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Einsamkeit und Tod
«Wistenbuch» — ein Musiktheater
von Beat Furrer in Basel und Berlin

«Horch mit, was mir moglich ist.»
Foto: Judith Schlosser

Von der «besten Musiktheater-Produkti-
on der letzten Jahre» war die Rede, und
an enthusiastischen Gesichtern und
Meinungen hat es nach der Wiistenbuch-
Auffiihrung nicht gefehlt. Der jingsten
Zusammenarbeit von Beat Furrer und
Christoph Marthaler hat sich auch Feuil-
leton und Radio mit vorbildlichem Eifer
angenommen und sie grosstenteils mit
ahnlichem Wohlwollen bedacht. Was
nach der Basler Uraufflihrung nicht alles
an klugen Worten in den Ather gefunkt
und auf Papier vergossen wurde - ich
kann dem nichts anderes als eine weite-
re Meinung anfligen, eine eher ent-
tduschte allerdings. Dass Musik, Text
und Blhnengeschehen sich im Zusam-
menspiel derart unerbittlich entziehen,
halte ich offengestanden kaum aus.

Da ist zunachst eine Textvorlage, ein
Arbeitsbuch, das kein fertiges Libretto
darstellt, sondern vom Komponisten als
Materialsammlung zusammengestellt
worden ist. Den Kern dieser Vorlage bil-
det Ingeborg Bachmanns Wiistenbuch,
das Agypten-Tagebuch von 1964, das die
Autorin spater als Teil ihres Todesarten-

Projektes betrachtet hat. Diesen Texten
dirfte die Hauptrolle in der Bestimmung
dessen zukommen, worum es im Stiick
geht; sie sind auch als einzige Zitate
durchwegs akustisch zu verstehen. Die
darin versammelten Wiistenkdrner ver-
schmelzen dabei weiter zu einem psychi-
schen Innenspiegel; es geht um Einsam-
keit und Tod. Es kommen Zitate aus dem
altagyptischen Papyrus Berlin 3024
hinzu, aber auch lateinische Stellen, aus
Lukrez’ De rerum natura etwa. Dieses
Textlayout machen erst die Fugentexte
des osterreichischen Autors Handl Klaus
zu einer Ordnung oder Interpretation.
Aus der Einsamkeit der Bachmannschen
Texte wird dadurch keine Erzahlung, viel-
mehr zeigt sich jene atmospharisch
entfaltet und einem Biihnenbild einge-
schrieben, dessen drei zentrale Hotel-
zimmer sich in absurder Stimmigkeit als
Transit- und Endstation gleichzeitig
vermieten.

Fur den involvierten Zuschauer kommen
die Textaggregate Furrers einer ersten
Ausschlussbewegung gleich: Er kann zu-
nachst einmal nichts daran weiterfihren
oder -erzahlen, da jede Szene, wie Furrer
sagt, «ihre eigene Sprachlichkeit hat».
Wer das nicht vorgangig erfasst hat,
sieht sich bereits entscheidend in Nach-
teil gesetzt. Sprachklang und Stimme
sind in standiger Transformation begrif-
fen, gegeneinander gestellt, chorisch,
als abwesende Stimmen anwesend, als
Sprachmelodie auf die Instrumente tber-
tragen. Das macht eine sehr komplexe
und ebenso reduzierte Musik trotz ihres
Uibers Ganze gesehen statischen
Charakters nicht einfacher. Es scheint,
als reduziere Beat Furrer einen in den
Ensemblestiicken erprobten - und sehr
gut «funktionierenden» - Stil noch ein-
mal, ohne dass dadurch genug Raum fir
ein ganzes Musiktheater freigelegt wiir-
de. Furrers Musik spricht mit kleinsten
Gesten, und das heisst: Sie hebt bestan-
dig neu an. «Horch mit, was mir moglich

ist», flistert sie einem ins Ohr. Nur setzt
sich dieses auch bereits mit der gleich-
zeitig servierten Interpretation, namlich
Christoph Marthalers Inszenierung aus-
einander, die ja stets auch auf visuelle
Verstarkung und Vergrésserung des
Gehérten abzielt, in den Gruppierungen
und Bewegungen des Ensembles wie in
den «Ticks» einzelner Figuren. Mir
scheint ziemlich eindeutig, dass man
Furrers Musik einige Male ohne die szeni-
sche Installation héren misste, um zu
begreifen, welche Wirkung jenseits un-
abl&ssiger Geste in ihr eigentlich steckt
- am besten als raumerhaltenden «Kon-
zertmitschnitt». Dann erst 6ffnet sich
Marthalers Spiel und Duri Bischoffs dazu
passendes Bihnenbild mit den drei
Hotelzimmern und dem darunterliegen-
den Begegnungskeller.

«Ich glaube an Erzahlmdglichkeiten jen-
seits der von A nach B», hat Beat Furrer
in einem Interview zum Wiistenbuch
geaussert. Sein Musiktheaterschaffen
zeigt ausserst konsequente Umsetzun-
gen dieser nicht-linearen Erzahlmaglich-
keiten, und gerade in Wiustenorten (oder
Un-Orten), ob nun altagyptischen, zeit-
gendssisch urbanen oder ganzlich inne-
ren, mussen diese aufblihen. Es gibt
dort weder ein A noch ein B, und vor al-
len Dingen nicht mehr die Wahl eines
«passenden», das heisst lebensretten-
den Weges zwischen ihnen. Die Orte, die
Worte, ja die Figuren des Theaterabends
(die Solistes XX| und das Klangforum
Wien) stehen zueinander vielmehr in
immergleicher Distanz. Man kann das,
wenn man will, als Definition von Demo-
kratie sehen, aber, wenn man anders
will, auch als solche der Einsamkeit.
Worum es geht, darf sich der involvierte
Zuschauer also gar nicht fragen. Er
muss dann aber - als das (nicht) Aus-
zuhaltende - hinnehmen, dass es keine
Rettung gibt, denn sie ware wiederum
nur als Erzahlung denkbar. Selbst
Bachmann ist nur in Schraffuren und
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Spuren anwesend, in den Brandgeraten
und Feuersymbolen der Inszenierung.
Auch um sie «geht es» nicht, auch sie
erwartet keine Erldsung. Sondern hdchs-
tens einer, der sich mit der Bemerkung:
«Morgen kommt Ingeborg, hoffentlich
kann ich trotzdem arbeiten» wie alle an-
dern nur ums eigene Seelenheil sorgt.
Der Satz sorgt ftr Auflacher im Publikum
und wird nach der Auffihrung mit dem -
beeindruckenden, aber musikalisch eher
klebrigen - Kontrabass/Sopran-Duett am
haufigsten angesprochen.

Man konnte sich dem Dilemma einer Be-
wertung rein technisch entwinden: In
den Blihnenablaufen, im musikalischen
Spiel wirkt unter der Leitung des Kompo-
nisten ein selten anzutreffender Perfek-
tionismus. Es bleibt nur unklar, was sich
in dieser Geschliffenheit verstandlich
macht. Eine Stimme, die den Zuschauer
als Angesprochenen entwirft, macht
sich dadurch nicht vernehmlicher. Es hat
zum Konzept der Moderne gehort, diese
Fragen nach einer Stimme, nach einem
Zuschauer aufzuheben. Gelegentlich
durfte man sie sich trotzdem wieder
stellen.

Andreas Fatton

Bedrohtes Biotop
Das Eclat Festival Neue Musik in
Stuttgart (12. - 14. 2. 2010)

Beat Furrers Musiktheater «Begehren» mit Sibylle
Canonica, dem Ensemble Modern und Beat Furrer.
Foto: Wolf-Dieter Gericke

Zur Eréffnung leuchtete und blinkte es
durch den grossen Saal des Stuttgarter
Theaterhauses. Grosse, auf der Biihne
asymmetrisch verteilte Quader strahlten
in intensivem Rot, leuchtendem Griin
oder kihlem Hellblau. Die Lichtinstal-
lation der Kinstlerin rosalie sollte in
Beat Furrers aufwandigem Musiktheater
Begehren flir Sanger und Sprecher, Chor
und Orchester die Inszenierung ersetzen.
Um das Thema der verfehlten Begeg-
nung geht es in den Texten aus der
griechisch-rémischen Antike und der
Neuzeit; Ausgangspunkt ist der Mythos
von Orpheus und Eurydike. Fir die Stutt-
garter Neufassung des schon friher in
Graz uraufgeflhrten Stiicks kommen
gesprochene Passagen aus dem Brief-
wechsel zwischen Ingeborg Bachmann
und Paul Celan hinzu, die als einzige im
Zusammenhang bleiben. Die Texte der
Sanger hingegen zerreisst Beat Furrer
formlich. Vokale und Konsonanten deh-
nen sich bis zur Unverstandlichkeit,
Raunen, Flistern und lautes Atmen
wechseln mit gesungenen Einzelténen.
Beat Furrer dirigierte in Stuttgart selbst,
und die Solisten, das Ensemble Modern
und das SWR Vokalensemble setzten
seinen hoch suggestiven Klangkosmos
auch vorztglich um. Die szenisch ge-
dachten Farb- und Kombinationswechsel
der leuchtenden Quader mit statuen-
gleich darauf stehenden Solisten hinge-
gen blieben in Furrers héchste Horkon-

zentration erforderndem Klanggeflecht
bestenfalls illustrativ.

Die Stuttgarter Institution Musik der
Jahrhunderte und der Stdwestrundfunk,
die gemeinsam als Veranstalter von
Eclat auftreten, setzten schon immer
auf spartentibergreifende Projekte und
Musiktheater als Markenzeichen. Doch
hier klaffen - was sich bei den vielen
Urauffihrungen im Vorfeld nur schwer
abschatzen lasst - intellektueller
Anspruch und Ergebnis mitunter aus-
einander. Szenisch geradezu verschenkt
wirkte auch das grundsatzlich ambitio-
nierte Pasolini-Projekt mit vier vokalen
Urauffihrungen: Zwischen den Stlicken
flimmerten Filmsequenzen, Bilder und
Texte Pasolinis auf ein paar kleinen Bild-
schirmen ohne erkennbare Beziehung
zur Musik durch den Raum.

Wohltuend dagegen das Kammerkonzert,
in dem die alten Meister zeigten, dass
auch Musik selbst schon zur Inszenie-
rung werden kann: Georges Aperghis
liess den Kontrabass sprechende Gesten
spielen, Nikolaus Brass brachte einen
Dialog zwischen Schlagzeug und einem
Texte rezitierenden Schlagzeuger auf die
Blhne, und Helmut Lachenmanns ... got
lost ... fur Sopran und Klavier sorgte mit
bewahrten Mitteln wie Clustern und ge-
zupften Saiten, Sprechgerauschen und
kurzen melodischen Tupfern flr Frische
und Humor im Eclat-Programm.

Andere, jingere Komponisten wie der
1971 geborene Daniel Smutny entpup-
pten sich als wahre Chamaleons der
Musikstile, die die selbstverstandlich ge-
wordene Omniprasenz vergangener
Musik- und Kulturstile gezielt einsetzen.
Smutny zitiert in seinem Streichquartett
So zaghaft diese Worte der Nacht mit wis-
pernden und schabenden Gerdauschen
einerseits Helmut Lachenmann. Ander-
seits schrieb er fir das Abschlusskonzert
von Eclat mit Velouria ein 24-stimmiges
Madrigalbuch, das Poplyrik mit Texten
von Trakl und Hélderlin verbindet, dabei
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stellenweise geradezu romantisch
klangsinnlich daherkommt - und im
Wortsinn héchste Anforderungen an das
ausgezeichnete SWR Vokalensemble
stellte.

