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Voix divergentes

Festival Archipel a Geneve (20 au 29 mars 2015)

Raphaélle Mueller.

En proposant un panorama de la scene
musicale contemporaine actuelle, le direc-
teur artistique d'Archipel, Marc Texier, a
concu un programme qui contribue acti-
vement a la création ainsi qu’a la diffu-
sion d’'ceuvres récentes. Le sous-titre
de l'edition 2015 d’Archipel, Alter écho,
deévoile une divergence des styles, une
multitude d’esthétiques, de processus
poiétiques et compositionnels distincts
qui s’entrecroisent et s’influencent
mutuellement, créant un réseau peu
cohérent mais extrémement riche : le
festival Archipel permet l'éclosion d'une
polyphonie de voix divergentes, s'inspi-
rant les unes des autres.

Le festival s'est ouvert avec le concert
du Lemanic Modern Ensemble en copro-
duction avec 'Ensemble Contemporain
de la Haute Ecole de Musigue de Lausanne
sous la direction passionnée de William
Blank, proposant les ceuvres de Bruno
Mantovani, Michael Jarrell, Hugues
Dufourt, trois compositeurs déja renom-
més, et un qui promet de l'étre, le jeune
Mithatcan Ocal. Dans sa piéce Pera
Berbangé, la commande du festival, il

revele un grand talent ainsi qu'un haut
niveau technigue de composition et
d'instrumentation. Une partition dense
et vivante, d'une force quasi animale, que
l'orchestre, malgré sa jeunesse, mene
avec securité et inspiration, comme le
reste du concert.

L'ensemble Contrechamps a inter-
prété les ceuvres de Roberto Gerhard,
Michael Jarrell, Alberto Posadas et Marc
Garcia Vitoria. La création mondiale
Trencadis, concerto grosso pour accor-
deon, deux percussions, ensemble et
électronique, de Garcia Vitoria (une com-
mande de Contrechamp, d'Archipel et
de l'lrcam) sous la direction de Michael
Wendeberg, résonne d'une puissance
exaltée. Le texte musical, plein de vita-
lité, est interprété par U'extraordinaire
trio soliste K/D/M. La clarté de l'orches-
tration, la maitrise des gestes instru-
mentaux et la forme captivante du che-
vauchement des plans sonores font de
cette piece intense l'un des sommets
de cette édition du festival.

Réalisée sur commande de U'lrcam,
la nouvelle version de Congruence pour

flate midi, hautbois, ensemble et élec-
tronique de Michael Jarrell procede de
la nécessité de conserver des musiques
écrites a l'aube de Uere électronique en
temps reel, il y a de cela a peine trente
cing ans. Il s'agit la d'une nouvelle ver-
sion de la piece ecrite en 1989, désor-
mais sans flate midi, mais avec le dispo-
sitif actuel de manipulation du son en
temps réel. Les notes de duo soliste se
dissolvent dans l'orchestre, leurs pulsa-
tions sont multipliées, leurs timbres
modifiés, de multiples transformations
eélectroniques subtilement introduites,
toujours avec un grand soin pour la
forme et la polyphonie. L'interprétation
trés réussie par les solistes superbes et
convaincants, Beatrice Zawodnik (haut-
bois) et Sébastien Jacot (flite), fait
montre d'une maitrise instrumentale et
d'un artisanat virtuose —si caractéris-
tigue de la musique de Jarrell.

Les auditeurs ont également pu
apprécier deux pieces/performances
de Daniel Zea, compositeur helvético-
colombien dont 'engagement politique
cherche toujours a sortir du contexte
habituel de consommation de musique
actuelle, et qui se situe souvent, de
maniere tout a fait pertinente, a la limite
de la provocation. Les corps nus qui inter-
viennent dans ['espace mappé par le logi-
ciel pour y faire résonner sa partition,
dans la creation de sa piece Kinecticut,
révelent l'idée d’une société imaginaire,
pas trés éloignée de la notre, ot la
dépendance mutuelle entre la machine
et 'homme devient la seule condition
d’existence. L'éblouissante performance
de l'ensemble Vortex met en évidence
une interaction subtile entre des mouve-
ments corporels et des transformations
des champs sonares.

Cette belle célébration festive de
musique d'aujourd’hui était conclue par
deux concerts de musique de chambre :
les Swiss Chamber Soloists avec des
pieces de Mozart, Heinz Holliger, Ursula
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Mamlok, Nicolas Bolens, et 'Ensemble
Linea avec l'opéra de chambre de Xavier
Dayer. L'importance que Bolens accorde
d'ordinaire au chant dans sa musique
semble céder la place, dans la piece ...
und weiter pour flte, hautbois et trio a
cordes, a un travail plus textural, sans
pour autant que se dissipe la transpa-
rence coutumiere du compaositeur. L'en-
semble produit des oscillations entre les
plateaux agités de temps différents
superposeés et les surfaces calmes,
faisant naitre une impression d'incons-
tance — la nature éphémere de la condi-
tion humaine en étant l'ultime conclusion.
La fascination de Bolens pour la fragilité
psychologigue ainsi que sa passion pour
la poésie imprégnent cette piece, inspi-
rée par Nelly Sachs, de ce fin sentiment
de la vulnérabilité de 'ame humaine.

