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«Dekontaminierte» Musik?

Das Atelier von Vater Schoeck in der Villa Ruhheim in Brunnen, in dem Othmar auch manchmal komponiert hat.
Foto: Daniel Allenbach

Ein Schweizer Musiker schreibt fur die
Vorzeigebuhne der Nazis in Berlin eine
Oper und beruft sich darauf, dass er als
Kinstler (und Schweizer) neutral sei.
Dass er dafr mit einem in seiner Gesin-
nung zumindest zweifelhaften Librettis-
ten zusammenarbeitet, macht die Sache
nicht besser. Trotz der umgekehrten
Vorzeichen nicht eben forderlich fir den
Ruf des Sticks ist auch die rasche Ab-
setzung der Oper durch Hermann Goring,
der das Libretto als «Bockmist» be-
zeichnet. Kein Wunder also, dass Othmar
Schoecks Schloss Odrande auf ein Li-
bretto von Hermann Burte im Giftschrank
der Operngeschichte gelandet ist. Ein
Projektteam der Hochschule der Kiinste
Bern machte sich nun daran, das Werk
zu «dekontaminieren», um die lohnens-
werte Musik wieder dem Repertoire
zuzuflhren. Ob letzteres gelingen kann,
muss offen bleiben, ein Symposium vom
9. bis 11. September in Brunnen stellte
aber zunachst Vorgehen und Ergebnisse
der Arbeiten zur Debatte und bettete
das Projekt mit Wortbeitragen inter-
nationaler Referenten in einen grosseren
Kontext ein.

So wiesen Nils Grosch, Anselm Gerhard
und Michael Baumgartner etwa darauf

hin, mit welch ideologischen Scheuklap-
pen die Spielplangestaltung deutscher
Opernhauser in der Nazizeit oft beurteilt
wird - sind doch aus heutiger Sicht als
braune Anzeichen wahrgenommene Ten-
denzen in Musiktheaterstoffen bereits

in der Weimarer Republik zu finden, wah-
rend bei offenkundig heiklen Stoffen

wie Carmen (amoralisch und Werk eines
judischen Librettisten) der Erfolg hoher
gewichtet wurde als arische Skrupel.
Spannende Archivfunde trug Christian
Machler bei, der die Situation am - von
Nazi-Deutschland grosszlgig unter-
stUtzten - Opernhaus Zirich wahrend
der 1930er- und 40er-Jahre préasen-
tierte. Unerwartet eindeutig waren die
Berichte von Beat Follmi, Roman Brot-
beck und Chris Walton Uber opportunis-
tisches Verhalten von Schoeck und
anderen Schweizer Komponisten und
Musikwissenschaftlern gegenuber den
faschistischen Eliten, wobei diese
Haltung in grossen Teilen mit jener der
offiziellen Schweiz zusammenfiel. Erik
Levi widmete sich mit Karl Amadeus
Hartmann und Boris Blacher «Komponis-
ten des Widerstands». In seinem Beitrag
ebenso wie in jenen von Simeon Thomp-
son uUber den Dichter Burte und von

Ulrike Thiele tber den Mazen Werner
Reinhart wurde deutlich, wie heikel es
ist, das Verhalten des Einzelnen in der
Rickschau zu werten. Neben Exkursen
zu Hugo von Hofmannsthal, dem Film
Jud SdB und Schoecks Vorbildfunktion
flr zeitgendssisches Musiktheater durch
Robert Vilain, Angela Dedié und Leo Dick
richtete Ralf Klausnitzer den Blick auf
die Quelle des Opernstoffs, die Novelle
Joseph von Eichendorffs. Den produkti-
ven Ruckgriff auf diesen Dichter ver-
sucht auch die Bearbeitung durch das
Projektteam, die im Gesprach von Thomas
Gartmann, Autor Francesco Micieli und
Dirigent Mario Venzago vorgestellt wurde
und die insbesondere auf der sprachlich-
semantischen Ebene und damit verbun-
den in die Personenzeichnung eingreift.
Die an diese Prasentation mit musikali-
schen Beispielen anschliessende Dis-
kussion gehorte zu den Herzsticken des
Symposiums, kam doch das Thema einer
problematischen «Weisswaschung» der
Oper, die allerdings durch dieses gelun-
gene Symposium als umschifft betrach-
tet werden darf, ebenso zur Sprache

