Konzert der
Berliner Philharmoniker unter Simon Rattle. Die Tendenz zum
Spirituellen, die bei E6tvos eher tiberraschen mag, verwundert
kaum bei Sofia Gubaidulina. Sie schrieb ihr Werk fiir Anne-Sophie



Mutter. Sophia ist der die beiden Frauen verbindende Titel.
Gemeint aber ist dahinter eine Weisheitsgottin, eine Gefihrtin
Gottes, die hier in einen Konflikt gerit. Die herbe, weltliche Sto-
rung wird bei Gubaidulina einmal mehr einkomponiert. Das Werk
bietet wenig «Neues», aber viel schone Passagen fiir die Geigerin
—und es erntete grossen Applaus.

«Herkunft» lautete das Festivalmotto. Wie immer in solchen Fil-
len lésst sich das natiirlich auf mehr oder weniger elegant-beliebige
Weise umspielen. Mit Eotvos aber, dem heute wieder in Ungarn
lebenden Kosmopoliten, erhielt es einen tieferen Sinn, denn er sel-
ber betrachtet sich als Teil, wenn nicht sogar als Schlusspunkt einer
Traditionskette, die Sdndor Veress im Gesprich einmal als «Buda-
pester Schule» bezeichnete und die Namen wie Bartok, Kodaly,
Veress, Ligeti und Kurtdg umfasst. Eine Seitenlinie dieser Tradition
reicht tiber Veress in die Schweiz. Einer seiner heute renommier-
testen Schiiler war ebenfalls in Luzern zu Gast: Roland Moser,
der bei dieser Gelegenheit den Kompositionspreis Marguerite
Staehelin des Tonkiinstlervereins erhielt. Mosers Musik aufzufiih-
ren war nun eher ein Wagnis, denn sie springt einen kaum gleich
festivalméssig an, sie entfaltet sich erst mit der Zeit. Solange sie
sich aufbaut, wirkt sie zuweilen sogar fremdartig, ja sperrig. In den
Brentanophantasien geht sie einem Text entlang, ldsst ihn hervor-
treten, ladt zu musikalischen Gestalten ein. Das Ohr nimmt auf,
fragt sich leicht irritiert, warum dies so und nicht anders geformt
ist, gibt sich aber hin, wird eingenommen, und dann — im entschei-
denden Moment des Erlebnisses — entsteht etwas Neues, zuvor
kaum Geahntes, dann taucht man in eine andere Welt ab. So war
es in der Lukaskirche zu erleben: Die Sopranistin Eva Oltivanyi,
der Bariton Kurt Widmer und die Pianistin Gertrud Schneider, die
das Stiick schon frither auffiihrten, haben es weiter ausgearbeitet
—und enorm intensiviert. Unglaublich, was da fiir Klang- und
Gefiihlsschattierungen aufschienen.

Solche Tiefe ereignet sich bei manch anderem Stiick Mosers.
Irgendwann erreichen diese Werke einen Punkt, wo sie einen
anriihren. So wurde man auch von seinem neuen Musiktheater-
stiick allméhlich wie von einem Sog hereingezogen. Rahel und
Pauline, am Luzerner Theater uraufgefiihrt, besteht aus «Brief-
szenen fiir eine Séngerin, eine Schauspielerin, einen Schauspieler
und fiinf Instrumente», ist also keine eigentliche Oper, sondern
eine musikalische Lesung, nein: ein theatralisches Musikstiick,
nein: etwas ganz eigenes. Die beiden Frauen, die aus Berlin stamm-
ten und in Europa herumzogen, erzihlen einander aus der Ferne,
oder besser: erzihlen, erschreiben sich fiireinander: zwei Leben,
zwei Frauenschicksale, zwei einander herzlich zugetane Personlich-
keiten erscheinen so nebeneinander im (Brief-)Wechsel, aber nie
direkt im Dialog miteinander kommunizierend. Eine ungew6hn-
liche Situation. Man braucht auch hier einige Zeit, bis man sich
eingehort, eingestimmt hat. Rahel Varnhagen (die Schauspielerin
Desirée Meiser), die einen Salon fiihrende Intellektuelle, spricht
und wechselt mitunter ins Singen; Pauline Wiesel (die Mezzosopra-
nistin Jeannine Hirzel), eine lebensvolle, aber auch unstete Frau,
singt und fillt mitunter in Sprechgesang. Ein Schauspieler (Ingo
Ospelt) erklirt die Situationen und deutet médnnliche Nebengestal-
ten an. Die fiinf Instrumente, die den beiden Frauen lose zugeord-
net sind, sitzen auf der Biihne: Cello, Gitarre, Schlagzeug, Akkor-
deon, Saxophone. All das ist von Peter Schweiger diskret und ruhig
in Szene gesetzt. Dabei verdichtet sich der Eindruck stdandig, ohne
dass dusserlich viel dazu getan wiirde. In hundert Minuten vollzieht
man mit, wie hier Leben gemeistert werden; spiirbar wird aber
auch eine starke Melancholie. Zum Schluss, in einem Nachspiel,
offnet Moser den Blick auf das Berlin von heute. Ein Text von