Das Bekannte neu erfinden: So kdnnte
man auch die beiden ansonsten ganz
unterschiedlichen neuen Orchestersti-
cke des Abschlussabends charakterisie-
ren. Markus Hechtle, der in Karlsruhe
und Kéln lehrt, versuchte sich in Szene
mit Dunkel an einem planvoll misslingen-
den Dialog zwischen dem scheinbar in
der Halfte durchgeschnittenen Radiosin-
fonieorchester Stuttgart auf der einen
und einem Solistenduo aus Gitarre und
Harfe auf der anderen Seite - eine An-
ordnung, die in diesem Fall ironischer-
weise eher szenisch als musikalisch
Uberzeugte. Philippe Manoury dagegen
feierte mit Synapse ftr Violine und Or-
chester in raffinierten Farben fillig und
klangberauscht das virtuose Konzert,
und in der Solistin Hae-Sun Kang hatte
er eine Interpretin von Gnaden gefunden.
Weniger Sensationen als vielmehr scho-
ne Einzelmomente gab es in dieser
Eclat-Ausgabe. Und nach vorausgegan-
genen Presseberichten Uiber Sparmass-
nahmen im Kulturetat der Stadt Stutt-
gart stromte das Publikum dieses Jahr
in besonders grosser Zahl ins Theater-
haus. Aber bei den erst kiirzlich vorge-
nommenen finanziellen Kiirzungen wird
es nicht bleiben. Auch fiir das Eclat
Festival, das dank klugen Managements
und risikobereiter Programmierung bis-
her noch immer Uber die Runden gekom-
men ist, kann es dann eng werden.

Ines Stricker

Verginglichkeitsgesten
Die Berliner MaerzMusik auf dem Weg
zum Reprasentationsfestival

Die MaerzMusik, Berlins Festival fir
aktuelle Musik, ist Teil der Berliner Fest-
spiele und gehért somit zu jenem
Veranstaltungspool, der in Berlin repra-
sentative Kunst auf hohem Niveau dar-
bietet - unter einem Dach mit dem
Theatertreffen, dem Literaturfestival,
dem Musikfest und ahnlichem mehr.
Gleichzeitig geht es der MaerzMusik um
die Vielfalt der zeitgendssischen Musik,
um die Auflésung der Genres und das
musikalische Experiment, um Medien-
kunst und Werke, die sich nicht mehr
einfach mit einem E oder einem U ver-
sehen lassen. Die MaerzMusik lebte
stets von dem Hiatus der musikalischen
Asthetik, den zu tiberwinden dem Festi-
val in den vergangenen Jahren immer
wieder gelang. Auch 2010 trafen
Arbeiten arrivierter Komponisten wie
Salvatore Sciarrino, Beat Furrer und
Dieter Schnebel auf weniger an hoch-
kulturellen Anspriichen ausgerichtete
Arbeiten, darunter eine Konzertinstalla-
tion von Felix Kubin und Improvisations-
projekte mit dem John Butcher Octet
und der deutsch-australischen Gruppe
Heaven And.

Gleichwohl standen in diesem Jahr die
reprasentativen Werke eindeutig im
Mittelpunkt. Das galt vor allem fir die
beiden grossen Musiktheaterprojekte:
Beat Furrers Wiistenbuch in der Inszenie-
rung von Christoph Marthaler, das zuvor
am Basler Theater uraufgeflihrt worden
war (= 69 in diesem Heft), und Salvatore
Sciarrinos Luci mie traditrici, eine Produk-
tion der Salzburger Festspiele aus dem
Jahre 2008. Da wehte am Eréffnungs-
abend sogar der Wind piekfeiner Fest-
spiele durch die szenige Berliner Volks-
biihne. Wo sonst Theaterrevolutionare
wie Frank Castorf und René Pollesch den
Aufstand proben, feierte man jetzt eine
durchaus gezdhmte Avantgarde. Denn
Sciarrinos Musiktheater Gber den
Doppelmord, den Don Carlo Gesualdo an
seiner Frau und ihrem Liebhaber veribte,

ist ein Stiick, das in seiner Klassizitat
geradezu historisch anmutet. Mit den
runden, atmenden Gesangsphrasen

und den verhuschten und doch immer
pointiert gesetzten Instrumentalfiguren
scheint Sciarrino seine Kunst in diesem
Stiick von 1998 auf den Punkt gebracht
zu haben. Gerade dadurch wirkt das
Stick historisch - wie eine Sinfonie von
Brahms oder ein Streichquartett von
Donizetti. Rebecca Horn griff in ihrem
Bihnenbild den Sciarrinoschen Vanitas-
Gedanken auf. Sie hauchte Blutenblatter
und erdfarbenes Granulat Uber eines
ihrer dekorativen Gemalde, das die Rick-
wand der Blihne zierte - eine Vergang-
lichkeitsgeste, die diese Musik des
Hauchens und Aushauchens geschickt
verdoppelte.

Auch die deutsche Erstauffiihrung des
8. Streichquartetts von Sciarrino verhiess
weniger Neuanfang als vielmehr ein
Ende: Das sprachahnliche Motiv, auf dem
das Stick beruht, wird zwar harmonisch
farbig durchgefihrt, kreist am Ende
aber lediglich um sich selbst. Das Kon-
zert des Quartetto Prometeo war eins
von zwei Streichquartettkonzerten, das
in Berlin zu héren war. Das italienische
Quartett gastierte neben Sciarrino

mit Giacinto Scelsis berihmter Nr. 4,
mit einem langatmigen Stick der Witwe
Morton Feldmans, Barbara Monk Feld-
man, sowie einem kurzen Miniatur-
Zyklus von Gyorgy Kurtag, der mit seiner
kompositorischen Souveranitat und
seinem Ideenreichtum, mit seinen ver-
schmitzten Anspielungen und viel-
seitigen Farben deutlich aus diesem
Konzertprogramm herausstach.

Ganz anders der Auftritt des Arditti
Quartet. Das kontemplative Quartet
Movement von Georges Aperghis diente
lediglich als Ouvertire fir die Entfesse-
lung angestauter Bewegungsenergien in
den Werken von Brian Ferneyhough,
James Clarke und Hugues Dufourt.
Ferneyhoughs Dum Transisset von 2007,
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Clarkes 2. Streichquartett von 2009 und
Dufourts Uneasiness von 2010 konfron-
tieren das Publikum mit dem unbeding-
ten Handlungsdrang der Musik.
Sciarrinos zarte Diesseitsvergessenheit,
Furrers naturalistische Darstellung von
Stagnation und Verganglichkeit und
Marthalers Zauderer sind meilenweit von
diesen Kammermusiken entfernt. Das
ebenso wach wie klar artikulierende
Arditti Quartet prasentierte teils violente
Spielarten des Ausbruchs aus der Starre.
Die Unterschiede zwischen diesen beiden
Quartettkonzerten veranschaulichten
das vom kunstlerischen Leiter Matthias
Osterwold ausgerufene Festivalthema
«Utopie» aufs Plastischste. Ferney-
hough, Clarke und Dufourt mobilisieren
auf der Suche nach dem «Ort im Nir-
gendwo» samtliche Krafte. Sie suchen
und finden atemberaubende Tempi, wilde
Gesten und oft einen kaum zu brem-
senden Vorwartsdrang. Selbstbejahend
ist all das nicht. Keiner der drei Kompo-
nisten verheisst eine bessere Zukunft.
Dufourts Quartett zum Beispiel verleiht
der Titel gebenden Uneasiness Ausdruck,
einem allgemeinen Unbehagen am
Dasein, dem die vier Streicher zu ent-
kommen suchen.

Die Sehnsucht nach einem anderen Ort
dusserte sich hier noch virulenter als im
Uberwaltigenden technischen Aufgebot
in Thomas Kesslers Utopia fir grosses
Sinfonieorchester mit multipler Live-
Elektronik. Obwohl jeder der Orchester-
musiker Uber einen eigenen Laptop und
Lautsprecher seinen individuellen live-
elektronischen Beitrag leistet und die
mannigfaltigen Einzelbeitrage schillern-
de Monumentaltexturen hervorbringen,
rickte die Komposition die Forderung
des Titels eher in den Hintergrund.
Weitaus bescheidener nehmen sich hin-
gegen die Mittel aus, die Klaus Huber flr
die Neuauflage seines Kammerkonzerts
fur Kontrabass und Ensemble Erinnere
dich an Golgatha ... aufbot. Das 1977

uraufgeflihrte Werk wurde in der Berliner
Philharmonie vom Collegium Novum
Zirich und vom Kontrabassisten
Johannes Nied unter Sylvain Cambreling
erstmals in einer um Live-Elektronik
erweiterten Fassung vorgestellt. Nur
sparsam, daflir umso pointierter
platzierte Klaus Huber die elektroni-
schen Kommentare im sonst nahezu
unveranderten Original. Wie eigentimli-
che Fremdkdrper nisten sich kleine
Storgerausche in einer Pause ein, die
Zuspielungen erscheinen als bizarre
Kommentare oder auch als réaumliche
Ausdehnung des akustischen Spiel-
raums.

Am Schluss der diesjahrigen MaerzMusik
stand dann ein neues Stiick der Schwei-
zer Komponistin Mela Meierhans, die mit
Rithaa den zweiten Teil ihrer «Jenseits-
trilogie» prasentierte - einer Arbeit Gber
Tod und Trauer, Uber Kérper und Intimi-
tat. Rithaa nimmt in den Brauchen und
Ritualen der muslimischen Kultur ihren
Ausgangspunkt. Meierhans arbeitet

mit verschiedenen Bedeutungsebenen:
Texten zeitgendssischer arabischer
Dichter, der praislamischen Poetin
Al-Khansa sowie der amerikanischen
Philosophin Judith Butler. Und sie ver-
knlpft drei ganz verschiedene weibliche
Stimmen, den klassischen Mezzosopran
von Leslie Leon, die paldstinensisch-
arabische Sangerin und Oud-Spielerin
Kamilya Jubran sowie die agyptische
Klagefrau Nawal Noah, deren Gesange
als Video zugespielt werden. Auch in der
Partitur treffen die Stilmittel der Avant-
garde und der arabischen Musik aufein-
ander, aber auch zwei Alphérner, die der
Schweizer Herkunft des ensemble
dialogue Rechnung tragen und die das
Stick als Prolog und Epilog rahmen.
Hoéhepunkte der einstindigen Darbietung
sind Jubrans Soli, die mit rauer Stimme
und einfiihlsamem Lautenspiel eine das
blosse Lamento Ubersteigende Trauer
intoniert. Die Komposition selbst hin-

gegen blieb dabei schwach, vor allem
weil es an dramatischen Bogen und
Spannungsverlaufen mangelt. Auch die
Video- und Texteinblendungen lenken
eher ab, als dass sie diesen Mangel aus-
raumen. Und so endete das Festival, das
glamourds begann, diesmal ein wenig
mude.

Bjorn Gottstein & Martina Seeber
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Dunkle Passionen
Neue Opern von
Péter Eotvos und Kaija Saariaho

Péter Eotvos, «Die Tragodie des Teufelsy.
Foto: Wilfried Hosl

«Als Meisterwerk kann man ja nur ein
Werk bezeichnen, das etwas beendet.
Und das ist die geschichtliche Funktion
der Oper Die Soldaten: Sie ist ein Schluss-
stein, Gber den hinaus Oper seither nicht
mehr gegangen ist. Wozzeck, Lulu, Moses
und Aron, Die Soldaten, Schluss. Im Musik-
theater gibt es heute viele Versuche,
aber nichts von diesem Gewicht», sagte
Michael Gielen kirzlich im Gesprach. Tat-
sachlich: Seine Ansicht ist mir nicht
fremd. Lange dachte ich auch so, bis ich
dann verschiedene Musiktheaterwerke
entdeckte, die es durchaus wert waren,
beachtet zu werden: Harrison Birtwistles
Gawain und The Second Mrs Kong etwa,
Salvatore Sciarrinos Luci mie traditrici
oder Macbeth, \Wolfgang Rihms Hamletma-
schine, John Adams’ Nixon in China und

El nirio, Philip Glass’ Einstein on the Beach
und so weiter. Gewiss: Nur weniges da-
von «beendet» etwas in der Musikge-
schichte. Der grosse Entwurf wie bei
Zimmermann ware so zu vermissen, aber
eroffnet wird doch auch langst Neues,
und Meisterwerke sind ebenfalls etliche
darunter. Mehr noch: All diese Komponis-

ten haben sich erstaunlicherweise wie-
der als veritable Opernkomponisten
erwiesen und etabliert, das heisst: Sie
haben nicht nur ein einziges Opus mag-
num geschaffen, sondern die einmal
begonnene Linie weiter verfolgt, sie an-
erkennen gleichsam den Opernbetrieb
und schaffen - zum Teil mit erstaunli-
cher Schnelligkeit - ein Stiick nach dem
anderen: Sciarrino, Rihm, Pascal Dusa-
pin, Beat Furrer, sicher auch Péter
Eétvos und Kaija Saariaho.

