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Musikalisches Kapital
Das transdisziplinare Festival Biennale Bern (6. bis 16. September 2012)

Johannes S. Sistermanns setzt in seiner Installation «[Restrisiko]» nicht nur Sprache in Fetzen. Foto: Loulou d'Aki

«Meine Damen und Herren, darf ich
Sie bitten mir zu folgen?», spricht ein
freundlicher Herr ins Mikrophon und
reicht den Besuchern die Hand. Diese
klettern durch einen atmenden Schlund,
steigen Gber Kabel und verastelte
Schlduche - dann wird die Musik lauter.
CARRILLO_N13¢ heisst die Rauminstal-
lation - sie ist das wohl opulenteste
Musikprojekt der diesjahrigen Biennale
Bern zum Thema «Kapital». Der musika-
lische Merzbau im Dachstock des Berner
Progr besteht aus 8000 Nageln, dreiein-
halb Tonnen Holz und einer Menge Instru-
mente und Automaten, die futuristisch-
klaustrophobische Klange produzieren
und recyceln. Der Riesenspielplatz der
Performer Till Wyler von Ballmoos
(Regie/Konzept), Michel Roth (Komposi-
tion), Samuel Stoll, Kaspar Konig u.a.
organisiert sich um einen buntgezimmer-
ten Nukleus, den Klanggenerator. Hier wird
abseits der Realitat in 13-stlindigen Zyk-
len mit Stimme, Kontrabass, Cello, Kla-
vier und Blasinstrumenten erzahlt, ge-
zahlt, Mass genommen und gewachsen.
Die 169-stindige Performance ver-
sucht das in die Tat umzusetzen, was
der mexikanische Komponist Julian
Carrillo (1857-1965) vor hundert Jahren

in seinem Manifest Teoria del Sondido 13
niederschrieb. Im New Yorker Exil britete
er Uber Planen fir den Siegeszug des

13. Tons, anhand dessen sich alle erdenkli-
chen mikrotonalen Systeme entfalten
sollen. Bestenfalls verschlucken diese
revolutionaren Tonlawinen nicht nur das
Zwolftonsystem an sich, sondern die
ganze westliche klassische Musik gleich
mit. Was bliebe beispielsweise noch von
Beethoven, wenn man ihn auf Carillos
Dritteltonfligel spielt, auf dem eine
Oktave in 96 Tonstufen unterteilt ist?
Hier schleicht sie sich ein, die musikali-
sche Gegenkolonialisierung Europas,
minutios verteilt auf die schwarzen und
die weissen Tasten. Die laute, verspielte
und wunderbar widerborstige Installa-
tion im Dienste des 13. Tons zeigt, dass
mit der richtigen Mission schon eine Ton-
leiter politisch sein kann. Doch ein Spie-
gel der Zeit ist dieser hochpolitische
Anspruch nicht bis zum Schluss. Denn
einerseits erzeugt die kulturrebellische
Rache am Imperialismus ein gewisses
Pathos, andererseits erscheint in Zeiten
virtueller Endlosmadglichkeiten das peni-
ble Design einer Automatenwelt wie die
Retro-Freude an einem alten Science-
Fiction-Streifen. Insofern ist Carrillos

Klanggenerator eher ein Wurmloch:
Zukunft und Vergangenheit, Grossen-
wahn und naives Kinderspiel wirbeln
da durcheinander.

Anderen, dem Bild und Wort verpflich-
teten «Sparten» des transdisziplindren
Festivals fallt die Begegnung mit der
Materie «Kapital» leichter: So funktio-
niert die «Gute Bank» durchaus als sanf-
ter Gegenentwurf zum «Geldhaufen» der
Banken; so kénnen auf dem «Schwarz-
markt fur nitzliches Wissen und Nicht-
Wissen» Visionen getauscht oder kann im
Doku-Stick von Rimini Protokoll leicht-
flssig der erste Band von Karl Marx’ Das
Kapital erklart werden. Auch die bunten
Graphiken auf den 53 Fahnen der artist-
in-residence Silke Wagner vermégen
konkret Zahlen und Statistiken zu repra-
sentieren. Aber wie klingt Kapital? Wie
wird die Finanzkrise von Komponisten
reflektiert? In welcher Beziehung stehen
Kapitalismus und Musik in einer Zeit, in
der Nonsens wie die Meditations-CD
Angstfrei durch die Wirtschaftskrise
(seit 2009 tber www.therapieteufen.ch
erhéltlich) auf den Markt geworfen wird?

Die Musikproduktionen der Biennale
Bern verbindet, dass sie dem Thema
«Kapital» meist durch eine Ausweitung
der Kompositionen ins Szenische und
Performative begegnen. In der Komposi-
tion des in Bern lebenden Syrers Hassan
Taha stecken die Musikerinnen und Musi-
ker ihre Instrumente in Mdlltiten, produ-
zieren mal vorsichtige, mal dramatische
Klanggeflechte und sprechen in poly-
rhythmischen Textcollagen. Auf diesen
drei Ebenen werden in Into the Ocean fur
Stimme, Viola, Bassklarinette und Satur
der Konsum der Arbeiterklasse und ihre
Sehnsucht nach dem bauerlichen Leben
erortert - ein Werk gepragt von tiefgrin-
diger Zerrissenheit.

«Instrumentale Musik hat es schwer,
eine konkrete politische Message zu
vermitteln. Sie kann aber mit einer politi-
schen Motivation aufgeladen sein, die
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bei der Entstehung wichtig war», findet
der junge britische Komponist Ruaidhri
Mannion (geb. 1985). So ist auch sein
Occupy the Pianos... flr zwei Klaviere,
Elektronik und Gong im Geist der Occupy-
Bewegung entstanden und besitzt deren
Aufbruchsstimmung. Im ersten Satz der
Urauffiihrung schwirrt eine etwas sper-
rige ldee umher, die sich immer wieder
Stoérgerdauschen aussetzen muss. Der
rote Faden zerfasert zunehmend und
wirkt wie die klangliche Erndchterung
darlber, dass Occupy gescheitert ist.
Das junge Klavierduo Francoise-Green
(Antoine Francoise und Robin Green,
Gewinner des Concours Nicati 2011)
setzt die Konzeptcollage so um, dass

es die Sinnsuche einer desorientierten
Generation in diesem Moment selbst
verkorpert.

Nicht immer sind die thematischen
Anknlpfungspunkte so greifbar wie bei
Taha und Mannion: In der performativen
Installation [RestRisikol fir Orgel, Kla-
vier, Elektronik und Stimme von Johan-
nes S. Sistermanns wird daher wohl vor-
sichtshalber die Unvorhersehbarkeit und
Unerklarlichkeit zum Motto erhoben. Die
Installation im Berner Minster, entstan-
den an der Hochschule der Kiinste Bern,
wirkt wie eine stolze Prasentation von
Klangentdeckungen: vom Herumdoktern
mit Tonabnehmern und Klangschalen am
Fligel Gber bedeutungsschwere Sprach-
fetzen bis zu langfadigen Experimenten
mit einem kabellosen Gesten-Sensaor
- der Zusammenhang erschliesst sich
kaum. Erst als der monumentale Klang-
sturm der drei Munster-Orgeln den Kirch-
raum erfullt, deutet sich ein Bezug zu
Joseph Beuys’ Installation Das Kapital
an. So kdnnte es klingen, wenn sein zum
Schweigen verurteilter Konzertfligel
nach 29 Jahren der Stille alle seine Tone
auf einmal ausspucken will.

Im abgeklarten Sprechgesang diktiert
der Hamburger Langzeit-Punk und Thea-
termacher Schorsch Kamerun am Eroff-

nungsabend: «Ich weine um Syrien, um
zu viel Milch im Kaffee. Ich weine um
mich, ich weine an sich.» Alltagsbanali-
taten prallen in diesem Lied auf Beun-
ruhigungen um die globale Gesellschaft.
Kamerun wirft darGber die Frage auf, wo

sich ein Kinstler zwischen diesen beiden

Dimensionen verorten kann respektive
muss - und wie weit es bei der Komple-
xitat der heutigen Welt berhaupt mdég-
lich ist, Gber den eigenen Tellerrand hin-
aus zu schauen.

Dass bei der diesjahrigen Biennale
Bern glasklare Pasitionierungen und

Utopien-to-go ausbleiben, ist somit auch

kein Manko: Das eklektische Verarbeiten
von Missverhaltnissen und die Bewusst-
seinssuche in den Produktionen zeigen,
dass «politische Musik» heute subtilere
Formen erfordert als einst bei Eisler und
Degenhardt.

Theresa Beyer

Scheunen, Juwelen und
Pinocchio
Das Festival Les Jardins Musicaux

in Cernier, Arc et Senans und im Parc
régional Chasseral (22. August bis
2. September 2012)

Vingt regards sur Enfant Jésus?
Foto: Pierre-William Henry

Der Ort klingt immer irgendwie mit. Erst
recht, wenn es sich um-eine alte Holz-
scheune im Neuenburger Jura handelt:
Unten schnaufen die Pferde, in den Bau-
men raschelt der Wind, hin und wieder
fahrt ein Traktor vorbei. So fernab urba-
ner Hektik hort man sie anders, die
Musik, die das zweiwdchige Festival Les
Jardins Musicaux in die Natur holt. Das
Programm der 16. Ausgabe ist abwechs-
lungsreich wie gewohnt, praktisch jedes
Stuck tanzt aus der Reihe - sofern man
denn den roten Faden Uberhaupt suchen
mag. Im Zentrum stehen kurze Werke
der «gemassigten Moderne» und der
klassischen Avantgarde. Je naher sie der
Gegenwart rlicken, desto mehr Schwei-
zer Komponisten sind vertreten. Das
Repertoire orientiert sich teilweise dicht
am Konzertbetrieb (z.B. Claude Debussys
Prelude a 'apres-midi d’un faune oder
Benjamin Brittens Nocturne op. 60),
setzt auf sichere Nummern (wie Mahlers
Titan und Stockhausens Mantra) und
halt manch rare Juwelen bereit. Gleich
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drei davon werden am Abend «Par la
brume flottante» vereint - und spéates-
tens mit dem Genuss dieses Konzertes
hat man sich sein Platzchen im Biotop
Cernier erobert.

An die zerrinnenden Uhren von Salvador
Dali erinnert Klaus Hubers Agnus Dei in
umgepfligter Zeit (1991). Manipulativ
verzerrt er die Zeitempfindung und spielt
mit den Gleichzeitigkeiten des Ungleichen:
So verwebt sich die «Alt»-Konnotation
des Cembalos mit den Sprechstimmen,
die irritierend dazwischenfunken. Die
Rahmung des Werkes im Sinne eines
Agnus Dei bringt eine gebetsverpflichtete
Zahmung mit sich, welche der Apokalypse
Aufschub gewaéhrt. Im Gegensatz zu
Hubers lavaartigem Dahinfliessen pur-
zeln bei Dieter Ammann die Assozia-
tionen nur so herbei. The Freedom of
Speech (1995-96) fur Flote, Klarinette,
Violine, Violoncello, Klavier und Perkus-
sion markiert einen Wendepunkt in sei-
nem Schaffen hin zum freien Auspro-
bieren. Kaum Ruhepole bietet dieses
fiebrige Stick, in dem von einem Schau-
platz zum anderen gezappt wird: Mal
hort man festliche Fanfaren, dann zoomt
Ammann auf die Geige, die sich im Pro-
benraum warmspielt, mal hat man einen
Jongleur, dann eine afrikanische Tanzerin
vor Augen, und zwischendurch ersinnt
das Cello milde Meladien. Das Nouvel
Ensemble Contemporain begegnet die-
sem Stlick mit spielerischer Leichtigkeit
und lasst die verschiedenen Stile lustvoll
aufeinanderprallen. Zwischen seinen
Lehrern Huber und Ammann steht Michael
Pelzel mit ..par la brume flottante... (2004).
In feinen Klangfarben beschreibt er
schwebende Wolken- und Nebelforma-
tionen, die sich aufbauen und wieder
auflosen. Ohne den formalen Zusam-
menhang zu verlieren, erzeugt die Kom-
position Raum und strahlt Geborgenheit
und Optimismus aus. Dominieren zundchst
Quinten, bringt die allméhlich durchbre-
chende Sonne im zweiten Teil Mikrotdne

ins Spiel - und immer wieder Uberra-
schen kleine Eruptionen, von Dirigent
Pierre-Alain Monot stark akzentuiert. Die
Verschmelzung der Klangschichten am
Ende hat er hingegen zuriickgenommen
- dies ist sein Weg, Pelzels Stiick fur
die beinahe resonanzfreie Akustik der
Konzertscheune in Cernier kompatibel
zu machen.

Anhand dieses Abends zeigt sich die
Bedeutung des jurassischen Festivals:
Im gesattigten Urauffiihrungsmarkt der
Schweiz kiimmert man sich in Cernier
um «Wiederaufflihrungen» - die Jardins
Musicaux pflanzen die gekeimten Samen
in frische Erde und lassen sie wachsen,
ohne dass sie exzentrische Bliten
treiben. Dabei werden Musiker aus der
Region vereint, kommen viele Nach-
wuchstalente zum Zug und wird mit dem
Orchestre des Jardins Musicaux unter
der Leitung des Festivalchefs Valentin
Reymond ein «scheuneneigener» und
Uberzeugender Klangkérper geschaffen.
Durchmischt ist auch das Publikum
(2012 insgesamt 16 000 Zuhdrer) -
dass schwerparfimierte, schwarze
Konzertmantel gegen Regenjacken aller
Farben eingetauscht wurden, ist sein
gemeinsamer Nenner.

Wahrend das Publikum im Bauernsaal
an briitend heissen Tagen Facher und
an Tagen mit Wintertemperaturen Woll-
decken ausgeteilt bekommt, ist die lau-
nische Landluft fur die Musizierenden
eine Herausforderung: So ist es am vor-
letzten Festivalabend in der Scheune
bitterkalt. Die unheimliche Stimmung
von Schonbergs Pierrot lunaire passt
zwar irgendwie in dieses Klima, doch der
Sopranistin Linda Hirst fallt es schwer,
das Potenzial ihrer Sprechstimme aus-
zuschopfen und so auch jenseits der
hysterischen Momente Expressivitat
herzustellen.