Imre Kertész erzahlt vom Potsdamer Platz, von der Mauer, von
der Erinnerung. Von da aus spannen sich viele Faden zuriick zu
den beiden Frauen, so dass ihre Biografien gar nicht mehr zwei
Jahrhunderte weit entfernt erscheinen, sondern ganz prisent.
THOMAS MEYER

VERBORGENE KLANGE
Das Festival Riimlingen 2007 «Nachtschicht» (24.-25. August 2007)

Pythagoras pflegte seine Vortréige hinter einem Vorhang zu halten.
Auf den Inhalt seiner Worte sollten sich seine Schiiler konzentrieren
und sich nicht ablenken lassen von Mimik und Gestik des Lehrers.
Pierre Schaeffer und Francois Bayle transponierten diesen Gedan-
kengang: In ihrer genuinen Lautsprechermusik sei der Ursprung,
die Art der Klangproduktion vom letztendlich Erklingenden abge-
koppelt. Mit anderen Worten: Man sei nicht gestort von Schldgeln,
die auf Felle prallen, oder von Spielern, die mit ihrer Mimik mogli-
cherweise den akustischen Ausdruck verdoppeln oder von ihm
ablenken konnten.

Der Jahrgang 2007 des Festivals Riimlingen firmierte unter dem
Titel «Nachtschicht. Klangprozessionen fiir eine Juralandschaft».
Shuttle-Busse brachten die Zuhorer vom Laufelfinger Bahnhof in
die nahe gelegene Hiigellandschaft, deren Wanderwege nur dezent
mit Leuchtdioden beleuchtet waren. Zwischen acht Uhr und sechs
Uhr morgens konnten die mobilen Horer nicht nur ihre Kondition
auf einer — in etwa drei Stunden zu bewiltigenden — Tour stiarken,
sondern auch horen: Prozessionsartig zog da ein kleines Ensemble
mit beddchtigen Kldngen von Lotosfloten-Spielern an einem
vorbei (LO-TO, Aktion fiir 9-18 Spieler von Edu Haubensak),
dann kamen Blechbldser des Weges (Relief. Schichten. Nachts fiir
drei Blechblaskapellen von Daniel Ott), ein andermal waren drei
Schlagzeuger zu horen, die sich in den Wildern verschanzt hatten
und, iiber Funk koordiniert, impulsiv per Waldteufel, Guero und
Kurbelsirene miteinander kommunizierten. Carola Bauckholt
war die Urheberin des aparten Spiels, sie liess die Spieler meist
im rhythmischen Unisono agieren, doch beim Horer kamen die
Schlédge zeitversetzt an — bedingt durch die drastische Separierung
der Spieler, die etwa jeweils 100 Meter voneinander entfernt
waren.

Bauckholts Beitrag zur «Nachtschicht» war eine erfrischende
und einfallsreiche Ausnahme auf einer doch arg andichtigen
«Klangprozession». Riimlingen dient seit nunmehr 17 Jahren
immer wieder als — so einer der Festival-Leiter, Daniel Ott —
«Laboratoriumy», als Ort also, an dem immer wieder ungewohnli-
che Klangaktionen ausserhalb des Konzertsaals erprobt werden.
Diesmal machte sich indes eine Stimmung breit, die doch stark an
eben jene gewohnte Kontemplationshaltung im klassischen Kon-
zert erinnerte. Mag sein, dass sich der eine und andere fliisternde
Besucher vom Begriff der Prozession zu sehr einschiichtern liess
oder dass die Miidigkeit durchschlug. Aber auch die Festival-Kon-
zeption trug wenig zur Vitalisierung bei. Oft wanderte man da in
der Nacht herum, horte zwar entfernt einige Klinge oder Geridu-
sche, aber wunderte sich letztendlich doch tiber die ziemliche
Ereignislosigkeit, die zum Teil wohl auch darauf zuriickzufiihren
war, dass manche «Aktionen» eben nicht standig zu héren waren,
da Musiker verstandlicherweise auch mal pausieren miissen.