wie jenes nach dem Bedurfnis einer
solchen Uberarbeitung. Wahrend insbe-
sondere aus der Warte einer vom Werk-
denken gepragten Musikwissenschaft
die berechtigte Frage nach dem Verhalt-
nis von Original und notwendigerweise
subjektiver Neufassung gestellt wird,
steht vonseiten der Theaterpraxis abge-
sehen von der 6konomischen (findet
diese Oper ihr Publikum?) eher die asthe-
tische Frage nach der Qualitat und
Brauchbarkeit des neuen Textes im
Zentrum. Erste Einblicke lassen hoffen,
und auch die Riickmeldungen der Inter-
preten sind positiv - eine vollstandige
und zweifellos ebenfalls subjektive
Antwort werden neben der bald im Druck
erscheinenden Synopse der Libretti

dann die geplanten Aufflihrungen liefern
kénnen (Mai 2018 am Theater Bern).
Daniel Allenbach
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Die Biihne der Musik — La scéne de la musique
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ERSTE WOCHE: KLEINE GESCHICH-
TEN GROSSER MANNER ...

Der Wunsch, Musikgeschichte zu schrei-
ben, wird selten ausgesprochen. Und
doch, als diesen Sommer gegen flnfhun-
dert junge Kunstlerinnen und Kinstler
nach Darmstadt pilgerten, um an den
Ferienkursen fir Neue Musik teilzu-
nehmen, zeigte sich der ungebrochene
Sog dieses Verlangens. Darmstadt ist
noch heute ein Ort, der besondere Nahe
zur Geschichte verspricht: Hier, in diesen
reizlosen Nachkriegsbauten, in der Turn-
halle am Bollenfalltor, im Klassenzimmer
der Lichtenbergschule wird sich viel-
leicht heute ereignen, woran die Rick-
blicke der Zukunft sich heften werden.
Die Aura des Geschichtstrachtigen
wurde diesen Sommer ganz besonders
zelebriert, denn die siebzig Jahre seit der
Grindung der Kurse boten den Anlass
einer institutionellen Selbsthistorisie-
rung: Die Digitalisierung des Archivs des
Internationalen Musikinstituts Darm-
stadt, das die Ferienkurse veranstaltet,
wurde punktlich zum Jubilaum abge-
schlossen, begleitet von zahlreichen
Kunstprojekten, welche diese Uberreste
des Jungstvergangenen in Kompositio-
nen, Installationen, Ausstellungen und
Konferenzen verarbeiteten. Was sich als
kritische Selbstbetrachtung ankindigte,
geriet jedoch allzu oft zu jener schalen
Siegergeschichtsschreibung, die im
Gewand der Anekdote auftritt: Die Taxi-
fahrt mit Xenakis (Lars Petter Hagen:
Archive Fever), Hihnchen-Essen mit
John Cage, Urlaubsfotos von Irvine Arditti
(Roger Reynolds: Passage), Stockhausens
Reise nach Johannesburg (Philip Miller:
BikoHausen). Statt sich dem Unbewuss-
ten und Verdrangten, dem Verloren-
Geglaubten und Vergessenen anzuneh-
men, belieferten die meisten dieser
historage-Projekte mit ihren kleinen
Geschichten grosser Manner den alten
Mythos, von dem Darmstadt noch immer
zehrt. Einzig die Zusammenarbeit der

Soziologin Georgina Born und der Kompo-
nistin Ashley Fure, die das Archiv unter
dem Aspekt der Geschlechterverhaltnisse
durchsuchten, wurde dem Anspruch

der Selbstkritik gerecht.

Das Kunstwerk hingegen, welches
Ashley Fure an den Ferienkursen prasen-
tierte - die «Objektoper» The force of
things - liess keine Spuren dieser archi-
varischen Tatigkeit erkennen. Vielmehr
stand es exemplarisch fur eine Weise
des Komponierens, die heute in Darm-
stadt den Ton angibt: Die Arbeit der Kom-
ponistin geht Uber die Gestaltung des
Klangs weit hinaus, sie konzipiert die
Dekaration des Buhnen- und Zuschauer-
raums, choreografiert die Bewegungen
der Performer, erfindet eine Dramaturgie
der Beleuchtung. Das Ziel dieser An-
strengungen zwischen Konzert, Instal-
lation und Performance scheint es zu
sein, den Besucher ins Werk eintauchen
zu lassen, Distanznahme zu verhindern,
Erlebnisse zu schaffen. Diese Strategie
der Uberwaltigung, die in vielen dar-
gebotenen Werken verfolgt wurde (etwa
Georg Friedrich Haas' Oper Koma, Lars
Petter Hagens Installation Archive Fever,
Francois Sarhans Konzertinstallation
Commaodity Music, Eva Reiters The Lich-
tenberg Figures), scheiterte jedoch
immer wieder an der Vorhersehbarkeit
dessen, was mitreissen sollte: Die Insze-
nierung verfallt einem Kitsch des Erha-
benen, musikalische Mittel, die grob auf
Eindruck schielen, verfehlen ihre Wirkung,
das raumgreifende Ganze wirkt so auf-
wandig wie billig.