Die beiden letztgenannten sind beson-
ders produktiv. EGtvas’ Die Tragidie des
Teufels, Mitte Februar an der Bayerischen
Staatsoper gespielt, war bereits die
dritte Opernurauffiihrung innert zweier
Jahre, nach der vom japanischen Mittel-
alter inspirierten Oper Lady Sarashina
(Lyon) sowie Love and Other Demons nach
Gabriel Garcia Marquez (Glyndebourne).
Und wiederum ist es ein véllig anderer
Plot. Edtvos will sich offensichtlich nicht
wiederholen. Seit seiner Tschechow-
Oper Drei Schwestern, die ihm zur weiten
Anerkennung verhalf, hat er fast jedes
Mal einen neuen Stoff aufgegriffen: zu-
nachst Le Balcon nach Jean Genet, dann
das Aids-Drama Angels in America nach
Tony Kushner (sein vielleicht allerbestes
Bihnenwerk).

Nun also nach MUnchen: Luzifer ist ein
gern gesehener Gast im zeitgendssi-
schen Musiktheater. Meistens scheitert
er, entweder an der Gite, neuerdings
aber auch an der Bosheit des Menschen.
Das macht seine Tragddie aus. Und so
heisst die neue Oper denn auch Die Tra-
gdodie des Teufels. Das Libretto verfasste
der Dichter Albert Ostermaier. «Die her-
zen Uberzogen mit frost / wollt ich mit
den néageln / Uber ihre vereisten seelen
[der Menschen] kratzen / damit gott die
kalligraphie des / teufels sieht und wie
ich seine / heilige schrift Uberschreibe»:
Ein schlichtes, fast unbegleitetes Lied
Luzifers ist der zentrale Moment in die-
ser «komisch-utopischen Oper». Wieder

einmal versucht der Teufel, den Men-
schen zu verfiihren und die Welt fir sich
zu gewinnen. Wie er das hier freilich tut,
ist ungewaohnlich, ja verwirrlich. Am ein-
fachsten l&sst es sich wohl anhand ei-
ner der vielen Vorlagen der Oper zusam-
menfassen.

In seiner Tragddie des Menschen erzahlt
der Ungar Imre Madéach 1861, wie der
Teufel die ersten Menschen auf eine
virtuelle Zeitreise mitnimmt. Er lasst sie
erleben, was nach dem Stindenfall alles
geschehen wird. Entsetzt dartber will
Adam das Geschehen anhalten, aber da
ist Eva schon schwanger. Die Mensch-
heitsgeschichte wird ihren Lauf nehmen.
Das ist freilich nur die eine Ebene der
Oper. Ostermaier hat mehrere Ebenen
dariiber gelegt: Hebraische Mythologien
etwa wie jene von Adams erster Frau
Lilith. Elemente aus Science-Fiction-Fil-
men wie The Matrix von den Wachowski
Brothers und Strange Days von Kathryn
Bigelow fliessen ein, dazu haufenweise
Gegenwartsbezlige und Anspielungen.
Bagdad wird zum Beispiel zum Ort eines
grausamen und sinnlosen Kreuzzugs.
Das ist hochst interessant, jedoch hoff-
nungslos tberfrachtet. Und wenn einem
schon beim Lesen des Librettos leicht
schwindlig wird, dann erst recht, wenn
das Ganze als Oper vorbeieilt. So gewieft
namlich Eétvos mittlerweile als Musik-
theaterkomponist ist: Dieses Mal jedoch
wird er der Dichte des Stoffs und des
Texts nicht Herr. Natrlich blitzt immer
wieder auf, wie wunderbar er Atmospha-
re entstehen lassen kann, wie selbstver-
standlich und spielerisch frei er mit den
Stilen umgeht und wie er damit Personen
charakterisiert, den Teufel eben mit ei-
nem Chansonstil, aber wie schon ein we-
nig in Le Balcon gerat ihm das Groteske
zu undeutlich und zu hektisch. Text und
Musik nehmen sich zu selten die nétige
Zeit, um die Personen wirklich zu
exponieren, sie zu charakterisieren und
sich entwickeln zu lassen. Die finf

73



74

BERICHTE
COMPTES RENDUS
RAPPORTI
REPORTS

Gehilfen des Teufels etwa bleiben, so in-
teressant sie einzeln auch waren, vollig
blass. Adams und Evas Geflihle werden
holzschnitthaft dargestellt. Die Hand-
lung hastet ohne Pause in nicht mal zwei
Stunden vorbei, und sie wirkt dabei, so
paradox das klingen mag, zu langfadig,
obwohl sie sich zuwenig Zeit nimmt,
denn niemals wirklich kommen wir in die-
se Story hinein. Dazu dreht sich das
Blhnenkarussell von Ilya und Emilia
Kabakov, und Regisseur Balazs Kovalik
lasst die Personen umherirren. Auch das
verhilft dem Stlick nicht zur Klarheit. Es
mag ja ein bisschen génnerhaft wirken,
aber man méchte Edtvos und Ostermaier
raten, das ganze Stlick nochmals ausei-
nanderzunehmen, es genauer durchzuar-
beiten und es dann neu zur Entfaltung zu
bringen. Das Potential ware schon vor-
handen. Und vielleicht liesse sich da
auch die heikle Sache mit der Komik in
den Griff kriegen.

Anders bei Kaija Saariaho. Sie wagt sich
nicht in den komischen Bereich. Sie
wechselt auch héchstens geringfiigig
den Tonfall. Ihre bislang dreieinhalb
Opern - rund um Frauengestalten konzi-
piert - sind im Charakter dhnlich ernst.
Diesmal hat sie ein Monodrama geschaf-
fen. Und damit durchaus ein Gegen-
stlick zu den grossen Vorbildern, zu
Schénbergs Erwartung und Poulencs La
voix humaine. So sehr sie diese Stlicke
schatze, so habe sie immer dabei ge-
stort, dass die Frau jeweils ziemlich hilf-
los und verzweifelt auf den abwesenden
Mann wartet. Mit der Oper Emilie, die am
1. Méarz in Lyon uraufgefiihrt wurde, ent-
warf sie ein Gegenstlck: das Portrait
einer eigenstandigen Frau. Diese Emilie
ist sich bewusst, dass sie der Mann, von
dem sie ein Kind erwartet, nicht mehr
wirklich liebt. Sie schreibt ihm, dem
Dichter Saint-Lambert, einen Brief und
lasst dabei all die anderen Manner Revue
passieren, die ihr Leben pragten: den Va-
ter (Baron de Breteuil), den Gatten

(Marquis du Chatelet), den Geliebten und
Vertrauten (Voltaire) sowie den grossen
Wissenschaftler (Isaac Newton), dessen
grosses naturphilosophisches Werk sie
Ubersetzt.

Diese Frau hat wirklich gelebt. Emilie le
Tonnelier du Chatelet war eine Lichtge-
stalt der franzosischen Aufklarung. Sie
interessierte sich fir die Wissenschaf-
ten, lebte eine freie Liebe, experimen-
tierte in der Physik, schrieb Essays, etwa
Uber das Gluck, und tbersetzte eben das
Werk Newtons. Sie starb mit 43 nach der
Geburt einer Tochter. Im Libretto, das der
Dichter Amin Maalouf flir Saariaho schuf,
erleben wir sie wenige Tage vor der Nie-
derkunft. Sie ahnt ihren Tod voraus. lhre
grosste Sorge ist dabei, dass sie mit der
Ubersetzung nicht fertig werden konnte,
denn sie ist eine ebenso leidenschaftli-
che Wissenschaftlerin wie Liebhaberin.
All das wird allmahlich in neun Szenen
aufgefachert, gleichsam in mehreren
Kapiteln - mit grosser Klarheit, und das
hilft dem Stlick auch auf der Opernbihne
weiter, zumal es sich flr eine grosse
Sangerin eignet. Betrachtet man freilich
die erhaltenen Portraits dieser Frau, so
kommt sie einem sehr fein vor, und wenn
man sich dafir auch nicht gleich Christi-
ne Schafer vorstellt, so doch, sagen wir,
eine Mozart-Stimme von grosser Agilitat.
Als Idealinterpretin hatte Saariaho aller-
dings eine Landsfrau im Sinn, fur die sie
bereits schon einmal komponiert hatte:
die finnische Sopranistin Karita Mattila,
die durch Rollen bei Verdi, Wagner,
Strauss und Puccini bekannt wurde. Fir
sie zu komponieren, war der Ausgangs-
punkt. Deshalb wandelt sich Emilie all-
mahlich in Richtung von Mattila, in der
Stimme und in der Darstellung; sie wurde
dramatischer als diese feinsinnige, be-
sonnene Frau gewesen sein dirfte, wirkt
nun weniger wie jene «divine Emilie», die
Voltaire pries, sondern eher wie eine
Operndiva. Grosse Passion dominiert an-
stelle von wilder Lust, nicht nur mit ihren

Liebhabern, sondern auch in ihrem blitz-
artigen Denken. So beginnt allmahlich
der Gestus der grossen Oper das Stiick
zu Uberwuchern. Und so habe ich vor
allem das Ausbrechen Emilies aus den
Standesnormen, diese Pointiertheit einer
belesenen Frau, die Lust am eigenen
Leben, die Lust auch an der Erkenntnis
und an der Aufklarung, hier vermisst.
Bezeichnend dafur ist ein Moment am
Ende des 8. Bildes. Auf diesem Hohe-
punkt deklamiert Emilie pathetisch den
Titel des Newtonschen Werks: «Prin-
cipes mathématiques de la philosophie
naturelle». Er wird zur Chiffre der Lei-
denschaft, die zwar fortissimo behauptet,
aber dahinter zu wenig splrbar wird.
Was steckt dahinter? Es war eine neue
Weltsicht, die Begeisterung am Blick ins
Weltall, die Faszination am Projekt. Das
bleibt hier zurtck. Der Nachruhm wiegt
schwerer, und er macht auch die Musik
insgesamt etwas zu schwer fUr diese
Emilie. Die Musik glitzert zwar, vor allem
durch das verstarkte und sehr gezielt
eingesetzt Cembalo sowie die Perkussi-
on, aber zum Leuchten kommt sie nicht.
Die Passion ist etwas zu dunkel geraten.
Zwar wird man bewundern, wie das Or-
chester (geleitet von Kazushi Ono) hier
die Solistin begleitet, unterstttzt und
tragt, die Vokallinien sinnvoll fortsetzt
oder sie vorbereitet (das ist handwerk-
lich dusserst geschickt gemacht), aber
dem Werk fehlt schliesslich der behende
Esprit.

Thomas Meyer
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Contrastes, asceses :
Festival Archipel 2010, Geneve

1 Jean Keraudren, Eric Daubresse et Luis Nacn
@ Isabelle Meister

2 Peter Hirsch (direction), Kai Wessel (haute-contre) et
Max Engel (violoncelle baryton) lors du concert
L'ame se souvient @ |sabelle Meister

Ouvrages de gueule, 20 au 28 mars, Cie
Quivala au Théatre du Gritli

Ce 20 mars, un boulier géant, une main
sur un dos en projection murale, des
minces tuyaux qui pendent du plafond.
« Quvrages de gueule » saisit d’abord
par son dispositif, sa boite a malice. On
pensait s'assoir pour assister a un
spectacle au théatre du Gritli et nous
voici dans un couloir a regarder des
danseurs jouer avec l'aléatoire. Soudain
la paraoi tirée par des hommes et des
cordes se referme sur nous, avale le
spectateur pour lui faire découvrir un
autre espace, celui plus habituel du
gradin et de la scene. Il est déja question
de déglutition, de respiration, d’extréme
concentration et de décontraction. Les
trois diseurs de Atemziige, partition
d'onomatopées de Dieter Schnebel,
entrent en scene. Tamara Bacci, Vincent
Barras, Dorothea Schirch donnent une
dimension personnelle a cette partition
mythique de U'avant-garde des années
1970, tirée des Maulwerke. Trois
silhouettes noires qui se relaient, se
donnent a entendre, agissent en échos

et en strates, offrant la deuxieme
couche de ce spectacle exigeant. Apres
la tres belle esthétique de linstallation,
nous voila dans la performance, gorgée
d'acuité et de résonances. Tout en
respectant la stéle de non-texte, le
socle de bruissements, les performeurs
laissent sourdre quelques émotions bien
a eux. Bientdt ils sortent pour céder leur
place aux danseuses. Stéphanie Bayle,
Raphaélle Teicher et Marthe Krummen-
acher présentent une sorte de répétition
virtuose ou le souffle devient corps
mouvementé, corps séquence, corps
graphique. Un narrateur arrive : il leur
donne des ordres de plus en plus
absurdes qui augmentent encore les
torsions et les marches aléatoires.
Quand tout s'arréte, on semble ne plus
appréhender le réel de la méme maniere,
tant Prisca Harsch et Pascal Gravat se
sont emparés d’'un nouveau champ.