Es fehlte indes nicht nur eine Ereignis-Dichte, sondern auch
kiinstlerisch Uberzeugendes: Peter Ablinger verzichtete ganz auf
akustische Beigaben, seine stille Arbeit hiess schlicht gehorgang.
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Die «architektonische, Schall absorbierende Intervention» bestand
aus einer etwa fiinf mal zwei Meter grossen Holzkiste, in der einge-
zogene und mit weichem Stoff versehene Holzwidnde sowohl den
Durchgang behinderten als auch zur Schalldimmung beitrugen.
Sein kleines «Labyrinth» liess aber weniger den Gedanken ans
Ohrinnere aufkommen als vermuten, dass es sich um ein kokettes,
arg strapaziertes Wortspiel handelt. Und auch um Konzeptkunst,
die sich nicht ganz erschliessen will. Auf akustische Beigaben ver-
zichtete auch der Klangkiinstler Lukas Berchtold. Irdischer Spuk
nannte er seine Installation mit Fahrradfelgen und Leuchtstidben.
Berchtold liess die Felgen den Berg hinunterrollen und den Zu-
schauer im Unklaren, um was es sich bei diesem «Spuk» handelte —
eine iiberzeugende Arbeit, die sowohl der Topografie des Geldndes
Rechnung trug als auch in Beziehung stand zur Kultur des Basel-
biets. Denn in den dort kursierenden Sagen — die Berchtold als in
der Juralandschaft Aufgewachsener horte — geht es tatsidchlich oft
um «Erscheinungen», um, so Berchtold, «ndchtliche Erscheinungen,
Gespenster, gleitende Objekte». Ritselhaftes stellte sich ansonsten
eher wenig ein. Geschérftes Horen setzt in erster Linie da ein, wo
Klinge es fordern, nicht nur aufgrund dessen, dass sie im Verborge-
nen tonen. Ubrigens ist es ein archaisch geprégter Mechanismus,
dass der Mensch jeglichen Schall auf seinen Ursprung zuriickfiihrt
und damit unmittelbar die Schallquellen imaginiert. Aber das ist ein
anderes Thema, eines, das schon Pythagoras, Schaeffer und Bayle
geflissentlich tibersahen. Oder gewollt iiberhorten. TORSTEN MOLLER

ON NE VOIT CA QU’A MUSICA

25¢ édition du Festival international des musiques d’aujourd’hui.
Strasbourg (26 septembre — 14 octobre 2007)

L’un des grands mérites de la derniere édition du festival strasbour-
geois Musica fut de proposer un portrait d’'Unsuk Chin. L'ceuvre
de cette compositrice coréenne, éleve de Ligeti, recele de grandes
qualités d’écriture. Akrostichon-Wortspiel en est la plus belle preuve,
avec son extréme raffinement instrumental, son souci constant de
la structure et son travail passionnant sur la voix. Dommage que la
soprano Gabriele Hierdies manquéat de puissance et de théatralité
dans I’expression. L’Ensemble Modern lui offrait pourtant un
écrin parfait, ou I’élan chambriste s’associait a une précision totale
d’exécution.

Le répertoire symphonique accentue les jeux d’influences pré-
sents dans le langage de la compositrice, depuis les figures emprun-
tées a Debussy (les parties de flite dans Die Troerinnen), jusqu’a la
filiation parfois caricaturale avec Ligeti (les nappes sonores de la
derniere piece de Kald). Mais heureusement, on retrouve parfois
le style plus personnel d’Unsuk Chin, notamment dans l'irréalité
hypnotique de certaines textures et dans la déconstruction souvent
ludique des lignes vocales. Il faut aussi souligner la rigueur de
I’Orchestre de la radio SWR de Stuttgart, placé sous la baguette
de Rupert Huber, qui montre qu’un chef de cheeur peut diriger
avec précision ! Et les voix ne sont pas en reste. La soprano Juanita
Lascarro développe un legato subtil, la basse Andreas Horl offre
une belle richesse de grain, tandis que le cheeur de la WDR de
Cologne se montre souple et équilibré.

Les Etudes pour piano d’Unsuk Chin laissent de leur coté un
sentiment mitigé. Le travail sur le rythme se révele trés adroit (par
exemple dans le développement de I'ostinato de la Sixieme étude).
Mais I’ensemble se limite a un exercice de composition appliqué.

Il est vrai que la difficulté pour Unsuk Chin fut d’étre programmée

face a son professeur, monstre sacré du XX¢ siecle, Gyorgy Ligeti.
Le pianiste Andrew Zolinsky donna ainsi trois Etudes du composi-
teur d’origine hongroise, ot la fluidité du discours trouva un écho
parfait dans le touché sensible mais volontaire de I'instrumentiste.
Méme jeu de comparaison dans le domaine orchestral avec I'inter-
prétation d’ Atmospheres et de Lontano, servie admirablement

par I'Orchestre de la SWR. Cette formation joue la carte des
contrastes (depuis les contrebasses caverneuses jusqu’aux piccolos
éclatants) tout en étant d’'une homogénéité splendide (la pate des
cuivres...). Le diminuendo final d’Atmosphéres nous mit d’ailleurs
au défi de savoir quand le son s’arréta. Aucune comparaison par
contre entre Unsuk Chin et Francois Sarhan, au programme de
I’Ensemble Modern. En création mondiale, le compositeur frangais
livra Testimony, une partition prétentieuse mélant des rythmes pop
baclés a un langage contemporain d’une banalité affligeante. On
retiendra seulement I'emploi de textes pertinents du poete Charles
Reznikoff, sorte de chroniques judiciaires de I’Amérique profonde.