Zumindest seelische Aufwarmung
bringt anschliessend Jonas Kochers
Commedia (2012, Urauffihrung), in wel-

cher der Bieler das Klangspektrum des
Akkordeons raffiniert in die Stimmen von
Klarinette, Violine, Cello, Klavier und
Elektronik hineinprojiziert. Die Musiker
des Mercury Quartets sind aber nicht nur
Musiker: Pl&tzlich verselbstandigt sich ein
Schuh und der Geiger Vlad Maistorovici
dreht pinocchioartig an seinem Bein. Ein
Musiker nach dem anderen setzt sich
die imaginare Commedia-Maske auf und
beginnt, Selbstgesprache in wildem Kau-
derwelsch zu fuhren, geschaftig umher-
zulaufen oder sein Spiel ins Off zu verla-
gern. Auch Commedia-Klassiker diirfen
in Kochers Choreographie nicht fehlen:
so versucht Maistorovici hektisch mit
seinem Bogen die unsichtbare Fliege zu
erdolchen. Nach dem szenischen Bewe-
gungspotpourri dekonstruiert sich das
Stlick mit elektronischen Storgerduschen
selbst. Was zu Beginn so wunderbar rat-
selhaft wirkt, ist hier schon l@ngst in die
Vorhersehbarkeit gerutscht. Auch die
Pointe - ein lauter Streit im Off - vermag
nicht mehr recht zu Uberraschen. Kochers
Komposition zeigt: In der zeitgendssi-
schen Musik werden derzeit (wieder?)
Méglichkeiten und Unméglichkeiten ver-
handelt, wie man Ensemblestlicke durch
szenische Elemente in Richtung des
Neuen Musiktheaters ausdehnen kann.
Doch wie markiert man den Rollenwech-
sel vom Musiker zum Schauspieler? Wie
konnen sich Musikalisches und Szeni-
sches, anstatt einander nur abzulésen,
erganzen? Wie findet man eine sinnvolle
Dramaturgie? Die Voraussetzungen fir
den «performative turn» in der Neuen
Musik sind mit dem Mercury Quartet
gegeben - die Musiker haben durchweg
schauspielerische Fahigkeiten (beson-
ders beeindruckend der junge Pianist
Antoine Francoise).

Uberhaupt sind die diesjahrigen Jar-
dins Musicaux eine Parade hochkaratiger
Pianisten. Angefuhrt wird diese vom
Franzosen Roger Muraro. Er spielt Olivier
Messiaens Zyklus Vingt regards sur
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['Enfant Jésus nicht nur auswendig,
sondern halt auch flr jeden der zwanzig
Mikrokosmen eine eigene, sehr freie Deu-
tung bereit. Muraro kreiert klangfarbige
Bilder, ohne sie mit religidser Ehrfurcht
zu Uberladen, bedient die komplexen
Rhythmen mit beeindruckender Prazi-
sion, modelliert zaubernd den Zeitstrahl,
als hatte er vier Hande, und betont vehe-
ment die Plotzlichkeiten. Wenn sich die
plastischen Nachklange der Meditation
Regard des hauteurs (VIII. ) mit dem
Gezwitscher von draussen vermischen,
dann geschieht dies wohl ganz im Sinne
des Vogelkundlers Messiaen. Einer der
Vogel, deren Gesange im «Blick der
Hohen» verarbeitet sind, wird es gewe-
sen sein, draussen vor der Scheune:
Lerche, Buchfink, Amsel, Girlitz oder
Sperling. Der Ort klingt immer irgendwie
mit.

Theresa Beyer

Actes de foi a Lucerne
Lucerne Festival en été (8 aolt — 15 septembre 2012)

Péter Edtvos dirige la Basel Sinfonietta, 9 septembre 2012. @ Priska Ketterer/Lucerne Festival

Rapports, ruptures

et le comble du maniérisme

Au-dela du caractere prestigieux d'une
manifestation qui invite les plus grands
orchestres et les plus grands solistes
du moment, le programme du Festival
de Lucerne nous invite a soulever deux
questions : celle du rapport entre les
ceuvres du répertoire et les ceuvres
actuelles d'un coté ; celle du rapport
entre ces dernieres et les formations
traditionnelles d'un autre.

La création s'est longtemps définie
comme rupture avec le passe, avec
l'idée qu’en ouvrant des perspectives
nouvelles elle acquérait une dimension
prophétique. Mais force est de constater
qu'aujourd’hui, les compositeurs se
situent bien plutdt dans la continuité
de la tradition. Ils coulent leur musique
dans les moules classigues, gu'il
s'agisse de formes ou de genres connus,
ou des effectifs et de certains traits
d’écriture. Ce qui apparait comme une
démarche pédagogique au meilleur sens
du terme dans le formidable programme
proposé par Simon Rattle avec les Berli-
ner Philharmoniker — la mise en relation,
notamment, d’Atmosphéres de Ligeti
et du prélude de Lohengrin de Wagner

enchainés l'un a l'autre — est plus pro-
blématique lorsqu’une compositrice
comme Sofia Gubaidulina, invitée privi-
légiée du festival, réactive le genre de
la passion (Passion und Auferstehung
Jesu Christi nach Johannes) : 'exégese
biblique en musique, qui-posait déja des
problemes esthétiques quasi insolubles
au XIX® siecle, entraine un mélange de
pathos et d'immédiateté qui s’appuie
sur des moyens compositionnels élémen-
taires, pour ne pas dire parfois indigents.
Ils s’apparentent a une forme d'improvi-
sation écrite qui vise une expression
emphatique, spontanée et sincere de la
foi. La musique n'est plus alors que le
vecteur d'un sens préétabli, qui incite
Uindividu a se fondre dans la ferveur
collective, plutdt que le lieu ot le sens
s’éprouve, se construit et se met en
question. Une approche antimoderne au
sens tres large du terme, servie par des
interpretes de qualité (Junge Philharmo-
nie Zentralschweiz, Cheeur du Conserva-
toire national de Latvija, et des solistes
sous la direction de Andres Mustonen).
Mais le concerto pour deux trompettes
de Pintscher, fruit d'une commande
prestigieuse pour un orchestre qui ne
l'est pas moins (celui de Cleveland,
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toujours merveilleux, placé ici sous la
direction de Welser-Mast), offre-t-il réel-
lement une alternative ? En s’inspirant
d'une vision apocalyptique liée a une
installation monumentale d’Anselm
Kiefer pour le Grand Palais a Paris, a
laquelle il a emprunté son titre, Chute
d’étoiles, le compositeur allemand (ins-
tallé a New York et désormais directeur
de U'Ensemble InterContemporain a Paris)
tend aussi a un langage illustratif qui ne
repose pas sur des ressources internes :
['écriture raffinée, coloristique, tout en
miroitements sonores, ne cache pas un
matériau assez banal et un certain
mangue d'imagination. Non seulement
les parties solistes tournent autour des
mémes figures et des mémes gestes,
sans amener a la moindre altérité, mais
l'orchestre est traité comme un tout
presque indifférencié, excepté le bel
alliage entre les trompettes et les
harpes au début, et Uintervention plus
tardive de la clarinette basse. La grande
forme ne peut étre un postulat : elle doit

étre le résultat nécessaire de l'invention.

Les nombreuses exécutions des sym-
phonies de Bruckner durant ce festival
placé sous le signe de la foi (Glaube),
seraient en ce sens un motif de réflexion,
tant chez ce compositeur la longue
forme provient d’une recherche et d'une
aspiration a une dimension autre qui
justifient sa durée. Il en va de méme
des formes aventureuses, complexes
et inouies que constituent des « clas-
siqgues » comme la JQuatrieme Sympho-
nie de Sibelius et Jeux de Debussy, mis
en rapport et superbement interprétés
par Simon Rattle avec les Berliner Phil-
harmoniker.

Dans quelle mesure les conditions qui
président a 'ceuvre pesent-elles sur lin-
vention ? Jusqgu'a quel point les compo-
siteurs préservent-ils aujourd’hui la
liberté durement conguise aux siecles
précédents ? La question se pose a
contrario avec une ceuvre comme la

Quatrieme Symphonie de Charles Ives
jouée par les étudiants du Lucerne Fes-
tival Academy Orchestra et les cheeurs
du Collegium Vocale zu Franziskaner
Luzern sous la direction de Péter Edtvos.
Cette ceuvre hors normes et composée
en-dehors de toute contrainte sociale,
laisse pourtant apparaitre toutes les
faiblesses d'une écriture tiraillée entre
les deux extrémes de l'académisme

et de Uexpérimentation ; et elle ne par-
vient pas a en dépasser les apories. On
retrouve dans un tout autre style un
méme tiraillement chez Philippe Manoury
entre une expression brute et la virtuosité
de Uécriture, qui conduit a une certaine
extériorité. Du coup, 'ceuvre pour
ensemble intitulée Fragments pour un
portrait, faite de sept pieces inspirées
par différents peintres, semblait plus
problématique que Sound and Fury,
grande fresque orchestrale écrite a l'ori-
gine pour l'orchestre de Chicago et ins-
pirée par le roman de William Faulkner,
lequel met justement en scene un étre
primaire.

Les meilleurs moments, du point de
vue de la création, ont été offerts par
Speakings de Jonathan Harvey, Terre
d’ombre de Tristan Murail, et La chambre
des échos de Michael Jarrell. L'idée du
compositeur anglais de faire parler l'or-
chestre renoue avec le modele rhéto-
rique, mais dans un sens renouvele,
qui inclut les dimensions phonétigues
et gestuelles, les expressions enfan-
tines et celles venues du lointain (la
piece évoque en toute naiveté a la fin
la musique indienne, une des sources
d'inspiration centrale du compositeur).
La liberté stylistique de Harvey, liée a
sa maitrise de U'écriture et de l'électro-
nique, a une oreille magnifique et a une
imagination flamboyante, débouche sur
une ceuvre tres originale, d’'une extréme
finesse, a Uécriture ciselée et profonde ;
la forme n'y est pas le simple déploiement
de structures sonores, mais s'apparente

a un voyage initiatique, a un vécu ou se
rejoignent l'originel et le transcendant.
L'esthétique de Murail est a Uopposé
fondée sur la sonorité elle-méme, au
détriment des lignes « mélodiques » si
bellement capricieuses de Harvey. Il y

a chez lui fusion des différents corps
instrumentaux, travaillés par le live-
electronics. Loin du caractere souvent
évanescent de ses ceuvres, Terre d'ombre
présente une matiére sombre, lourde,
presque inquiétante, et un développe-
ment formel fascinant qui débouche sur
'émergence de lignes individuelles a la
fin. La dramaturgie de la piéce, une suite
de métamorphoses qui restent ouvertes,
repose sur le contrdle absolu de Uhar-
monie spectrale, liée a la beauté du son.
On retrouve cette profondeur dans Uécri-
ture et la forme chez Jarrell, qui apres
une période flirtant avec un certain
maniérisme, semble trouver un nou-
veau souffle. Comme Nachlese Vb
dont nous avions parlé dans dissonance
118 (p. 60), La chambre aux échos se
présente en quatre volets qui sont

utant de perspectives sur les mémes
objets, les mémes idées. Au-dela de

la linéarité aujourd’hui devenue un lieu
commun dans la création musicale,
cette facon de réduire le matériau au
profit de l'élaboration conduit a une pro-
fondeur de U'expression liée a la subs-
tance et a la conscience méme du
temps, avec ses dilatations et ses com-
pressions, son dynamisme et son immo-
bilité, ses moments dramatigues ou élé-
giagues. Jarrell s’est inspiré d'un roman
de 'Américain Richard Powers, auquel il
a emprunté le titre de son ceuvre (dans
'original: The Echo Maker). Dans la deu-
xieme partie, Jarrell développe des har-
monies fondées sur les sons inharmo-
niques, qui proviennent en partie des
percussions, et qui représentent quelque
chose d’inédit dans sa démarche, un
renouvellement et un elargissement
bienvenus de son univers sonore. Comme
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chez Harvey, U'attention est focalisée par
de fines nuances dans le rapport entre
les notes, les timbres et les textures,
évitant le style devenu trop courant
d'une musique qui avance toute seule a
grandes enjambées en ne laissant guere
de traces dans la mémoire.

On signalera aussi 'hommage émou-
vant que Péter E6tvos a composé pour
son propre fils sous le titre significatif
de Shadows, ou le lien avec sa Transyl-
vanie d’origine, plutot rare chez lui,
débouche sur une musique d’'une sensi-
bilité, d’'une poésie et d'une justesse
de ton exceptionnelles. On notera enfin
'habileté d’'un jeune compositeur améri-
cain qui nous était inconnu, Sean Shepherd
(né en 1979), dont la piece Blur pour
ensemble ne manque pas de séduction,
méme si elle comporte encore quelques
références visibles aux grands modeles.
Dans U'esprit de Schoenberg, on voudrait
rappeler que le compositeur ne parvient
a luniversel gu’en étant totalement lui-
méme, et qu’il n'honore le passé qu’en
relevant le défi de ses propres exigences,
non en le singeant de loin. L'amere lecon
du néoclassicisme demande a étre aujour-
d’hui encore méditée... Car si la situation
économique tend a nous rappeler les
mauvaises années de l'entre-deux guerres,
la création musicale s'inscrit trop souvent
et sans réflexion suffisante dans les for-
mules du passeé, qu’elle porte certes a
plein rendement, mais au détriment de
son esprit.

