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Isabel Mundry. Musik-Konzepte

Sonderband
Ulrich Tadday (Hrsg.)
Miinchen: edition text+kritik 2011, 197 S.

Isabel Mundry und Jorg Weinéhl bei den Vorbereitungen
zum Kleist-Projekt «Nicht ich» in Ziirich 2011.
Foto: Martina Pipprich

Bereits der Titel des ersten Beitrags
steckt ein weites Feld zur Erkundung ab.
Die Uberschrift Komponieren im 21. Jahr-
hundert verspricht derweil nicht zu viel:
Nach einigen einschrankenden Phrasen
zu den methodisch zu umgehenden Stol-
persteinen rlickt Laurenz Lutteken in
einer umfassenden Geste das ganze -
«lange» oder «kurze», wie es auch sei

- 20. Jahrhundert in eine Ordnung, um
auf die «Trimmerlandschaft» zu spre-
chen zu kommen, in der sich die Kompo-
nisten am Anfang des 21. Jahrhunderts
zurechtzufinden hatten.

Gleichwohl kemmt man nicht umhin,
sich zu wundern: Welch ein merkwdrdi-
ger Auftakt zum Band Uber eine Kompo-
nistin, deren vielschichtiges und reflek-
tiertes Schaffen genug Stoff zur
konzentrierten wissenschaftlichen
Abhandlung abgéabe. Und dies erst
noch in der Reihe der Musik-Konzepte,
die sich immer wieder mit der Musik
der jingsten Vergangenheit und der
Gegenwart beschaftigen und die karikie-
rende Reduktion, das Aufsplren linearer

Geschichtsfligungen und die damit ver-
bundene Erlebnisrhetorik nicht nétig
hatten.

Der Grund zu diesem weit ausgreifen-
den Vorspiel mag darin liegen, dass
Littekens Worte den Auftakt zum
Zircher Festspiel-Symposium 2011
gemacht hatten, dessen Vortrage im
vorliegenden Band abgedruckt sind. Als
Eréffnungsexposé des Sympaosiums
sollte der Uberblick fiir ein breites Publi-
kum Sinn und Ordnung stiften, was
LOtteken denn auch auf besondere Weise
gelingt, indem er manche auf wackligen
Fundamenten stehende Scheinwahr-
heiten und manche Verkrustungen des
musikasthetischen Diskurses im 20. Jahr-
hundert aufdeckt: «Die musikalische
Materialasthetik, die sich nach 1950 in
wachsender Dogmatik Geltung verschafft
hat - einhergehend mit der immer deutli-
cher hagiografisch-messianische Zlige
annehmenden Schénberg-Rezeption -,
wurde munter prolongiert auch in Zeiten,
in denen die Zweifel an ihrer Grundlage
nachhaltiger geworden sind. [...] Befreit
wurde in der Musik auch dann noch, als
langst nichts mehr zu befreien war.
Schon als Adorno in seiner Asthetischen
Theorie die Freisetzung des Verborgenen
zum Wesensmerkmal dialektisch-musi-
kalischen Fortschritts erklart hatte,
existierte gar nichts mehr, was man
hatte freisetzen kénnen.» (S. 8)

Um nach seinen apodiktischen Ausfih-
rungen auf die zur Diskussion stehende
Komponistin und ihr Schaffen zu sprechen
kommen, schaltet Latteken als Zwischen-
station Bernd Alois Zimmermann ein,
den er kurzum zum «bedeutendsten
deutschsprachigen Komponisten der
zweiten Halfte des 20. Jahrhunderts»
ernennt. Obschon sich Mundry in ihrer
Denkweise stark an Zimmermann orien-
tiert, gleicht diese Station die unvermit-
telten Perspektivenwechsel im Essay
nur bedingt aus und ftihrt relativ bald
zum gewinschten Fokus auf Mundrys

Werk, in das Lutteken einen profunden
Einblick ermdglicht. Dabei fokussiert er
zunachst auf die Selbstreflexivitat als
Anspruch, der bei Mundry «im Werk
selbst verhandelt» werde und der einer
Haltung entsprange, die «seit zwei, drei
Generationen wie verschittet» wirke,
«weil Musik die damit verbundenen kriti-
schen, produktiven Fragen an sich selbst
nicht mehr zugelassen hat, ja viele der
mit ihr Befassten derlei Fragen rigoros
gar nicht zulassen wollten.» (S. 10)
Dann bespricht Latteken Mundrys Ver-
standnis von Inspiration, das sich aus
der technischen Souveranitat speise,
und er beschreibt ihren Arbeitsprozess
der standigen Verfeinerung, Veranderung
und Verbesserung, den Schwerpunkt in
der Beschaftigung mit der Stimme, die
zentrale Funktion des Gestischen und ihr
Credo einer in der Geschichte verwurzel-
ten Musik. Der schliessende Abschnitt
katapultiert sich zu guter Letzt wieder in
die Vogelperspektive, aus der Mundrys
Musik als «durch und durch gegenwar-
tige» positioniert wird.