Enfin, la Suisse était présente a cette édition de Musica, notam-
ment avec Cassandre de Michael Jarrell. Ce monodrame, écrit
d’apres Christa Wolf, s’apparente a un récitatif puissamment tra-
gique. Jarrell préfére cependant offrir au texte un contrepoint ins-
trumental élégant plutot que des effets dramatiques spectaculaires
et attendus. Mais cela ne peut en aucun cas justifier une interpréta-
tion bien trop lisse, comme on a pu I’entendre. Mise en sceéne (ou
plutdt en espace) tres sage de Georges Lavaudant, ton monocorde
de Pactrice Astrid Bas, phrasé linéaire de ’Ensemble Intercontem-
porain sous la direction seche de Jean Deroyer... La force de cette
fable mythologique et ses résonances contemporaines violentes
méritaient mieux que cette version « light », donnée dans un cadre,
le grandiose théatre a I’italienne de ’Opéra du Rhin, qui ne conve-
nait pas a cette ceuvre.

Au final, restons sur une image rassérénante : une salle pleine a
craquer écoutant attentivement trente minutes de musique répéti-
tive et anxiogéne pour piano seul de Bernhard Lang. On ne voit
peut-étre ca qu’a Musica. ANTOINE PECQUEUR

LOKALE BRISANZEN

Das Festival «forum :: wallis <<>> forum :: valais» in Sierre und
Leuk (7.—15. September 2007)

Wohltuend unpoliert: Les Halles in Sierre, einem Hauptspielort des
«forum wallis», davor «A carisa carisa car».  Foto: forum wallis
Das Wallis sei ein 6konomisches Loch: peripher gelegen, geogra-
fisch und sprachlich gesplittet und von Abwanderung — auch der
Kiinstler — bedroht. Abzuwandern scheint auch ein wesentlicher
Teil des kantonalen Kulturbudgets: viele Gelder gehen an Kunst



und Kiinstler, die nichts mit dem Wallis zu tun haben. Auf der
Suche nach einem nachhaltigen Umgang mit dieser schwierigen
Ausgangslage, die noch zusitzlich kompliziert wird durch die
geringe Bevolkerungszahl, welche die kritische Masse kaum errei-
chen lisst, die fiir das 6konomische Uberleben kiinstlerischer
Szenen notig wire, fand Javier Hagen zur Konzeption des «forum
wallis», das im vergangenen Herbst in Brig zur Premiére kam

und dieses Jahr in Sierre und Leuk — immer scharf an der Sprach-
grenze — gastierte.

Nach dem Motto «ein Walliser Ensemble, das Schubert spielt,
weckt kein Interesse — ein Walliser Ensemble, das Musik von
Jean Daetwyler singt, ist unique» konzipiert Hagen ein regional
programmiertes Festival mit Fokus aufs zeitgenossische Schaffen,
aber ohne Fokus auf bestimmte Kiinste oder Stile. Stil- und spar-
teniibergreifend, doch stets mit Verankerung im Wallis gestaltet
sich das Programm dieses in der hiesigen Festivallandschaft einzig-
artigen Anlasses und antwortet mit seiner Konzeption auch auf die
Aufgaben, die das neue Kulturférderungsgesetz an die Kantone
abschiebt. Ein liickenhafter Streifzug durch das Festival vermag
dessen breite Ausrichtung am ehesten zu skizzieren:

Neue Musik: «’'ums ‘n jip» nennt sich das Ensemble von Ulrike
Mayer-Spohn (Blockfloten) und Javier Hagen (Stimme), dessen
Urauffithrungs-Programm mit Kompositionen der beiden Instru-
mentalisten, des jungen Wallisers Andreas Zurbriggen und von
Beat Gysin, zum kiinstlerischen Hohepunkt des Festivals wurde.
Gerade Beat Gysins 6-Kanal-Raumkomposition Der Spanier auf
Textbrocken aus 20 Minuten hallte lange nach.

Chormusik: Das ensemble vocal Sierrénade fiihrte unter der
Leitung von Norbert Carlen durch die Geschichte der Walliser
Chormusik und offenbarte deren Liebe zur Tradition des schlich-
ten vierstimmigen Satzes sowie eine erstaunliche Resistenz gegen-
iiber Verdnderungen. Deutlich stachen die Lieder Jean Daetwylers
(1907-1994) hervor, die viel vom Ton und der kiinstlerischen Sub-
stanz seiner Lehrer Charles Koechlin und Vincent d’Indy in sich
tragen.

A carisa carisa car: Mobile Installationen in Autos begleiteten
das ganze Festival — und machten unter der Woche auch Halt in
Agarn, Martigny und Visp. Wer sich etwa ins Auto von manic zen
setzt, sieht sich von der interaktiven Video-Klang-Installation
Mikrokosmos — Makrokosmos via abstraktem Punkteraster, durch
den unscharf Satellitenbilder und Filmsequenzen durchschimmern,
mit der zunehmenden Polarisierung von Gut und Bose, der Nihe
von Krieg und Gameboy konfrontiert.