L’autre question soulevée par le Fes-
tival de Lucerne est celle de U'intégration
du répertoire moderne dans 'ensemble
des concerts. Lorsqu’on constate, en
lisant par exemple le programme de
'Orchestre de la Suisse Romande, que
seuls deux compositeurs vivants sont a
l'affiche en 2012-2013 — deux composi-
teurs absolument non représentatifs de
la musique actuelle — et que les grandes
ceuvres du XX® siecle sont massivement
absentes, on mesure a contrario la res-

ponsabilité de Uinstitution vis-a-vis du
public qu'il a pour mission de former.
Lucerne peut alors apparaitre comme un
exemple et une incitation a faire évoluer
les répertoires symphoniques. Vair le
public debout rappeler plusieurs fois
Mariss Jansons apres U'exécution d'’Amé-
riques de Varese avec le Concertgebouw
d’Amsterdam témoigne pour le fait que
ce qui mangue a la musique moderne,
c’est tout simplement d’étre jouée dans
de bonnes conditions. Le programme
imaginé par Jansons mettait en relation
la fresque varésienne, qui conserve
toute sa force d'innovation, avec ce

qui pourrait en étre son antipode, les
Symphonies de psaumes de Stravinski,
qui est tout de méme la plus réussie et
la plus authentique de ses ceuvres néo-
classiques, celle-ci s'articulant avec le
Survivant de Varsovie de Schoenberg

qui ouvrait le programme (U'Adagio pour
cordes de Barber faisant figure au milieu
de ces ceuvres fortes d'un corps étran-
ger). Prograrnme a multiples facettes,
qui suscite la réflexion. La musique
inconfortable du Schoenberg sériel
était encore a 'honneur avec U'exécution
en concert de Uopéra Moise et Aaron,
une ceuvre difficile et magistrale dans
laguelle se distinguaient le cheeur de
'Europa Akademie et orchestre du SWR
de Baden-Baden et Freiburg, ainsi que
plusieurs solistes, sous la direction un
peu trop appuyée a notre godt de Sylvain
Cambreling (le ballet des entrées et
sorties de scene des solistes aurait pu
nous étre épargné...).

Il faut encore marguer une certaine
déception en ce qui concerne les
concerts imaginés et réalisés par
Maurizio Pollini. D'une part, le pianiste
arenoncé a l'opus 106 de Beethoven,
gue U'on se réjouissait d'entendre sous
ses doigts, et a donné des trois der-
nieres sonates de Beethoven une lecture
inégale, étrangement fébrile, plus vir-
tuose que profonde ; d’autre part, les

relations entre ceuvres contemporaines
et sonates de Beethoven ne nous ont
pas paru pertinentes, Ainsi, les derniéres
sonates étaient-elles couplées a trois
Madrigali concertistici de Sciarrino
extraits de son Carnaval (pieces 10, 11
et 12) qui nous ont paru le comble du
maniérisme, manifestant dans la partie
purement instrumentale un mangque
d’imagination et de substance inverse-
ment proportionnel a la longueur du pro-
pos. On voit mal ce qui reliait ici les deux
parties du programme. Et Uopus 106 et
été plus approprié que les opus 7 et 14
pour dialoguer avec le quatuor a cordes
n® 3 de Lachenmann, Grido, chef-d’ceuvre
dont Uintensité fut rendue de facon excep-
tionnelle par le quatuor américain JACK
Quartet. Il n’en reste pas moins que
Pollini montre ce gu'est la responsabilité
d'un grand soliste — une lecon que les
jeunes prodiges du piano, qui pullulent
aujourd’hui, devraient méditer : sur son
nom, il entraine le public a découvrir des
horizons sonores nouveaux, a mettre en
rapport la musique d’aujourd’hui avec
celle du passé, et a prolonger celle-ci
dans celle du temps présent.

Philippe Albéra

Puppen und Spiele

Christoph Delz’ (1950-1993) Vermacht-
nis ist zukunftstrachtig in mehrfachem
Sinne: Zunachst ist da ein markantes
musikalisches (Euvre, das bis heute
kinstlerisch wie wissenschaftlich erst
ansatzweise erschlossen ist; zudem hat
Delz zur Forderung anderer Zukunfts-
musik einen Kompositionspreis gestiftet,
der alle drei Jahre ausgelobt wird und
seit 1998 oft Uberraschende, vormals
wenig bekannte Pasitionen in eine brei-
tere Fachoffentlichkeit gebracht hat,
was manchmal auch mit der Initiierung
von Kinstlerkarrieren einherging. Der
diesjahrige Preistrager Thomas Amann
(geb. 1978) erlebte mit dem Orchester-
werk Les Jeux/Les Poupées am renom-
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mierten Lucerne Festival sein Schweizer
Debit. Das ausgezeichnete Werk mar-
kiert in der Geschichte des Delz-Preises
nicht die grésste Uberraschung: Aneig-
nung und Umformung stehen erklarter-
massen im Zentrum dieser Musik, inner-
halb derer das Wort «Komposition» zu
sich selbst finden soll dadurch, dass
Zusammensetzungen und Verknlpfungen
eben nicht kaschiert, sondern in verschie-
denen Perspektivierungen vorgezeigt wer-
den. Ergebnis ist ein faszinierendes, im
Neue-Musik-Mainstream angesiedeltes
Stlick, in dem Amanns Idole Beat Furrer
(inklusive dessen agyptologische Vorlie-
ben) und besonders Helmut Lachenmann
derart prasent sind, dass es nicht ganz
leicht ist, einen eigenen Tonfall zu erken-
nen. Das Zukunftspotenzial dieser Preis-
musik gilt es noch zu entfalten.

Amann hatte sich im Konzert gegen
zwei orchestrale Grossprojekte durch-
zusetzen: Philippe Manourys Abgrund,
einem Hyper-Messiaenischen Klang-
sumpf, in dem mit Ausnahme eines diinnen
Kontrapunkts nach und nach alles ver-
sinkt, und Christoph Delz’ Im Dschungel
op. 6, dem exzentrischen Paradestick
musikalischer Transkomposition - beides
wirkungsvoll inszeniert durch die Basel
Sinfonietta unter Péter Edtvés’ Leitung,
der prekaren Trocken-Akustik des Luzer-
ner Saals zum Trotz. Das Ereignis des
Konzerts war aber Jacques Wildbergers
Canto per Orchestra (1982) als empfind-
licher Balanceakt musikalischer Sprach-
findung im kompakten Format einer
«guten Rede» (Roland Moser): Wildberger
l8st sich hier etwas von der Semantik
seiner bekenntnishafteren Werke und
bringt Giberwiegend zarte und schwebende
Klangkonstellationen, die auch Unsicher-
heit und Zweifel angesichts musikali-
scher Programmatik implizieren - eine
kostbare Alternative zur musikalischen
Selbstbehauptung.

Michael Kunkel

Treppen, Fliisse, Briicken
Vergangenheit, Gegenwart und Zukunft
bei GNOM Baden

Jonas Kocher (Akkordeon) und Hans Koch (Bassklari-
nette) bei der GNOM Baden. © Urs Schmid

Der Martinsberg ist ein Berg. Und nicht
nur der klingende Name eines unter
Denkmalschutz stehenden Wohlfahrts-
hauses in Baden. Das wurde all jenen
klar, die dieses Jahr die Veranstaltungen
der GNOM (Gruppe fiir Neue Musik Baden)
besucht haben. Denn schon nur um zum
Gebaude Martinsberg zu gelangen, stieg
der Konzertbesucher lange Treppen
hoch. Und der imponierende Bau von
Armin Meili selbst lebt ebenfalls von
markanten Treppen, mit denen er sich
an den Hang schmiegt. Seine drei Trep-
pen standen unter anderem im Fokus
der diesjahrigen GNOM-Veranstaltungen.
Die Veranstaltung «Martinsberg I»
am 17. Juni 2012 thematisierte den
Raum der Vorhalle des Gebaudes, das
Meili in den Jahren 1952 und 1953 im
Auftrag des Elektrotechnikkonzerns
Brown, Boveri & Cie als Freizeitzentrum
im Sinne einer sozialen Unternehmens-
kultur fir die Angestellten geschaffen

hat. Indem die drei Tanzer Dorothea Rust,

Nadine Schwarz und Iwan Wolfe die Vor-
halle in ihrer Performance mit Schritten
ausmassen und im Innehalten Distanzen
erfahrbar machten, bezogen sie sich
auf den Platz und seine Geschichte, die
durch das gesellige Zusammensitzen
und -stehen von Menschengruppen
gepragt ist. Gleichzeitig begleiteten Hans
Koch (Bassklarinette), Jonas Kocher
(Akkordeon) und Marianne Schuppe
(Stimme) das Geschehen musikalisch,
indem sie ihre Improvisationen immer

wieder von neuen Orten auf dem Platz
aus ineinanderflgten. Schliesslich ver-
lieh die «klingende Struktur» der elek-
tronischen Installation von Hans-Jirg
Meier der Performance einen Zusam-
menhalt. Auch sie inspirierte sich am
gewaltigen Bau, indem die Sinusténe
nach der Struktur der Fensterbander
der stdseitigen Fassade des Hauses
auf Band angeordnet waren. Das plotz-
lich in tauschender Echtheit dazwi-
schentretende Glockengelaut erinnerte
an den urspringlichen Plan Meilis, der
auf dem Dach des Hauses Martinsberg
einen Glockenstuhl vorsah. Fein ausge-
dacht und vorgetragen war dies alles,
und es flgte sich sanft in den Nachmit-
tag und den monumentalen Bau. Es liess
den Zuschauern genug Raum und Zeit,
das Gebaude und die Performance aus
verschiedenen Distanzen und Blickwin-
keln wahrzunehmen und die Architektur
mit dem monotonen Rhythmus ihrer
Fensterreihen und der starren Linearitat
Uber Musik und Bewegung auf sich wir-
ken zu lassen.

Das markante Treppenhaus, das, vom
Gebaude Martinsberg abgeldst, in dessen
Aula fuhrt, verfugt Uber sechs Treppen-
laufe mit je elf Stufen. Diese erklommen
die Zuschauer am 23. September 2012,
an dem sich die GNOM in der Aula des
Wohlfahrtshauses in einer «Zeitsonde»
mit dem Jahr 1952 auseinandersetzte,
dem Baujahr des Gebaudes. Das Konzert
selbst stellte drei Kompositionen zweier
unterschiedlicher Querdenker des zwan-
zigsten Jahrhunderts nebeneinander.
Tomas Bachli spielte die Sonate pour
piano (1952) von Jean Barraqué, mit
der sich der Zurcher Pianist viele Jahre
beschaftigt hat. Das Resultat war schlicht
atemberaubend: Uber dreiviertel Stunden
liess sich Bachli ganz auf die phano-
menale Komposition ein, erstellte die
komplexen Ordnungen, um sie langsam
wieder zu zerstoren - welch ein tief-
gehendes Erlebnis einer wahnwitzigen
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tour de force. Die passende Abwechs-
lung dazu boten die expressiven frihen
Kompositionen Hermann Meiers, die
Sonate (1950-52) und die Klavier-Varia-
tionen (1952), in denen Dominik Blum
Ordnung und Ausdruck in ein Gleich-
gewicht brachte - einzig die zwei virtuo-
sen Bravourstlcke aus Michael Wert-
mullers Zeitkugel standen in diesem
Kontext etwas quer.

Die intensive Auseinandersetzung mit
dem Haus Martinsberg, in dem heute die
Berufsfachschule BBB untergebracht
ist, steht exemplarisch flr die Arbeit der
GNOM, die sich in den letzten drei Jahren
vermehrt in den dffentlichen Raum
Badens begeben hat. Bewusst hat sich
das fiir das Programm und seine Umset-
zung verantwortliche Team mit der Pia-
nistin Petra Ronner, dem Flotisten und
Komponisten Hans-Jirg Meier und der
Tanzerin und Kunstlerin Dorothea Rust
dabei mit dem Lebensraum Badens
beschaftigt. Im Jahr 2010 etwa hatte
die Reihe «Pegelstand I-1V» die Badener
Holzbriicke mit Performances und Aktio-
nen von Malcolm Goldstein, Dorothea
Rust und Cathy van Eck oder vom
Schweizer Holz Trio (Hans Koch, Urs
Leimgruber, Omri Ziegele) bespielt. Aber-
mals hat die GNOM zudem die konven-
tionelle Buhnensituation aufgeldst: mit
Hbérspaziergangen etwa oder mit experi-
menteller Klangkunst im Kulturkaffee
Herbert.

Hat die Off-Initiative sich basierend
auf fast zwanzig Jahren Aufbauarbeit
ihre Randposition individueller Pragung
abseits der Schweizer Zentren geschaf-
fen, kann sie sich derweil nicht auf Lor-
beeren ausruhen. Denn nach der ent-
scheidenden personellen Anderung
vor drei Jahren, als Beat Fehlmann und
Martin Lorenz sich aus der GNOM verab-
schiedeten, erfahrt der Vorstand nun
einen weiteren Abgang. Petra Ronner,
welche die Reihe Uber Jahre wesentlich
gepragt hat, verlasst das Team, das seit

Beginn ehrenamtlich gearbeitet und die
jedes Jahr neu zusammengetragenen
Mittel allein fir die Interpreten und Pro-
jekte eingesetzt hat. Diese personelle
Anderung hat fiir die nachste - die zwan-
zigste - Saison (die bei der GNOM jeweils
mit dem Kalenderjahr anfangt) noch keine
Konsequenzen: mit sechs Konzerten und
Podiumsgesprachen werden die Vergan-
genheit und die Zukunft der Konzertreihe
thematisiert werden. Vom 5. bis am

9. Juni werden im Historischen Museum
Baden, dem «Geburtsort» der GNOM, die
ehemaligen GNOM-Gestalter zu Wort
kommen, indem sie jeweils fir ein Kon-
zert eine Carte Blanche erhalten: Lars
Mlekusch mit drei Werken, die Sprache,
Musik und Raum thematisieren, Petra
Ronner in Zweierbesetzung mit Annette
Schmucki, Mats Scheidegger mit Gary
Berger, Martin Lorenz mit Nyquist
Patterns Il und Christoph Brunner mit
Regula Stibi in einem «Liederabend ohne
Fligel». Doch was kommt danach? Oder
wer kommt danach? Diese Fragen wer-
den im Jubildumsjahr im Raum stehen;
die beiden verbleibenden Vorstandsmit-
glieder Hans-Juirg Meier und Dorothea
Rust sind offen fir die Veranderung.
Michelle Ziegler

Silben, Szenen, Bilder,
Raume

«Journées contemporaines» in Basel.
Musiktheater von Francesc Prat, Michel
Roth, Andrea Lorenzo Scartazzini und
Alfred Zimmerlin (18. bis 21. Oktober 2012)

Anne-May Kriiger, Protagonistin von Michel Roths «Im
Bau». Die Aufnahme stammt von einer Probe fiir die
Urauffithrung am 14. September 2012 am Lucerne
Festival. ® Priska Ketterer/Lucerne Festival

«Journées contemporaines», das tont ja
auch fast schon wieder ein bisschen alt-
modisch. Vielleicht hat sich das vom
Basler Operndirektor Georges Delnon ini-
tiierte neue Festival aber auch bewusst
eine neutrale Bezeichnung gegeben.
Zeitgenossisches Musiktheater will es
zeigen, mehr ist an Programmatik und
Leitgedanken noch nicht da.