Als «durch und durch gegenwartig»
kann man die Musik Isabel Mundrys wohl
bezeichnen, weshalb es an der Zeit war,
einige aktuell zur Diskussion stehende
Fragen zu vertiefen, die sich im (Euvre
Mundrys dezidiert aufdrangen. Dank der
Mehrzahl der Perspektiven und einiger
tiefgehender Beitrage gelingt dies dem
Sonderband denn auch mehr oder weni-
ger pragnant. Notwendigerweise greifen
die aus dem deutschsprachigen Raum
stammenden Autoren bereits friher
behandelte Themen wieder auf, so etwa
Isabel Mundrys Beschaftigung mit alter
Musik (Melanie Wald-Fuhrmann: Altneue
Musik. Zur Auseinandersetzung Isabel
Mundrys mit Dufay, Scandello und
Couperin) und die zentrale Bedeutung
der Zeitgestaltung im Kompositionspro-
zess (Inga Mai Groote: «Eigenzeit». Zeit-
erfahrung und Zeitgestaltung bei Isabel
Mundry). Erfrischende Akzente setzen
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derweil Christian Thoraus Aufsatz falten
und fallen. Metaphorisches Denken und
Haren in der Musik Isabel Mundrys und
der auf die Zurcher Festspiele zuge-
schnittene Schwerpunkt Klaus Kanzogs
(Musikalitat - Materialitat. Reflexe der
Werke Heinrich von Kleists in Werken
von Komponisten).

Besonders hinzuweisen ist auf Jérn
Peter Hiekels Aufsatz Ein Theater der
Suchbewegungen. Zum Musiktheater-
werk «Ein Atemzug - die Odyssee».
Hiekel vermag die Vielschichtigkeit des
Hauptwerks der deutschen Komponistin
zu fassen, indem er eine sorgfaltige Ana-
lyse mit Kontextualisierungen im zeitge-
nossischen Musiktheater verkntpft und
damit verschiedenste aufschlussreiche
Bezlige aufzeigt. Er lasst es nicht aus,
auch die genuin transdisziplinare Arbeits-
weise Mundrys - als durch und durch
gegenwartiges Thema - zu diskutieren,
die «entscheidend tber fast alle gelaufi-
gen anderen Ansatze des zeitgendssi-
schen Musiktheaters» hinausgeht. In
dem Zusammenhang pragt Hiekel den
Begriff des «Theaters der Suchbewegun-
gen» und verweist dabei auf das Kleist-
Projekt Nicht ich. Uber das Marionetten-
theater, das Mundry in Zusammenarbeit
mit dem Tanzer Jorg Weindhl geschaffen
und an den Zircher Festspielen 2011
aufgefiihrt hatte.

Das letzte Wort hat schliesslich die
Komponistin selbst, die sich in einem fir
diesen Sonderband verfassten Aufsatz
einmal mehr konzis Uber ihr eigenes
Werk dussert. Da bleibt dem Leser nichts
Ubrig, als sich fur jenes zu erwarmen,
vor dem mehrere Autoren im Heft - wie
auch, mit gutem Grund, viele Vertreter
der Disziplin - warnen: Die Komponistin
quasi als Deuterin ihrer selbst in den
Mittelpunkt zu stellen - oder aber in
diesem Fall als genaue Analytikerin und
als begnadete Wortschdpferin.

Michelle Ziegler

echtzeitmusik berlin. selbstbestimmung

einer szene / self-defining a scene
Burkhard Beins, Christian Kesten, Gisela Nauck,
Andrea Neumann (Hrsg.)

Hofheim: Wolke Verlag 2011, 416 S.

Eingang zum Klub ausland an der Lychener Strasse 60
in Berlin. Foto: Teresa Iten

«Es gibt nicht die Geschichte, sondern
nur eine Vielzahl von Geschichten, nicht
die Theorie, sondern unterschiedlichste,
teils widerstrebende Konzeptionen und
Herangehensweisen.» Dieser Satz aus
der Einleitung zu diesem Buch, der selber
wenn nicht sogar als Theorie, so zumin-
dest als Theorie-Ersatz dienen mag, ist
charakteristisch. «Geschichte» hiesse,
etwas festzuschreiben. «Geschichten»
aber sind im Fluss des Geschehens,
vielfaltig, mdandernd, aufeinander zu-,
wider- und voneinander wegstrebend.
Und das passt doch besser zu einer
Szene, die sich und ihre Musik eben nicht
festschreiben will: die Berliner Echtzeit-
musik-Szene. Drei ihrer Hauptakteure
- der Komponist und Performer Burkhard
Beins, der Vokalist und Performer Christian
Kesten, die Pianistin Andrea Neumann
- haben dieser Szene gemeinsam mit der
Musikwissenschaftlerin Gisela Nauck ein
dickes und - gleich sei’s gesagt - tolles
Buch gewidmet: echtzeitmusik berlin.
Einzig den Untertitel mochte man nun
beckmesserisch zurechtriicken: «selbst-
bestimmung einer szene» - musste man
da nicht konsequenterweise im Plural
sprechen?

Hinter dem Untertitel mag man leise
Ironie vermuten, denn eigentlich, so deuten

die Herausgeber an, ist ja gerade diese
«Selbstbestimmung» unmdglich. Sie
wird dann auch gleich umschrieben als
«theoretische Anndherung an eine aus
der Praxis heraus sich konstituierende
Szene, die mit jedem einzelnen Beitrag
sich selbst beschreibt, sich schreibend
erfindet, bestimmt und positioniert: Ein
Akt verbaler Sichtbarmachung.» Allein,
was es mit dieser Echtzeitmusik auf sich
hat, ist nicht bis ins Letzte zu klaren.
Man denkt vielleicht zunachst an (Freie)
Improvisation, aber gerade davon wollte
sich die Berliner Szene abgrenzen, weil
- 50 Marta Blazanovi¢ in ihrer «kleinen
Sozialgeschichte» der Szene - «der
Begriff Improvisation die Quintessenz
ihres Musizierens nicht angemessen
beschreibt». Der Quintessenz moichte
man da gleich nachgehen. Und musste
es nicht wieder ein Plural sein? Echtzeit
(englisch: real time) verweist auch auf
Live-Elektronik und weiter darauf, dass
diese Musik eben nicht nur dem Free
Jazz, der Performance und der Neuen
Musik, sondern auch Noise, Electronica,
Techno und Trash-Pop nahesteht.