Darstellende Kunst: Im Halbstundentakt jagten sich in Leuk die
Vernissagen: Die wenig ergiebige Ausstellung 92m2 mit Werken
von Walliser Kiinstlern, die ibernagelten Objekte des deutschen
Kiinstlers Giinther Uecker und die Ausstellung entropie ist schon —
das gegenteil ist schon mit irritierenden Landschaftsbildern des
Ziircher Foto-Grafikers Rolf Schréter, in deren Zusammenhang
auch Javier Hagens Stiick Kreise! fiir Stimme solo entstanden ist,
dessen in die Ausstellung integrierte vier Partiturseiten beispielhaft
Hagens nichtlineare Notation nachvollziehen liessen.

Musiktheater: Lokale Brisanz gewann im Kontext dieses
Festivals selbst ein Werk wie Tante Hiinsi — ein Jenseitsreigen von
Mela Meierhans, das in der Entstehung noch keine Verbindung
zum Wallis zeigte (aufgefiihrt in Koproduktion mit der Gare du
Nord Basel und unter Mitwirkung des Jodelklubs Balfrin Visp).
Das Todesrituale der Innerschweiz reflektierende Werk erscheint
in anderem Licht, wenn man danach in Leuk am Oberen Toten-
géssi vorbei ins Beinhaus Leuk findet, dort vor einer zwanzig
Meter messenden Wand aus menschlichen Schideln steht und auf

dem Totentanz-Fresko in der Mitte des Raums liest: «Dei Stund ist
da, dei Lebe muischt du la».

Les Halles Sierre und Schloss Leuk: Wahrend andernorts ver-
zweifelt nach geeigneten Auffithrungsorten gesucht wird, standen
dem «forum wallis» zwei faszinierende, total gegensitzliche Spiel-
orte zur Verfiigung. Mitten im Industriequartier von Sierre die
wohltuend unpolierten ehemaligen Fabrikhallen Les Halles sowie
das phantasievoll (nicht) renovierte Schloss Leuk, an dessen Fassa-
den das Tanzatelier Cocoon Susten (an Seilen des Walliser Berg-
fithrerverbands schwebend) mit der Tanzperformance Nachttupfer
an die letzte Hexenverbrennung in der Schweiz erinnerte, die
unten im Schlosshof vollzogen wurde.

Populires: Die Walliser Séngerin Laurence Revey suchte fiir
ihre elektronisch angereicherte Vokalperformance Solo in silence
in der Gregorianik, diversen Winkeln der Weltmusik und auch
sonst ein bisschen tiberall musikalische Fetzen zusammen, presste
sie in simpel geschichtete Loopstrukturen, erkldrte diese dann im
Kerzenschimmer zum meditativen Allzweckheilmittel und traf
damit offenbar den Nerv des begeisterten Publikums.

Kulturpolitik: Wenn ein Festival seine Konzeption nicht zuletzt
auf okonomischen Reflexionen basieren lédsst, dann liegt es nahe,
die kulturpolitische Diskussion gleich mit ins Festivalprogramm
zu integrieren. Mit Jacques Cordonier (Leiter Dienststelle fiir
Kultur Kanton Wallis) und Jean-Michel Cina (Vorsteher des
Departements fiir Volkswirtschaft und Raumentwicklung Kanton
Wallis) konnten zwei politische Entscheidungstriger gewonnen
werden; zwar fiihrte die Podiumsdiskussion mit den Leitern des
Theatre Interface Sion, des Kellertheaters Brig und des forum
wallis kaum zu greifbaren Ergebnissen; ein kleiner Schritt zur
nachhaltigen Sensibilisierung fiir (noch) ungewohnte Wege der
Kulturpolitik schien aber getan.

Zukunft: Ein neues Festival braucht Zeit. Vom lokalen Publikum
noch kaum entdeckt (gerade in Sierre waren niederschmetternd
niedrige Zuschauerzahlen zu verzeichnen), vom nationalen Publi-
kum noch kaum wahrgenommen, muss das an sich hoch originelle
Festival dem langen Atem vertrauen, um als Vitrine kiinstlerischer
Wege des Wallis in dieser Form zu iiberleben.