Auf wenige Tage gedrangt stellen die
«Journées» neue Werke von katalani-
schen und schweizerischen Komponisten
vor, auch das ist wohl eher terminlicher
Gelegenheit als einem eigentlichen Fes-
tivalkonzept zu verdanken. Ein Mangel
ist es aber nicht - nach dem Besuch von
vier der insgesamt funf Produktionen
ergibt sich eine Folge von Stoffen und
Stlcken, in der keines zurtckfallt und
jedes bereichert. Erwahnenswert ist
zudem die Zusammenarbeit mit dem
nationalen Forschungsschwerpunkt
«eikones Bildkritik», der die Vortrags-
reihe «Sehen und Horen in der Oper»
beitragt.

7 Silben, 9 Szenen, 7 lyrische Bilder,
15 Klangraume - ganz unterschiedliche
Strukturen und Masseinheiten legen die
beteiligten Komponisten an. Mit dem
ersten Stick, den 7 Silben des Katalanen
Francesc Prat, erdffnet gleichzeitig die
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Basler Gare du Nord ihre neue Saison.
Die sieben Silben gehéren dem Namen
eines spanischen Reiseflihrers, der in

El Pais kurz vor seinem krankheitsbe-
dingten Freitod ein Interview gibt. Ein
Hotelzimmer, ein Journalist, der in einen
Identifikationsloop zum sich dem Tod
Weihenden Gegeniber gerat, zu dessen
Kindheit und Reisen, denen ein giftver-
setztes Joghurt ein Ende setzen wird.
Das alltagliche Papier der Zeitung ent-
halt den Tod, dessen «Normalitat» wir
uns immer nur vorstellen konnen. Prat
weiss um dessen und diesen Skandal
und bringt damit sein Stick an den Rand
des Scheiterns. Das Ideal der Einfach-
heit, das Sterben als «unaufgeregter
Vorgang» (Regisseur Markus Bothe)
funktioniert eben gerade nicht - oder nur
in einer stilistischen Reduktion, deren
Preis auch wiederum immense Aufladun-
gen der schauspielerischen Handlungen
(Tee trinken, Koffer packen) darstellt.
Gleichzeitig halt Prat andererseits stets
Erweiterungen bereit: Der Interviewtext
genugt nicht, das Portrait muss durch
weitere Zitate und Texte erganzt werden
- und es durfte auch in der Musik wenigs-
tens kurze formale Vorbilder geben («In
diesen Tagen horte ich wieder viel Musik
der Renaissance und des Barocks»). Die
sprichwdrtliche Gratwanderung unter-
nimmt Francesc Prat mit seinen 7 Silben
- auf welche Seite das schliesslich
abrutscht, spielt angesichts der musik-
theatralischen Courage Prats auch gar
keine Rolle. Niemand kann sterben, jeder
kann das Erdbeerjoghurt essen. So ein-
fach, so kompliziert.

Ortswechsel vom Badischen Bahnhof
ins Basler Theater und grosse Opern-
premiere tags darauf: Andrea Lorenzo
Scartazzinis Der Sandmann nach einem
Libretto von Thomas Jonigk nach der
Erzahlung von E.T.A. Hoffmann wird vom
Sinfonieorchester Basel unter Tomas
Hanus aufgefuhrt. Die Reduktionen Gber-
lasst Scartazzini seinem Librettisten,

der Bihnenbildnerin Barbara Pral und
dem Regisseur Christoph Loy. Die Musik
selbst ist reich, atmospharisch, stilis-
tisch einheitlich, sehr anregend und
greifbar. Dass Scartazzini bei seiner Vor-
liebe fur narratives Musiktheater gleich-
zeitig flr eine grosse interpretative
Offenheit pladiert, wird durch Text und
Blihnenbild allerdings eher ausgeblendet.
Visuelle Vereinfachungen (rot-weiss-
schwarz als einzige Blihnenfarben),
narrative Metalabels und -einschtibe
scheinen eher auf die Verengung der
Spiel-Raume ausgelegt, auch wenn sie
formal im Grunde stets gegeben sind:
Wenn jede Rolle alle andern halluzinieren
oder trdumen kann, dann lassen sich
auch alle narrativen Ebenen einfach
durchspielen. Dass die Geschichte vom
scheiternden Schriftsteller Nathanael
und seiner morderischen Liebe zur Muse
Clara (bzw. Automatenpuppe Clarissa)
Uber ein mechanisches Figurenspiel hin-
ausgeht, liegt wesentlich an Scartazzinis
Musik, nicht zuletzt auch an seinem Mut
zu deftigen Chorszenen.

Ein héchst aussergewohnliches Pro-
jekt zeigt das ensemble aequator mit
dem zweiteiligen, von Georges Delnon
inszenierten und am Lucerne Festival
2012 uraufgefihrten Projekt Lost Circles,
das zwei Stiicke der Schweizer Kompo-
nisten Michel Roth und Alfred Zimmerlin
vereint. Zwei Kurz- oder Kammeropern
Uiber Texte von Franz Kafka (Im BauJ und
Ingrid Fichtner (Ana Andromedal, die
sich aufs Beste erganzen. «Ich wollte
mich beim Komponieren selbst in die
Enge meines eigenen Baus treiben»,
merkt Roth zu seiner atemberaubenden
Kafka-Adaption an. Kafkas Tier in seinem
Hoéhlensystem, die Flucht in eine Ober-
welt und Rickkehr und Verfolgung durch
undefinierbare Klangwesen bildet Roth
in elektronisch unterstitzten Mikropro-
zessen ab, die sich direkt an die Nerven-
bahnen legen. Das wird meditativ bis zu
dem Punkt, wo sich dem Zuhérer Kafkas

Handlung auflést und das blumenbe-
druckte, rote Interieur von Delnons
Inszenierung nur noch als abstrakter
«Bau» fur Klange und Streifzlige des
kafkaesken Wesens erscheint (hervor-
ragend: Anne-May Kriiger, Mezzosopran).
Gezielt vermeiden Delnon und Roth
damit Assoziationen an eine akustische
Bunkerstellung, an ein Eingraben in Erde
im Sinne der Larmschutz- und Heimat-
thematik eines Peter Handke. Auch
Alfred Zimmerlin thematisiert Raum-
zustande, oder vielleicht genauer: die
fundamentale Zeitschwebung zwischen
Leben und Tod, die schwerelos gleitend
ruckwarts erzahlt wird. Die von Ingrid
Fichtner erfundene Figur der Ana Andro-
meda reflektiert ihr eigenes Leben, wah-
rend es ihr entgleitet. Zimmerlin verzich-
tet dazu auf ein grosses Deployment
von Live-Elektronik und multiplen Klang-
schichten, stattdessen gibt er mit
Einzelaktionen und kleinen Umspielun-
gen einzelner Tonlagen jeweils genug
Drift, um die Erzahlung weiter zu stossen.
Auch hier gilt: Die Musik allein genlgt
(sich) nicht, aber sie erweckt die Worte
von Kafka und Fichtner erst zu eigentli-
chen Text-Meditationen.

Dem Impuls, zeitgendssisches Musik-
theater gezielt zu férdern und zu prasen-
tieren, ist hoffentlich genug Kraft ver-
liehen worden, dass die «Journées
contemporaines» 2013 nicht nur wieder-
holt, sondern programmatisch vertieft
und intensiviert werden kénnen.

Andreas Fatton
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Einfliisse, Durchfliisse, Ausfliisse
Drei Reflexionen zu den Darmstadter Ferienkursen 2012

Mark Barden, Martin Schiittler und Johannes Kreidler debattieren in Ubersetzung von Wieland Hoban mit
Wolfgang Rihm (von rechts nach links). Foto: Daniel Pute / IMD

Darmstadt, en quelques bonds
Quelques notations permettront de nous
mettre dans 'ambiance de cette édition
(46°), par un été somme toute assez
gris. Celles-ci ne pourrant couvrir, avec
une partialité revendiquée, que la pre-
miere moitié de l'événement, et on se
reportera aux autres textes plus bas
pour d'autres pistes.

Le concert d'ouverture, le 14 juillet,
mettait Cage a U'honneur (avec Hermann
Kretzschmar au piano, 'Ensemble Modern,
la Junge Deutsche Philharmonie et la
baguette de Peter Rundel) : Cheap Imita-
tion, Concert for Piano and Orchestra,
Atlas Eclipticalis. Une ambiance presque
magique lorsgue les musiciens se répar-
tissent le long des gradins jusqu’en haut
de la salle, un par rangée ou presque,
pour interpréter la derniere piece dans
une obscurité presque totale. Le meilleur
du concert sans doute est que la répu-
tation de Cage, apres celui-ci, pourrait
s'en trouver un peu écornée : Uhabitué
du modernisme européen qui, venant
pour guelgue chose d’encore plus « diffi-
cile », méme si considéré par certains
comme un peu absurde, car dominé par
un hasard certain, sera décu a coup sur,

et on entend plus souvent que prévu Uir-
ruption inopinée, a la surface obscure de
ce supposé chaos rationnel, des formes,
structures ou objets musicaux qui, pris
dans leur individualité, résonnent d'une
authentique beauté musicale classique.

Tel accord, telle combinaison de timbres,

telle « mélodie » éparse et éclatée aux
quatre coins de 'écoute.

Autant on peut trouver tout a coup de
minuscules quoigue inaliénables frag-
ments de beauté chez le grand « anti-
compasiteur » ameéricain, autant on se
lasse de la langueur soit-disant nova-
trice de Full Circle d'Oval (aka Markus
Popp, le 15, a la « Centralstation », ou,
du moins theoriguement, les paradis
artificiels de la clubbing culture pour-
raient valpurgiqguement s'unir a ldée
du Nouveau musical —coit par trop sou-
vent interrompu...). A l'opposeé, l'espace
de conférence donnait a voir le fer de
lance de la pompe élucubrante ger-
manique, en la tres illustre et tres spé-
culative personne de Claus-Steffen
Mahnkopf, dont heureusement venait
nous délivrer le jeune critique Adam
Harper, dont la performance élocutoire
effectuait U'impossible et vibrante syn-

these entre un aristocratisme conceptuel
post-Deleuzien et un postmodernisme
anglo-saxon des plus échevelé (son
livre, Infinite Music : Imagining the Next
Millenium of Human Music-Making,
n'étant rien de mains gu'un systeme
ontologique visant a la complétude

— le Musical, inséparé du Tout, c’est-a-
dire s'étendant a 'Univers entier — sur
fond de culture Pop, électro, noise et
Internet).

Le 16 juillet, on notera la piece typique
mais toujours subtile de Billone, Aéxy
Wall, ainsi qu'une étonnante grace et
douceur chez Dillon, dans son New York
Tryptich, (Alex Lipowski aux percussions,
Talea Ensemble dirigé par James Baker),
et, le 18, une piece d'une ancienne
éleve du dit Billone (et de Rihm, entre
autres), Jagoda Smytka, Neues Werk, qui
s'introduit dans ce langage au ras des
sons des préoccupations ultra-contem-
poraines (elle avait composé par exemple
une piece inspirée de skype — des bruits
et de la (non-Jcommunication y associés
— l'année précédente a Royaumont) avec
une exigence et un grain de folie propre-
ment respectables. On notera avec per-
plexité ou joie que durant le méme
concert, et non seulement a cause de
la gualité peu constante des pieces, les
gens par moments ont ri. A Darmstadt.
Durant un concert. Autant dire, presque
avec MC Solaar, que les temps changent.

Le 19 juillet, par contre, retour au
ceeur de 'empire, avec le fulgurant
concert saturation : le Quatuor Tana
interprétant /n Vivo de Cendo, Crescent
Scratches No. 2 de Robin et Tracés
d’ombres de Bedrossian. On sent la
vibration, méme obscure, ou, disons,
presque perverse, de la modernite, et
un nombre conséquent d’auditeurs
désertent, peu préparés sans doute a
recevoir de plein fouet l'électrigue
spasme de ce son excessif. Le concert
a le grand mérite de présenter trois
compositeurs trés proches les uns des
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autres, et de donner a entendre, au sein
de cet espace de recherche musicale,
trois personnalités et trois styles. C'est
avec impatience qu’'on attend l'évolution
et la maturation de tout cela, afin que
ressorte, sous la superficialité du

« mouvement » ou de « l'étendard »,

la singularité, la profondeur et la subti-
lité toujours rare du compositeur. On
saluera enfin 'exposé de Bedrossian
avant la musique, qui situe avec une
grande lucidité et profondeur le geste
sous-jacent (tres grossierement le pas
d’apres Grisey, en France, en parallele/
opposition a une tradition germanique
portée principalement par Lachenmann ;
la question de « l'approximation » dans
le contrdle du compositeur par rapport
au produit sonore final est aussi abor-
dée, donnant ainsi subtilement, et par
un biais fort différent, le contrepoint
aux guestionnements d'un Ferneyhough).

A l'opposé, mais on retrouverait
presque notre OVAL de tout a U'heure,
la piece maintenant trés célebre de
Romitelli, An Index of Metals, « opéra
vidéo » (méme si opéra sans narration,
et on est semble-t-il plus proche de
'oratorio, voire de la symphaonie avec
voix), ne peut que laisser tres suspi-
cieux. Donatienne Michel-Dansac, Nor-
bert Pfaffenbichler a la vidéo, 'ensemble
Talea et James Baker a la direction.