Auch das ist notgedrungen unscharf.
Was in Berlin in den letzten finfzehn
Jahren zum Klingen kam, ist multistilis-
tisch und nicht zu definieren. Es liesse
sich wohl auch nicht auf einer CD exem-
plifizieren, weshalb man gleich auf derlei
verzichtet hat. Es gab und gibt diverse
Konzertlokale, und die Liste der Echtzeit-
Musiker, die seit Mitte der 1990er Jahre
in Berlin auftraten, ist enorm lang. Man
gab und gibt sich international (weshalb
das Buch zweisprachig deutsch-englisch
erschienen ist), auch wenn Echtzeit-
musik als Markenzeichen, so Blazanovic,
«untrennbar mit der Stadt Berlin verbun-
den» ist.

Der berlinferne Leser wird da nun
unweigerlich zum Zaungast. Und gerade
das macht die Lektiire spannend. Man
entdeckt nicht nur die Vielfalt, man
taucht nicht nur in eine Szene ab, sondern
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glaubt im eher lockeren Tonfall der Texte
selber etwas von dieser «Echtzeit» zu
splren. Man flihlt sich am Puls der Zeit.
Jeder Beitrag umkreist auf personliche
Weise dieses Stichwort. Die ersten hun-
dert Seiten, rund ein Viertel des Buchs,
handeln von den erwahnten Geschichten
und von Erinnerungen. Dann aber setzen
ein Diskurs und eine Reflektion tber
Theorie und Praxis ein, wie er in dieser
Breite noch kaum geleistet wurde. Ich
schreibe bewusst «in dieser Breite»,
denn gegenuber den Bichern von Derek
Bailey und Peter Niklas Wilson, den
Banden der Luzerner Improvisations-
tagungen oder den kirzlich ebenfalls bei
Wolke erschienenen Aspekten der Freien
Improvisation in der Musik (vgl. die
Rezension in dissonance 116, S. 84)
reicht der Band echtzeitmusik berlin
weiter, ist weitlaufiger und uberspringt
ganz selbstverstandlich Grenzen. Viele
Entwiirfe, Sichtweisen und Utopien ste-
cken darin. Resumieren lasst sich echt-
zeitmusik berlin daher naturgemass
nicht, auf die Vielfalt der Ansatze hin-
weisen schon. Man liest, mochte Musik
dazu horen, besorgt sich vielleicht
irgendwo eine Aufnahme, fragt sich
weiter zum Beispiel, was diese Musiker
wohl in zehn Jahren machen, wohin
also diese Geschichten fithren, geht
zum nachsten Text Gber usw. - Echt-
zeitlektire. So ist das Buch eine Art
Kompendium geworden. Davon aus-
gehend ist weiterzudenken.

Thomas Meyer

Bei Mikroton ist 2012 die Kompilation echtzeitmusik
berlin erschienen. Konzipiert als klingende Beglei-
tung zum gleichnamigen Buch umfasst sie 41
bislang unpublizierte Tracks (mikroton 14, 15, 16 /
3 CDs).

O

Metamorphosen. Beat Furrer an der
Hochschule fiir Musik Basel.

Schriften, Gesprache, Dokumente
Michael Kunkel (Hrsg.)
Saarbriicken: Pfau-Verlag 2011, 298 S.

stimmen im raum.

Der Komponist Beat Furrer
Hans-Klaus Jungheinrich (Hrsg.)
Mainz: Schott-Verlag 2011, 98 .

Tora Augestad und Beat Furrer bei den Proben zu
«Wiistenbuch», Basel 2010. Foto: Judith Schlosser

Obschon Beat Furrer langst zu den her-
ausragenden Personlichkeiten der neuen
Musik gehort, lag bislang keine Monogra-
phie zu Person und Werk vor. Zwei Veraf-
fentlichungen haben diese Licke nun
geschlossen: der Bericht zu einem Sym-
posium vom 18. September 2010 in der
Alten Oper Frankfurt am Main, stimmen
im raum. Der Kemponist Beat Furrer,
und die auf Furrers Gastprofessur an der
Hochschule fiir Musik Basel 2007/08
zurlickgehende Dokumentation Meta-
morphosen. Beat Furrer an der Hoch-
schule fir Musik Basel. Beide Bande
fassen den Kreis der Themen mdglichst
weit, sie beleuchten verschiedene Werk-
komplexe, darunter zum Beispiel das
Musiktheater und die Klaviermusik, und
sie benennen asthetische Dispositive,
um Furrers Klangkosmos beizukommen.
Angesichts des Portraitcharakters
beider Biicher {iberraschen die Uber-
schneidungen nicht. In beiden Banden
kommen z.B. Julia Cloot und Marie
Luise Maintz zu Wort. Aber auch bei
den gewahlten Themen und den zum
Einsatz gebrachten Schlagworten gibt