Dass die Erweiterung der komposi-
torischen Arbeit ins Szenische keine Ver-
groberung der Mittel nach sich ziehen
muss, bewiesen dagegen besonders zwei
Klnstler: Steven Takasugi verarbeitete
in Sideshow das groteske Grauen der
Freak-Shows der 20er-Jahre zu einem
Musiktheater, in dem sich die fein ausdif-
ferenzierten Texturklange einer Zuspie-
lung und die krampfhaften Verrenkungen

der zur Schau gestellten Instrumentalis-
ten Uberblendeten und wechselseitig
unterliefen. Und zum andern, die vielleicht
dominanteste Figur der ersten Festival-
wache, Jennifer Walshe, die mit ihrer
Forderung nach einer Neuen Disziplin im
Umgang mit den szenischen Mitteln

des Konzerts nicht nur das Schlagwort
dieses Jahrgangs lieferte, sondern auch
mit ihrer Performance EVERYTHING IS
IMPORTANT vorfuhrte, mit wie viel Kont-
rolle sich die Hysterie des Digitalen, der
Wechsel von Medien und Zeiten, von
High-Brow und Low-Fi, von Genres und
Sprachspielen ins Unkontrollierbare stei-
gern lasst.

Christoph Haffter

DEUXIEME SEMAINE:

CARRE FERME DANS L’OPEN SPACE
A Uimage du nouvel atelier feedback
sessions animé par Heloisa Amaral, les
cours d'été de musigue contemporaine
de Darmstadt ont été placés en cette
année 2016 sous le signe de l'échange.
Malgré les différents prix mis au
concours, les discussions entre partici-
pants ont pris le pas sur l'esprit de
compétition tout au long des 17 jours
d’ateliers et de concerts organisés dans
le cadre du festival. L'ambiance au dia-
logue n’a toutefois pas empéche les
controverses et confrontations entre
esthétiques divergentes, bien au
contraire. Les débats ont trouvé leur
place d’eux-mémes dans les couloirs ou
l'open space dédié aux participants plu-
tot que de rester confinés dans le cadre
de face-a-face orchestrés.

A partir de la deuxiéme semaine, le
nombre de manifestations organisées
dans lU'open space a d’ailleurs considéra-
blement augmenté, donnant lieu pendant
la journée a un véritable festival paral-
lele presgue entierement géré par les
participants. A Darmstadt on oscillait
donc chagque jour entre débats autour du
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Espace délimité : Die Kranichsteiner Musikpreistrdgerin Celeste Oram performt ihr Werk O1. @ Daniel Pufe /IMD

concert de la veille ou de la conférence
officielle du matin, ot tous s’étaient
retrouvés, et fourmillement continu de
manifestations plus modestes et de
rencontres fortuites permettant a cha-
cune et chacun de se créer son propre
festival en fonction de ses intéréts per-
sonnels ou professionnels.

Parmi ces esthétiques variées, les
concerts a dimension scénigue ont
constitué une part importante de la
seconde moitié du festival, avec par
exemple les ateliers « Composer-
performer » de Jennifer Walshe et David
Helbich et « Just beyond our instrument
is the world » de Steven Takasugi, les
concerts de percussion des classes
de Christian Dierstein et Hakon Stene, la

conférence-performance de Francois
Sarhan avec 'ensemble l'Instant Donne,
le concert «carte blanche » de l'en-
semble Mocrep ou l'atelier « Music in the
expanded field » de Marko Ciciliani
marqué par Celeste Oram, lauréate du
prix Kranichstein de composition, inter-
prétant elle-méme sa piece O / (pronon-
cer off on).