Le nouvel opéra de Xavier Dayer
Contes de la lune vague apres la pluie,
d'apres un livret d’Alain Perroux et le
film de 1953 de Kenjo Mizoguchi, a été
monté dans la version concert, sans
mise en scene. Le livret, fidele a origi-
nal au niveau narratif, offre la possibilité
d'une lecture musicale libre, pour laguelle
la sensibilité marquée de Dayer a la
vocalité se préte aisément. L'Ensemble
Linea, formé de neuf instrumentistes et
six chanteurs remarguables, sous la
direction de Jean-Philippe Wurtz, inter-
prete brillamment une partition dont les
couches sonores s'entrecroisent, dont
les timbres, interrompus par des inter-
ventions dramatiques vocales, se renou-
vellent, dont le matériau musical se
comporte comme une masse plastique
qui se déforme sous la pression des
voix, s'étire et se contracte, maintenant
'atmosphere dans une insupportable
attente.

Nemanja Radivojevic

La version intégrale de ce texte est
disponible sur notre site Internet:
www.dissonance.ch
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Kimmig-Studer-Zimmerlin mit Vinz Vonlanthen und John Butcher im Kunstraum
Walcheturm, Ziirich (17. September 2014 und 22. Januar 2015)

Kimmig-Studer-Zimmerlin mit John Butcher. Foto: Lorenzo Pusterla

Musikalisch verbindet den britischen
Saxophonisten John Butcher mit Vinz
Vonlanthen, Gitarrist aus Genf, nicht
allzu viel. Wo Butcher sein klangliches
Vokabular fast systematisch anordnet
und kombiniert und daraus eine struktu-
relle Strenge bezieht, da lasst sich Von-
lanthen treiben, verliert sich gerne mal
lustvoll in flachigen Kldngen, die sich
auch unabhangig von seinem Einwirken
ausbreiten und entwickeln. John Butcher
verfligt Uber eine atemberaubende Tech-
nik auf dem Sopran- und Tenorsaxophon,
kaum eine Kombination scheint unmog-
lich: Zirkuldratmung, Flatterzunge, oszil-
lierendes Spiel mit Oberténen und vieles
mehr. Die stupende Kontrolle des Instru-
ments wirkt sich auch auf die Struktur
seiner Improvisationen aus. Komplizen-
hafter ist das Verhaltnis von Vonlanthen
zu seinen Geratschaften: Die Arbeit am
Klang berlasst er immer wieder den
Effektpedalen, in fast rockiger Manier
lasst er die Gitarre heulend sich vom
Spieler befreien, um Momente spater
wieder ins Geschehen einzugreifen.

Im Rahmen einer Konzertreihe (2014/
15) des improvisierenden Streichtrios
Kimmig-Studer-Zimmerlin bestritten
Butcher und Vonlanthen als Gaste
zusammen mit dem Trio je einen Abend
im Zircher Kunstraum Walcheturm. Die
von Harald Kimmig, Daniel Studer und

Alfred Zimmerlin veranstaltete Konzert-
serie fand parallel in Zlrich und in Frei-
burg im Breisgau statt, verteilt dber ins-
gesamt 13 Konzerte. Neben den beiden
eben genannten Musikern traten Gerry
Hemingway, Jacques Demierre und Phil
Minton als weitere Gaste auf.

Es war nicht nur diese illustre Schar,
die den Konzerten ihren Reiz verlieh,
flr zusatzliche Spannung sorgte deren
Zusammentreffen mit den Gastgebern.
Kimmig-Studer-Zimmerlin haben sich
Uber Jahre der gemeinsamen improvisa-
torischen Praxis einen musikalischen
Aktionsraum erarbeitet, in dem sie
sich unglaublich wendig bewegen,
mit Chren, denen nichts zu entgehen
scheint, und einem kampositorischen
Gespdr fur Vielschichtigkeiten und
Gegenlaufigkeiten. Mit Geige, Cello und
Kontrabass an die klassische Formation
des Streichtrios erinnernd, allerdings
etwas basslastiger, dehnt das Trio sei-
nen Bewegungsradius in alle erdenklichen
Richtungen. Gerauschhafte Texturen
modulieren in Dichte und Farbe, scharf
konturierte Formen werden Uber- und
gegeneinander geschichtet, und noch
bevor das zuharende Ohr sich zurecht-
gefunden hat, zerfallt das Ganze in drei
Einzelstimmen, deren ausgepragte
Eigensinnigkeit nach dem kollektiven
Tun umso mehr staunen l&sst.
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Die Begegnungen mit Vinz Vonlanthen
und John Butcher fielen, den ausgeprag-
ten musikalischen Charakteren der
Gaste entsprechend, sehr unterschied-
lich aus.