Et malgré la fragmentation du propos et
des images, ils ont insufflé un regard
trés contemporain et mouvant sur
U'ceuvre de Dieter Schnebel. Lorsque l'on
brouille les genres avec ce niveau-la de
maitrise et cette application scéno-
graphique, on ne peut que combler méme
le spectateur exigeant. Les objets, les
images, les corps et les souffles
deviennent presqu’iles. Alexandre Caldara

Scratch Data, dimanche 21 mars,
Yu-Ying Chang, Duo Durupt

Scratch Data offrait un large panorama
de la percussion francaise de la fin des
années 1980 a aujourd’hui. Il permettait
aussi d'entendre les lauréats du Con-
cours de Genéve 2009. Etonnant, le
contraste entre la silhouette fréle de
Yu-Ying Chang et la puissance du son des
grosses caisses dans Rebonds de lannis
Xenakis. Elle jongle avec pudeur entre
les éclats et la suspension. On la retrou-
ve en duo avec Rémi Durupt pour Stéle

de Gérard Grisey, 'autre classique de ce
programme. Une écoute des spectres

fascinante qui démarre par le frlement
d’'un monde en papier, puis, subreptice-
ment, lui frappe avec densité alors
gu’elle fréle et multiplie. Bien gu'écrit en
2009, les Interstices de Philippe Hurel
pour piano et trois percussions semblent
se situer dans un héritage de Grisey en
mode plus contemplatif. Les développe-
ments minutieux permettent d’apprécier
une tonicité douce. La piéce de Franck
Bedrossian Edges qu'il vient d'écrire
permet a Rémi Durupt aux percussions
et son frere Laurent Durupt au piano de
présenter un duo assez théatral. Le
piano devient une caisse a résonances
ouverte a tous les doigts et aux baguet-
tes. Le compositeur passe sans ver-
gogne du ragtime délirant a la foule des
sons frémissants. Scratch Data de
Raphaél Cendo n'aura pas pour rien bap-
tisé U'ensemble du concert. Tant ce
jeune compositeur semble avoir écouté
ses ainés pour en faire autre chose et
pour jouer sur les codes. L'usage de
'électronique permet d'introduire des
aspérités, de réinjecter des défauts, des
taches. Autant de caprices et de bornes
qui permettent a Rémi Durupt d’affirmer
un son trés ample. Les tentacules lentes
précedent les frappes luxuriantes,

les collages incongrus de sons vont
jusqgu’au délire. On passe du free-jazz a
la musique industrielle presque outran-
cierement. On pense aux précurseurs

de ce type de laboratoires comme le
guitariste Derek Bailey. Les pieces de
Bedrossian et Cendo ont permis d'entrer
dans le futur décomplexé de Uécriture
pour percussions. Alexandre Caldara

L’ame se souvient/Die Seele erinnert
sich, mardi 23 mars, Ensemble
Contrechamps

Le concert de 'Ensemble Contrechamps
s'articule autour de l'usage des instru-
ments anciens dans un idiome contem-
porain : George Benjamin réunit 'ancien
consort des violes pour accompagner la
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chanteuse de Upon Silence (1990), Brice
Pauset convoque un petit orchestre ba-
rogue, avec clavecin, pour accompagner
la percussion solo dans Concerto II —
Exils (2005), et Klaus Huber méle les ins-
truments baroques (dont un théorbe)
aux instruments modernes dans Die Seele
muss vom Reittier steigen (A 'ame de
descendre de sa monture, 2002) écrite
pour contre-ténor, violoncelle solo, bary-
ton solo et 37 instrumentistes.
L'écriture raffinée de Benjamin tente de
faire revivre la sensibilité de l'époque de
Purcell, visant 'homogénéité a travers
une écriture harmonique treés maitrisée
et le lyrisme de la partie vocale (Isabelle
Henriquez, mezzo-soprano, s'y montre
appliquée mais peu convaincante). La
piece de Pauset, qui joue sur la relation
entre sauvagerie et délicatesse que 'on
trouvait déja dans les Indes galantes de
Rameau, se présente de facon plus dia-
lectique : U'opposition des sons rudes de
la percussion et de ceux plus délicats
des instruments barogues ; mais comme
le dit le compositeur, « les hiérarchies
sous-jacentes (...) sont vite malmenées
dans ce concerto : les beaux instru-
ments marquetés de notre victorieux
age baroque se révelent vite porteurs de
sombres présages, tandis que la percus-
sion se dévoile, in fine, prometteuse de
puretés inattendues ». On reste toute-
fois sur notre faim, tant les sons, les
gestes et les différenciations de timbre
semblent corsetées par une discursivité
tendue, hachée, se renouvelant peu, plus
conceptuelle peut-étre que véritable-
ment sensible (Francois Volpé, percus-
sion, nous a paru tres a son affaire).

Il se trouve que cette ceuvre, deuxieme
partie d’'un triptyque a venir, est inspirée
par la poésie de Mahmoud Darwich,
grand poete palestinien disparu récem-
ment, figure emblématique d'un peuple
contre lequel les Israéliens ont retourné
leur propre exclusion passée. Les mots,
ici, n’émergent pas a 'audition, mais

innervent la partition secretement. Chez
Huber, la poésie de Darwich est parlée et
chantée, en arabe et en francais (ou en
allemand). Cette utilisation de la langue
arabe, celle aussi des échelles de la mu-
sique traditionnelle, avec leurs inter-
valles en tiers de tons, a suscité un cer-
tain débat, le compositeur jordanien
Saad Haddad s'insurgeant contre la
trahison de ce qui fait 'essence méme
de la culture arabe, due notamment a
des contre-sens graves quant a la pro-
sodie et a l'utilisation des matériaux
musicaux. Le métissage des cultures
produit forcément des malentendus. S'il
est vrai que certains éléments d'écriture
sont trop naivement empruntés, la piece
de Huber atteint toutefois une dimension
spirituelle intense, comme si le com-
positeur tentait de reprendre le dialogue
entre Européens et Arabes tel qu'il
existait au Moyen Age, avant que UEglise
catholique ne lance ses croisades et
ses inquisitions.

Die Seele est une ceuvre méditative, dans
laquelle 'auditeur est appelé a vivre le
sens méme des paroles de Mahmoud
Darwich dans le son, non comme une dé-
lectation esthétique, comme la prise de
conscience ou la révélation de son
contenu de vérité ; la douceur est ici le
masque de la révolte. Les textures sta-
tiques en tiers de tons, animées de
Uintérieur, Uextraordinaire lyrisme des
trois solistes, qui usent également de
micro-intervalles, cette constante sus-
pension du temps, qui aiguise la sensibi-
lité, dessinent un parcours de
Uintériorité ou résonne le drame de tout
un peuple, et la résistance farouche de
celui qui, dans le plus « sombre tun-

nel », percoit encore « l'ivresse de la
lumiere, la lumiére du papillon ».

Le public ne s’y est pas trompé, qui a
longuement applaudi un compositeur
presque béat, mimant le geste de Uenvol.
Lorsque les ceuvres parviennent a cet
équilibre d’'une construction totalement

maitrisée et d'une expression sensible
aussi intense, et lorsqu’elles renvoient

a quelque chose d’existentiel, elles
établissent instantanément une commu-
nication forte avec le public, qui en
percoit toute la nécessité. Belle lecon
pour un compositeur qui n'a jamais
cessé d'arpenter des voies nouvelles en
prenant des risques, et pour qui la
musique est un message mettant en

jeu notre condition présente tout en
essayant d’accomplir les utopies (ou
devenues telles) du passé.

La lecture de quelques textes de
Darwich, lus en francais et en arabe par
Abdellatif Laabi, poete marocain ayant
pu connaitre dans sa chair le sens du
mot répression, précédait Uexécution

de U'ceuvre. Si les trois solistes, qui
connaissent bien la partition de Huber
pour Uavoir interprétée maintes fois,
sont tous les trois merveilleux (Kai
Wessel, Walter Grimmer et Max Engel),
les musiciens de Contrechamps et les
nombreux étudiants de la HEM de Geneve
(dont certains du Centre de Musique
Ancienne) se sont montrés a leur
hauteur sous la direction inspirée de
Peter Hirsch, lequel a donné a U'ceuvre un
souffle presque épigue, nous tenant en
haleine de la premiere a la derniére note.
Philippe Néri

Carte blanche-rouge, jeudi 25 mars,
Ensemble Mondrian/Ensemble Vortex
Entre Suisse allemande ('Ensemble
Mondrian) et la Suisse romande
(UEnsemble Vortex], le jeudi soir offrait
un intense programme d’environ deux
heures présentant les ceuvres de sept
compositeurs, dont beaucoup encore en
début de carriere. On salue la ferveur
des musiciens. Une méditation suspen-
due chez Michel Roth, verinnerung (2002-
2003), et qui ose, notamment dans la
ténuité insistante de Uintroduction, de-
meurer dans l'immobilité suffisamment
longtemps pour intriguer U'oreille. On est
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un peu décu de la partie centrale, par
contre, faite de gestes languissants, et
ou le discours musical semble un peu
s'affaisser, mais tout rentre dans l'ordre,
la suspension retrouvée cette fois-ci en
rythmes figés, a la fin de la piece. La se-
conde piece, Soleil noir (2007), de Wanja
Aloe offre un geste, c’est le moins qu'on
puisse dire, ample —un trio a cordes
ininterrompu de vingt minutes, qui se
laisse relativement bien découper en
parties, ou moments, dont la richesse
interne varie de l'indéniable a Uincertain.
Des moments de plénitude d’accord stu-
péfiante, ou, au-dessus de Uintense tis-
su sonore, les harmoniques naturelles
peuvent étre savourées en miroir du jeu
des voix fondamentales. A certains mo-
ments, par contre, on se demande si la
forme ne se délite pas un peu. Les diffé-
rents moments de U'ceuvre, clairement
différenciés, s'annoncent, puis se com-
binent, se superposent, s’entrechoquent
pour former un discours dramatique qui
pourrait sans doute gagner en force et
en concision. La premiére partie se ter-
mine sur une ceuvre de Martin Jaggi, Plod
on (2007), qui touche au but. Clarté et
imagination sont au rendez-vous, pour
une piece qu’on entend directement :
influences du jazz perceptibles et une
sensibilité harmonique qu'on percoit des
les premieres notes. Un geste déchirant
ouvre la piece et, petit a petit, des élé-
ments se mettent en place pour ensuite
se combiner : élégance d’'une forme qui
se montre d’entrée pour peu a peu me-
ner 'auditeur, par 'écoute, a travers un
développement de la pensée musicale.
Apres le premier entracte, gris 257
(2010) d’Andréas Stauder. De petits ges-
tes construisent un espace sonore qu'on
entend fragile, prét a retomber dans le
silence. Les gestes s'élevent a peine,
mais se défont presque aussitot. Rares
sont les lignes continues et 'oreille est
invitée a sentir ce tissu exister toujours
a peine. L’harmonie qui émerge de ces