es Parallelen. Im Mittelpunkt der Ausfiih-
rungen stehen die Bihnenwerke, vom
1989 entstandenen Musiktheater Die
Blinden nach Maurice Maeterlinck tiber
Narcissus (1993), Begehren (2001),
Invocation (2003) und das Hortheater
Fama (2005) bis hin zum 2010 in Basel
uraufgeflihrten Wiistenbuch. Dabei sind
drei Gestaltungsebenen dieser Werke
von Bedeutung: die literarischen Quellen,
der Umgang mit der Stimme und die
Bedeutung des musikalischen Raumes
fr das musikalisch-szenische Konzept.
Ein wenig ermUdend ist es gelegentlich
doch, immer wieder auf gewisse Text-
stellen bei Ovid und Marguerite Duras,
Gunter Eich und Ingeborg Bachmann
hingewiesen zu werden. Vor allem Ovids
bertihmte Schilderung des Hauses der
Fama wird wieder und wieder angefihrt,
wo doch der Symbolwert dieser entlege-
nen Gerlichtekiiche «aus tonendem Erz»
mit ihrem «Gewirr von Stimmen» eigent-
lich schnell erschlossen ist. Trotzdem
muss nattrlich Uber diese Dinge gespro-
chen werden: Uber die literarische
Dimension der Werke, tiber die Architek-
tur des Hértheaters Fama, iiber die Uber-
gange zwischen dem Sprechen und dem
Singen, tber die Rolle der Wiederholung
und Uber die neuen akustischen Pers-
pektiven, die Furrer erschliesst.
Vielleicht hatte man sich hier und da
ein bisschen mehr Mut gewilinscht. Im
Wesentlichen werden Sachverhalte und
Tatbestande erfasst und beschrieben,
aber nicht eigentlich ausgedeutet.
Zwar wird das «Furrer'sche» gelegent-
lich mit bestimmten asthetischen Kate-
gorien konfrontiert, mit der Ekstase
zum Beispiel (Max Nyffeler, stimmen im
raum) und dem Rauschen (Hans-Klaus
Jungheinrich, ebd.), aber auch hier wer-
den zunachst einmal nur Horeindriicke
formuliert und zusammengefasst. Den
Geschlechterkonstellationen in den Buh-
nenwerken zum Beispiel, wo Frauen hau-
fig in der Opferrolle stehen, hatte man
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sicher eine langere Ausflihrung widmen
kannen; immerhin spricht Julia Cloot das
Thema an, einmal als «erotische Folie im
Hintergrund», so dass die Geschlechter-
rollen virulent werden (Metamorphosen),
dann wieder als ein neutrales, existen-
zielles Handlungsmuster, das Uber die
Geschlechterkonnotation hinausreicht
und die Geschlechterzugehdrigkeit der
Figuren relativiert (stimmen im raum).

Ein mutigerer Umgang mit Furrers
(Euvre ware auch deshalb wiinschens-
wert, weil Furrer selbst kein ausgespro-
chener Stichwortgeber ist. In den zahl-
reichen Interviews und Texten bekundet
er haufig Interesse und Desinteresse,
zum Beispiel an verschiedenen Modellen
der Erzahlung respektive Formen der
Dramatik. Aber Max Nyffeler (stimmen
im raumJ weist zurecht darauf hin, dass
Furrer «nichts zu neuen Tonsystemen
und Materialordnungen, keine Weltent-
wiurfe, in deren Mitte seine Musik stiinde,
keine musikphilosophischen Betrachtun-
gen, keine politischen oder sozialen
Anklagen, keine Streitschriften und
Manifeste» geschrieben hat. Es ist
naturlich fraglich, ob man sich zu einem
noch lebenden, gerade einmal 57 Jahre
alten Komponisten, abschliessend &us-
sern mussen sollte. Hinzu kommt, dass
die Anwesenheit des Komponisten, wie
bei den Frankfurter Vortragen der Fall,
den kritischen Impuls der Referenten
dampft.

Viele der hier vertffentlichten Bei-
trage haben einen stark journalistischen
Einschlag. Die Autoren versuchen, einen
musikalischen Sachverhalt griffig zu
formulieren. Und es fallen dann auch
diejenigen Aufsatze besonders auf,
denen doch eine tiefer gehende Analyse
zugrunde liegt. Simon Obert hat sich im
Basler Band mit den Schubert-Beziigen
in Furrers Lied fir Violine und Klavier
(1993) befasst und dabei ganz Grund-
satzliches Gber Furrers Umgang
mit Geschichte und seine Zweifel am

Materialfortschritt herausgefunden.
Ahnliches gilt fiir Ulrich Moschs Betrach-
tungen Uber Patterns und Reihen in
Presto fur Flote und Klavier (1997), die
exemplarisch und gut nachvollziehbar
vorfuhren, wie der postserielle Umgang
mit reihendhnlichem Material in einem
konkreten Fall aussieht (ebenfalls im
Basler Band).

Sowohl stimmen im raum als auch
Metamorphosen versuchen ein mag-
lichst umfassendes Bild der Musik
Beat Furrers zu zeichnen. stimmen im
raum beschrankt sich dabei auf die
sechs Symposiumsvortrage sowie eine
Abschlussdiskussion und ist deshalb
eher als Einfiihrung und Uberblick zu
empfehlen. Die in den Metamorphosen
enthaltenen Materialien sind hingegen
vielschichtiger, neben Analysen und
Werkbetrachtungen stehen eine Reihe
von Interviews und Selbstdarstellungen,
ein Werkverzeichnis und eine Diskogra-
phie, Skizzen und langere Partituraus-
schnitte sowie eine Dokumentensamm-
lung mit zahlreichen Abbildungen zum in
Basel uraufgefuhrten Wiistenbuch.