Vonlanthens verstarkte E-Gitarre
mischte sich nur schwer mit den unver-
starkten Streichern, und dass sein Spiel
nicht aus vergleichbar feingliedrigen
Gesten sich entwickelt wie im Fall des
Trios, das wurde bereits im Solo-Set des
ersten Teils klar - ein Kontrast als Aus-
gangslage, den die vier Musiker Uber weite
Strecken fruchtbar machten. Studer-
Kimmig-Zimmerlin liessen Vonlanthen
viel Raum. Der E-Gitarrist erwies sich im
gemeinsamen Spiel zwar nicht als Zug-
pferd, wusste aber mit fldchigen Klangen
und verwischten Tupfern die zurlickhal-
tenden Bewegungen der Streicher diffe-
renziert einzufarben. Gastgeber und Gast
trafen sich irgendwo in der Mitte zwi-
schen zwei musikalisch ziemlich weit
entfernten Polen. Und diese Annaherung
als Suche nach einem Ort, wo die Musi-
ker sich nicht einfach auf den kleinsten
gemeinsamen Nenner einigen, sondern
Méglichkeiten ausloten, wie man mit-
und nebeneinander improvisieren kann,
wurde als zentrale Dynamik greifbar und
nachvollziehbar.

Virtuoser zwar, aber am Ende doch
unbeweglicher fiel das Zusammentreffen
mit John Butcher aus. Klarheit und Strenge
in der musikalischen Organisation prag-
ten sein Solo im ersten Teil. Dem Zusam-
menspiel setzte derselbe Gestaltungs-
wille gewisse Grenzen und Butchers
technische Versiertheit, fuhrte leider
nicht zu spielerischer Wendigkeit. So
exponierte sich der Saxophonist wieder-
holt als Solist, mit dessen Output die
drei Streicher zu hantieren versuchten.
Das kann bei einem solchen Konzept
passieren, ist zwar nicht optimal, gehort
als Moglichkeit aber doch zum Reiz des
Unterfangens.

Tobias Gerber

Zwischen Dornroschen
und Datenquelle

Festival «Ear We Are» in Biel
(5.-7. Februar 2015)

Keiji Haino. Foto: Marcel Meier

Es war die neunte Ausgabe des alle

zwei Jahre stattfindenden Festivals «Ear
We Are», das Anfang Februar in der leer-
geraumten Juragarage am Rande der
Bieler Altstadt Uber die Buhne gegangen
ist. Auch diesmal wartete das Programm
mit der flir den Anlass charakteristischen
Heterogenitat auf: Nicht nur unterschied-
liche Musikstile von Jazz Uber Noise bis
zu Neuer Musik trafen da aufeinander,
sondern ebenso Generationen von Musi-
kern, insgesamt rund ein halbes Jahr-
hundert umfassend, Mentalitaten und
Attitdden. Die Reibungen und Inkompati-
bilitaten, die dabei entstehen kénnen,
tragen - neben der zu einem grossen Teil
tollen Musik - zur Qualitat des Festivals
bei. Sie geben Anlass zur Reflexion Uber
das rein Musikalische hinaus, wenn sich
zum Beispiel einzelne kinstlerische Posi-
tionen - der Ausdruck sei hier gewagt -
«gegenseitig befragen».

Wurde die Ausgabe 2013 von Roscoe
Mitchell mit einem Solo-Set erdéffnet, so
stand auch diesmal wieder ein einzelner
Saxophonist am Anfang der drei Tage:

David Murray, 60 Jahre alt und damit ein-
einhalb Jahrzehnte jlinger als Mitchell,
aber mittlerweile auch einer der soge-
nannt «Alten», bei dem sich der eine
oder die andere wohl gefragt hat, ob seine
unverkennbare musikalische Stimme,
pendelnd zwischen Avantgarde und Klas-
sizismus, im Hier und Jetzt Gberhaupt
noch eine gewisse Relevanz (oder milder
gesagt: ihren Reiz) hat. Technisch auf
dem Tenor-Sax und der Bassklarinette
Uberraschend gut in Form, hinterlasst er
musikalisch einen etwas zwiespaltigen
Eindruck. Retrospektiv war Murray schon
immer, sein Bewusstsein fiur die (Jazz-)
Geschichte ist gross und deren Verarbei-
tung innerhalb einer aktuellen Musik
stellt eine wesentliche Dimension seines
Schaffens dar. Seine Solo-Improvisatio-
nen allerdings verlaufen im Konzert dra-
maturgisch alle sehr ahnlich, starten
meistens mit Swing-Phrasen, aus denen
er dann ausbricht, hin zum «Free Jazz»,
gelegentlich wieder zurlickkehrend, ein
Thema zitierend, luftig-warm und
ausserst charmant sein Klang. Murray
ist agil und verflgt souveran tber sein
Material. Das fasziniert zwar, schafft
aber letzten Endes den Eindruck nicht
aus der Welt, dass seine Asthetik auch
schon langst zum historischen Bestand
gehort, der - und das wird in seinem
Konzert klar - vor allem als Zitat weiter-
lebt.