gestes, renforcée par la richesse de ré-
sonance de la contrebasse, se révele la
principale accroche dans une forme qui
renonce a tout drame, a toute théatrali-
té : lieu d’un lyrisme voilé, fugitif. Juste
apres, chez Johann Treichel (Lachrimae,
2008), catapultage en bonne et due for-
me : les lumieres s’éteignent et la seule
piece entierement électro-acoustique de
la soirée est également la seule, pro-
bablement, qui assume ouvertement une
puissance « romantique » (la note men-
tionne Bruckner et Mahler comme inspi-
rations, en plus d'étre une « réinterpré-
tation électroacoustique » de Dowland).
Espaces cosmiques ou océaniques,
comme on voudra, qui parviennent a as-
socier le doux et le piguant, l'intime et le
grandiose. La salle assombrie de la mai-
son communale de Plainpalais est alors
investie dans toute sa hauteur (une ins-
tallation entourant le public permet
d'exploiter la dimension spatiale des
sons) par de grands mouvements mélant
abstraction et sensualité. Tra le due Terre
(2010) de Carlo Ciceri se déploie sur un
fond sonore constant, quasi monochro-
mique, se démarquant ainsi des autres
pieces. Une sonorité rock expérimentale
assumée et des espaces graves tres
riches (contrebasse et guitare basse, le
tout amplifié) qui contrastent, méme si
c’est au final peut-étre pour les mas-
quer, des gestes d’essoufflement répé-
tés : aucune impulsion ne se déploie, au-
cune acmé ne vient. La forme demeure
dans un état non pas « d’avant U'explo-
sion », comme on pourrait sy attendre,
mais d’une sorte d’apres, paysage mor-
bide dopé aux amplis. Enfin, comme une
certaine lassitude a l'écoute de Bing
(2009-2010) de Gérard Zinsstag, sur le
texte de Samuel Beckett. Les outils sont
beaux, mais cela ne s’envole pas (ou
trop, d’ailleurs, si on veut un « a-plat »
radical dans la méme veine que
['écrivain), et la forme globale, quoique
respectant peut-étre la linéarité

beckettienne et l'errance, ne retranscrit
pas le halétement et la tension radicale
de ce texte aussi concentré que mécon-
nu. Vingt minutes, c’est bien plus gu'il
n’en faut pour lire le texte de Beckett,
et, au vu de cette écriture non ponctuée,
on aurait plutdt désiré une frénésie
meécanique ou alors un dépouillement
vraiment loqueteux. Jérémie Wenger

2 / 2 =1, vendredi 26 mars, Ensemble
Makrokosmos

Un concert dont, malgré la formation
quasi identique (deux pianos et deux
percussions, en hommage a Bartok, avec
amplification pour la piece de Crumb), on
aurait presque plutdt souligné dans le
titre la disparite, plutot que Uunité : de
Wolfgang Rihm, Schrift-um-Schrift (199 3-
2007) a George Crumb, Music for a Sum-
mer Evening (1974), il y a en effet plus
qu'un pas ! Et autant on ressent dans la
premiere piece une grisaille morne et es-
soufflée, autant la seconde ne se com-
prend pleinement que dans le contexte
décomplexé d’'une Amérigue hippie des
années septante. « Pour moi la musique
n’existe que comme matiére vivante.
C'est pour cela que je n'ai jamais tenté
de concevoir la musique comme une
suite de signes en quelque sorte quanti-
fiables mais plutét comme une trans-
mission d’énergie, comme un flux
d'énergie, comme la transgression d'une
barriere », écrit Rihm. Cette énergie, en
tout cas dans cette piece, ressemble
plus a celle gu'on s’imagine dans la vie
de 'académicien que dans lartiste inspi-
ré. Comme de juste, chaque mouvement,
chaque geste, chaque impulsion sont
aussitot brisés, Uentier de la piece for-
mant une sorte de montée graduelle, un
tres vague crescendo, pile d'objets
trouvés, épars, qui reviennent de temps
a autre. A U'opposé, chez Crumb, lidée
de la fresque grandiose et méditative sur
U'histoire de la musique ne résout pas
complétement le probléme de la forme
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et du discours musical, qui suit assez
clairement la mode du « rituel » statique
par blocs qui alternent de maniere assez
prévisible. C'est a n’en pas douter en-
core (plus de trente ans apres 1) un vent
d'air frais que d’'avoir un peu d’humour
en musigue, méme si on aimerait que les
flites en modes grecs, le pentatonisme,
les instruments africano-sino-tibétains,
'organum inopiné des percussionnistes
(grand moment de vocalité recueillie
pour Francois Volpé et Sébastien Cordier,
qui jouent leur réle d'invocateurs ar-
chaiques avec autant de talent qu'ils
bravent U'aridité virtuose des plaines
rihmiennes) et les extraits du Clavier bien
tempéré de Bach soient plus que le

grand musée de U'occidental pris entre
U'ennui hédoniste et lintellectualité
post-anthropologique. Jérémie Wenger

Points / Lignes, samedi 27 mars,
Arc-en-Ciel - Ensemble fir zeitgenos-
sische Musik der Zircher Hochschule
der Kiinste

Panorama évolutif sous la baguette de
William Blank, pour ce concert Points /
Lignes, qui traverse cinquante ans de re-
cherche musicale en cing ceuvres : Luigi
Nono, Polifonica-Monodica-Ritmica (1951),
Gyorgy Ligeti, Melodien (1971), Klaus
Huber, Transpositio ad infinitum (1976),
Kammerkonzert « Intarsi » (1993-1994),

In Nomine — ricercare il nome... (1999),
pour les reprendre dans leur chronologie.
Ouverture avec les deux pieces plus
courtes de Huber, In Nomine et Transpo-
sitio, enchainées U'une a l'autre. La
premiére, peu mouvante, déploie des
harmonies assez curieuses, tissées pro-
gressivement par de petits mouvements
aux instruments. On se laisse surprend-
re par le geste déchirant du violoncelle a
l'ouverture de Transpositio, qui laisse
place a un discours somme toute assez
spéculatif et erratique (la piece, com-
mandée par Rostropovich, est composée
sur le nom de Paul Sacher : theme sur le

nom de famille, quatre passages lyriques
ou les lettres prénom dictent des modes
de jeu) qui obéit toujours a cette tension
irrésolue entre le désir, mille petits élans
réitérés, et une impossibilité qui brise et
fait retomber le discours sans cesse,
n'autorisant au final qu’une sensibilité
désenchantée en dissimulation constan-
te. On salue la performance de Karolina
Ohman, qui a su nous plonger avec pré-
cision et autorité dans ces tourments.
Polifonica-Monodica-Ritmica, d'un Nono
alors encore étudiant chez Maderna,
inquiete : restera-t-on dans l'ascese hu-
berienne ? Mais, des le milieu de la pi-
ece, le discours sériel adouci dans la
partie plus lente se laisse surmonter par
la sensibilité du compositeur, donnant
lieu a des sonorités cristallines inatten-
dues. La conclusion, plus musclée, est
également un bel exemple du jeu entre
créativité et contraintes, dans lequel on
sent le désir d’expression et d'impact
lutter a Uintérieur de 'extréme rigueur
de langage de cette époque. Avec Ligeti,
on passe a une plénitude et une linéarité
bien plus épanouies, sans que le jeu
s'arréte : la recherche musicale, ici tou-
jours entre les impératifs ascétiques et
le désir d'immédiateté, peut étre ressen-
tie a chaque instant de ce petit chef-
d’ceuvre : les jeux de timbres, de rythme,
Uirruption d’'une harmonie forte, l'ingé-
nuité ironique opposée a l'élan authen-
tique, la variété imaginative d'un discours
en équilibre sur la limite entre le sérieux
et le léger. Enfin, le Kammerkonzert de
Huber, admirablement interprété par
Sergei Kiselev, offre une perspective
plus réjouissante du compositeur.
L'espieglerie mozartienne, expurgée de
sa mondanité, vient égayer et alléger le
discours avant-gardiste, qui se permet
alors des gestes clairs, quoique tou-
jours bien sdr brisés, ou 'on peut enten-
dre, a travers le prisme de U'errance du
XX¢ siecle, la joie d'alors, aujourd’hui
éthérée et monastique. Jérémie Wenger

Salons d'écoute, 23-27 mars, Centre de
Musique Electroacoustique — HEM de
Geneve, Luis Naén et Jean Keraudren
Dedans / Dehors, vendredi 26 mars

Parmi les diverses installations et per-
formances proposées par le festival
Archipel, les quotidiens « salons
d’écoute » permettaient de découvrir les
productions acousmatiques de jeunes
compositeurs formés entre autres a la
HEM de Geneve, ainsi qu'un « clas-
sique » de la musique électroacoustique,
a l'image de la séance du 26 mars,

qui présentait les ceuvres de Ndria
Giménez-Comas, Javier Elipe et Bernard
Parmegiani. La piece pour bande Dedans-
Dehors de Bernard Parmegiani a donné
son nom a l'un des deux axes théma-
tiques du festival qui, selon les termes
de son directeur Marc Texier, était dédié
aux productions sonores interrogeant le
rapport entre art et nature. L'ceuvre de
Parmegiani —originellement composée
sur bande en stéréo —était interprétée
par Luis Na6n qui procédait a une spatia-
lisation du son par projection sur huit
canaux. Cet effet de spatialisation ainsi
que U'exploration des contrastes entre
sons naturels et artificiels étaient éga-
lement exploités dans les pieces de
Javier Elipe (Etude électronique) et Niria
Giménez-Comas (Tardor transfigurada).
La premiére se composait de sons enre-
gistrés dans une table de piano puis trai-
tés électroniguement, tandis que la
seconde était constituée et de sons na-
turels et de sons synthétiques ; toutes
deux jouaient —a un niveau différent —
sur le contraste ou la zone d'indistinc-
tion qui séparait ces sons. Enfin, l'utili-
sation particuliere de Uarchitecture pro-
pre au théatre, par une « mise-hors-
scene » des performeurs —leur résence
au milieu du public brisant U'effet de
frontalité attendu —profilait un espace
dépeuplé, sorte de double visuel de la
spatialisation musicale. Aurore Liischer,

Omar Hachemi
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Vallée / Nuage, Samedi 27 mars

Sous 'égide de Luis Naon et Jean
Keraudren, le salon d’écoute a révélé ce
samedi au petit cercle d'auditeurs des
espaces inconnus. Apres une piece sen-
sible de Lucinda Cimmino, Résonances de
réminiscences (2010), dans laguelle des
sons quotidiens, chargés de souvenirs,
sont employés pour construire une syn-
taxe de résonances et de reliefs plutot
intimiste, les Worte (2009-2010) de
Tigran Stambultsyan ouvrent un espace
sonore colossal et tridimensionnel qui
permet de construire la forme musicale,
ici en trois mouvements, a la fois dans
l'espace et dans le temps : la recherche
de Stambultsyan se situe en effet sur
cette créte du progres technologique ou
on réve (et ou on travaille d'arrache-
pied) a réaliser une musigue « hologra-
phigue », qui donnerait aux objets sono-
res un volume réel perceptible par les
auditeurs. La piece est composée direc-
tement sur huit canaux, et bien qu’on ne
dispose pas dans la salle des moyens
techniques de UIRCAM, il est déja claire-
ment possible de ressentir, par exemple,
des sons traversant la salle de part en
part, ou tournant autour du public, avec,
hors des « grands » sons, toute la
ribambelle des « petits » objets sonores
qui apparaissent a un lieu ou un autre,
sur la gauche, derriere, en haut, etc., et
qui font envisager un futur théatral,
voire méme opératique, pour la musique
électro-acoustique. De plus, ce n'est pas
seulement au niveau technologique que
Worte se fait remarguer : il y a & un réel
investissement du temps musical, une
dramaturgie a la fois abstraite et direc-
te, sous-tendue par une créativité au
niveau de la matiere méme des sons. On
retrouve autant le sublime des roman-
tiqgues devant la nature, dans 'ampleur
enveloppante des sonorités et l'usage
des séries harmoniques (une caractéris-
tique partagée avec la piece suivante) et
la complexité frémissante et étrange-

ment moderne des passages plus direc-
tement « électro ». En comparaison, le

Denis Smalley, Valley flow (1991-1992),

paraissait presque hédoniste dans la li-
néarité des gestes et U'aspect plus uni-

forme de la technique.