Bjérn Gottstein

O

Dans la téte de Richard Wagner,

archéologie d’'un génie
Christophe Looten
Paris, Fayard, 2011, 1108 pages

Etrange ouvrage que cet épais volume
de plus de 1100 pages : le titre pourrait
laisser penser a une étude d'envergure
sur le compositeur de Parsifal : c'est en
réalité une anthologie de ses textes,
sous formes d’extraits brefs, classés
par rubriques, selon un ordre alphabé-
tique a priori déroutant. Ainsi les tétes de
chapitres nous menent-elles de «Alle-
mand » et « Amour » a « Théatre » et
« Végétarisme », les différentes entrées
mélant aussi bien des notions comme le
Stabreim ou le contrepoint, la démo-
cratisation du go(t artistique, la régé-
nération ou le mythe, que les noms de
Lessing, Darwin, Beethoven, Bismarck,
Mendelssohn, Eschyle ou Jésus-Christ,
des éléments de philosophie, de littéra-
ture, de religion, ou de politique. Travail
colossal a vrai dire, méme s'il en existe
des antécédents, tant Wagner fut pro-
lixe malgré son peu de goGt pour U'écri-
ture. Christophe Looten a puisé, bien sdr,
dans les volumes des ceuvres en prose
de Uauteur, rassemblées par lui-méme

a la fin de sa vie, mais aussi dans son
autobiographie (Ma viel, le Journal de
Cosima et une abondante correspon-
dance qui n'a pas encore été publiée
intégralement.

Il ne s’agit pourtant pas ici de donner
en résumé les différents aspects d’'une
pensée qui ne s'est refusé aucun domaine,
et encore moins d’en faire 'exposé d'une
doctrine, suivant 'idée méme de Wagner
qui, en publiant ses écrits, suivit leur
ordre chronologique afin d'éviter qu'ils
prennent la forme d'un «vrai systéeme
scientifique » ; il en parlait lui-méme
comme d’un «Journal» (p. 11). Pour
Looten, les Ecrits sont « une grande
autobiographie, et si le génie de Wagner
est dans sa musique, 'homme, lui, se
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cache dans sa prose » (p. 12). Ce mon-
tage d’extraits regroupés par themes
vise donc a faire son « portrait intellec-
tuel » et a faire apparaitre le contexte
dans lequel ses idées se sont dévelop-
pées, jusqu'a l'origine de celles-ci. L'au-
teur relie les citations par des commen-
taires éclairants, montrant a quelles
sources Wagner s'est abreuvé, et rele-
vant avec raison combien ce grand lec-
teur fut davantage un « catalyseur »
gu'un penseur original. Looten met a
profit a riche bibliotheque du compo-
siteur, dont il dresse l'inventaire en fin
d'ouvrage.

Wagner n'est pas seulement la syn-
these de tout le mouvement romantique
allemand, a une épogue ou celui-ci était
devenu problématique, comme le releva
Heine, il est aussi le premier artiste
moderne, contraint de penser son art
pour le dégager de conventions qu'il reje-
tait, construisant sa propre généalogie
loin des héritages obligés. D'un cote, il
remet tout en question des formes dont
il a hérité, jusqu’a U'architecture méme
des théatres appelés a présenter son
ceuvre ; d'un autre, il fait une lecture de
['histoire qui, bien que liée a l'idéologie
du progres propre au XIX® siecle, vise
moins a en dégager des vérités éter-
nelles gu'a en faire le vecteur de sa
propre aventure. A arriére-plan, Ueffon-
drement de la culture aristocratique et
de ses références au profit d'une culture
bourgeoise moins exigeante, et l'inquié-
tante montée des masses populaires
que Wagner cherche a capter en trans-
posant 'idée du drame antique a U'époque
moderne et en valorisant Uexpression du
sentiment, qui n’exige pas une connais-
sance «savante », au détriment des
conventions rhétoriques ou formelles.
Ecrivant pour un public peu informé des
questions esthétiques et historiques,
n'ayant plus de culture commune, sinon
celle qui oscille entre le divertissement
et 'académisme, il n’hésite pas a plier

les faits a sa propre volonté : comme le
montre Looten a propos du texte célebre
sur Beethoven, Wagner, a travers les
autres, parle essentiellement de lui-
méme. On demeure toutefois fasciné
par son intelligence, sa perspicacité,

sa capacité d'assimilation dans des
domaines aussi divers que la littérature,
la politique, Uhistoire, la morale, la reli-
gion, la philologie et U'art, bien entendu,
cette audace de penseée qui de tous les
matériaux absorbés fait un amalgame si
personnel, destiné avant tout a nourrir
Uceuvre, a lui offrir les fondements que
la société lui refuse.

Pour Looten, toutefois, le brillant
chroniqueur du début, inspiré sans doute
par le style incisif de Heine, laisse place
au théoricien des années d'exil, qui
devient de plus en plus dogmatique au
fil du temps. Le style wagnérien est
emberlificoté et manque de concision.
Sa traduction n’est pas chose aisée. On
sait combien la lecture des ceuvres com-
pletes proposée par J.-G. Prod’homme
au début du siécle précédent, un exploit
qui n'a pas été renouvelé depuis, est
difficile et frustrante. Looten montre de
facon convaincante qu'une trop grande
littéralité — objectif revendiqué par
Prod’homme —nuit & la compréhension
des idées ; aussi sacrifie-t-il la fidélité
au style pour Uefficacité de la lecture :

« la traduction que je propose est desti-
née a transmettre les idées de Wagner
et non son style souvent démodé et
sans élégance » (p. 35). Il reléve au pas-
sage les méprises de la traduction du
Journal de Cosima, phénomeéne hélas
aussi courant dans les publications
francaises sur la musique que Uinertie
qui regne vis-a-vis du domaine allemand,
si plein de lacunes.