Zeitgenassischer prasentierte sich
das Oktett des 1978 geborenen amerika-
nischen Saxophonisten und Komponisten
Steve Lehman. Schon in der kurzen
Er6ffnungsnummer klingt ein Reichtum
an Einflissen an, der das Folgende
pragt. Breakbeat und Post-Rock sind
zwei untergeordnete Koordinaten im
Lehmanschen Universum, entscheiden-
der tauchen Steve Coleman und Anthony
Braxton immer wieder als Referenzen
auf: Coleman in der vertrackten Rhythmik,
aber auch in Lehmans Alt-Sax-Spiel.
Braxton - einer von Lehmans Lehrern -
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in den gewitzten und komplexen Kompo-
sitionen, die permanent von Kurz-Soli
durchbrochen werden. Cool ist die Per-
formance der acht jungen Musiker, scharf
ihr Spiel und sehr aufregend diese Musik,
die sich ihrer zu kontrollierten und Uber-
arrangierten Momente hoffentlich noch
entledigen wird.

Rohes bot an diesem ersten Abend
das Duo von Kasper Toeplitz und Myriam
Gourfink. Dem Laptop entlockt Toeplitz
flackernde Klange, die sich Uber ein gut
zwanzigminitiges Crescendo zu einer
Sound-Wand mit metallischen Hohen
und wummernden Bassen aufbauen und
die danach langsam wieder abklingen.
Die Tanzerin Myriam Gourfink bewegt
sich dazu in Zeitlupentempo auf einem
Tisch und steuert (iber Sensaren, die an
ihren Extremitaten angebracht sind,
einen Teil des klanglichen Geschehens.
Obwohl auch bei héchster Lautstarke
sehr differenziert, langweilt die Musik in
ihrer simplen Dramaturgie. Da wird zu
schnell klar, wohin die (allzu bekannte)
Reise flihrt. Und wahrend dem wohlig-
existentiellen Bad im dréhnenden Noise
vielleicht doch ein gewisser Reiz inne-
wohnt, so stimmt die visuelle Dimension
des Auftritts von Toeplitz und Gourfink
eher nachdenklich: breitbeinig der Typ
am Laptop, mit wenigen Handgriffen um
das Wesentliche besorgt, zu seiner rech-
ten das Madel, das - irgendwo zwischen
Dornréschen und Datenquelle - am Ende
doch vor allem zum optischen Dekor bei-
tragt.

Mit Keiji Haino, Steamboat Switzerland
und Wolf Eyes versprach das Programm
auch am zweiten Abend einen hohen
Lautstarkepegel. Der Japaner Keiji Haino
erweist sich im Bieler Konzert einmal
mehr als enigmatische Figur, kaum fass-
bar, aber mit einer grossartigen Biihnen-
prasenz. Mit Stimme, Gitarre und einer
grossen verkabelten Kette bestreitet er
sein Set, das gleichermassen Performance
ist wie Konzert. Tierhaft réchelnd dringt

anfanglich die Stimme, als habe sie lang
in ihm geschlummert, aus seiner Kehle.
Dazu beschwdrt er wie ein Schamane
seine Gitarre, bis sich beide - Stimme
und Gitarre - im ohrenbetaubenden
Feedback scheinbar auflésen. Dazwi-
schen Momente, in denen alles zerfallt
und Haino selber nicht so recht zu wissen
scheint, weshalb. Hexenmeister, Comic-
figur und Alchimist ist er; from outer
Space sowieso und natdrlich immer auch
japanische Projektionsflache.

Einen brillanten Auftritt lieferten
Steamboat Switzerland mit Michael
Werthmtillers Stlick Zeitschrei: Dominik
Blum, Marino Pliakas und Lucas Niggli
waren in Héchstform und rasten mit
atemberaubender Virtuositat und Spiel-
freude durch die Komposition mit ihren
wahnwitzigen Tempi, Rhythmuswechseln
und Melodieschichtungen. Das US-ameri-
kanische Trio Wolf Eyes beschloss
schliesslich den zweiten Abend. Larmig
und schludrig setzten sie mit ihrer
demonstrativ angeschissenen White
Trash-Attitude einen gewitzten Gegenpol
zur Hochprazisionsperformance von
Steamboat Switzerland.

Ear We Are 2015: ein dynamisches
Nebeneinander unterschiedlichster
Musikstile. Dass die Konzerte einmal
mehr in einer angeregt-ausgelassenen
Atmosphare stattfanden, wurde im Vorn-
herein wohl von manchen fast erwartet.
Selbstverstandlich ist dies aber Uber-
haupt nicht!

Tobias Gerber

En éclats

ECLAT Festival Neue Musik Stuttgart
(5. - 8. Februar 2015, Theaterhaus
Stuttgart)

Es gibt wieder Bewegung in der zeitge-
ndssischen Musik. Und hatte man nicht
schon so oft von grossen Umbriichen
gesprochen, mochte man fast einen
Paradigmenwechsel in der Neuen Musik
sehen. Er kdnnte einschneidender sein
als die postmodernen Aufbriiche und
Ruckbezuge der 1970er Jahre. Zwar
glaubt man schon lange nicht mehr
ernsthaft an eine geschichtsphiloso-
phisch begrindete Avantgarde, die den
vordersten Wahrheitsstand der Zeit
reprasentiert, aber man hat wenigstens
immer noch so getan, als gabe es
diesen Kanon. Die jingste Generation
nun macht bei diesem Als-ob einfach
nicht mehr mit. Sie integriert in ihre
Werke alle Klange ihres Lebens, zieht
keinen anderen Anzug an, wenn sie zeit-
gendssische Musik komponiert. Hier geht
es also nicht um eine asthetische Off-
nung oder um Ausbruchsversuche, son-
dern es ist ein grundsatzlich neues Kom-
ponieren.