Cette ceuvre, déja créée un mois
auparavant, s'inscrit dans un espace
scenigue carré délimité au sol par des
bandes de couleur autour duguel le
public est assis. A Uintérieur du carré
se trouvent une ampoule, suspendue, et
une unigue chaussure. Pour compléter
ce décor aux éléments ponctuels, la pro-
jection d'un eeil dans lequel 'ampoule,

pupille brillante, se reflete, entrera en
jeu plus tard dans la piece.

La performeuse arrive, portant bre-
telles et béret, comme sortie d'une piece
de Beckett. Elle ne prend pas immédia-
tement possession de l'espace déelimite,
parait anxieuse et exprime tour a tour la
curiosité, la crainte et la détermination
par des gestes et des regards claire-
ment caractérisés. Lorsqu'elle finit par
pénétrer dans le carré scénique, celui-ci
semble réagir a sa présence en émet-
tant des sons répondant directement a
ses actions. Elle découvre cet espace
et en joue, créant une chorégraphie de
pas, de gestes et de regards toujours en
interaction avec 'environnement et les
objets qu'il abrite. La partie sonore de
la piece est constituée d'une bande fixe,
sur laguelle la performeuse se calque
avec maitrise, et Uillusion est si parfaite
que U'on pourrait en venir a soupconner
la présence de quelque senseur bien dis-
simule.

Mais @ mesure que l'ceuvre progresse,
une relation d’attirance mélée de répul-
sion se met en place avec l'ampoule
suspendue, qui, tres vite, semble devenir
le ceeur du dispositif. Les sons se pro-
longent et prennent une couleur de
plus en plus oppressante. L'espace de
jeu devient menacant, puis dangereux, et
finit pas se retourner contre l'intruse.
Prenant la fuite, celle-ci donne un der-
nier mouvement de balancier a 'ampoule
avant de 'observer osciller a distance
jusgu’au retour a sa position de repos
initiale, marquant la fin de la piece.

Par les présentations d'ateliers et le
grand nombre de manifestations auto-
nomes, la seconde moitié du festival aura
bel et bien été celle des participants.
Cela n'aurait toutefois pas été possible
sans le cadre donné par Ulnstitut interna-
tional de Musique de Darmstadt qui a
permis, une fois de plus, a la formule du
chaos contrdlé de porter ses fruits.
Mathieu Corajod
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Tact d’un plan sonore d’impact

Duel d’ombre : Mequmi Tabuchi et Clara Meloni dans Ombra delle mente de Pierre Jodlowski © P.-W. Henry

A Uarriére scene, dans une faible lumiere
blanche, Laurent Estoppel apparait sur
un podium, le saxophone ténor autour du
cou. Dans les 13 minutes 40 de la piece
Le dernier songe de Samuel Beckett, de
Pierre Jodlowski, il se retrouve au centre
d'un discours, un territoire fragmente,
un demi-cylindre peut-étre comme dans
Le Dépeupleur de Beckett. L'instrumen-
tiste doit se battre, se faufiler a travers
les matériaux électroniques les plus
divers qui éclatent, cogitent, martelent.
Francois Donato, a la diffusion, envoie
des ondes rythmiques brouillées, parfois
des beats exotiques, d'autres fois de
simples juxtapositions de percussions.
Des chutes. On demande au musicien
d'extraire, de produire: souffles, alertes,
dedales, chants, rugissements, gravats.
On pense aux combats free du saxopho-
niste Albert Ayler.

Laurent Estoppey s'immerge a bras le
corps sans trop en faire, rigoureux,
tranchant. Il répond sobrement. Un jeu
acide et ample, tres géométrique dans
les ruptures, dans la lecture des fléches
et des ciseaux laissant sur la partition

des fragments de liberté. Beaux mouve-
ments. Précision dans le souffle ren-
voyant a Urs Leimgrumber pour tout le
travail sans le bec. Il construit une enve-
loppe malgré un dispositif d’éclairage
simple comme chez Beckett, on retrouve
cette science du peu, du fragment, du
larvaire. Laurent Estoppey donne de la
chair avec de la pudeur.

Resserre comme au rugby autre terre
de Beckett. Rester en lisiere tout en
proposant une exploration de Uinstru-
ment, la place laissee au saxophone est
un territoire étroit.