Le projet, dans la musique comme
dans le texte, est trés clair : un éva-
nouissement de la conscience, une sorte
d’extase (du coté abscur, bien sir, nous
restons en Europe : mais du coup est-ce
si absolument différent, a de la pulsa-
tion pres, des tres « clairs » minima-
listes américains par exemple 7, une
suspension du temps. L'acces a l'ceuvre
est direct, chose qu'on ne peut condam-
ner, surtout aprés la maladive obsession
de la cloture et de linaccessibilité de la
second moitié du XX siecle. La question
de savair si cette ceuvre passe l'épreuve
des ré-écoutes inlassables (critere de

tout chef-d’'ceuvre qui se respecte). Fina-
lement, le wagnérisme latent (sans leit-
motivs, helas ) de cette esthétique
n'est pas sans evoquer la question du
Spectacle dans les sociétés contempo-
raines, et, peut-étre plus profondément
encore, les dangers du kitsch que
Schonberg, il y a cent ans, a refuse a
corps, a cris et a raison.

Jérémie Wenger

«Sag-Gassen»

Ein Fazit zu den 46. Internationalen Ferien-
kursen fir Neue Musik in Darmstadt soll
an dieser Stelle folgen. Zusammenfas-
sen, Kategorisieren und Schubladisieren
scheint jedoch nicht angebracht. Zu bunt
und vielschichtig war die Darmstadter
Bestandesaufnahme des zeitgendssi-
schen Geschehens, das die 370 Teilneh-
mer aus 39 Landern und die 51 Dozenten
prasentierten und reflektierten. Was in
Erinnerung bleibt, sind viele Moment-
aufnahmen, von denen einige hier in
loser Reihenfolge unter vier Schlag-
lichtern angeordnet sind.

Quere Formate: Thomas Schafer hatte
auch in der zweiten von ihm verantwor-
teten Ausgabe der Ferienkurse mit beson-
deren Formaten Impulse gesetzt. Mit
mehr als 170 spontan prasentierten
Projekten fand im «open space» dieses
Jahr ein noch regerer Austausch statt
als vor zwei Jahren. Fir Aufsehen sorgte
zudem das Abschlusskonzert, in dem
das belgische Ictus Ensemble eine
bunte Mischung an Stiicken von Clinton
McCallum, Michaél Levinas, Bernd Alois
Zimmermann, Kurt Schwitters und ande-
ren prasentierte und die Zuschauer frei
zwischen den vier verschiedenen Bihnen
im verdunkelten Darmstadtium zirkulier-
ten.

Elektronische Seitenwege: Obwohl
das Atelier des amerikanischen Elektro-
duos Matmos nur wenig Einblicke in die
Trickkiste der Tuftler ermdglichte, war

Drew Daniels Virtuositat im Hantieren mit
den Apparaturen imponierend. Im Konzert
wirkte der Elektropop dann doch etwas
gar leicht verdaulich, wohingegen das
Vagabundieren an den Grenzen zwischen
sorgfaltig konstruierender Komposition
und Post-Techno-Klangspektakel in
Werken Alexander Schuberts oder Jorge
Sanchez-Chiongs in Neuland fiihrte. In
dieser Hinsicht eher traditionell, aber
nicht weniger eindriicklich nahm sich der
Hohepunkt der etwas farblosen Residenz
des Zlrcher Institute for Computer Music
and Sound Technology (ICST) aus: In Ger-
man Toro Pérez’ Rulfo/Ecos | fr Violon-
cello und Elektronik (2006) bespielte
Karolina Ohmann fein ausgestaltete, im
elektronischen Widerhall reflektierende
Klangraume. Die Auffiihrung belegte,
was Toro Pérez in seiner Lecture
«(Neue) Musik in der <Sag-Gasse>»
erlautert hatte: dass sich einsichtige
formale Zusammenhange auf verschie-
densten Ebenen der Wahrnehmung
ergeben.

Sébelrasseln der Generationen: Die
Konzerte des Projekts «Ensemble 2012
- Boost!» - und insbesondere die Auftritte
des Ensemble Dal Niente aus Chicago
(das als erstes Ensemble tberhaupt mit
dem Kranichsteiner Musikpreis flr Inter-
pretation ausgezeichnet wurde) sowie
des dissonArt ensembles und des Mivos
Quartets - legten das Potenzial einer
neuen Generation an Interpreten offen,
die einerseits mit neuer Kunstmusik,
andererseits aber auch mit Pop und
Rockmusik aufgewachsen ist, die in der
freien Improvisation getibt ist und sich
ausserdem auf technisch héchstem
Niveau konzentriert und engagiert mit
den allerneusten Tendenzen auseinan-
dersetzt. Neue Wege begeht diesbezlg-
lich auch das 23-kdpfige Improvisations-
kollektiv Splitter Orchester, das in einem
Konzert nach der Aufflihrung von Mathias
Spahlingers doppelt bejaht (2009) in
fabelhaft strukturierter Freiheit improvi-
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sierte. Dass sich auch bei den Komponis-
ten eine Generation bemerkbar macht,
die nicht mehr fir eine von gesellschaft-
lich relevanten Fragen abgeschottete
Kunstmusik eintritt, war hie und da fest-
zustellen. Eine Personlichkeit, die sich
besonders umtriebig mit dieser Thematik
auseinandersetzt, ist Johannes Kreidler,
der 2012 vielleicht gerade deswegen
den Kranichsteiner Musikpreis fiir Kom-
position erhalten hat. Wenig aufschluss-
reich war die Diskussion der Thematik
hingegen in der Podiumsdiskussion
«Generationswechsel. Neue Musik im
Umbruch» oder in der neuen Reihe
«Recherche/Horen». Zu sehr als hitzige
«Arena»-Show inszeniert waren die
darin stattfindenden Gesprache, in denen
drei junge Komponisten (Mark Barden,
Johannes Kreidler und Martin Schiittler)
die drei etablierten Komponisten Mathias
Spahlinger, Brian Ferneyhough und Wolf-
gang Rihm interviewten (siehe auch den
folgenden Text Auf, begehren!).
Zusammengewdrfelt, collagiert
und gespeichert: Wer die Ausstellung
A House Full of Music auf der Darmstéadter
Mathildenhéhe betrat, wurde sogleich
vom wirkungsvollen Zusammenspiel der
Exponate aus verschiedenen Epochen und
Kontexten gefangen genommen: von
den berihmten Installationen Dieter
Roths etwa oder von Jasper Johns
aufblasbaren Bihnenelementen fir
Walkaround Time (Merce Cunningham),
vom Video von Jimi Hendrix' berlichtigter
Gitarren-Aktion in Monterrey oder von
verschiedenen Mitmachinstallationen
(wie etwa Janet Cardiffs und George
Bures Millers Cabinet of Curiousness).
Ausgehend von der Beschaftigung mit
dem Jubilar John Cage hat die Ausstel-
lung A House Full of Music versucht,
den Verbindungen von Kunst und Musik
im 20. Jahrhundert nachzugehen. Basie-
rend auf einem Konzept Peter Krauts in
Zusammenarbeit mit Ralf Beil, Stefan
Fricke und Thomas Schéfer ging sie in

der Anlage weit Uber die andernorts
verfolgten «synasthetischen» Fragen
(«Wie klingt das Bild?» oder «Welche
Farbe hat der Klang?») hinaus und behan-
delte zwélf genre- und epochentibergrei-
fende Strategien, die in Kunst und Musik
im 20. Jahrhundert zur Geltung kamen:
speichern, collagieren, schweigen, zer-
storen, rechnen, wirfeln, flihlen, denken,
glauben, méblieren, wiederholen, spielen.
Erfrischend zwanglos war die Offenheit
in der Auswahl der ausgestellten Doku-
mente und Kunstwerke, in welcher zwi-
schen «E» und «U», zwischen Kunst und
Musik, zwischen den Zeiten und Konti-
nenten keine Graben gezogen wurden.
Michelle Ziegler

Auf, begehren! Replik auf einen
gescheiterten Aufstand
Johannes Kreidler, Martin Schittler, Mark
Barden fordern heraus. Die diesjahrigen
Darmstadter Ferienkurse suchten eine
Kontroverse im Rahmen von drei Matinee-
Konzerten mit Diskussion. Die drei altehr-
wirdigen Komponisten Brian Ferneyhough,
Wolfgang Rihm und Mathias Spahlinger
waren die Vater, die es zu morden galt.
Wir sprechen Uber das, was gesagt und
sagbar wurde. Wir sprechen auch aus
Unbehagen, denn der Patrizid wollte
nicht gelingen. Wir gehéren der jungen
Generation an, haben an ihrer Lebens-
welt teil, und doch sind uns die Vater
naher.

Alte Komponisten, junge Komponisten
- und schon haben wir eine Geschichte,
eine Umsturzgeschichte, eine ddipale
Geschichte. Wer ist die Mutter? Ist das
die Frau Welt? Es geht um die Suche
nach ldentitat, um Selbstauslegung.
Die Alten haben ihre Maschinen schon
gebaut - jeder auf seine Weise. Die
Spahlingermaschine, Produktion von
Reflexion, Selbstbewusstsein. Die prob-
lematische Ferneyhoughmaschine,
wuchernde Produktion widersprlichlicher

Geflige. Und die libidinése Rihmmaschine,
Ausfluss des Unbewussten. Die Jungen
aber suchen ihre Maschine noch. Nicht
irgendeine Maschine suchen sie, sondern
die Maschine, eine Meta-Maschine, auf
der Hohe der Zeit, alle Voraussetzungen
reflektierend, jedes Klischee bewusst
verarbeitend, dechiffrierend, dekontex-
tualisierend, dekomponierend. Wie soll
man heute komponieren, lautet die Frage,
auf die sie nur eine Antwort haben wol-
len. Und sie kdnnen nicht anders. Wie
soll man sonst die Vater stiirzen, wie
sonst die Alten altern lassen. Sie kapri-
zieren sich auf die Kritik an den risiko-
freien, undurchdachten Momenten, die,
so méchte man im Rekurs auf die Alten
sagen, jeder kiinstlerischen Produktion
als Uberschuss eigen sind.

«Herr Ferneyhough, wieso klingt ihre
Musik immer gleich, weshalb komponie-
ren sie keine Pausen?» «Herr Rihm, was
ist ihre Motivation, heute noch zu kom-
ponieren, wo ihre Musik auf keinen Wider-
stand mehr stésst?» «Herr Spahlinger,
wieso verwenden sie nur traditionelle
Instrumente?»

Doch das bringt die Maschinen nicht
ins Stottern - jede auf ihre Weise nicht.
Spahlinger: «Die Klangfarbe ist n-dimen-
sional, und man braucht eigentlich ein
n-dimensionales System, um das ver-
waltungsmassig in den Griff zu kriegen.»
Rihm: «Ich empfand mich nicht als Gegen-
satz, ich habe mich als Filiation, also als
Sohn empfunden, der im Grunde das glei-
che macht. Und habe dann aber gefun-
den, dass es als Gegensatz aufgefasst
wurde. Doch dies war niemals der Uran-
trieb, Uberhaupt etwas zu tun, denn der
stammt eigentlich aus der Kindheit, das
war ein Gestaltungstrieb, das kommt
aus einer ganz unbewussten Sphare.»
Ferneyhough: «In fact what does happen
in the piece is there are silences but you
don’t hear them this piece is build on
20 levels of rhythmic structuring and
grouped in fours which all reflect the
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same sort of background so that’s what
were the historical background against
which this music is then composed and
so there are many things left out | mean
even in the final rhythmic sketches before
| put them in the score there were a large
number of systematically included rests
but things are going on elsewhere so
never is a time where 20 things are
going on obviously at the same time so

| think of those as an absence; silence
or lack of activity can be understood as
absence.»

Es gibt keine Produktion ohne Uber-
schuss. Das Prinzipienlose und Unkon-
trollierbare, Todestrieb und Unbewusstes
treiben die Maschinen an, sabotieren sie,
schiessen aus ihnen hervor. Das wissen
die Alten. Musik geht nicht im Denken auf,
selbst kanzeptuelle nicht. Warum kompo-
nieren die Alten nicht etwas Neues, etwas
Zeitgemasses? Bis in die Rede hinein
- die Verwaltungssprache Spahlingers,
Rihms lusterne Gemditlichkeit, die Atem-
losigkeit Ferneyhoughs - dringt ihre
Musik. Sie sind ihre Maschinen, sind ver-
schmolzen mit ihrem Tun; sie kénnen
nicht anders!

Und ist nicht, was ihnen die S6hne
zum Vorwurf machen, in Wahrheit der
Séhne héchstes Verlangen?

Die junge Generation ist getrieben
vom Ideal der Selbsterneuerung. Dieselbe
Erkenntnis lasst sich nicht zweimal ver-
kaufen; Musik als Demonstration, Musik,
die Bewusstsein produziert, kann nicht
wiederholt werden - das ist die Logik der
permanenten Neuerfindung. Jedes Werk
eine neue Erkenntnis, jedes Werk eine
neue Musik. Analog zur Produktentwick-
lung im Digitalzeitalter wird Innovation
nicht mehr als Ereignis aufgefasst, son-
dern als Mindestanspruch an jede Kom-
position. Daher ihre unablassige Kritik
an den Alten: «Warum komponieren Sie
immer dasselbe?» Das Paradox: Identi-
tat entsteht durch Wiederholung, nicht
durch Negation. Das Begehren der Jungen

nach einer Position im Diskurs liegt quer
zur Logik der Innovation, zur erkenntnis-
geleiteten Erneuerung des Selbst. Die
Séhne verlieren sich in den Prinzipien der
politischen Okonomie.

Es gibt aber - mindestens - zwei For-
men des Begehrens: aus Mangel und aus
Trieb, Verlangen nach dem, was fehlt, oder
um sich greifende Lust. Es gibt zwei Oko-
nomien, die politische und die libidindse,
sparen und verschwenden. Spahlinger
steht den Jungen noch am nachsten.