Mais dans quelle mesure cet ouvrage
comble-t-il un peu celles-ci ? Voila une
guestion qui se pose apres que l'on a
avalé un millier de pages excitantes pour
'esprit, mais frustrantes par la brieveté

des extraits et la discontinuité liée au
principe méme de l'ouvrage, comme ces
concerts ot 'on donne des extraits
d'opéras qui, si beaux soient-ils en soi,
nous privent de ce qu'apporte la forme
dans sa logique propre. Le travail minu-
tieux de Looten elt constitué les bases
d'un appareil critique fourni pour une
édition scientifigue des grands textes
de Wagner, a commencer par « Opéra et
drame », qui forme la charpente méme
de sa construction (une édition dont on
pourrait réver qu'elle se fasse un jour en
France, et pourquoi pas dans la collec-
tion de la Pléiade). Car plus que fournir
un portrait de 'homme, nous demandons
aux textes de Wagner d’aider a Uappré-
hension et a la compréhension de ses
drames musicaux. Si le phénomene
Wagner, un phénomene européen majeur
dans la seconde moitié du XIX® siecle,
est intéressant pour Uhistoire des idées
comme pour Uhistoire tout court, ce qui
demeure chez lui, ce sont évidemment
les ceuvres, gu'il s'agit de revisiter sans
cesse.

En ce sens, cet ouvrage offre une
approche instructive. Certains chapitres
sont passionnants, comme celui sur le
Stabreim (le principe de 'allitération
a la base de Uécriture des livrets), gui
permet d’entrer tres concretement dans
la fabrique wagnérienne ou texte et
musique, mélodie, rythme et harmonie
sont intimement liés, et d'en saisir les
significations. Revenir aux textes eux-
mémes, souvent plus éclairants que les
commentaires, est une démarche indis-
pensable, que le peu de sources en fran-
cais rend difficile. Pour un compositeur
aussi souvent joué et aussi central dans
'histoire musicale, un compositeur dont
l'ceuvre est inextricablement mélée aux
enjeux politiques d’'une époque qui n'est
pas achevée aujourd’hui, la publication
des ceuvres en prose et de documents
tels gue la correspondance, éparpillée
dans des éditions désormais datées,
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devrait étre une priorité, et je dirais
méme une priorité européenne, si la
culture jouait le moindre réle dans la
construction politique laborieuse de
cette partie du monde... A défaut, cet
ouvrage permet d’entrer dans la pensée
multiforme de Wagner et constitue

un complément idéal a l'écoute des
CeuVvres.

Philippe Albéra
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Klavier-Festival Ruhr Barenreiter Piano

Album

Contemporary music for two and four hands by Luke
Bedford, George Benjamin, York Holler, Olav Lervik,
Vassos Nicolaou, and Marco Stroppa

Kassel: Biirenreiter 2011 (BA 9659)

Schumann, Chopin & Neue Klaviermusik
Mit Einspielungen der Werke des «Klavier-Festival
Ruhr Bdarenreiter Piano Album»

Edition Klavier-Festival Ruhr, Vol. 26 (3 CDs)

Untbersehbar ist der rot lackierte Fliigel
auf allen Medien - das Wahrzeichen

des alljahrlich in verschiedenen Stadten
stattfindenden Klavier-Festivals Ruhr.
Nun ist vom Jahrgang 2010 eine doppelte
Dokumentation erschienen, namlich eine
CD-Kassette mit Live-Mitschnitten eini-
ger Konzerte sowie das Klavier-Festival
Ruhr Bérenreiter Piano Album, ein Heft
mit Auftragskompositionen in verschie-
denen Schwierigkeitsgraden, die am
Festival aufgefihrt (und fr die genannte
CD-Publikation eingespielt) wurden,
samt einer sorgfaltigen Dokumentation
zu Vorder- und Hintergriinden dieses
Vermittlungsprojekts mit Neuer Klavier-
musik auf der Webseite des Festivals
(www.klavierfestival.de, Rubrik «Educa-
tion»).

«Schumann, Chopin & Neue Klavier-
musik» war das Generalthema des Fes-
tivals 2010. Ausgiebig kam die Musik der
beiden Jubilare Schumann und Chopin
zur Geltung. Gab es Uberraschungen?
Wohl kaum. Liegt es an den Pianisten?

- Glanzend waren sie alle, die jungen wie
die alten, vor allem elegant, zudem moto-
risch und rhythmisch gewandt (Adam
Laloum, Eric Schneider, Jie Chen, Amir
Tebenikhin), doch kamen Phrasierung
und dynamische Differenzierung allge-
mein zu kurz. Am ehesten hérte man

bei Sophie-Mayuko Vetter eine gewisse
Sensibilitat heraus - doch versaumte sie
(wie ihr Pianistenkollege Eric Schneider)
in Schumanns Vogel als Prophet op. 82/7
die originalen Pedalangaben Schumanns