Jérémie Wenger

Ec(h)osystéme, 19 au 27 mars,

Daniel Zéa

Tout au long du festival Archipel, au sein
de la maison communale de Plainpalais,
Uinstallation Ec(h)osystéeme disposait dis-
cretement des lieux : un espace sonore
tissé de bruits aux origines naturelles
doublait U'architecture intérieure. Inter-
pellé par ces sonorités marécageuses
deés son entrée dans le batiment, le visi-
teur découvrait progressivement un ré-
seau de haut-parleurs qui, de proche en
proche, le conduisait au noyau technique
du dispositif. C'est a 'étage que se trou-
vait U'appareil central, le fétiche, au
contact visuel duquel le sens de l'instal-
lation devenait transparent. Brut dans
sa facture, les circuits a Uair, Uappareil
ne présentait rien d’esthétique en soi (si
ce n'est par Ueffet « muséifiant » de son
exposition). Et pourtant, la rencontre
avec l'appareil constituait le moment
esthétique par excellence puisqu’elle
impliquait —par le dévoilement du fonc-
tionnement technique —'appréhension
du caractéere ouvert de U'ceuvre.
L'appareil est relié a un réseau de sen-
seurs atmosphérigues réceptifs a la lu-
miére, a Uhumidité et a la température,
ce qui se traduit par une constante in-
teraction du dispositif avec son environ-
nement. Selon les inflexions atmos-
phérigues, les sonorités émises par le
dispositif varient sur le plan de la hau-
teur, de la fréquence et de Uintensité
sous l'effet de douze « granulateurs »
qui opérent la synthese des sons enre-
gistrés dans le jardin de l'abbaye de
Royaumont (lieu ou était initialement
disposée linstallation qui s’intitulait

alors Orejas de Mosca). Selon le concep-
teur du dispositif —Daniel Zéa —Orejas
de Mosca induirait « la mutation de notre
perception humaine en perception
d’insecte ». Par le cheminement du visi-
teur au sein du dispositif —de linter-
pellation sonore jusqu’au dévoilement de
la technique —le dispositif se substitue
a U'appareil perceptif sonore du visiteur
et Uentraine vers cette métamorphose
sensorielle évoquée par Zéa.

Omar Hachemi

Sentiers qui bifurquent, 19 au 27 mars,
Pauline Julier, Xavier Lavorel, Francine
Wohnlich

Installation acoustique de Xavier Lavorel
présentée dans la maison communale de
Plainpalais selon une scénographie de
Pauline Julier et un livret de Francine
Wohnlich basé sur Jorge Luis Borges,
Sentiers qui bifurquent proposait
U'expérience d'un récit enchevétré de par
sa dissémination dans 'espace.

Le visiteur qui prend place dans un des
cing fauteuils dispersés dans la salle
est entouré de trois haut-parleurs sus-
pendus au plafond, un directement en
face de lui et un du c6té de chaque
oreille, tous a hauteur de téte, diffusant
les voix de Nicolas Chapoulier, Jeanne de
Mont et Claude Thébert. Quatre autres
haut-parleurs, plus grands ceux-ci, sont
disposés a chague coin de la salle. Une
fois assis, on remarque que les autres
participants se trouvent dans une posi-
tion identique : le visage dans U'obscurité
et les jambes fortement éclairée par une
lumiere zénithale.

La base du récit —qui se développe sur
les cing premieres minutes d'écoute —
est unanimement partagée. Puis
brusquement le récit se diffracte en
plusieurs pistes narratives - différentes
pour chague auditeur - lesquelles sont
autant de possibles issus d'une base
commune. Si, au niveau de la structure
abstraite du récit, cette démultiplication
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des pistes narratives se fait sur le mode
de l'arborescence, au niveau concret de
la réception, elle reléve plutdt de U'enche-
vétrement. En effet, chaque participant,
englobé par sa sphere sonore spécifique
composée des voix des trois protagonis-
tes diffusées par les trois haut-parleurs,
est aussi exposé aux pistes narratives
voisines : les spheres interferent, in-
duisant une appréhension partielle et
subjective des multiples potentialités
narratives.

La polyphonie propre a cette inter-
férence des spheres narratives
(intersphérence des possibles ?) parti-
cipe d’'une combinatoire poétique. Les
multiples voix, qui se confondent et
fusionnent en une masse indifférenciée
(a la maniere des discussions hétéro-
genes qui animent un café), laissent par
instant pressentir un ordre mystérieux,
comme si elles étaient orchestrées
selon les lois d'un contrepoint secret.
Quant a Ueffet poétique de la polyphonie,
le visuel n'est pas en reste. La dispo-
sition asymétrique des fauteuils rappelle
celle d'un hall d’hétel ; aussi chaque
participant, au centre de sa sphere, pro-
cure-t-il par sa présence corporelle un
ancrage aux trois voix, d'autant plus que
son visage est plongé dans Uobscurité,
selon les codes du film noir en accord
avec U'atmosphere générale du récit. En
définitive, la masse sonore des voix in-
différenciées, fond sans visage, appelle
une écoute flottante prompte a s’amar-
rer sur un mot saillant qui entrainerait

a sa suite les corps et ses possibles.
Omar Hachemi, Aurore Liischer, Federico

Sartorio

Verstehen —

welcher Horror!
«VRRUCKT» - ein Minifestival zum
75. Geburtstag Jiirg Wyttenbachs:
Dampfzentrale Bern (12. - 14.3.2010)

Zwischen den beiden Polen des abgrund-
tiefen Ernstes und des abgrundtiefen
Humors erstreckt sich das Feld, auf dem
Jurg Wyttenbach seine Werke platziert.
lhre humaristisch verfarbten Texte, de-
ren Zerstlckeln und collageartiges Zu-
sammensetzen, Wortspiele, sowohl im
Franzésischen, Schriftdeutschen wie
Mundartlichen und der farcenhafte Ein-
bezug des Szenischen ziehen seine Kom-
positionen ins Komische. Dennoch tritt
der ernste Untergrund immer wieder hin-
ter der faschingsbunten obersten
Schicht hervor. Die Trois chansons violées
fur eine singende Geigerin und das La-
mentoroso fir eine Sangerin und sechs
Klarinettisten enden in nachdenklich me-
lancholischer Beklommenheit. Diese
Doppelbédigkeit kennzeichnet Wytten-
bachs Kompositionen, wie sie auch das
Werk seines literarischen Vorbildes und
Pendants, Francois Rabelais, bestimmt.
Beim Schlussapplaus fragt man sich
dabei etwas konsterniert: Dois-je rire ?
Dois-je pleurer ?

In den siebziger Jahren handelte sich
Wyttenbach mit Happenings im Fluxus-
Stil den Ruf des «Klavierzerstérers» ein.
Er galt als Enfant terrible, als einer jener
Schweizer Komponisten, welche ohne
alle Scheu mit den Traditionen im Kultur-
und Konzertalltag brachen. Ihn als Pro-
vokateur in eine Ecke der musikalischen
Kreation zu zwangen, ware jedoch ein
Vergehen. Nebst allen Sprachverulkun-
gen und geradezu irritierend textnahen
szenischen Umsetzungen pragt ein
avantgardistischer Zugriff im Musikali-
schen Wyttenbachs Kompaositionen: Sei-
ne Begabung flr das kompositorische
Handwerk steht tGber allem. Die Musik ist
eigentlicher Kern und Ausgangspunkt,
Begrindung und Ergebnis des Szenisch-
Komischen.

Wyttenbachs permanent verfremdete
Verkntipfung von Bodenstandigem und

Burleskem kam am Gargantua-Abend
des Minifestivals «VRRUCKT - 75 Jahre
Jurg Wyttenbach» besonders zur Gel-
tung. Die Idee fir eine «(spottische)
Sportoper» und «(sportliche) Spottoper»
nach Texten von Francois Rabelais hat
Wyttenbach schon lange mit sich herum-
getragen, umgesetzt hat er das Libret-
totyposkript Hors jeux jedoch bis heute
nicht. Hingegen beutete er es Uber die
Jahre aus, indem er verschiedene Teile
als Einzelkompositionen verwendete. Fir
die Auffiihrung von sieben dieser Gar-
gantua-Nummern in der Dampfzentrale
Bern und in der Basler Gare du Nord
schrieb Wyttenbach zwei Kompositionen
um bzw. neu: La guerre des andouilles / Es
geit um d’Wurscht! fir zwei Rap-Perkussi-
onisten und Chor sowie Die gefrorenen
Schreie / Les paroles gelées fur Chor, vier
Solostimmen, Klarinetten, Wasser-Gongs
und zwei Dirigenten. Das Konzert in der
Dampfzentrale zeigte, wie fruchtbar
Wyttenbachs Vertonung der Rabelais-
Texte aus den finf Blichern tiber den
Riesen Gargantua ist, die er eigenhandig
ins Deutsche und Schweizerdeutsche
Ubersetzt hat. Der folkloristische Inhalt
fugt sich in Wyttenbachs Kompositionen
mit den Mitteln der harten Schnitte und
Collage zusammen. Er ist zwar simpel
und unmittelbar verstandlich, zugleich
aber auch abstrakt und unfassbar. Als
Wyttenbach einmal Luis Bunuel zitierte,
um Beethovens Musik zu kommentieren,
hatte er ebenso gut seine eigenen Gar-
gantua-Kompositionen meinen kénnen:
«\Verstehen - welcher Horror!»
Wyttenbachs Prasenz als Dirigent auf
der Bihne ist oft lobend erwahnt wor-
den. Der Gargantua-Abend des Festivals
zu Ehren des in Basel lebenden Kompo-
nisten zeigte dieses Talent sehr ein-
drtcklich. Unter seiner Leitung sprachen
die beiden neu komponierten Werke un-
mittelbar an. Der Chor der Ehemaligen
des Gymnasiums Bern folgte dem be-
triebsamen Komponisten in den heiklen
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Kompositionen konzentriert. In La guerre
des andouilles / Es geit um d’Wurscht! ver-
banden sich diverse Gerausche und Rezi-
tationen, die Wyttenbach mit Florian
Volkmann ausfiihrte, mit Sprechchdren.
Bei den Rezitationen von «Rap» zu spre-
chen, ist dabei jedoch fehl am Platz,
wenn man darunter zwar rhythmisiert
vorgetragene, aber sprachlich alltagliche
Verse versteht. In der Guerre des andouil-
les hat Wyttenbach die Texte in gewohnt
dadaistischer Manier verarbeitet, so
dass das Endresultat einem bis ins Un-
erkennbare verfremdeten Rap gleich-
kommt. Les paroles gelées enthalten sze-
nische Elemente, so dass das Visuelle
sich mit dem Gehorten verbindet. Auch
die anderen Werke, die den Solisten nicht
nur instrumentales, sondern auch ge-
sangliches, mimisches und szenisches
Talent abverlangen, waren sorgsam um-
gesetzt. Die jungen Musiker zeigten
keine Hemmungen in der theatralischen
Ausdeutung: Noélle Darbellay gab eine
freche singende Geigerin, Andrea Suter
eine dominante Verflhrerin von sechs
Klarinettisten. Souveran agierten auch
Nadja Camichel und Michael Marending
in Flite alors ! fir eine Fl6tistin und einen
Klarinettisten.

Der Freitagabend des dreitagigen Festi-
vals, das von der Dampfzentrale Bern
und der IGNM Bern koproduziert wurde,
vervollstandigte das Bild des vielseitigen
Musikers Wyttenbach, der nicht nur als
Komponist und Dirigent, sondern auch
als Interpret etwas zu sagen hat: Er
setzte sich eigens ans Klavier. Ein gelun-
gener Einfall von Seiten der IGNM Bern
war es zudem, am Samstag drei jungen
Kinstlern, die an der Hochschule der
Kiinste Bern den Studiengang «Théatre
Musical» belegt haben und sich in den
Feldern des Theaters, der Installationen
und Performance bewegen, die Chance
zu bieten, sich in einem Stick mit dem
Komponisten Wyttenbach zu beschafti-
gen. lhre «transgradialinstallative Mu-

sikperformance» wenn der wagen durch
die furt furzt, fangen frische fische vogel —
eine durchfiithrung entwickelt sich entlang
des Grimm-Marchens Von einem, der
auszog, das Fiirchten zu lernen, arbeitet mit
Sprachkompositionen und bezieht die
verschiedenen Raume der Dampfzentrale
mit ein. Das im Trio konzipierte Stick, in
dessen Mitte der Hornist Samuel Stoll
Wyttenbachs burleske Etiiden Amphi
Gouri auffiihrte, Uberzeugte, da jeder
Kinstler seine personlichen Fahigkeiten
einbrachte: Till Wyler von Ballmoos
agierte schauspielerisch tberzeugend
als nicht zur Auffihrung kommender Mu-
siker und als den Faden der Geschichte
spinnende Maid, Samuel Stoll baute in
der Bihne des Turbinensaals eine Horn-
Installation auf, und Florian Volkmann
rezitierte mit voller Stimme Sprachcolla-
gen - eine gelungene Hommage.