Das wurde am ECLAT Festival auch
deshalb so evident, weil die Kuratoren
(Christine Fischer und Bjorn Gottstein)
diese neuen Positionen oft in harten
Schnitten mit Kompositionen kombinier-
ten, die noch einer alteren Asthetik ver-
pflichtet sind, also quasi mit «richtiger»
neuer Musik. Das flihrte zu spannenden
Widersprtichen, und es wurden auch
gegenseitige Anspriche gestellt: Das
Unverfrorene, aber auch Unausgegorene
der Jungeren wurde mit dem Antiguierten,
aber eben auch kompaositorisch Bewal-
tigten der Alteren vergleichbar.

In grosster Pointierung zeigte sich die-
ser Gegensatz beim Konzert des Ensem-
ble Modern: Es spielte zuerst Nikolaus A.
Hubers (geb. 1939) L'inframince - Exten-
ded (2013/2014) fir Ensemble und
gelegentliche Videozuspielungen. N. A.
Hubers Musik bleibt weitgehend im Pia-
nissimo, hochdifferenzierte Klange, die
sich - wie der Titel Inframince es sagt -
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Simon Steen-Andersens «Black Box Music». Foto: Martin Sigmund

ultraminimal verandern. Dazu gelegentli-
che Video-Einspielungen (grine Muster)
oder «theatralische» Aktionen, wenn
drei Musiker in einen Laptop gucken

und dazu mit den Fingern Bewegungen
machen, als wirden sie Samen streuen.
Es herrscht die alte Enigmatik, bei der
sich das Publikum mit den «Spannungen»
des Unverstandenen auseinandersetzen
darf. Das Programmheft erklart dann,
was man nicht selbst herausgefunden
hat: «L'inframince» ist ein Begriff von
Marcel Duchamp und das grine Licht
verweist auf Marcel Duchamps Fotoserie
Le rayon vert, die ihrerseits auf den
gleichnamigen Roman von Jules Verne
referieren - das griine Licht beim Son-
nenuntergang wird dort mit besonderer
Lebenskraft in Verbindung gebracht. Die
Laptop-Performer betrachten auf den
fur das Publikum nicht sichtbaren Bild-
schirmen vom Wind bewegtes Blattwerk,
dessen Bewegungen sie mit den Fingern
imitieren. Noch vor zwanzig Jahren wére
dieses Stiick bei einem Festival flr zeit-
genassische Musik begeistert aufge-
nommen worden; heute setzte dieses
mit verdeckten Karten gestaltete Werk
einige Buhs ab. Geradezu frenetisch wurde
gleich darauf Simon Steen-Andersens
(geb. 1976) Black Box Music (2013)
gefeiert. Hier wird mit plakativ offenen

Karten gespielt: In einer TV-a8hnlichen
Blackbox hantiert ein Schlagzeuger (man
sieht nur seine Hande) mit diversen
Gegenstanden wie Plastikbechern und
kleinen Apparatchen. Dieses Handthea-
ter wird vergrossert projiziert und van
den 15 Musikern des Ensemble Modern
in einer Art Micky-Mousing mit unter-
schiedlichsten Gerauschen und in atem-
beraubender Synchronizitat «vertont».
Anfanglich dirigiert der Schlagzeuger von
der Blackbox aus das Ensemble, spater
spielt er nur noch mit seinen Gegenstan-
den. Damit ist schon alles erzahlt: Nichts
ist verschleiert, kein hintersinniger Dia-
log zwischen dem Handtheater und den
Musikern; eine halbe Stunde lang zir-
zensische Musikkunststlcke, die zahl-
reiche Assoziationen auslosen, visuell
an Stumm- und Experimentalfilme und
akustisch an Musique concrete erinnern.
That's it.

Ein anderer sich wechselseitig
kommentierender Gegensatz zwischen
der alteren und der jungen Generation
ist das sackbutt concerto fur Barock-
posaune und 22 Instrumente (1997] von
Benedict Mason (geb. 1954] und -Bolero
fur Orchester (UA, 2014) von Johannes
Kreidler (geb. 1980). Beim sackbutt
concerto steht der souveran spielende
Solist (Mike Svoboda, Barockposaune)

ganz im Zentrum. Die solistische Partie,
die teilweise auch das Repertoire des
historischen Instrumentes evoziert, wird
van anfanglich kaum hérbaren Streichern
begleitet; sie bilden einen akustischen
Hohl- und Echoraum, in den der in unter-
schiedliche Richtungen sich bewegende
Solist gleichsam hineinspielt. Im darauf
folgenden Stiick, ndmlich dem vom
Publikum kontrovers aufgenommenen
-Bolero (Minusbolero) von Johannes
Kreidler, konnte man die Umkehrung
erleben. Hier war ausschliesslich Hinter-
grund zu héren, denn der Komponist
hatte bei Ravels Bolero die Melodie
weggestrichen, so dass man eine Vier-
telstunde lang der sich minimal entwi-
ckelnden Begleitung zuhoren konnte,
bzw. musste.