TOBIAS ROTHFAHL

DER PROZESS GEHT WEITER

Urauffiihrung von Francesco Hochs Azione scenica musicale «Josef K.
— il processo continua» in Lugano (12. Oktober 2007)

Ein Mann, Prokurist bei einer Bank, wird eines Tages festgenom-
men und angeklagt, obwohl er sich keiner Schuld bewusst ist. Er
muss vor Gericht, sucht sich Hilfe bei Amtern und Bekannten,
sucht nach Wahrheit, verstrickt sich dabei aber immer mehr in
Widerspriichen. Am Schluss wird er hingerichtet. Franz Kafkas
Romanfragment Der Prozess bewegt und beschiftigt bis heute,
gerade weil es ein Fragment ist, das letztlich kein Ziel hat und in
Ausweglosigkeit miindet. Und gerade das hat auch immer wieder
Filmregisseure und Opernkomponisten dazu gereizt, die Stoffe
Kafkas umzusetzen. Dabei gerieten sie oft an Grenzen. Gerade an
der Opernhaftigkeit, ihrer Begrenztheit, die er durch elektronische
Mittel aufzuheben suchte, scheiterte vor einigen Jahren etwa die
Version K... des franzosischen Komponisten Philippe Manoury.
Gerade diese Opernhaftigkeit vermeidet bewusst der Tessiner
Francesco Hoch in seinem neusten Werk, das am 12. Oktober im
Nuovostudiofoce in Lugano uraufgefiihrt wurde. Dieses Werk
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namens Josef K. — il processo continua allerdings setzt sich wohl-
tuenderweise selber Grenzen.

Oper kann man es ohnehin nicht nennen, denn es gibt keine
Protagonisten, keine klar zugeordneten Rollen, keine wirklich
gespielte Handlung, keine Kulissen und kaum Mimik. Eher handelt
es sich um ein halbszenisches Oratorium, um eine Rappresenta-
zione mit Elementen einer Madrigalkomodie. Hoch nennt es eine
«Azione scenica musicale in otto stazioni per 6 attori, 6 cantanti,

3 violini, 4 microfoni». In einer solch kargen Klanglandschaft wird
das Stiick zu einem Balance-, ja eigentlich einem Hochseilakt ohne
Netz: Die beiden Geigen (Kamilla Schatz, Piotr Mikiforoff) beglei-
ten kaum, sondern bewegen sich selbsténdig, ja sie erweitern eher
die Texte ins Wortlose.

Zentrales geschieht in der Wortbehandlung. Kafkas Text
(Hoch selber hat das Libretto zusammengestellt) wird in Sprechen
und Gesang zerlegt, ja in viele Zwischenstufen aufgefachert. So
entsteht eine virtuose Polyphonie nicht nur im Mit- und Gegen-
einander der einzelnen Vokalstimmen (Ensemble Vox Altera),
sondern auch zwischen Singen und Sprechen. Hochs Erfahrungen
mit dem Kammersprechchor sind hier deutlich eingeflossen.
Einzelne Szenen bleiben dem Sprechrhythmus allein, ja einmal
sogar einem Sprechfurioso vorbehalten, in anderen dominiert der
Gesang. Die Vokallinien erinnern hier ein klein wenig an jene von
Salvatore Sciarrino, sind aber nicht so kurzatmig fragmentiert,
sondern lassen weite Bogen und differenzierte Emotionen zu.

Der italienische Text bleibt dabei — auch dank der Ubertitelung —
verstdndlich. Die vier Mikrophone wiederum bezeichnen Auf-
nahmeorte, von denen aus Kldnge an verschiedene Lautsprecher-
orte im Raum projiziert werden, also Orte einer musikalisch-
szenischen Choreografie, um die sich die Sdanger und Sprecher
herum bewegen, sich stets neu gruppieren, in schlichten Bewe-
gungen, in grauen Gewéndern.

Offenbar hat Hoch auch die Bewegungen im Raum vorgeschrie-
ben. Das freilich hat seine Tiicken. Zuweilen, wenn die Schau-
spieler deutlich rhythmisiert sprechen und sich iiber die Biihne
bewegen, gleichzeitig aber der Koordination wegen noch zum
Dirigenten (Hoch selber) schauen miissen, wenn sie also im Takt
schreiten und skandieren, entsteht eine Verkrampfheit, die dem
Stoff denn doch nicht ansteht. Bei der Auffiihrung wurde eine
unndtige Anspannung spiirbar, die Antonio Ballerios Regie kaum
zu mildern vermochte. Hier wiirde man dem Stiick eine noch stér-
kere Konzentration wiinschen. Mit seiner Aufteilung in Stationen
ndmlich gewinnt es (dhnlich wie das Musiktheater The Magic Ring,
in dem Hoch die Mechanismen des Borsengeschiifts verhandelte;
Musiques Suisses CD 6251) kaum an theatralischer Wirkung. Diese
Kafka-Oper schreitet fast undramatisch voran. Man wird darin
die dramatischen Akzente vermissen, die Ausbriiche, die todlich
schweigenden Pausen. Dadurch neigt sie, vor allem eingangs, zu
einer gewissen Monotonie und Trigheit. Sie braucht etwas Zeit, um
auf Touren zu kommen, doch schliesslich setzt sich dieser Prozess
kontinuierlich und unauthaltsam fort, dann endlich geht dieser
radikale Ansatz auf. In der drittletzten Szene «Da solo» intensi-
viert sich das Stiick vor allem durch den expressiven Gesang, hier
erfahrt das Stiick eine Vertiefung, die in der folgenden Szene «Nel
Duomo» durch den erstmals und nur hier eingesetzten elektroni-
schen Hall nach aussen gestiilpt wird. Erst dann ist man ganz in
diesem «Prozess», den Francesco Hoch nicht nur als ein grosses,
aber fernes Opus aus der Literaturgeschichte versteht, sondern als
etwas hochst Aktuelles, ja wohl auch Politisches. Vom Datum her
wird das Stiick in unsere Zeit verlegt. Deshalb auch der Titel:
«Josef K. — Der Prozess geht weiter». THOMAS MEYER