La deuxieme piece Ombra della mente
emmene ailleurs. Dans 'emmurement
d'un corps féminin dans un hopital, dans
une pensee. Les coups de diapason sur
le corps filin métallique d’'une lampe a la
lumiere crue donnent la cadence a ce
duel, entre la soprano Clara Meloni et la
clarinettiste basse Megumi Tabuchi. Duel
d’ombres. Un éclat schizophréne dont
la cartographie semble clairement déli-
mitée par des tables minimales et une
position a l'avant-scene avec des lutrins.
Les deux personnalités opposées -

extravertie et doloriste pour Clara Meloni;
combative par le repli, 'art du peu pour
Megumi Tabuchi - contribuent a rendre
la piece plus déroutante encore. D’abord,
iLy a ce prélude sonore de chaussures a
talons qui martelent le sol. Puis 'écri-
ture d'Ada Merlini dans le ressassement.
A voir les murs maculés de numéros de
télephones et signes divers de la
chambre d'Ada Merlini, on comprend le
foisonnement de son conte cruel peuplé
d’elfes qui se donnent a la profération.
Pierre Jodlowski opte pour une vision
visuelle esthétisée, épurée, peu bordeé-
ligue. Mais il reprend ce sens de l'éruptif
dans son écriture. La chanteuse passe
par tous les états du son proféré: par
glotte, tripes, voix de téte et entre en
contraste avec la clarinette basse sur-
tout venue de ventre, en rondeur parfois
a la clarte Ellingtonienne, puis radieuse
dans les éclats. L'interprete semble

s’y accrocher comme a un baton de
pelerin. Avec calme elle finit par dislo-
guer Uinstrument. On aime aussi ces
peaux d'éponges frottées contre la
table, ce déploiement de violence en

lien avec une bande-son de stridences
d'insectes et de concassements. La
theatralite, la dévotion totale au bord
du gouffre de Clara Meloni interpelle,
pour la creation Pierre Jodlowski avait
fait confiance a Francoise Kubler dans
un méme registre. En revanche, Armand
Angster, amenait quelque chose de plus
ouvertement jazz dans ('attitude face

a linstrument, alors que Megumi Tabuchi
appose comme un suaire sur les clefs
de la clarinette et maintient une dis-
tance assez salutaire. Si la piece essore
et vous laisse pantelant d’émation im-
mediate, elle sort paradoxalement assez
vite de vous les jours suivants, comme
une éclipse. Alors gque le moment passé
avec Laurent Estoppey revient se déposer,
grandit, se rejoue dans un bruissement
enigmatique.

Alexandre Caldara
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Alles schon mal dagewese

U

n. Oder?

er 2016)

Die Donaueschinger Musiktage, das
weltweit dlteste und bedeutendste
Festival fur Neue Musik, haben auch im
95. Jahr ihres Bestehens wieder an

die 10000 Konzertbesucher angelockt.
Mehr als 300 Kunstlerinnen und Kinstler
beteiligten sich, 17 Urauffiihrungen

und vier Klanginstallationen gab es zu
erleben.

Nach dem plétzlichen Tod von Armin
Kohler hatte 2015 Bjérn Gottstein die
Intendanz Gbernommen, aber auch im
zweiten Jahr seiner Amtszeit geht er
noch keine eindeutig neuen Wege. Was
natdrlich auch schwer maoglich ist, denn
durch die lange Vorlaufzeit der Auftrags-
kompositionen stammten auch 2016
noch etwa 60 Prozent des Programms
van Armin Kéhler. Gottstein ist ein
Mann des schleichenden Ubergangs.
«Es wird keinen radikalen Bruch geben.
Donaueschingen ist einfach ein tolles
Festival; was hier gefeiert wird, soll auch
weiter hier gefeiert werden», sagt er.
Neu gibt es zwar sogenannte «Kommo-
dengesprache» mit den Komponistinnen
und Komponisten oder die «Donau-
eschingen Lectures» (On Zukunftsmusik
des Philosophen Roger Scruton), neu ist
auch die konsequente Zweisprachigkeit
deutsch/englisch im Programmheft.

Das aber sind Neuerungen in homaoopa-
thischer Dosis und kein radikaler Bruch.
Flr einen solchen sieht Gottstein denn
auch keinerlei Veranlassung. Lieber ver-
zichtet er auf ein jahrliches Motto
(2013 waren das etwa «musikalische
Grossformen») und mochte - vorerst
zumindest, bis sich seine eigene Hand-
schrift entwickelt - beobachten und

die vielfaltige Szene der Neuen Musik
abbilden.