Allein die Vorprogramme am Samstag
und Sonntag passten nicht in das
Wyttenbach-Festival: Im Live-Hérspiel
Hinduhans liessen sich der sarkastische
Humor vaon Michael Stauffer und die
filigrane Musik von Hans Koch nicht ver-
einen. Zu gross war der Bruch, der durch
Stauffers Verulkung von Kochs Erlebnis-
sen im indischen Varanasi entstand: Das
Verappeln sowohl des Komponisten und
seines als kleinkariert monierten
Schweizer Verhaltens wie auch die Kari-
katur der «Inderlein» stérten nicht nur,
sondern entbehrten auch des Humors.
Schade, wéare doch Kochs musikalische
Verarbeitung seines Varanasi-Aufent-
halts vermutlich interessant gewesen.
Auch Jirg Halters Performance mit
Annalena Fréhlich am Sonntag kam zwar,
wie gewohnt, kaltschnauzig und sprach-
lich adrett daher, schien aber in das
Praogramm der Wyttenbach-Hommage
hineingeflickt, zumal: Das Verstehen lief
hier auf einer weniger vielschichtigen
Ebene ab. Michelle Ziegler

De la lune a I'Orient
Le Nouvel Ensemble Contemporain a
fété en dépaysant

Nouvel Ensemble Contemporain @ Pablo Fernandez

Célébrer un anniversaire qui lui ressem-
ble, tel était la préoccupation du Nouvel
Ensemble Contemporain. Cela s'annon-
cait éclectique : comment dire quinze
ans d'activités foisonnantes en quelgues
jours ? Les 1200 personnes qui ont
assisté a un ou plusieurs événements de
ces festivités, du 19 au 21 février 2010,
en ont eu un riche apercu a La Chaux-
de-Fonds. « On a voulu tendre la main »,
résume Nathalie Tissot, présidente du
NEC. Kaléidoscope de lieux, mélange de
générations, invitations a d'autres
entités. « Créer des liens avec le monde
de la couture, entendre les musiciens de
demain et finir par un concert aux
consonances orientales dans cette Salle
de musigue que l'on aime tant. Cela nous
ressemble de ne pas nous concentrer
uniguement sur nous-mémes », explique
la flGtiste. Des paumes ouvertes riches
en résonances. Les gemmes écrites par
Cornelius Cardew pour les ceuvres de
Jasper Johns ne pouvaient pas trouver
meilleur écrin que le musée des Beaux-
Arts de La Chaux-de-Fonds, un haut lieu
de l'art nouveau et de certaines avant-
gardes (en témoignent les pieces
d'Olivier Mosset ou de John Armleder).
C'est UEnsemble Pheenix de Bale qui a
installé, vendredi 19 février, les
premieres nappes sonores du week-end.
Soie froissée par des éclats de célesta,
dans 'ombre de Morton Feldman.
Ruptures, grondements, frémissements,
clapotis. Invitation réalisée en collabo-
ration avec les Concerts de Musique
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Contemporaine (CMC) de La Chaux-de-
Fonds. Chef de U'Ensemble Phecenix, Jirg
Henneberger a choisi de proposer un
programme énigmatique. En mélangeant
trois pieces contemplatives de Feldman
(Instruments I ; II ; 11I) et deux pieces plus
éruptives de Cardew (Autunm ’60 et Octet
for Jasper Johns). Dans les hasards
libertaires de Cardew, 'ensemble béalois
semble réinventer le sens de la chute,
des dégringolades. Dans leur interpréta-
tion de Feldman, les musiciens offrent
une sorte d'arc-en-ciel musical qui part
du frémissement minimal (la fl(te alto
caresse les lisiéres) et va jusqu’aux
résonances de beautés muselées, aux
traces de paysages gelés.

Changement de décor, samedi 20 février
a L'Heure Bleue, quatre musiciens
(Jean-Francois Lehmann, Lucas
Gonseth, Vincent Mercier - Size - et
Vincent Pellet) inventent une musique
d'espaces, de quéte de matieres. Leur
composition collective accompagne les
vétements des éléves de U'Ecole d’art
appliqués de La Chaux-de-Fonds. Le
paysage lunaire installé par des projec-
tions vidéo obsessionnelles nous sort
définitivement du théatre a Uitalienne.
Les musiciens créent des bruissements,
des glissades contrélées et des en-
sembles de signaux qui forment une
pate a malaxer a mains nues. De
l'improvisation sans retenue, —alors que
les éleves doivent présenter des
créations qui peuvent se porter ;
interdiction pour eux de partir dans le
délire total.

32 mannequins défilent dans un décor
de neige fictive et de cosmos imaginaire
fait de ronds en lévitation ; des capes qui
lechent les épaules ; des salopettes
mixant les textures ; des jupes légeres
ou les lignes voguent et digressent ; un
sac qui traine par terre ; des ceintures
qui sanglent et soulignent ; et méme des
chaussettes bleues qui colorent les
mollets. On pense aux froissements des

compressions de César en regardant
certains volumes, alors gqu’une veste a
'esthétique hip-hop nous propulse
ailleurs. Vibraphone, cymbales qui
crissent et pulsions free jazz éphémeres
enveloppent les créations vestimen-
taires nimbées de jeunesse et de
fantaisie. Lycra, jersey, gabardine, jean
se frolent un chemin dans les fragments
recueillis par les musiciens dans 'atelier
entre bruits de ciseaux, commentaire

de styliste et manipulations diverses.
Dimanche 21 février, a la Salle de
musique de ['Heure Bleue, les Waves de
Toru Takemitsu laissent la place au
combat sensuel. La clarinette basse en
solo insolent cherche des échos de
trombones, cor et grosse caisse. On
passe du frolement au lyrisme dans un
contréle impeccable des musiciens.
Verwitterung d'Akemi Kobayashi n’offre
pas la méme lumiere. Des superpositions
d'éclats, des variations minimes, des
collages, des fragments qui vont
jusqgu’au suraigu. Puis en grande
formation, le Nouvel Ensemble
Contemporain propose Turm-Musik de
Heinz Holliger. Problemes de réglages
avec la bande magnétique au premier
essai : le directeur Pierre-Alain Monod
décide de recommencer U'ceuvre. Une
épreuve pour la soliste Nathalie Dubois
aux flates, mais finalement 'ceuvre
éclate dans sa contemplation et sa
mélancolie. La flatiste s'implique
pleinement dans la limite des souffles et
des résonances. La direction fluide,
parfois verticale, de Pierre-Alain Monod
releve la densité de Uorchestre. Les
stagiaires de la Haute école de musique
de Geneve semblent s’étre bien intégrés.
On pense un peu a Olivier Messiaen pour
'étendue des timbres. La musique de
Holliger étreint, impose sa voix
singuliere. L'anniversaire se clot avec
pudeur.

Signalons encore que la nouvelle col-
lection de partitions du Conservatoire

Neuchéatelois a été entendue le samedi
19 février au théatre ABC. La qualité
excellente de Uinterprétation des éléves
dans tous les recoins du Centre Culturel
a été remarquée par le nombreux public
de cet événement organisé par les
Concerts de musique contemporaine,
U'ABC, le Conservatoire Neuchételois et
le NEC.

Alexandre Caldara
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Notwendige Erinnerung
«Transformationen - eine Hommage
an Klaus Huber»: Symposium und
Konzerte an der Ziircher Hochschule
der Kiinste (29. - 31.3.2010)

Aus Mathias Knauers Film «El pueblo nunca muere».
© Mathias Knauer/Filmkollektiv Zirich

«Meine schopferische Phantasie arbei-
tet nur in Beziehung zu einem Kontext»,
sagte Klaus Huber einmal in einem Inter-
view. Seine Werke beziehen sich auf an-
dere Kompositionen, aussermusikalische
Ideen und Texte. In seinem grossen Ora-
torium Erniedrigt — geknechtet — verlassen
—verachtet ... (1982), das auf den Donau-
eschinger Musiktagen 1983 uraufgefihrt
wurde, thematisierte er nicht nur die
nicaraguanische Revolution, sondern kri-
tisierte Uber den Fall Nicaragua hinaus
die Ausbeutung und Versklavung von
Vélkern durch eine herrschende Schicht.
Spater behandelte er in seinem Musik-
schaffen die nukleare Aufriistung, die
Fabrikarbeit, den russischen Dichter Os-
sip Mandelstam. Der glaubige Humanist
Huber postuliert eine Musik, die in die
Tiefe geht. In seinen Werken flihrt er es
vor: Luigi Nonos asthetische Anliegen
umsetzend, klaren sie das Volk, die
Horer, mit musikalischem Material fort-
schrittlichen Standes auf. In der
Programmnotiz zu Erinnere dich an G...
(1977) fir Kontrabass und 18 Instru-
mente schrieb Huber: «Zur Uberwindung
ausserster Verlassenheit ist vor allem
eines notwendig: Erinnerung. In ihr
besteht auch eine Chance zeitgends-
sischer Musik.»

Das Symposium «Transformationen -
eine Hommage an Klaus Huber» liess
viele Erinnerungen aufleben. Nicht nur
Erinnerungen an historische Schreck-

lichkeiten, die in Hubers Werken zum
Ausdruck kommen und sich immer auch
auf die Gegenwart beziehen, sondern
auch Erinnerungen an ein erflltes Leben
eines mit bald 86 Jahren noch immer ak-
tiven Komponisten. Die Préasenz des cha-
rismatischen Altherrn war an der Zir-
cher Hochschule der Kiinste (ZHdK)
spurbar, in deren Raumlichkeiten das
Symposium und zwei Konzerte durchge-
fihrt wurden. Herzlich bedankte er sich
jeweils bei Vortragenden und Musikern,
ereiferte sich wahrend der Pausen in Ge-
sprachen, die nicht selten mit dem be-
zeichnenden Wort «damals» begannen.
Die Anwesenheit des Komponisten berei-
cherte das Symposium, das von der
ZHdK unter der Leitung von Jorn Peter
Hiekel und Patrick Miller organisiert
wurde. Durch und durch sinnvoll konzi-
piert war die ganze Veranstaltung, in der
sich Vortrage mit Konzerten verbanden.
Als «Transformationen» besprachen ver-
schiedene Vortrage die interkulturelle
Dimension in Hubers Kompositionen, die
sich in der Verbindung von arabischen
und westlichen Tonsystemen gerade in
seinem Spatwerk dussert, die Ver-
schrankung von geistlichen und politi-
schen Dimensionen und Hubers
Auseinandersetzung mit Komponisten
verschiedenster Zeiten. Den Bezug zur
polyphonen europaischen Tradition the-
matisierte das Konzert des ersten
Abends: Es verband auf John Taverner
(ca. 1490 - 1545) zurtickgehende «in
nomine»-Kompositionen - am Cembalo
vorgetragen von Yvonne Ritter - mit drei
Werken von Huber, darunter sein In nomi-
ne —ricercare il nome (1999) fir Streich-
trio, Altflote, Bassetthorn und Altposau-
ne, in dem Huber Selbstzitate aus dem
Streichquintett Ecce Homines (1998)
zwischen «in nomine»-Teile geschoben
hat. Auch das Konzert des zweiten
Abends unter der Leitung von William
Blank stellte Kompositionen Hubers in
einen sinnvollen Kontext: den seiner

Zeitgenossen Luigi Nono und Gyérgy
Ligeti. Besondere Aufmerksamkeit
verdiente dabei Karolina Ohmans Inter-
pretation von Transpositio ad infinitum
(1976), das Huber flr Mstislaw Rostro-
powitsch komponiert hatte und das
enorme technische Anforderungen an
die Cellistin stellt, die diese mit der ihr
eigenen Eindringlichkeit meisterte. Beide
Konzerte mit dem Arc-en-Ciel, dem
Ensemble fiir zeitgendssische Musik
der ZHdK, gaben dem theoretischen Teil
der Veranstaltung einen wertvallen
Unterbau.