PFADFINDER, PROPHETEN UND
SAMARITER
Die Donaueschinger Musiktage 2007 (19.-21. Oktober)

Selten trat bei den Donaueschinger Musiktagen die tiefe Kluft, die
zwischen den Werken der alten und der jiingeren Komponisten
besteht, so deutlich zutage wie in diesem Jahr. Es manifestiert sich
darin nicht nur ein Generationenkonflikt, sondern auch etwas von
der allgemeinen kulturellen Problematik beim Ubergang vom ana-
logen ins digitale Zeitalter. Auf der einen Seite waren da die alten
Meister der Vor-Computer-Ara, die, gestiitzt nur auf die eigene
Brainpower und ihr in lebenslanger Erfahrung gefestigtes Weltbild,
zu Beginn und zum Schluss des Festivals ihre Pflocke einschlugen.
Im Eroffnungskonzert war es der 83-jéhrige Klaus Huber, der in
Quod est pax? Vers la raison du ceeur ... fir fiinf Vokalsolisten,
Schlagzeug und Orchester die bohrende Frage nach dem Frieden
stellte und dabei politische und individuelle Problematik miteinan-
der verschrinkte. Ein Hauch von Abschied wird im langen, von
den Jeunes Solistes mit grosser Subtilitdt gestalteten Decrescendo-
Ausklang horbar. Im Schlusskonzert setzte der 71-jahrige Hans
Zender in seinen drei Logos-Fragmenten fiir 32 Singstimmen

und drei Orchestergruppen zu grosser oratorischer Geste an. Die
Reflexion iiber die ersten Dinge — «Im Anfang war das Wort» —
kleidete er in klangsatte Chorpartien, die in ihrer konstruktiven
Strenge wie in Stein gemeisselt erschienen.

Angesichts des weiten geistigen Horizonts, den solche Komposi-
tionen absteckten, taten sich die Jiingeren schwer. Etwa Enno
Poppe mit seinem Orchesterstiick Keilschrift, dessen formalistischer
Ansatz in der unmittelbaren Nachbarschaft zu Zender unverbind-
lich wirkte, dann aber auch die Gruppe der 30- bis 35-Jédhrigen,
die in einem Konzert mit dem Ensemble Recherche mit Laptop
und Live-Elektronik vorgestellt wurden. Sie verloren sich in Spie-
lereien — der witzige Klang-Bild-Kontrapunkt von Simon Steen
Andersens Nothing Integrated erlahmte aufgrund seiner Linge
vorzeitig — oder verschluckten sich wie Michael Pelzel in seinen
weitldufigen ... sentiers tortueux ... an den eigenen Ambitionen.
Das Konzert demonstrierte beispielhaft die schwierige Situation
der heutigen Jungen: Alle Wege stehen ihnen offen, doch die Frei-
heit ist offenbar schwer zu ertragen. Dass man sich dem Problem
aber auch durch intelligenten Verzicht entziehen kann, machte der
Engldander James Saunders vor. Sein fiir das Ensemble Modern
geschriebenes, namenloses Stiick sucht die Differenzierung inner-
halb eines leisen, sich kontinuierlich verandernden Klanggewebes
und schafft damit im Publikum eine Atmosphire gespannter Auf-
merksamkeit.

Ein anderer, der sich unbeirrt seinen Weg durch das Gestriipp
der unbegrenzten Moglichkeiten bahnt, ist der 43-jdhrige Mark
André. Sein Orchesterstiick «... auf...» I11, das mit einer klanglich
raffinierten Live-Elektronik aufwartet, erhielt zu Recht den dies-
jahrigen Orchesterpreis des SWR-Sinfonieorchesters. Vielleicht
hat das auch damit zu tun, dass André sich nicht in formalistischen
Spielereien erschopft, sondern einige Ideen im Hinterkopf hat, die
iiber den blossen Materialhorizont hinausweisen. Eine Haltung, die
sich auch in Younghi Pagh-Paans neuem Werk In luce ambulemus
fiir Stimme und Orchester mitteilt. Das exzessiv schwierige Tenor-
solo (bravourds: Hubert Mayer) erzéhlt von einer hierzulande unbe-
kannten Realitit, den Glaubenskdmpfen im Korea des 19. Jahr-
hunderts.