zu realisieren, die fir den Charakter des
Stiicks unverzichtbar sind. Farbenreiches
Duospiel brachten Maki Namekawa und
Dennis Russell Davies in zwei Friihwerken
Chopins zu Gehér. Spirbar wird aus den
Aufnahmen, dass erstens nicht immer
ideale, sondern meist zu grosse Raume
fur diese Musik aus den Jahren 1826 bis
1848 zur Verflgung standen, dass die
Steinway-Fligel generell zu grell (und
meines Erachtens zu hoch) intoniert
waren und ausserdem das Verschie-
bungspedal immer eine qualitative
Klangeinbusse nach sich zog.
Lohnender wurde die Horbegegnung
im «Educational Project». Ausgangs-
punkt waren Kompositionsauftrage an
drei arrivierte und drei jungere Kompo-
nisten, némlich George Benjamin, Marco
Stroppa, York Héller einerseits und Luke
Bedford, Olav Lervik, Vassos Nicolaou
andererseits. Vorgabe war, sowohl ein
kurzes Stuck fur Klavier zu zwei Handen
als auch eines fur vier Hande zu schrei-
ben, wobei letzteres einen leichteren und
einen schwierigeren Part aufzuweisen
hatte. Einstudiert wurden diese Sticke
namlich doppelt: einerseits von vier Kin-
dern und Jugendlichen zusammen mit
ihren «grossen» Mentoren, namlich
Pierre-Laurent Aimard und Tamara
Stefanovich, andererseits von zwei Stu-
dierenden der beiden. Auf der Internet-
seite des Festivals finden sich die Auf-
fihrungen von Mitte Juli 2010 der Kinder
und Jugendlichen mit ihren Mentoren am
Klavier, zudem eigene Arbeiten, die sie
in einem Kompaositions-Workshop mit
Vassos Nicolaou erarbeitet hatten. Ich
muss gestehen, ich fand sie atemberau-
bend und die schdnste Erflillung eines
verloren geglaubten Ideals, namlich der
Einheit von Komponist und Interpret.
Zudem Ubertrafen diese jlingsten Inter-
preten in meinem Empfinden an Feinheit
und Differenziertheit des Anschlags viele
ihrer beriihmten Kollegen im klassischen
Bereich.
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Im Notenheft mit den sechs Doppel-
Kompositionen fur Klavier (zu zwei und
zu vier Handen), das mit Sorgfalt und
Liebe redigiert wurde, finden sich ein
umfangreiches Glossar und genaue Spiel-
anweisungen. So ist zu hoffen, dass die-
ses Heft, nicht das erste und auch nicht
das letzte, das der Barenreiter-Verlag in
Zusammenarbeit mit dem Klavier-Festi-
val Ruhr herausgibt, ein geblhrendes
Echo bei arrivierten und heranwachsen-
den Interpreten neuer Klaviermusik fin-
den wird. Ebenso waren dem ganzen
Projekt, das, wenn man den Interviews
Glauben schenkt, bei samtlichen Betei-
ligten lebhafte Zustimmung fand, auch
Nachahmer zu winschen.

Jean-Jacques Diinki

©

lannis Xenakis: Complete Cello Works
Arne Deforce (Violoncello), Benjamin Dieltjens
(Klarinette), Daan Vandewalle (Klavier), Wibert Aerts
(Violine), Lode Leire (Kontrabass); Ensemble
musikFabrik, James Wood (Leitung)

@on, AECD 1109

Arne Deforce. Foto: David Sameyn

Es sind zwar keine Erzahlungen wie in
Grimms Marchen. Aber die mythischen
Anleihen in fast jedem Werk von lannis
Xenakis haben mehr mit den Sticken zu
tun, als es nur allein die Titel wie Kottos,
Nomos Alpha oder Epicycles suggerie-
ren. Die gesamte Performance mit den
Aktionen des Spielers, seinem Verhéltnis
zur Partitur, den kaum ausfihrbaren
Notationen mit gegeneinander arbeiten-
den rhythmischen Patterns: All diese
Dimensionen sind, wenn vom Interpreten
erfasst, erzahlerisch gebunden.

Der von Xenakis gepragte Begriff der
«symbolic music» greift fur diese Pers-
pektive zu kurz. Die Musik erzahlt ja keine
Geschichten, und der Interpret mimt ja
nicht wie ein traditioneller Schauspieler
grosse Kampfer. Als Interpret der Cello-
Werke von Xenakis fligt man sich - dem
postmodernen Theater nahe - in die
Erzahlung der Stlicke ein; die Klange, das

Instrument, die instrumentalen Gesten
der Spieler erzahlen. Ein Konvolut dsthe-
tischer Erscheinungen also, das sich

zu einem je individuellen Netzwerk von
sinnstiftenden Wahrnehmungsinhalten
formt. Die vielen Ebenen kénnen im Lauf
eines Stlckes unterschiedlichen Rollen,
Haltungen oder Verhaltnissen zueinan-
der entsprechen, es entsteht ein standi-
ger Wechsel der Perspektiven.

Orte fur die Wahrnehmung solch
erzahlerischer Netzwerke bereitet der
belgische Cellist Arne Deforce. Bei den
Ostrava Days 2011, einem spannenden
Festival fur neue und experimentelle
Musik in der drittgrossten Stadt Tsche-
chiens, performte er Kottos in einer
Stringenz und Intensitat, die in keinem
Moment an der Sinnhaftigkeit einer Klang-
erscheinung oder instrumentalen Aktion
Zweifel gestattete; keine falsche Legiti-
mation von aussen, nur in sich zirkulie-
render Sinn. Hort man altere Konzertmit-
schnitte wie zum Beispiel von Rohan de
Saram, dem ehemaligen Cellisten des
Arditti Quartet und «Meisterinterpreten»
der Cellowerke Xenakis’, so scheint die-
ser ein Stuck wie Kottos oder Nomos
Alpha sehr konzentriert, aber eher unper-
sonlich zu erzahlen. De Saram bringt
sich nicht ein. «De Force» aber tut es
buchstablich mit Gewalt. Nicht dass er
hier mit dem Gestus des Brutalen alles
vereint, was ansonsten nie zusammen-
passen wirde. Seine Position als Inter-
pret im Verhaltnis zu den erzeugten
Klangen wandelt sich standig.