Einen besonderen Winkel des Werk-
korpus beleuchtete der Huber-Kenner
Max Nyffeler in seinem Vortrag, indem er
Hubers typisch schweizerische Seite
aufgriff. Huber habe sich zwar von der
«spezifisch schweizerischen Kleinka-
riertheit» losgeldst und in Deutschland
Karriere gemacht. Hubers Misstrauen
gegenuber Grossformen stehe jedoch
gerade mit seiner Herkunft aus einem
Kleinstaat in Beziehung. Claus-Steffen
Mahnkopf, dessen umfangreiche
Sammlung von Gesprachen mit dem
Komponisten unter dem Titel Von Zeit zu
Zeit 2009 bei Wolke erschienen ist, ging
in seinen Ausflhrungen starker ins
Philosophische und beschrieb die drei
fundamentalen Geltungsanspriche von
Kunst (Schonheit, Gelungenheit und
Wahrheit) anhand von Hubers Werk.

Auf Anregung von Huber selbst fand die
Vorflhrung des Films El pueblo nunca
muere (1985) von Mathias Knauer ins
Programm des Symposiums: ein eindeu-
tiger Hohepunkt der dreitagigen Ver-
anstaltung. Die filmische Version von
Hubers «opus summum» Erniedrigt —
geknechtet — verlassen — verachtet ... zeigt,
dass Musik und Film sinnvoll zusammen-
wirken und ein neues Ganzes von funda-
mentaler Schlagkraft schaffen kdnnen.
Die Synthese zwischen Hubers auf
menschliche Notstande fokussierender
Musik und Knauers riicksichtsvoller und
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unkonventioneller bildlicher Umsetzung
ist einzigartig. Mit in Donaueschingen
und in Zentralamerika aufgezeichnetem
Bildmaterial findet Knauer eine visuelle
Sprache, welche die Musik nie verdop-
pelt, aber dennoch keinen von der Musik
unabhangigen Inhalt einbringt. Mit Tota-
len auf das ganze Orchester schafft er
Ruhe, dezent setzt er die dokumentari-
schen Bilder aus Nicaragua ein und
verstarkt insgesamt die Aussagekraft
von Hubers Komposition.
Abschliessender Hohepunkt war das
Konzert mit dem Collegium Novum unter
Leitung von Sylvain Cambreling im Klei-
nen Saal der Tonhalle Zirich, in dessen
Rahmen Hubers Erinnere dich an Golgatha
(1977/2010) fir Kontrabass, 18 Instru-
mente und Live-Elektronik, eine Neukom-
position des in den siebziger Jahren
geschaffenen Erinnere dich an G..., zur
Auffuhrung kam. In der ersten
Programmbhalfte gesellten sich zunachst
zwei Werke, die sich ebenfalls auf
Hubers Schaffen beziehen, um sein
Streichtrio Des Dichters Pflug (1989). Anin,
ein 1999 entstandenes Ensemblewerk
van Samir Odeh-Tamimi, einem Schiler
von Younghi Pagh-Paan, integrierte
arabische Elemente in einen der europai-
schen Musiktradition verhafteten Kom-
positionshorizont, wie es Klaus Huber in
seinem Spatwerk getan hat. Bernd Alois
Zimmermann setzte Zeit wie Huber
mehrschichtig ein. Seine detailliert
notierten Monologe (1964) fir zwei
Klaviere mit ihren wuchernden Verflech-
tungen und scharfkantigen, ja groben
Akzenten kamen in der Interpretation
von Christoph Keller und Stefan Wirth
grandios daher und verdienten den aus-
giebigen Beifall. In seiner Schweizer
Erstaufflihrung weckte schliesslich
Erinnere dich an Golgatha, in dem Klaus
Huber erstmals Live-Elektronik einsetzt,
zunachst mit differenziert gefilterten
Kontrabass-Klangen in Nonos Sinne
«das Ohr auf». Huber hat die Prozesse

im Experimentalstudio des SWR mit
Andreé Richard (mit dem (brigens auch
Nono arbeitete) konzipiert. Leider ebbten
die elektronischen Klange bald ab, wofir
der Kontrabasspart von Johannes Nied,
der mit verschiedensten Spieltechniken
angereichert ist, starker heraustrat, und
wiederum immer starker auf eine klang-
liche Leere zulief, in der auf der Gitarre
barocke Lautenmusik erklang. Das Men-
schenleiden gelangte ins Bewusstsein,
die Erinnerung tat ihm Gerechtigkeit.
Michelle Ziegler

Kunstkopfe boxen

Zwei Musiktheater-Produktionen:
«Marienglas» von Beat Gysin in Basel
und «Schattenboxen» von Michael
Heisch und Daniel Mouthon in Zirich

Kiinstler (Philipp Boe, Javier Hagen) und Kunstkopf in
Gysins «Marienglas». Foto: Dominik Denzler

Ein quadratisches Baugerust, darin auf-
gehangt eine weisse Plane, darunter
etwa 30 Matratzen, umrandet von Laut-
sprechern, einem Gang und Sitzgelegen-
heiten - so gestaltet Beat Gysin den
Auffihrungsraum seines Musiktheaters
Marienglas. Auf die Matratzen legen sich
die Horer und erhalten einen Kopfhérer,
der ihnen Texte aus Franz Kafkas
Romanfragment Das Schloss (1922) nahe
bringt. Hans Saner, der Philosoph und
einstige Assistent von Karl Jaspers, hat
die ratselhaften Texte behutsam
zusammengestellt. Saner achtete auf
Zusammenhange, auf die Evokation von
Bildern im Kopf des Hérers.

Nun ist ein Konzert natirlich keine
Lesung und die aufwendige Produktion
mehr als ein gemutliches Wohnzimmer
im offentlichen Raum. Zwei Schauspieler
(Uberzeugend: Javier Hagen, Phillipp
Boe) sprechen manche Textpassagen
und bewegen sich zuweilen Uber den
Horern oder um sie herum. Anfangs
schleichen beide um einen Kunstkopf,
schlagen mal vorm rechten, mal vorm
linken Ohr auf diverse Perkussions-
instrumente, die wiederum der Horer
wahrnimmt in ausgepragter Stereo-
qualitat. Eine akustische Mikros-
kopierung, eine etwas zu didaktische
Vorfuhrung akustisch-visueller Ent-
sprechungen - oder blosse technische
Spielerei? Offene Fragen.

Beat Gysin betont die Leitfunktion des
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Marienglases. Dieses milchige «Glas»
aus Gips ist oft verwendet worden vor
Reliquien und Marienbildern, um ihnen
eine Aura der unnahbaren Distanz zu
verleihen. Gysin halt sich daran. Die
weisse Plane tber den Kopfen erweckt
unzweifelhaft den Eindruck des Marien-
glases. Von hoch oben wird sie spater
herab gelassen und kommt bedrohlich
nah. Nahe und Ferne bestimmen das
Geschehen auf vielen anderen Ebenen:
Nicht ganz abgeschottet ist man durch
die halboffenen Kopfhorer. Gelegentlich
sind auch Klange und Sprechstimmen
aus den ausseren Lautsprechern zu
horen. Und wahrend der schnarchende
Liegenachbar gefahrlich nahe rickt,
tonen auch aus dem Kopfhérer fein ab-
gestufte Raumwirkungen: Im Vorder-
grund die Sprechstimme, im Hintergrund
manchmal Gerdusche aus einem Wirts-
haus, sich im Lauf des Abends immer
weiter verdichtendes Atmen oder kleine
musikalische Einsprengsel. Letztere
sind, in Form vorproduzierter Klavier-,
Cello- oder Violinklange, kaum mehr als
illustrative Beigaben; eine Eigenstandig-
keit, geschweige denn einen subtilen
Kommentar zu Kafkas Text leistet die
Musik nicht. Gysin scheint sich hinter
Kafka zu verstecken. Er zeigt sich weni-
ger als Komponist, sondern als Horspiel-
autor mit Soundscape-Ambitionen.

Fir ein mehr als einstiindiges Musik-
theater ist das zu wenig. Dem Stiick
fehlt der packende Zugriff. Ob sich
Kafkas Text gut eignet fir ein «Musik-
theater» in dieser Form, bleibt fraglich.
Die distere und zutiefst erratische
Psychologie entzieht sich dem Hérer, der
eben nicht wie ein Leser vor und zurtick
springen oder sich Zeit nehmen kann.
Anstelle dessen mag man die techni-
schen Leistungen dieser Produktion
bestaunen. Besonderes Lob gilt hier den
Klangtechnikern Daniel Dettwiler und
David Bollinger, denen eine herausragend
transparente Mischung und akkurate

Einspielung der heterogenen Materialien
gelang. An mangelnder Professionalitat
krankt das in der Basler Allgemeinen
Gewerbeschule uraufgefiihrte Marienglas
sicher nicht - was man vom im Zircher
Kunsthaus uraufgefihrten Schattenboxen
unter der Leitung von Michael Heisch
und Daniel Mouthon leider nicht behaup-
ten kann.

Das Quadrat spielt auch in Zirich eine
Rolle: In einen mittels Klebestreifen ab-
gegrenzten «Boxring» stellen Heisch/
Mouthon nicht nur die Interpreten des
Ensemble fir Neue Musik Zirich, son-
dern auch Boxer, die sich aufwarmen,
trainieren und zuweilen auch singen.
Offensichtlich handelt es sich um keine
gelibten Schauspieler. Bihnenprasenz
lassen sie vermissen, obendrein sind sie
der Intonation nicht machtig. Zweimal
stimmen sie etwas an: «l am just a poor
boy. Though my story’s seldom told ...»
Es klingt nach Simon and Garfunkel, und
tatsachlich: als deren Hit The Boxer soll
es sich erweisen.

Wenn sich Heisch/Mouthon nicht auf
peinlich plakative Art auf die Popsphare
beziehen, maandern sie freizligig durch
die Musikgeschichte. Einmal klingt es
nach Friihbarock, ein andermal nach ei-
nem schlecht aufgewarmten Strawinsky,
dann wieder nach flichtigen Klangges-
ten aus dem Reservoir einer unverbind-
lichen zeitgendssischen Musik. Der
Pianist des Ensemble fur Neue Musik
Zirich spielt auf einem billigen Kinder-
keyboard. Zu laut ist die stetige Brumm-
schleife, sonst kénnte man es fir ein

in Wasser getranktes Cembalo halten.
Die Zielrichtung von Schattenboxen bleibt
ebenso unbeantwortet wie die Frage,
warum man sich fir ein Nerven zerrei-
bendes Instrument entschieden hat.
Heisch/Mouthon sehen Gemeinsam-
keiten von Musik und Boxen darin, dass
es sich um «hoch spezialisierte
Betatigungsfelder [...] unserer ausdif-
ferenzierten, arbeitsteilig organisierten

Gesellschaft» handelt. Solch soziolo-
gischen Erkenntnisse machen sich gut,
wiirden sich aber noch besser machen,
wenn sie im Stiick verankert waren. Oder
deutet der eifrig den Boden mit Scotch-
band Beklebende etwa die abgesteckten
Grenzen der «arbeitsteiligen Gesell-
schaft» an? Oder was macht da eigent-
lich der «visuelle Performer» mit dem
Schallplattenspieler? Mit einem
schwarzen Pinsel bemalt er sich darauf
drehende Papierscheiben, die vergro-
ssert auf drei Videoleinwanden erschei-
nen. Kénnte schaon sein, dass hier etwas
kritisiert wird. Vielleicht die spezialisier-
te Gesellschaft, in der einer nicht weiss,
was der andere tut? Kunst und Ratsel
gehodren zusammen, sicherlich. Aber die
mit diversen Plattitiden gepaarte
Missachtung theatralischer Grundregeln
motiviert Deutungsversuche nicht
unbedingt.

Torsten Maller
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