Wahrend des Festivals gab es
eine Diskussionsrunde mit Helmut
Lachenmann, der in diesem Jahr
80 Jahre alt wird. Als Lachenmann von
den Widerstanden sprach, die seine
Orchesterwerke bei den Musikern ausge-
lost haben, meinten die zwei Generatio-
nen jungeren Komponisten, ihr Problem
heute sei, dass es diese Widerstande
nicht mehr gabe, weil man die neuen
Spieltechniken ganz selbstverstandlich
wahrend des Studiums an den Hoch-
schulen erlerne. So als galte es dies zu
bestatigen, hat es beim ECLAT Festival
Diskussionen mit dem Radio-Sinfonie-
orchester Stuttgart des SWR nicht etwa
wegen aufwandig zu erlernender neuer
Spieltechniken abgesetzt, sondern weil
sich die Musiker emporten, Ravels Parade-
stlick ohne Melodie spielen zu mussen,
also effektiv weniger zu tun hatten!

Eigentlich hatte ich bei Kreidlers
-Bolero erwartet, dass Maurice Ravels
Werk zur Mona Lisa mit Schnurrbart
wirde, also zur blossen Karikatur, aber
das ist nicht geschehen. Wenn man mal
von der Unverfrorenheit absieht, dass
Kreidler eine Komposition ablieferte,
die er in einer Stunde komponiert hatte
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(ndmlich indem er einfach die Melodie-
stimmen aus der Originalpartitur ausra-
dierte), war die Horerfahrung durchaus
spannend, denn man realisierte, wie raf-
finiert Ravel nicht nur die Begleitung ins-
trumentiert, sondern wie klug er auch
die Melodie dartber gelegt hat, die beim
Zuhoren wie ein Phantomschmerz immer
wieder aktiviert wurde.

Eine ahnliche Demontage grossen Kul-
turgutes betreibt Simon Steen-Andersen
in seinem Musiktheater Buenas Aires
(2014), bei dem er sich die Oper als Gan-
zes vornimmt bzw. seine Distanz zur
Gattung Oper szenisch umsetzt, indem
er grosse Gesten, unverstandliche Texte,
Untertitelungen, absurde Handlungen,
unmotivierte musikalische Nummern mit
einer geradezu Uberschaumenden Fanta-
sie verappelt. Da gab es viel Witz und
Selbstironie. Aber das Ganze hatte einen
Haken: Die Neuen Vocalsolisten Stuttgart,
fur die Steen-Andersen das Sttick ge-
schrieben hat, sind zwar eines der bes-
ten Gesangsensembles, aber sie sind
keine Schauspieler, und der selbst Regie
fihrende Komponist ist ganz offensicht-
lich kein Regisseur. So wurde denn nach
Gutdinken chargiert und auf dem Niveau
von Laientheater performt, so dass flr
mich zum Schluss das Persiflierte - die
Oper - ihre Persiflage auslachte statt
umgekehrt.

Neben den effektvoll Visuelles und
Theatralisches einbeziehenden Werken
gab es aber auch eindrickliche Komposi-
tionen, die sich um rein musikalische
Grammatiken bemthen: Die verbliffen-
den und harmonisch drehenden Klange
von Philippe Manourys (geb. 1952) Chor-
komposition Geistliche Ddmmerung
(UA, 2014) konnten selbst neben Stefan
Prins’ (geb. 1979) spektakularen elek-
tronischen Erweiterungen in Mirror Box
(Flesh + Prosthesis #3) (UA, 2014)
bestehen, und die raffinierte Glocken-
harmonik von Clara lannotas (geb. 1983)
Clangs (2012) fur Violoncello und 15

Musiker stellte die grotesk angelegten
Emergency Procedures (2013) von
Daniel Moreira (geb. 1984) sogar in den
Schatten.

Wohl am Uberzeugendsten vertrat
die neue Asthetik beim ECLAT Festival
Brigitta Muntendorf (geb. 1982) mit The
Key of Presence flr zwei Klaviere, Live-
Elektronik und zahlreiche Kontaktmikro-
phone. Das Werk verbindet wie ein Netz
verschiedene Aspekte aus Muntendorfs
Leben und ihren Begegnungen. Entspre-
chend zerkliftet wirkt die Kompaosition,
bei der die Kontaktmikrophone (auch am
Korper) der Pianisten eine dichte Ver-
spiegelung produzieren und gleichsam
vorflihren, wie sehr man nur Fragment
in einem weitverzweigten Ganzen ist.
Gerade bei diesem in alle Richtungen
ausufernden, unterschiedlichste Hor-
assoziationen ausldsenden und erfor-
dernden Werk zeigte sich am deutlichs-
ten, wie sich die Zeiten verandert haben.