Und sie ist vielfaltig, diese Szene -
was wohl auch der derzeitige Trend ist:
dass es eben keinen gibt und sich die
Heterogenitat weiter auffachert. Elektro-
nik und Live-Elektronik findet man
ohnehin in fast jedem Konzert, kaum eine

Komposition kammt ohne diese Erweite-
rungen aus. Aber darlber hinaus franst
die zeitgendssische Musik an ihren
Randern zunehmend aus und geht Ver-
bindungen zu anderen Genres ein. Waren
das letztes Jahr Performance und Video,
fanden sich in diesem Jahr Schnitt-
punkte mit Jahrtausende alten mittel-
amerikanischen Kulturen (Caral von
Martin Jaggil, mit Pop (Die schénsten
Schlager der 60er und 70er Jahre von
Peter Ablinger, eine launige Collage
flirrender Klangpunkte in einem Tonika-
Dominante-Netz), mit Free Jazz (dis-
corde von Michael Wertm(iller oder Cold
Cadaver von Bernhard Gander mit einem
hervorragenden Klangforum Wien und
dem nicht minder grandiosen Steamboat
Switzerland) oder auch mit Death Metal,
einer der Hardcore-Versionen des Heavy
Metal (Blutrausch von Klaus Schedl).
Das sind mehr oder weniger gelungene
Versuche einer Synthese zunachst dis-
parater Formen, die miteinander kamp-
fen, sich Uberlagern, bereichern oder
auch versklaven: Vieles lasst sich kriti-
sieren - und genau das wird und wurde
es auch, in zahllosen Gesprachen und
flr einmal auch wieder hitzigen Diskus-
sionen im Publikum. Hier liegt ein frucht-
bares Potenzial: es darf wieder gestrit-
ten werden. Die alten Dogmen haben
sich ohnehin langst aufgelést, der
Diskurs ist vollkoammen offen geworden.
Mehr denn je ist alles im Fluss, werden
unterschiedlichste asthetische Posi-
tionen untersucht, durchgespielt, ent-
worfen, verworfen.

Dazu kommt ein zweiter Punkt: Die
jingere Generation ist daran, alles noch
einmal auf den Prifstand zu stellen,
also auch die langstens etablierten Ins-
titutionen der Neuen Musik (wie die
spezialisierten Ensembles), und neue
Verkntpfungen zu suchen. Diese Suche

hat viele Perspektiven gedffnet. Das mag

zum Beispiel eine neue Art von Team-
work sein, wenn sich manche Komponis-

tin, mancher Komponist als Teil eines
grosseren Kollektivs empfindet, sich vom
Komponieren im emphatischen Sinn
verabschiedet und im Verbund mit Drama-
turgie, Video, Elektronik, Licht, Perfor-
mance lieber den an den social media
erprobten kurzen schnellen Eingriff ins
Hier und Jetzt versucht. Das kinstlerische
Ergebnis beansprucht dann auch keine
Haltbarkeit mehr, sondern verschwindet
bald wieder. Es mogen andererseits

neue Konzertformen wie Installationen
sein. Ob Stlcke im Fortissimo, ob sphari-
sche Tonwolken oder Raumklang: alles
nicht ganz neu, alles haben wir schon
einmal irgendwa gehort. Aber die Lust an
den Kombinationen nimmt spurbar zu.
Der Stilpluralismus ist Gebot der Stunde.
Das heisst auch: es besteht die Gefahr,
den Fokus nicht zu finden. Und auch

die Gefahr eines gewissen Dilettantismus:
zu viel zu wollen auf zu vielen Gebieten,
auf denen man (noch) nicht firm ist.

Als klassischer Komponist fir Rockband
zu komponieren, muss gelbt werden.
Und vice versa. Aber der Dilettantismus
hat eine schéne Schwester, ndmlich

die kindliche Lust am Spielen. Sie hatte
in Donaueschingen einen grossen Auf-
tritt. Und vielleicht findet sie demnachst
ihre (oder eine, oder mehrere) Mitte(n).
Wie sagte schon Friedrich Nietzsche:
«Man muss noch Chaos in sich tragen,
um einen tanzenden Stern zu gebaren».
Die Neue Musik ist wieder auf der Suche
nach sich selbst.