Es geht um Professionalitat, Fassbar-
machen, Steuerung und Kontrolle - die
klingende Materie wird zu einem wider-
spruchsfreien, bedeutungstragenden
Gebilde organisiert. Die junge Ratio
greift noch weiter: Sie weiss, dass sie
sich in einem Markt bewegt, und verbirgt
dieses Wissen nicht. Kreidler geht sogar
soweit, die Anwesenheit der Geldgeber
als Bedingung fur eine kinstlerische
Kontroverse zu erachten. Der dstheti-
sche Diskurs ist auch Werbetext. Ihm
entstammen die Konzepte, die in der
Musik eine Darstellung finden. In ihnen
findet die Musik kiinstlerische Legitimi-
tat.

Ganz anders die libidinése Okonomie
eines Wolfgang Rihm: «Die Legitimation
kann [dem kompositorischen Vorgehen]
erst zuwachsen durch das, was daraus
entsteht. Wenn ich legitimiert bin, mich
durch Verwendung bestimmter Techni-
ken Uberhaupt zu aussern, dann ist das
ja im Grunde wertlos. Ich muss ja, indem
ich etwas ergreife, auch das Risiko des
Widerspruchs eingehen dirfen. Wenn ich
nur legitimiert bin, dann geht die Polizei
vorbei und schimpft nicht.»

Der junge Wunsch nach Legitimation
ist der Wunsch nach einer Position, die
eigentlich erst im Nachhinein und durch
Andere entstehen kann. Das Legitima-
tionsspiel impliziert Ubergreifende Nar-
rationen, Geschichten der Uberwindung
des Alten durch das Neue, Negations-
ketten. Wer sich in dieses Spiel begibt,

ist darin gefangen: Die Musik wird in den
Dienst eines Diskurses gestellt, der Prin-
zipien wie Rationalitat, Widerspruchs-
freiheit und Negation gehorcht. Keine
Musik aber geht in den Prinzipien der
politischen Okonomie auf.

Kritik von aussen prallt ab. Eine kon-
zeptuelle Maschinerie ldsst sich nur von
innen heraus sabotieren. «Die Musik ist
natdrlich nicht nur eine Demonstration von
diesen Eigenschaften, die das Neue in
der Neuen Musik ausmachen, sondern es
ist natlrlich auch Musik», so Spahlinger.
Er bezeichnet gerade das als Musik, was
nicht sprachlich einholbar ist, was sich
seiner Maschine entzieht, den Rest.
Hier konnte immanente Kritik ansetzen.
Doch als Expressives wird die Musik
auch von den Jungen zur Seite gescho-
ben - gleichsam Mittelpunkt und Tabu,
eingeschlossener Ausschluss des Dis-
kurses.

Jede politische Okonomie nahrt sich
von solchen Ausschlissen; das Begeh-
ren jedoch zielt unaufhérlich auf das an
den Rand Gedrangte und findet in diesen
unabldssigen Randgangen |dentitat. Die
frigiden S6hne predigen Selbstbeschran-
kung, das Libidindse aber legitimiert sich
nicht, es wiederholt - wie die «Einflisse,
Durchfliisse und Ausflisse» Wolfgang
Rihms, «von der Gelaufigkeit zur Laufig-
keit, von der Knackigkeit zur Nackigkeit.»

Christoph Haffter, Bastian Zimmermann
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Ein Jahr der Wende

Donaueschinger Musiktage (19. bis 21. Oktober 2012)

Kreuze markieren das Orchestersterben vor der Donauhalle in Donaueschingen. Foto: Johannes Anders

Der Auftakt des Festivals war ziemlich
rabiat: Johannes Kreidler, fast schon ein
Jungstar der Komponistenszene, griff
sich, noch bevor ein Ton erklang, ein
Cello und eine Geige aus dem Orchester,
band sie zusammen, prasentierte sie so
aneinandergefesselt und zerschlug sie
dann auf dem Boden. So protestierte er
gegen die beschlossene Fusionierung
der beiden SWR-Sinfonieorchester in
Stuttgart und Freiburg/Baden-Baden.
Eine weitere Protestnote flgte der Chef-
dirigent Francois-Xavier Roth zu Beginn
des Orchesterkonzerts an: Er hielt eine
Schweigeminute ab.

Das zog die Aufmerksamkeit zunachst
auf sich. Nach Kreidlers Aktion bat Festi-
valleiter Armin Kéhler denn auch darum,
man maoge doch bitte in den «Wahrneh-
mungsmodus» zurickkehren, aber das
erwies sich bei diesem Jahrgang unter
dem Motto «high tech - low tech» als
gar nicht so einfach: Worauf richtet sich
die Wahrnehmung? Da hat sich etwas
verandert. Es gab zwar durchaus jene
Sticke, die das Horen auf bislang Kaum-
Gehortes zu scharfen vermochten, etwa
das Orchesterstiick My My Country des
Tschechen Martin Smolka. Aber schon
beim letzten Werk des ersten Sinfonie-
konzerts wurde deutlich, wie Wahrneh-
mung verstort und gestort wird. Helmut
Oehring integrierte in sein Stiick schienen

wie Wellen die in lange Auge (Saf Haki/
Woarter in die Luft) nicht nur wie gewohnt
eine Interpretin der Gebéardensprache,
sondern versuchte auch den Sprung ins
Politische, indem er den Oud-Spieler
Hassan Taha und die syrische Sangerin
Najat Suleiman auftreten liess. Das blieb
zwar seltsam unverbunden in dem Stick,
Uiberzeugte nicht - und deutete doch
eine Perspektive an: Das Politische
lasst sich nicht sthetisch ungestort
integrieren.

Das war auch ein Ansatzpunkt fur den
Auftritt einer jiingeren Generation, die,
nachdem sie sich langst angekindigt
hat, nun in Donaueschingen mit Vehe-
menz auf sich aufmerksam machte. Man
mdchte von einer Art Wende, vom Beginn
einer neuen Ara sprechen. Es ist die Gene-
ration jener, die mit Computerspielen,
mit Internet und Handy aufgewachsen
sind. Sie greifen diese Elemente nicht
nur anekdotisch auf, wie es bei alteren
Komponisten zuweilen vorkommen mag;
sie nehmen sie als Ausgangspunkt flr
ihr Denken. Und das verlangt nun nach
einem wirklich anderen «Wahrnehmungs-
modus». So lasst der 33-jahrige Belgier
Stefan Prins vier Musiker auf der Bihne
spielen. Vor diesen sitzen aber vier wei-
tere, die nun via Playstation Bilder und
Klange eben dieser Musiker darliberblen-
den, in heilloser Rasanz. So entsteht ein

flimmerndes Gebilde, bei dem zwischen
Realitat und Virtualitat kaum zu unter-
scheiden ist, aggressiv und hyperaktiv.
Generation Kill heisst das Stick, das
auch Bilder vom Irak-Krieg einblendete
und so auf die politische Bimension
hinzulenken versuchte.

Im selben Konzert des jungen Nadar
Ensembles wurde dann auch ein neues
Werk Kreidlers uraufgefuhrt: Der «Weg
der Verzweiflung» (Hegell ist der chro-
matische fur neun Instrumente, Audio-
und Videoplayback. Piratenmassig integ-
rierte er visuelle und akustische Samplers
in die Musik, «storte» damit den musika-
lischen Verlauf und brach die asthetische
Einheit auf. Die formale Gestaltung ist
da eher schwachlich ausgepragt - und
das zu Recht, denn formale Geschlos-
senheit wiirde die Zerrissenheit aufhe-
ben und den Clash abmildern. Um diesen
Zusammenprall asthetischer Welten
scheint es aber Prins und Kreidler zu
gehen. Das ist das Neue.

Die Musik verweist dabei immer auch
auf ihren Kontext, sie gerat selbstrefe-
renziell. Der Norweger Lars Petter Hagen
hatte damit schon vergangenes Jahr mit
seinem Stlck To Zeitblom auf subtil-
hintergriindige Weise gespielt und die
Donaueschinger Avantgarde-Anspriche
ausgehebelt. Nun setzte sein Lands-
mann Trond Reinholdtsen noch eins
drauf, indem er sein Sttck von Beginn
weg «erlauterte», schliesslich ganz in
eine absurd musiktheoretische Power-
point-Prasentation abglitt und dann
mit allen Musikern von der Buhne ver-
schwand, worauf eine Videoaufzeich-
nung «aus dem Backstagebereich» noch-
mals alle kulturasthetischen Ansatze
durcheinanderwirbelte und ziemlich
drastisch in den Abgrund jagte. Das war
Titanic-massig lustig und grausam.

Auch da prasentierte sich mit dem
ensemble asamisimasa aus Norwegen
ein junges, hochmotiviertes Team - und
als drittes mochte man das Ensemble
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Nikel (Saxophone, E-Gitarre, Perkussion,
Klavier) erwahnen, das unter anderem
eine wie immer radikal energetische
neue Komposition (Michael Wertmdiller,
skip a beat) aufflhrte. Das hat was von
einer Rockband, ist ungemein lebendig,
kraftvoll, ja auch viril - und deutet auf
Interpretenebene an, dass sich da eben-
falls eine neue Generation meldet.

Vergessen wir neben den Jungen
nicht die Alteren: Georg Katzer mit seiner
skurrilen Lewis-Carroll-Vertonung after
Carroll (Jabberwaockyl), Clemens Gaden-
statter mit seinen Sad Songs und Beat
Furrer mit dem Ensemblesttick linea
d'orizzonte, einem feingestrickten Stiick,
im Charakter einem Allegro quasi scher-
zando ahnlich. Und vergessen wir nicht,
dass auch jlngere «rein musikalisch»
(was immer das heisst) komponieren:
der Italiener Aureliano Cattaneo, der
sein Stuck Blut fur das Trio Accanto und
Orchester in einer wunderbar lyrischen
Passage ausklingen liess. Und endlich
ware ein Vertreter der franzdsischen
«musique saturée» zu nennen: Franck
Bedrossian setzte mit seinem Orches-
terstlck /tself den fulminanten Schluss-
punkt unter ein ereignisreiches Festival.
Seine Musik bewegt sich auf ungemein
phantasievolle und, wie es dieser Asthe-
tik entspricht, «exzessive» Weise zwi-
schen Klang und Gerausch, findet dabei
zu unerhorten Klangkombinationen:
leichthin, abwechslungsreich, energiege-
laden und stringent.

Thomas Meyer

Die 3-CD-Box von den Donaueschinger Musik-
tagen 2011 enthalt Werke von Andreas Dohmen,
Saed Haddad, Lars Petter Hagen, Wolfgang
Mitterer, Wolfgang Rihm, Rebecca Saunders,

Iris ter Schiphorst sowie Hans Thomalla.

Neos 11214-16.

« O Verbe qui me manque »
Le festival Musica a Strasbourg (21 septembre — 6 octobre 2012)

Apéro-bouffe ? « Limbus-Limbo» de Stefano Gervasoni. @ Philippe Stirnweiss

L'édition 2012 du Festival Musica s'ouvre
avec l'éclat mystique de U'unique opéra
de Schoenberg, Moses und Aron. Objet
sonore déroutant et rarement représenté
sur scene, cet opera inacheve fuit les
sujets traditionnellement opératiques
en prenant pour theme le monothéisme
judaique — gageure de taille a 'époque
ou la modernité avait pour nom ('Opéra
de Quat’'sous et Jonny spielt auf. Le goUt
de Schoenberg pour les effectifs monu-
mentaux rappelle e romantisme crépus-
culaire des Gurrelieder, méme s'il s'agit
ici d'une ceuvre aérolithe tombée dans
l'univers du dodécaphonisme. La com-
plexité de ['écriture confére une densité
émotionnelle abrupte et sévere, lou-
vrage étant donné d'une seule traite et
sans complaisance pour l'auditeur. Le
SWR-Sinfoniearchester Baden-Baden
und Freiburg et le jeune chceur Europa-
ChorAkademie sont parfaitement a la
hauteur de U'enjeu, sous la direction de
Sylvain Cambreling littéralement habité
par cette partition. La scene du Veau
d’'Or est le point culminant d'un ouvrage
qui se souvient de U'heritage technique
et stylistique de Wagner. Le travail des
couleurs et des timbres opere par juxtapo-

sition de pupitres, souvent asynchrones
et agencés pour en faire ressortir toute
'étrangeté. La dramaturgie de 'ensemble
est soutenue par un plateau vocal excep-
tionnel qui soutient les déferlantes
orchestrales. Dans le role titre, l'immense
Franz Grundheber rappelle qu'il a été un
des plus grands Wozzeck, capable d'im-
poser une présence scénigue incroyable
meéme dans une version concertante.
Face a lui, U'Aaron d’Andreas Conrad

lui oppose un métal plastique de toute
beauté. L'inachevement de l'ouvrage
schoenbergien tient davantage de Uesthé-
tique et de la morale que d'un ensemble
de contingences liées aux aléas de la com-
position. Moise échoue dans sa quéte
d'un lien verbal avec Dieu: « O Verbe qui
me manque ».