Roman Brotbeck

Espaces intérieurs

Solaris de Dai Fujikura (Paris, Théatre
des Champs-Elysées, 5 et 7 mars 2015)
Jakob Lenz de Wolfgang Rihm (Bruxel-
les, Théatre royal de la Monnaie, 27
février — 7 mars 2015)

« Jakob Lenz » de Wolfgang Rihm, mise en scéne
d’Andrea Breth. Photo : Bernd Uhlig

Bonheurs inégaux dans l'univers lyrique
contemporain.. Tout d'abord, cette
création de Solaris d’apres le roman de
science-fiction de Stanislas Lem. Porté
a l'écran en 1972 par Andrei Tarkovsky,
le texte est ici adapté par le chorégraphe
et danseur Saburo Teshigawara, sur une
musique originale de Dai Fujikura (né en
1977). On peut difficilement se ranger a
l'argument que ce huis clos conceptuel
et statique puisse faire office de livret
d'opéra, et c’est sans doute le premier
obstacle a cette entreprise. La danse
prend systématiquement le relais d'une
action invisible, la plupart du temps
confinée dans un réseau verbal décale.
L'idée d'une « planete-océan » capable
de redonner vie a des personnes disparues
contraint a un va-et-vient entre appari-
tions surnaturelles et point de vue intro-
spectif. La question de la représentativité
est contournée par les trés inutiles images
30 signées ULf Langheinrich et U'utilisa-
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tion systématique de couleurs qui se
projettent dans de vastes espaces nus.
Les chanteurs restent immobiles de
part et d’autre d'un plateau sur lequel
s'agitent leurs « doubles » dansés —
option funeste et dont la réitération ne
permet pas de s'intéresser vraiment a
lintrigue. L'essentiel se trouve dans la
fosse du Théatre des Champs-Elysées,
avec un ensemble Intercontemporain
dirigé de main de maitre par Erik Nielsen.
La musique de Dai Fujikura fait rapide-
ment oublier la trés conventionnelle ver-
sion éponyme de Detlev Glanert au Fes-
tival de Bregenz en 2012. Au hiératisme
des chanteurs (tous excellents par
ailleurs), Fujikura propose un corpus
sonore a la ductilité timbrique assez
fascinante. Solaris s'inscrit dans la
lignée du diptyque Vast Ocean (2005) et
K’s Ocean (2009). Une partie du son est
transformée en temps réel et diffusee
sur haut-parleurs avec une spécificité
pour chaque personnage. Aux aigus stri-
dulents de Hari (Sarah Tynan), répondent
les interférences de Snaut (Tom Randle).
A cette accumulation conceptuelle
répond a peu de jours pres, le sombre et
glacant Jakob Lenz de Wolfgang Rihm au
Théatre royal de la Monnaie de Bruxelles.
Composé en 1979, cette ceuvre choisit
le retour vers un expressionnisme a la
Wozzeck, avec la schizophrénie comme
vecteur d'un délirant Sturm und Drang.
On navigue ici en eaux troubles, sur la
base d'un livret de Georg Buichner, adapté
pour U'occasion par le compositeur lui-
méme. La mise en sceéne d'Andrea Breth
souligne a U'envi le processus de dégra-
dation mentale qui agite un personnage
en perte de repéres. Pris au double piege
d'un amour interdit pour la jeune Friede-
rieke et les sermons du pasteur Oberlin,
le personnage central suit une courbe
inéluctable qui le porte au seuil de la
folie. Les hallucinations sont accentuées
par des changements de décors ultra-
rapides qui font office de transitions

d'une scene a l'autre. On est ici dans un
equivalent pictural d’'une gravure a l'eau
forte, avec des effets de renversements
a l'aide d'immenses miroirs obligues ou
l'utilisation de lumieres rasantes pour
isoler tel ou tel détail. Le baryton autri-
chien Georg Nigl tient le role a bout de
bras, livrant une interprétation vocale-
ment et théatralement phénoménale.

La surface de la voix possede un grain
idéal, rendant crédible toutes les aspéri-
tés, les distorsions et les écorchures du
timbre. Moins sollicités par la partition,
Henry Waddington (Oberlin) John Graham-
Hall (Kaufmann) rivalisent a forces égales
par la présence et les couleurs. Frank
Ollu maintient a Uorchestre la tension et
l'urgence qui garantit la concentration
de 'écoute d'un bout a Uautre de l'ou-
vrage. Un tres grand moment.

David Verdier

Musique(s)
Contemporaine(s)
La SMC de Lausanne en 2015

Depuis le mois de février, les concerts
qui jalonnent la programmation de la
Société de Musique Contemporaine sont
particulierement contrastés dans U'es-
thétique gu'’ils invoquent. Deux aspects
restent invariables : 'assemblée de
fideles toujours nombreuse ainsi que la
qualité des prestations qui nous font
oublier les quelgues vacillements de fin
2014 (on pense notamment au quintette

Eunoia et a 'ensemble vocal La Sestina).

Ce gu'il faut retenir de cette nouvelle
année, c’est 'émergence d’une vision
chez les nouveaux interpretes, de leur
engagement qui, sent-on, tente de se
frayer un chemin. C'est la sensation
d'un processus en marche vers un but,
parfois encore flou ou inconscient. Cela
crée chez Uauditeur cette fraicheur
aurale, qui atteste que quelque chose
est a l'ceuvre. Ceci fut palpable de deux
manieres différentes chez « Too HaT To
HooT » (concert du 16 février) ainsi que
chez le duo Ohman/Grimaitre (concert
du 3 mars).