Arne Deforce hat sich auf solch prag-
nante Solo-Performances unter anderem
auch mit Giacinto Scelsis Trilogia. | tre
stadi dell’ uomo oder als Vertreter der
New Complexity mit Stiicken von Richard
Barrett spezialisiert. Mit der ersten Kom-
pletteinspielung der Cello-Werke von
Xenakis hat sich Deforce nun bei seinem
Hauslabel a2on einem Trend angeschlos-
sen. Xenakis wird soviel gespielt wie
lange nicht mehr. Allein letztes Jahr
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gab es auf etlichen Festivals weltweit
Xenakis-Schwerpunkte, neue hochgelobte
Einspielungen wie die der Streichquar-
tette mit dem Jack Quartet aus New York
und Buchpublikationen wie performing
xenakis (hrsg. van Sharon Kanach, Hills-
dale NY: Pendragon 2010J, in der Inter-
preten verschiedener Generationen ihren
Zugang zu Xenakis erlautern.

Kennzeichnend fir diese neue Gene-
ration an Interpreten ist, dass sie - tech-
nisch brillant ausgebildet - wenig Inter-
esse an dem sonstigen Fokus auf die
stochastischen Grundlagen der Stiicke
oder ihrem ehemals innovativen Umgang
mit neuen Spielweisen wie in Nomos
Alpha haben. Die Technik ist heute
selbstverstandlich. Das Interesse hat
sich verschoben, und allgemein schaut
man mehr auf die Makroebenen der Kom-
positionen, die ja selbst fir Neue-Musik-
fremde Horer sinnhaft erscheinen. Die im
Hintergrund schwebenden mythischen
Erzahlungen kdnnen diese Wahrnehmung
verdichten und dadurch weiter entfalten
und bereichern. Arne Deforce macht all
diese Zusammenhange von Erzahlung,
Instrumentalspiel und Klang - auch
wenn beim Héren der CD die visuelle
Komponente leider fehlt - aufs Neue fur
die Wahrnehmung produktiv, so dass
seine Einspielung tatsachlich als eine
wichtige Zasur in der neueren Xenakis-
Rezeption gelten kann.

Bastian Zimmermann
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Aleph Gitarrenquartett: Werke von
Georg Friedrich Haas, Beat Furrer,
Manuel Hidalgo, Helmut Oehring, Markus
Hechtle

Andrés Herndndez Alba, José Javier Navarro Lucas,
Wolfgang Sehringer, Tillmann Reinbeck (Gitarren);

Petra Hofmann (Sopran), Ernesto Molinari (Klarinette)
NEOS 11208

Georg Friedrich Haas ist ein grossartiger
Komponist. Eindrticklich unter Beweis
gestellt hat er es nicht nur mit seinen
2010 in Donaueschingen uraufgefihrten
limited approximations. Anschauungs-
material fir seine hohe Kunst im Um-
gang mit Mikrotdénen und des organi-
schen Auf- und Abschwellens gibt es
aber schon vorher, etwa in seinem 2007
entstandenen Quartett fur vier Gitarren.
Der ntchterne Titel ist Programm. Sehr
rein, ja fast aseptisch klingt das 14-minQ-
tige Werk. Oft l&sst Haas auf leeren Saiten
spielen, die den «schnellen Tod» von
Gitarrentonen sterben. Natirlich sind
die Saiten umgestimmt, Quarten und
Quinten rein intoniert. Laut Haas verlange
dies «aus asthetischen Grinden nach
einer Tribung». Sie entsteht in Form von
kleinen, zwoélfteltonigen Umstimmungen
der zweiten und dritten Gitarre.

Haas’ frappierend sichere Handhabe
der Gitarren mitsamt ihrer diversen
Spieltechniken ist spektakular. Aber auch
die anderen Komponisten auf dieser CD,
Beat Furrer, Manuel Hidalgo, Helmut
Dehring und Markus Hechtle, nahern sich
dem Instrument mit Phantasie. An Leo
Brouwer, jenen kubanischen Maestro,
der das Klischee des «auch komponie-
renden Gitarristen» glicklicherweise
nicht in der Art eines Mauro Giuliani oder
Fernando Sor verkdrpert, erinnert Hidal-
gos im Jahr 2000 entstandenes Stiick
(Kampftanz) fur Gitarrenquartett. Per-
kussiv, gesattigt mit Schlagen auf den
Gitarrenkorpus, Rasgueados und Bartok-
Pizzicati ist das komprimierte Werk an-
gelegt. Erreicht (Kampftanz) nicht die

Kunsthdhe des Haas'schen Quartetts, so
besticht es doch durch stidamerikani-
sche Vitalitat ohne billige Melancholie.
Spass macht die gesamte CD des
1993 gegrindeten Aleph Gitarrenquar-
tetts. Dies ist den Komponisten zu ver-
danken - einzig Beat Furrers fragmentos
de un libro futuro fallt durch seinen ver-
krampft bemihten Gestus etwas ab -,
aber auch die grandiose Produktionsleis-
tung des SWR tragt ihren Teil dazu bei.
Ungeheuer raumlich klingen die Einspie-
lungen. Deutlich sind die Instrumente zu
lokalisieren, mit sicherem Mass wurden
sie mikrophoniert. An keiner Stelle ver-
flichtigt sich der Klang, an keiner Stelle
klingt es zu aufdringlich oder zu trocken-
analytisch. Zum insgesamt positiven
Eindruck tragt das Quartett wesentlich
bei. Zur guten Kompilation verschiedener
Stlcke gesellen sich eine stupende
Musikalitat und Uberzeugende Annahe-
rungen an jedes der finf Werke. Aleph
agiert weitestgehend selbststandig;
durch Hilfe der Pro Helvetia oder der
Ernst von Siemens Musikstiftung kann
das Quartett eigene Kompositions-
auftrage vergeben. Ein «Prosit» auf
diese CO: mogen noch viele Werke ent-
stehen fir diese hoch interessante
Besetzung und diese grossartigen und
phantasievollen Musiker!

Torsten Moller
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