Direction la Cité de la Musique pour
retrouver l'ensemble Ictus et Georges-
Elie Octors pour un ensemble de créa-
tions tres attendues a commencer par
celle de Francesco Filidei et sa Balatta
n°2. L'atmosphere a la fois ludique et
enfantine émane d'un ensemble discret
de gestes et de modes de jeu tels ces
appeaux disséminés de part et d'autres
ou ces rhombes qui virevoltent en rap-
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pelant les machines a vents de l'opéra
baroque. Un ballon éclate, pied de nez
et prétexte a une giboulée de notes
éparses qui retombent en clapotis in-
distincts. Le Little Smile de Wolfgang
Mitterer durcit le ton en jouant sur
'épaisseur des textures. Cette musique
de bric et de broc semble composée
d’éléments disparates, superposés en
coulures de notes ou mis bout a bout et
projetées capricieusement a la maniere
d'une improvisation free jazz. Raphaél
Cendo lui succede avec la création de
Carbone, agencement rugueux et brui-
tiste qui joue sur des effets de dripping
de notes et des enchainements caout-
chouteux maculés de son « sales »
mélant riffs de guitare électrique,
metal frotté contre les cordes et
souffles captés en gros plans. Une
langue sonore corporelle et violente,
hors des mots, mais qui a trop saturer
le sentiment finit par lasser Uintellect.
Le KNM (Kammerensemble Neue Musik)
de Berlin (que l'on entendait pour la pre-
miere fois) avait choisi de consacrer U'in-
tégralité de son programme a la musique
francaise en balayant un large panorama
de Pascal Dusapin au jeune Aurélien
Dumont. Le Trio Rombach (1997) de
Dusapin pour violon, violoncelle et piano
dégage de belles lignes de cordes avec
un jeu de piano assez sec, sur le mode
essai-échec et notes bloguées. Le folk-
lore hongrois court en filigrane derriere
un discours assez austere. L 'Usage de
la Parole (1999) de Frank Bedrossian
montre une facette trés « écrite » et
presque esthétisante de celui qui allait
bientot sombrer dans les impasses de
la saturation. On y trouve des zébrures
subtiles et des prélevements de sur-
faces sonores assez ludiques. La nou-
velle version de Ritornello in memaoriam
Luciano Berio (2003-04, rév. 2012) de
Philippe Hurel pour flite et piano évoque
le travail des sequenze, fait de batte-
ments et d’irisations au clavier qui se

déploient en nappes étales et de lents
escaliers harmoniques. La surprenante
Berceuse et des poussiéres pour violon,
alto, violoncelle, piano et bande d’Aurélien
Dumont emporte U'adhésion par Uinventi-
vité et la liberté de ton qui s’en dégage.
Derriere une mécanique rythmique et les
chuintements d’un piano préparé, on
croise un insolite microcosme citation-
nel ou pointe le profil de Beethoven. Les
sordina di piombo se combinent a une
bande électronigue tres ténue et des
archets jouant flautendo en tournoyant
sur les cordes au rythme d'un tambour
argentin. Le concert s'acheve avec
Hendeka (2007) de Christophe Bertrand
pour violon, alto, violoncelle et piano.
On y retrouve univers caractéristique
du compositeur disparu prématurément
en 2010. Des pluies lentes de gammes
tombent en flocons de notes sur des
unissons de lignes mélodiques vacil-
lantes. Subtil et méditatif paysage
musical.

Le récital « Cage Heritage » du pia-
niste Wilhem Latchoumia alternait des
piéces pour piano préparé et piano avec
bande, séparées par la célebre Suite for
Toy Piano (1948). On retiendra la belle
allure d’Embéacle (2009) de Jérome
Combier, piece a fois méditative et vir-
tuose qui permet au soliste de faire
entendre le rendu acoustique d’'une
baguette superball frottée a méme les
cordes. La Série Noire de Pierre Jodlowski
utilise des insertions de dialogues de
films noirs, en paralléle avec le dépla-
cement des mains sur le clavier qui
répondent a la couleur inquiétante des
atmosphéres. Malgré les spectaculaires
mitaines du pianiste, cage in my car
(2011) de Gérard Pesson ne parvient pas
a retenir U'attention. Tout le contraire du
classicisme virtuose de ..mais les images
restent... (2003) de Michael Jarrell fait
se succeder un jeu trés extérieur et tres
vif a des plages de sons moins denses et
évanescentes.

Naufrage corps (et dmes) pour Limbus-
Limbo (délicatement sous-titré « Apéro-
bouffe ») de Stefano Gervasoni. Com-
mandé a l'occasion du 50° anniversaire
des percussions de Strasbourg, cet opéra
de poche ne décolle jamais au-dela de
U'humour potache et bouffe curé en par-
tie a cause d'un argument trés anecdo-
tique lié au récent argument théologique
de la suppressiaon des limbes dans la
religion catholigue. Dans ce séjour entre
Enfer et Paradis, 'ennui gagne les prota-
gonistes coincés comme dans un hall
de gare un jour de greve. La milliardaire
ameéricaine Tina est Uobjet d'une tenta-
tive de séduction de deux ennemis du
dogme catholique : Carl von Linné, pére
de la taxinomie botanique, et Giordano
Bruno, philosophe de la Renaissance,
mort supplicié. A la question « Y a-t-il
une vie avant la mort ? » succede la
peur-panique de l'annonce de U'abolition
des Limbes. La possibilité ainsi entrevue
d'une possible disparition de UEternité
expédie tout le monde aux Enfers. Sur un
rythme obsédant et littéralement infer-
nal, le limbo (danse trépidante consis-
tant a passer sous un baton) emporte
'auditoire dans une perplexité sans fond
ni espoir de rédemption.

David Verdier
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Démesure, suspension,
modernité

« Les Soldats » de Bernd Alois Zimmer-
mann au Festival de Salzbourg (Felsen-
reitschule, 19 aolt 2012)

«Les Soldats» dans la mise en scéne d’Alvis Hermanis.
@ Ruth Walz

Comme toutes les ceuvres géniales et
généralement maudites, les Soldats de
Bernd Alois Zimmermann ne sont que tres
rarement représentés sur scene. On ne
peut que déplorer ce triste état de fait
explicable (en partie seulement) par l'ef-
fectif musical pléthorigue et la cinquan-
taine de chanteurs sur scéne. Il n'est
pas inutile de rappeler que la premiere
et la derniere fois que Paris a accueilli
U'ouvrage remonte a 1994, dans la reprise
de la production d'Harry Kupfer (heureu-
sement captée en 1988 a Stuttgart). Les
images qui ont survécu traduisent bien
le défi que pose cet opéra, notamment
pour des théatres a Uitalienne (on n'ose
imaginer par avance a quoi ressemblera
la reprise de la production de Salzbourg
au Teatro alla Scala en 2014).

La problématique de la mise en scene
des Soldats est assujettie a la prise en
compte de 'espace scénique. Pour cette
création salzbourgeoise, le metteur en
scene letton Alvis Hermanis a choisi
d’occuper délibérément toute la scéne
de la Felsenreitschule, quitte a en faire le
lieu réel de U'action eny introduisant un
manege inlassable de chevaux et pale-
freniers. Ce premier degré référentiel
dérange de prime abord — Uespace laissé
libre se réduit au proscenium, obligeant
les chanteurs a se déplacer sur une
bande relativement étroite. Trois tétes
de chevaux et Uinscription « Felsenreit-
schule » trénent au dessus d’'une galerie

de verre qui sert tout a la fois de sépara-
tion et de support de projection (ombres
chinoises ou photographies pornogra-
phigues qui « datent » le moment de
'action). Le lieu ainsi investi permet de
contourner la difficulté imposée par le
livret de représenter plusieurs lieux en
simultané spatio-temporel. L'inconveé-
nient, c’est de devoir utiliser l'éclairage
pour séparer les différents espaces et
contraindre le spectateur a saisir les
scenes de groupe d'un bout a l'autre du
plateau, sur une longueur d'une tren-
taine de metres... Les musiciens du Phil-
harmonique de Vienne occupent la tota-
lité de la fosse tandis que tout autour,
de nombreux groupes de percussions et
de jazz-combo créent une amplification
acoustique a la masse formidable de
Uorchestre. La profusion instrumentale
est a l'image de cette ceuvre « totale »
qui joue la carte de la démesure non
seulement musicale et théatrale, mais
aussi morale et psychologique.

Les personnages qui émergent de cette
gangue de notes et de fracas exhibent
leur veulerie et leur faiblesse. Alvis
Hermanis a opté pour un univers refé-
rentiel qui renvoie a la premiere guerre
mondiale, sans doute de maniere assez
diffuse puisque il n’est pas question ici
de combats, d’armes ou de tranchées.
La soldatesque y est montrée dans toute
la dimension quotidienne, ennuyeuse et
traumatisante. La quéte d'occupation,
les besognes répétitives... sont parfaite-
ment soulignées par ces chevaux qui
tournent sans fin ni but. L'entretien des
hommes et des bétes rappelle inévita-
blement le modele du soldat Wozzeck
occupé a raser son capitaine et subissant
les expériences médicales. Blichner a
fait d’ailleurs de Jakob Michael Reinhold
Lenz le personnage principal d'une nou-
velle éponyme deux ans avant d’écrire
son Woyzeck. La similitude Stolzius/
Wozzeck et Mary/Marie n'a pas manqueé
d’'attirer U'attention du compositeur. Ce

qui manque ici dans la mise en scéne,
c’est la notion de temps sphérique,
chere a Lenz et Zimmermann, dans
laquelle temps et espace sont mélés
dans une méme uniteé de perception et
de sensation (visuelle et acoustique).
Les projections de films —pourtant
ddment indiquées dans le livret — dispa-
raissent ainsi que la bande électronique
amplifiant la montée magmatique de
timbres et de rythmes dans la scéne
finale. C'est une part de la complexité
d'écriture et de sensations qui disparait
— hélas — irrémédiablement.

La prédation sexuelle est l'élément
auquel Hermanis accorde le plus d'im-
portance. Lorsque Desportes fait sa
cour a Mary, il en profite pour lacer son
corset étroitement autour de sa taille
comme une proie prisonniere. En arriere-
plan, la masse des soldats voyeurs se
masse derriere des vitres, a la fois ani-
maux venimeux ou rats de laboratoire.
L’'onanisme barbare, 'exhibition et l'ac-
couplement bestial sous le regard de
tous dans une cabine aux parois de verre
(merci Kupfer..) sont autant d’éléments
gue la mise en scene répete a l'envi
jusqu'a U'écceurement. Vrai trouvaille et
moment de repit, le passage d’'une equi-
libriste grimée en Mary, suspendue au
dessus du vide magnifie de la plus belle
des manieres la Romanza de l'acte lIl.
On retrouve le pendant scénique de ce
passage en voyant Mary tituber sur des
bottes de paille, métaphore de son des-
tin funeste. Peu de temps apres U'entre-
vue avec la comtesse, autre image treés
forte : Mary enceinte auréolée d'une
guirlande de lampions rouges dans la
cabine de verre, image profane et profa-
née d’une virginité maudite facon Otto
Dix. Durant le prélude du IV¢ acte, elle
extirpe lentement la paille de son ventre
qui tombe a terre tel un feetus mort et
monstrueux. Tant pis si la scene de l'em-
poisonnement de Desportes par Stolzius
est baclée et illisible, seule compte

69



70

BERICHTE
COMPTES RENDUS
RAPPORTI
REPORTS

U'hypnotique danse démoniaque de Mary,
agitant ses bras au rythme des tam-
bours tandis que la note ré (symbole de
la mort chez Zimmermann) disparait en
un long descrescendo.

La présence de Ingo Metzmacher a
la téte du Philharmonique de Vienne est
indéniablement la plus grande réussite
de la soirée. Sous sa baguette, la fosse
rejaillit en une infinité de débris de notes
et de couleurs. Il manie comme personne
la masse gigantesque de linstrument
sans jamais alourdir le propos et avec
le souci constant de soutenir le plateau
vocal. Une oreille avisée distinguera
la violence un rien forcée de certains
pupitres (la percussion dans l'introduc-
tion, loin du ritmo ferreo — « rythme de
fer » — voulu par Zimmermann) ou les
trés sages saillies de cordes au Café
d’Armentieres. En ce soir de premiere,
la partition tombe encore trop précau-
tionneusement sous les doigts des
musiciens. Nul doute que les représen-
tations suivantes permettront d’ajuster
la sauvagerie des contours et l'urgence
de la dramaturgie. Sans surprise, la scé-
nographie d’Alvis Hermanis réalise un
compromis de grande qualité qui semble
construit autour de la personnalité de
Mary, excellemment interpretée par une
Laura Aikin en état de grace. Son incar-
nation de femme-enfant a le mérite de
se differencier de Lulu d’Alban Berg, son
autre role fétiche. Les autres figures
féminines sont traitées comme un kaléi-
doscope autour du personnage originel
de Mary. Ariane Baumgartner est par-
faite dans le costume de Charlotte,
héraine frustrée et velléitaire. Cornelia
Kallisch et Renée Morloc — respective-
ment les meres de Wesener et de
Stolzius — associent rigueur et pre-
sence scénique. Seule la comtesse de
Gabriella Benackova ne peut dissimuler
une voix qui se dérobe dans les redou-
tables aigus de son réle. Les soldats
sont saisis comme les composants d'un

méme ensemble — ne parle-t-on pas de
« corps » d'armée ? —des corps libidineux
dont la vraie nature se dévoile au moment
ou se projettent de monstrueuses images
médicales de malformations physiques
qui viennent remplacer la pornographie
sépia et désuete. Le Stolzius de Tomasz
Konieczny domine les débats d’'une voix
sans doute un rien trop rayonnante pour
un personnage dominé et soumis durant
la quasi-totalité de l'opéra. Daniel Brenna
assume le fiel lubrique de Desportes,
jusqu’a déchirer littéralement ses aigus
dans les spasmes de 'empoisonnement.
Alfred Muff surprend son monde en por-
tant a bout de bras un Wesener tres
impressionnant. La précision de U'écri-
ture de Zimmermann sait mettre en valeur
les voix et ne joue jamais a rebours de
leur nature propre. Les Soldats sont la
plus parfaite démonstration qu’'un opéra
« moderne » n'oublie pas la lecon des
ouvrages qui le précedent tout en trans-
cendant le style et les moyens tech-
niques d'un art du chant toujours renou-
velé. Sans atteindre le degré de violence
gu’on pouvait espérer, la représentation
de U'ceuvre au Festival de Salzbourg lui a
assure sa place parmi les plus grands
chefs d'ceuvre du répertoire.