L'ambition du concert comme perfor-
mance semble étre U'une des préoc-
cupations majeures du jeune Chamber
Performing Quartet. Les choix musicaux
tout comme les arrangements (notam-
ment Tierkreis de Stockhausen par
Juillerat) sont d'une qualité certaine.
Toutefois il y a un probleme — tout a fait
passionnant — a vouloir apposer une
dimension scénique et performative au
concert instrumental. Les interpretes
engageés dans cette voie font trop sou-
vent l'amalgame entre leur maitrise de
'espace sonore et celui de l'espace scé-
nique. Ces deux dimensions, qui l'une
comme l'autre ne supportent pas 'anec-
dote, se trouvent étre aussi complexes
gue non miscibles a moins d'un parti-
pris dont les regles seraient consubs-
tantielles au geste artistique. Il serait
évidemment trop facile de reprocher aux
artistes de ne pas avoir trouvé la solu-
tion. Nous ne pouvons que les encoura-
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ger dans leur recherche : remettre en
question, interroger le rituel que consti-
tue le concert de musique moderne.

Moins ambitieux, mais d'une redou-
table efficacité, Ohman et Grimaitre ont
su par leur seul présence imposer une
dimension scénique d'une juste évidence:
celle de leur musique et de leur corps
pleinement assumeé dans le geste sonore.
Un répertoire puissant jalonné de pieces
telles que Guero de Lachenmann ; Mozaic
de Zinstag ou encore Kaspars Tanz de
Kyburz. Seule Ceci ne sont pas des musi-
ciens : nature morte pour violon absent,
violoncelle et piano, |a création mondiale
de Diego Ramos Rodriguez décoit. Malgré
un bon terreau de son, le compositeur
confond ses compétences musicales et
ses conceptions dramaturgiques, les-
guelles restent a 'état d'un tatonnement
profondément pauvre. Or, la performance
se doit d'obéir a un concept dramatique
solide guel gu'il soit.

Il semble également important de
revenir sur les deux autres dates essen-
tielles : les concerts du duo de pianistes
So6s/Haag (2 février) et celui du Lema-
nic Modern Ensemble (23 mars).

Du magnifigue duo hungaro-suisse
on retient Uinterprétation de U'ceuvre
de Rudolf Kelterborn : Klavierstiick 7 :
«(uinternio». Le balois y traite 'impact
et la résonance via une temporalité bri-
sée dont les éclats constellés dévoilent
un Espace vierge de toute durée. Coté
pianistique la maitrise et la maturité de
jeu sont exceptionnelles. Dans la méme
soirée So6s/Haag est rejoint par les
percussionnistes Klaus Schwarzler,
Andreas Berger et Christian Hartmann
pour L’envol d’lcare d'lgor Markevitch :
commandée pour un ballet avorté de
Serge Lifar en 1933, 'ceuvre reste indis-
sociable du mouvement ; le ballet pour
leguel elle avait été composeée est terri-
blement absent. Il y a a 'écoute cette
sensation de perte pour cette musique
qui est inséparable de la motivation qui

l'a vu naitre. Malgré tout, a U'image de
U'écriture, Uinterprétation reste limpide
et d'une grande pureté.

Le 23 mars, sous la baguette de
William Blank, le Lemanic Modern
Ensemble accompagne la violoncelliste
Martina Schucan pour une mémorable
version d’Assonance V de Jarrell: la
musique magistrale est portée par un
violoncetle a la fois organique et chirur-
gical. Ce dernier, finalement peu concer-
tant, préfere s'insinuer dans la texture
par des procédés de contagion et de
camouflage tandis que l'oreille s'amuse
et se fait berner par les illusions audi-
tives.

Jean-Baptiste Clamans

Zeit?
Das Berliner Festival MaerzMusik unter
neuer Leitung (20.-29. Marz 2015)

«Festival fUr Zeitfragen», so unter-
titelte Berno Odo Polzer die Berliner
MaerzMusik 2015. Zeitfragen - das
impliziert aktuelle Fragen im gesell-
schaftlichen oder politischen Sinne;
oder Fragen, die das Prinzip der Zeit

in philosophischer ader naturwissen-
schaftlich messbarer Hinsicht anspre-
chen. Zudem steckt darin die Offenheit
des Fragens, der Wille zur Entwicklung
und nicht zuletzt die Assoziation zur
Musik als Zeitkunst.

Fur seinen Antritt hat sich der Nach-
folger des langjahrigen MaerzMusik-Lei-
ters Matthias Osterwold in jedem Fall ein
weites Feld abgesteckt, das die Gefahr
der Beliebigkeit genauso birgt wie die der
Uberfrachtung. Die Festivalthematik ist
seit der StablUbergabe jedoch nicht mehr
auf einen Jahrgang beschrankt, wie in
friheren Ausgaben. «Zeit» werde laut
den Intendanten der Berliner Festspiele
Th