Florian Hauser
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Voyages et paysages sonores

Toujours aussi éclectique et dynamigue,
le Festival Musica de Strasbourg pro-
pose pour sa 34° edition une exploration
de U'histoire de la musique électroacous-
tigue a travers une série de concerts,
dont la création mondiale des Chro-
nigues terriennes et la reprise de
Dracula de Pierre Henry, ainsi qu'une
présentation du Groupe de Recherches
Musicales (GRM) sous la houlette de
son directeur Daniel Teruggi. Un disposi-
tif de haut-parleurs bigarrés et multi-
formes est installé dans la salle de la
Bourse, lieu habituel des récitals et
concerts de musique de chambre.
Diffusé en préambule, le documentaire
de Franck Podguster rappelle les riches
heures du GRM depuis sa création en
1958 par Pierre Schaeffer et Francois
Bayle. Cet art acousmatique peine a
évacuer l'embarrassante technique qui
precede a la diffusion des sons. Si l'objet
consiste a écouter sans pouvoir locali-
ser l'origine du flux sonore, 'écoute fait
apparaitre des motifs assez proches de
«tics» langagiers comme ces labo-
rieuses Etudes aux allures et aux sons
animés (1958), extraites de ('Expérience
acoustigue, dont on mesure avec le recul
la dimension histarique. Plus ludique

et accrocheur, L 'aeil écoute de Bernard
Parme-giani fait la part belle aux pre-
miers synthétiseurs. Anamorphées
(1985) de Gilles Racot parvient a faire
oublier linstrument dévorant par la
ductilité des timbres et des matieres
sonores.

La seconde partie se concentre sur
les dernieres productions acousmatigues.
On retiendra le plaisant Si Cielo vivo
(2006) de Vincent-Raphaél Carinola ou
Draugalimur, membre fantéme d'eRikm,
sorte de voyage vagabond sur une trame
de sons tres fins et vibrants. Springtime
(2013) de Daniel Terrugi est assez
laborieux dans son expression et ses
moyens mais supplante l'anodin Untitled,
January (2013) de Giuseppe lelasi.

Francesca Sorteni dans le role de Mririda a I'Opéra
du Rhin © Alain Kaiser

Un vrai-faux concert de musiques
sacrées attend le public dans la cathé-
drale de Strasbourg, avec le Rias
Kammerchor et le Minchener Kammer-
orchester sous la direction d'Alexander
Liebreich. Responsorio delle Tenebre
(2001) de Salvatore Sciarrino ouvre les
débats dans la longueur généreuse
d'une antienne chantée a capella par les
voix d'hommes du Rias Kammerchor. Ce
jeu d'écho et réponses séduit par la
dimension archaisante que Sciarrino sait
insuffler a sa langue. Tres différent d'ex-
pression et de couleurs, le Disputatio
(2014) de Pascal Dusapin convogue
cheeur, solistes et grand orchestre. Le
texte latin est extrait du manuscrit
de Salisbury et fait référence a l'exercice
obligé de la «dispute » rhétorique qui
conduit l'éléve a rivaliser avec le maitre -
ici, entre le fils de Charlemagne et son
maitre Albinius. L'argument mangue
de vigueur pour tenir la route sur toute

la durée de l'ceuvre. Disposés en étages,
les musiciens occupent les niveaux qui
menent a l'estrade centrale. L'acous-
tique tres réverbérée absorbe les belles
sonarités du glasharmonika placé aux
cotés d'un quatuor de voix féminines qui
reprennent en écho les découpes sylla-
biques prélevées dans le flux instrumen-
tal. La richesse et la variété des percus-
sions font alterner résonances courtes
ou longues, avec une préférence aux
crotales et plagues métalliques. La pré-
sence du pesant Requiem de Maurice
Duruflé ne rend pas vraiment justice
aux ceuvres données en premiére partie.
Plombée par un orgue électrigue sans
charme et sans chair, l'interprétation
fait pourtant la part belle aux cuivres du
Munchener Kammerorchester. Les
solistes courent apres 'écho mais l'en-
semble file droit et parvient a bon port.
L'acoustique tres mate du studio de
France 3 Alsace tranche avec les fastes
rayonnants de la veille. Le pianiste
Pierre-Laurent Aimard réunit le clarinet-
tiste Mark Simpson et l'altiste Antoine
Tamestit pour un récital en hommage
aux 90 ans de Gyorgy Kurtag. On retient
de cette matinée musicale le remar-
quable trio Hommage a R. Sch. op. 15d
écrit en 1990 et donné a la suite des
Mérchenbilder de Schumann. Le «Ton-
dichter» répond aux interrogations
du musicien hongrois dans un dialogue
tresseé d'affects et de timbres ombra-
geux. Hommage a Gy. K. de Marco Stroppa
se glisse astucieusement dans ce
double portrait en proposant une réflexion
sur le son et 'emplacement des musi-
ciens dans l'espace. Tandis que l'alto
d'Antoine Tamestit tutoie les sommets
dans Jelek (pour alto) et Marchenbilder.
Donné en création mondiale, le sep-
tieme ouvrage lyrique du compaositeur
franco-marocain Ahmed Essyad, Mririda
répond & une commande de 'Opéra du
Rhin. C'est pour le Conservatoire, 'occa-
sion de présenter le travail des jeunes
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chanteurs de 'Opéra Studio de Stras-
bourg accompagnés par 'ensemble
orchestral du Conservatoire et 'Acadé-
mie supérieure de musique de Stras-
bourg. Le chef Léo Warynski conduit le
projet avec une énergie communicative
qui transcende littéralement les inter-
pretes. L'argument raconte la trajectoi-
re de Mririda, a la fois prostituée et
poétesse berbere dont le souvenir se
perpétue dans le haut-Atlas Marocain.
Le livret fait se succéder 14 scenes
dans lesquelles il est question de la
position de la femme dans une saciété
dominée par les hommes et la puissance
de la parole sur l'obsession de dévasta-
tion et d'affrontement. La musique
d'Essyad contourne le piege du folklo-
risme pour puiser ouvertement dans des
reférences classiques du XX® Siecle
dodécaphonique. La mélodie n'est pas
pour autant négligée, avec un art du
tuilage lyrique et des ornements qui ne
renient pas la présence sous-jacente
de la poésie parlée-chantée. Contraints
par des difficultés de mémorisation et
de temps a rester en fosse, le cheeur