Die Werke jiingerer Komponisten wie Mark André oder James
Saunders 6ffnen bei aller Verschiedenheit ein Fenster in die Zukunft
und lassen die Vermutung keimen, dass das Ende des reinen



Horens doch nicht so schnell nahen diirfte, wie es die vielen audio-
visuellen Produktionen in Donaueschingen zu suggerieren pflegen.
Darauf weist auch der prominenteste Flop der diesjahrigen Musik-
tage hin: Die Kooperation zwischen dem Komponisten und Diri-
genten Johannes Kalitzke und dem Filmemacher Edgar Reitz

im 40-miniitigen Projekt Ortswechsel. Dass es daneben ging, lag
nicht an der Musik, sondern am Film und dem leicht privaten
Geschmaickle, den die klischeehaft inszenierte erotische Verfolgungs-
jagd auf den Spuren von Salome Kammer verstromte.

Das Ensemble Modern hinterliess mit seinen beiden Auftritten
einmal mehr starke Eindriicke. Zu den von ihm gespielten Stiicken
gehorten auch das auf umfangreichen elektronischen Vorarbeiten
basierende, klanglich eigenwillige AXIS_CORE von Alex Buess
sowie Strange Ritual des leider in Deutschland kaum gespielten
Philippe Manoury; dessen rhythmisch anspringende und dicht
gearbeitete, aber stets transparente Tutti wurden zu brillanter
Wirkung gebracht. Feinsinnige Arte povera kam dagegen in einer
Serie von Kurzbeitrdgen junger Berliner Musiker zu Gehor, die
seltsamerweise unter dem Etikett «Jazz» verkauft wurden — ein gut
gemeinter Samariterdienst des Schwarzwald-Festivals an der Not
leidenden Hauptstadtkultur. Der zweite Jazz-Schwerpunkt war
gewichtiger: Der Auftritt von Elliott Sharp & Friends, darunter
Hans Koch, Fredy Studer und Bernhard Lang. Heftigen Beifall
fand Langs wackeres CIA-Bashing in der Komposition Paranoia,
das nicht zuletzt durch Studers Schlagzeug-Eruptionen ultimative
Durchschlagskraft erhielt. MAX NYFFELER

Edition dissonance

Au carrefour des mondes. Komponieren in der Schweiz. Ein
Kompendium in Essays, Analysen, Portraits und Gesprichen
(édition dissonance 1.1)

Zum Erscheinen der hundertsten Ausgabe lancieren wir den
ersten Band der neuen Buchreihe édition dissonance: Au carrefour
des mondes. Komponieren in der Schweiz. Ein Kompendium in
Essays, Analysen, Portraits und Gesprichen.

In rund 70 ausfiihrlichen Artikeln werden die Geschichte und
die gegenwirtige Situation schweizerischen Komponierens darge-
stellt und kritisch reflektiert. Kern des Buches sind jene Artikel,
die seit 1998 in der Rubrik «Schweizer KomponistInnen/Compo-
siteurs suisses» erscheinen. Edition dissonance entsteht in Koope-
ration mit «musinfo — die Datenbank zur Schweizer Musik»,
wodurch eine effiziente Ergdnzung von Reflexion und Dokumen-
tation gewdhrleistet ist: Laufend aktualisierte Werklisten, biogra-
fische, bibliografische, diskografische und sonstige Daten zu
allen KomponistInnen der édition dissonance konnen unter
www.musinfo.ch abgerufen werden. Das Buch erscheint im inter-
national renommierten Musikverlag Pfau (Saarbriicken), um einer
Ausweitung des Diskurses tiber schweizerische Musik jenseits der
Grenzen der Eidgenossenschaft Vorschub zu leisten.

Mitglieder des STV konnen das Buch zu einem Sonderpreis
erwerben. Informationen: www.asm-stv.ch — Red.

Au carrefour des mondes. Komponieren in der Schweiz.
Un recueil d’essais, d’analyses, de portraits et d’entretiens.
(édition dissonance 1.1)

A P'occasion de la parution de son centieme numéro, Dissonance
inaugure la publication d’une nouvelle série bibliographique,
édition dissonance, consacrée aux compositeurs de notre pays.

Le premier volume comporte environ 70 articles reflétant de
manicre critique la situation de la composition en Suisse. La
matiere est fournie par les articles paraissant depuis I'année 1998
dans la rubrique « Compositeurs suisses » de la revue. Edition
dissonance est réalisée en collaboration avec « musinfo — la base
de données de la musique suisse », ce qui assure une adaptation
continue de I'information et de la réflexion. Les catalogues
d’ceuvres actualisés en permanence, de méme que les biographies,
les bibliographies et tous autres renseignements concernant les
compositeurs cités dans édition dissonance pouvent étre consultés
sous ’adresse www.musinfo.ch.

L’ouvrage parait aux éditions de renommée internationale
« Musikverlag Pfau » (Sarrebruck), ce qui donnera a la réflexion
sur la musique suisse la possibilité de s’étendre au-dela de nos
frontieres.

Les membres de I’ASM peuvent obtenir le volume a un prix de
faveur. Voir : www.asm-stv.ch — réd.
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