David Verdier

Multipler
Visualisierungsversuch
Neuinszenierung von Lachenmanns
«Das Madchen mit den Schwefelhdlzern»
in Berlin (15. September 2012)

Seit der Urauffihrung 1997 an der Ham-
burgischen Staatsoper in der Inszenie-
rung von Achim Freyer und seinem
Ensemble erfuhr diese hochst aufwan-
dige «Musik mit Bildern» mehrere Wieder-
auffuhrungen. Neuinszenierungen gab es
in Paris, Stuttgart und Wien, konzertante
Wiedergaben in Tokio, Salzburg, Berlin
und Frankfurt. Helmut Lachenmanns
Das Méadchen mit den Schwefelhdlzern
erhielt dabei stets grossen Zuspruch.
Gleich zweimal wurde es schon auf CD
eingespielt und mit hohen Schallplatten-
preisen ausgezeichnet. Flr avanciertes
Musiktheater jenseits narrativer Drama-
tik ist das erstaunlich, in diesem Fall aber
auch verstandlich. Immerhin geniesst
das gleichnamige Marchen von Hans
Christian Andersen grosse Bekanntheit
und komponierte Lachenmann hier eine
haptisch, energetisch und klangraumlich
unmittelbar zugangliche Musik, deren
innere Theatralik bereits eine Fulle an
Bildern und meteorologischen Situatio-
nen evoziert, so dass es deren ausserli-
cher Visualisierung auf der Blhne gar
nicht unbedingt mehr bedarf: Eben das
ist das Dilemma und zugleich die grosse
Herausforderung fir jede Inszenierung.
Den jungsten Versuch unternahm an
der Deutschen Oper Berlin Regisseur
David Hermann mit Kostlim- und Bih-
nenbildner Christof Hetzer. Beide hatten
zuvor bei mehreren Opernproduktionen in
Luzern und vor allem Basel zusammen-
gearbeitet. Sie hatten zweierlei im Sinn:
Das individuelle Schicksal des Madchens
perspektivisch zum allgemeinen Kom-
plex von Isolation und Vereinsamung in
Parallelgesellschaften zu weiten und
gleichzeitig den Versuch zu wagen, die
mit zwei Sopranistinnen besetzte Mad-
chen-Partie erstmalig auf die Bihne zu
bringen, nachdem alle bisherigen Pro-
duktionen sich an Lachenmanns Vor-
gabe gehalten hatten, die Sangerinnen
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im Orchester agieren und die Bihnen-
figur von einer Schauspielerin doubeln zu
lassen. Ein Spagat zwischen Personifika-
tion und Verallgemeinerung war damit
vorprogrammiert. Im Obergeschoss eines
stilisierten Appartementhauses platzierte
das Inszenierungsduo einen Mann, der im
Homevideo seine - wie man ahnt - von ihm
ermordete Frau beim Baden, im Gestripp
und endlich als angeschwemmte Wasser-
leiche beobachtet, bis dieselbe plétzlich
leibhaftig aus einem Regal steigt und
sich ihm auf den Schoss setzt. Darunter
in einem Wohnzimmer mit grossem FLlu-
gel und zwei Klavierhockern kauern sich
zwei Madchen aneinander, offenbar auf-
geschreckt von der Lektlre eben des
Marchens, dessen Hauptfigur sie selbst
verkdérpern.

In karierten Réckchen und dicken Fla-
nellpullis erinnerten beide - auch man-
gels schauspielerischen Talents - jedoch
eher an das Doppelte Lottchen oder an
frisch entsprungene Eleven eines Suzuki-
Klavierwettbewerbs - keine Spur von
Kalte, Nacht, Alleinsein, Hunger. Die dritte
Ebene bildete ein vom Keller bis zum
Dach sich durch das Gebdude windender
Ldftungsschacht, in dem die Sprecherin
des Leonardo-da-Vinci-Texteinschlusses
als dritte Personifikation des multiplen
Madchens von Anfang an herumturnt
(Bini Lee akrobatisch und virtuos), getrie-
ben von «zwei Geftihlen»: «Furcht vor
der drohenden Dunkelheit der Hohle»

- in der ihr ein Schwarzer nachstellte -
und dem «Verlangen mit eigenen Augen
zu sehen, was darin an Wunderbarem
sein mochte», was im geheimnislosen
Bellftungssystem freilich wenig Erfolg
versprach. Immerhin schuf dieses hinter
den guten Wohnstuben verborgene Kanal-
leben eine optische Allegorie auf die
Schattenkléange von Lachenmanns
Musik, die jenseits philharmonischen
Wohlklangs schnaufend, schabend,
kratzend, klappernd fir Frischluft
sorgt.

Insgesamt bot die Regie ein Ubermass
an Action: Wilde Verfolgungsjagd in der
Klimaanlage, Ehedrama auf kieseligem
Video, Lethargie im Fernsehsessel, ver-
angstigt huschende Tochter, leere Sekt-
flaschen mit Silvesterraketen bestii-
ckender Vater und finales pas de deux
von Madchen und Tod waren allesamt
dazu angetan, vom Horen eher abzulen-
ken, als das Publikum fur die immanente
Bildmachtigkeit der Musik zu sensibili-
sieren. Auch die musikalische Interpreta-
tion hatte mehr Aufmerksamkeit verdient.
Das fantastische Sopranduo Hulkar
Sabirova und Yuko Kakuta - Mitglieder der
Deutschen Oper Berlin bzw. der Staats-
oper Stuttgart - liess warme Liegetdne
bis weit in die dritte Oktavlage hinauf-
strahlen. Und Chor und Orchester der
Deutschen Oper agierten in der kompak-
ten Akustik des Berliner Hauses mit gros-
ser Prasenz und Plastizitat unter der
erfahrenen Leitung von Lothar Zagrosek,
der bereits die Hamburger und Stuttgar-
ter Auffliihrungen dirigiert hatte. Auf den
weiteren Lebensweg von Lachenmanns
Mé&dchen darf man gespannt sein. Die
nachste Inszenierung ist bereits geplant,
bei der Ruhrtriennale 2013 in der Regie
von Robert Wilson.

Rainer Nonnenmann

Schnaps, Ideen, Korper
und Rauch
Das Festival «Faithful! Treue und Verrat

der musikalischen Interpretation»
(Berlin, 5. bis 14. Oktober 2012)

Das Pellegrini-Quartett am Festival Faithful!.
Foto: Akgiin Akdogan

Gibt es so etwas wie Werktreue? Wie ist
der Begriff Interpretation zu verstehen?
Handelt es sich um Verkérperung, Uber-
setzung, Vergegenwartigung, Aneignung
eines Stlickes durch den Interpreten?
Wie gelangt ein Musiker zu seiner Inter-
pretation, und welche Hiirden hat er
dabei zu nehmen?

Diesen Fragestellungen widmete sich
an zwei Konzertwochenenden das Festi-
val «Faithful! Treue und Verrat der musi-
kalischen Interpretation» in Berlin. Im
Zentrum stand der Interpretationsver-
gleich. Bei einem Solisten-Konzert, einem
Abend mit Streichquartetten und einem
Vergleich verschiedener Ensembles wurde
die Aufmerksamkeit des Publikums auf
die Besonderheiten des bzw. der jeweili-
gen Interpreten gelenkt - die Unter-
schiede im Klang, aber auch der grund-
satzlichen Herangehensweise und der
Auftrittspersonlichkeit. Ein Stick, das
durch den Interpretationsvergleich sehr
gewann, war Wachstum und Massen-
mord von Peter Ablinger. Die Instrumen-
talisten erhalten die Noten erst kurz vor
dem Auftritt und Uben das Stick direkt
auf der Biihne. Wahrend das Pellegrini
Quartett nichts als Gemurmel und Ge-
blatter zu Gehdr brachte, spielte das
Minguet-Quartett Teile vom Blatt, unter-
brochen von Witzen und Gelachter. Ware
es bei nur einer Aufflhrung geblieben,
so ware auch das Stlck selbst tber die
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Thematisierung von Proben- und Auffih-
rungskontext nicht hinausgekommen.
Im direkten Vergleich zeigten sich die
Unterschiede bei den Persénlichkeiten
der Musiker, der Arbeits- und Autoritats-
strukturen innerhalb der Quartette und
die verschiedenen Méglichkeiten der
Gruppenorganisation, so dass der gesell-
schaftliche Bezug des Stiickes umso
deutlicher hervortrat. Das Anima-Quar-
tett aus St. Petersburg wirkte bei diesem
Vergleich insgesamt besonders erfri-
schend. Ob es John Cages String Quartet
in Four Parts spielte oder Michael von
Biels Quartett 2, immer fand es einen
personlich und emotional wirkenden
Zugang.

Der Frage, wie eine solche eigene In-
terpretation zustande kommt, ging der
Film to_perform der Hochschule fir
Musik Basel auf den Grund, der in einer
Ausstellung im Rahmenprogramm des
Festivals gezeigt wurde. Zwei Instru-
mentalisten wurden bei der Erarbeitung
verschiedener Stiicke mit dem Kompo-
nisten und Posaunisten Vinko Globokar
gefilmt. Manchmal legt Globokar seinen
Schiilern sehr genaue Klangvorstellun-
gen vaor, die sie realisieren sollen. Dann
wieder Uberlasst er es ihnen, wie sie an
eine bestimmte Stelle herangehen. Wann
genau was davon angebracht ist, das
bleibt weiter unentscheidbar. Und so
gibt es wohl nicht umsonst die Einstel-
lung, in der sich ein lachelnder Globokar
in Zigarrenrauch hullt.

Ein etwas argerliches Gespréach tber
Interpretation war die Podiumsdiskussi-
on des «Quartetts der Kritikers. Auf der
Biihne sassen Ingeborg Allihn, Ludolf
Baucke, Hartmut Lick und Max Nyffeler
und diskutierten verschiedene CD-Ein-
spielungen der Serynade von Helmut
Lachenmann. Der Diskussion lag augen-
scheinlich die Annahme zugrunde, dass
es so etwas gabe wie die eine «richtige»
Interpretation. Und anstatt die Pianisten
Yukiko Sugawara, Mario Formenti und

Ellen Ugelvik in ihrer speziellen Herange-
hensweise ernst zu nehmen und diese zu
diskutieren, bestatigten sich die Kritiker
auf dem Podium nur gegenseitig in ihrer
erstarrten Position.

Umso lieber hatte man das «Quartett
der Kritiker» einmal unvorbereitet Gber
die freieren Interpretationsansatze dis-
kutieren héren, die zum Beispiel von
Kerry Young verkérpert wurden, der
Werke von John Cage, Steve Reich und
Giacinto Scelsi, urspringlich far prapa-
riertes Klavier komponiert, Uberzeugend
auf sein MIDI-Keyboard tbertrug. Etwas
effekthascherisch mutet hingegen die
Idee des Vegetable Orchestra aus Wien
an, Werke unter anderem der Zweiten
Wiener Schule mit aus Gemuse ge-
schnitzten und mikrophonverstarkten
Instrumenten zu spielen. Auch wenn es
beeindruckend ist, dass eine Gruppe
Musiker sich bereits seit 1998 mit gros-
ser Ernsthaftigkeit einer solchen Schnaps-
idee widmet, entstand musikalisch weder
der Eindruck eines besonderen Gemtise-
klangs noch wurden die auf dem Pro-
gramm stehenden Werke so gespielt,
dass sie tatsachlich erkennbar gewesen
waren.

Einen etwas abseitigen Charme ent-
faltete die «Neue Musik Karaoke». Fes-
tivalteilnehmer durften Schonberg,
Boulez, Satie und andere Hits der Neuen
Musik zu billig klingenden MIDI-Back-
tracks vom Blatt singen. Leider stellte
sich dabei raus, dass das Dionysische
des Karaokes und das Apollinische der
Neuen Musik waohl nicht ohne Grund bis-
lang eher voneinander getrennt geblie-
ben sind.

Wo liegt sie nun, die Grenze zwischen
Treue und Verrat? Auch nach den vielen
Anregungen und Ansatzen des Festivals
liegt die Antwort darauf wohl weiterhin
irgendwo im Rauch.

Friederike Kenneweg
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Kristallkugel?

Der SWR fusioniert seine Orchester

Es ist geschafft: Ein Viertelprozent der
Ausgaben des SWR ist eingespart. Mog-
lich macht's die Fusion vom SWR-Sinfo-
nieorchester Baden-Baden und Freiburg
mit dem Radio-Sinfonieorchester Stutt-
gart, die der SWR-Rundfunkrat Ende
September per 2016 beschlossen hat.

Zwei fuhrende Orchester Europas
werden damit aufgeldst, beseelt von der
Hoffnung, dass aus den Trimmern unver-
sehens ein neues entsteht. Qualitats-
einbussen sieht die SWR-Chefetage keine
vor. Das kénnte sich als blaudugig erwei-
sen: In Basel beispielsweise lasst sich
noch 15 Jahre nach einer ahnlich ange-
legten Fusion ein aktuell gebliebenes
Klagelied Uber den Preis solcher Machen-
schaften vernehmen. Und in Stdwest-
deutschland durfte dessen Variation
noch viel vehementer erténen. Ein gutes
Stiick deutlicher, als es in Basel der Fall
gewesen war, unterscheiden sich nam-
lich Profil und spezifische Qualitaten der
beiden betroffenen Orchester. Hier das
SWR-Sinfonieaorchester Baden-Baden
und Freiburg, das ausgepragte Erfahrung
in der Auffiihrung zeitgendssischer
Musik aufweist und auch das klassisch-
romantische Repertoire sowie die klassi-
sche Moderne mit einem Geist angeht,
der von diesen Erfahrungen zeugt («Wir
spielen Neue Musik aus allen Zeiten»,
heisst es beim Chefdirigenten Francois-
Xavier Roth). Auf der anderen Seite das
Radio-Sinfonieorchester Stuttgart, das
sich unter Roger Norrington zu einem
Klangkorper entwickelte, der zwar
moderne Instrumente zum Zug kommen
lasst, sich aber der historisch informier-
ten Aufflhrungspraxis und insbesondere
einer vibratolosen Spielweise verschrie-
ben hat.

Solch unterschiedliche Orchester zu
fusionieren, kommt etwa dem Versuch
gleich, «den FC Zurich und den Volley-
ball-Club Voléro zusammenzubringen
(die haben ja beide mit Ballen zu tun)»,
wie es Susanne Kiibler im Tages-Anzei-
ger formulierte. Aus dadaistisch anmu-



	Berichte = Comptes rendus = Rapporti = Reports