de 'Opéra du Rhin est l'élément a la fois
visible et invisible qui sertit les voix
solistes dans un remarquable écrin
resonnant. Si les décors et la mise en
scene d'Olivier Achard peuvent décevoir
par le recours systématique a des
contrejours et la facilité des situations,
on se concentre sur la performance du
role-titre, interprété de belle facon par la
voix nuitée de Francesca Sorteni. Autour
d'elle la Jeune Fille de Louise Pingeot

et la Vieille Femme de Coline Dutilleul
se tirent brillamment d'une partition qui
les expose parfois dangereusement.

Les hommes sont plutét décevants, dra-
matiquement et vocalement. L'Etranger
assez terne de Camille Tresmontant
cotoie le Mercenaire a la méchanceté un
brin forcée de Diego Godoy et L'Officier
rectiligne d'Antoine Foulon.

David Verdier

Vielstimmige Urauffithrungen

Szene aus Michel Roths Musiktheater Die kiinstliche Mutter mit dem Ensemble Phoenix und den Solisten:
Rachel Braunschweig, Robert Koller, Miriam Japp. Foto: Priska Ketterer/Lucerne Festival

Flr das Konzert der Preistragerinnen des
Concours Nicati 2015 in der Lukaskirche
(3. September) wurden zwei Kompositio-
nen fur Geige und Harfe in Auftrag gege-
ben, die neben funf virtuosen Solowerken
von den jungen Instrumentalistinnen
(Sofiia Suldina und Estelle Costanzo)

im Rahmen des Lucerne Festival ur-
aufgefuhrt wurden. Still Remnants of
Moving and Reappearing Sounds von
Cyrill Lim (*1984) ist eine «Resonie-
rende Kammermusik fur Harfe, Violine
und Elektronik>», bei der sich die Musike-
rinnen im Raum bewegen und verschie-
dene Klangstationen abwandern. An
diversen Orten sind Mikrophone instal-
liert, die den Klang der resonierenden
Klangkorper aufzeichnen, um diese zu-
gleich Uber Tongeber erneut zum
Schwingen anzuregen, sodass zahlreiche
Feedbackschlaufen entstehen. In dieser
performativen Installation werden
bestandig neue Freiraume kreiert, bis

am Ende ein Klanggebilde einen Raum
eroffnet, aus dem die Musikerinnen
bereits ausgetreten sind. Zuvor erklang
die viersatzige Poesia Sin Pureza von
Helena Winkelman (*1974) herkémmlich
vom Podium aus, trotzdem eréffneten

sich dort ebenfalls neue Klangwelten
durch die Obertonstimmung der Harfe
und die hierdurch potenzierten mikroto-
nalen Moglichkeiten im Zusammenspiel
der beiden Saiteninstrumente. Greift
Winkelman auf Gedichte von Pablo
Nerudas Poésie impure zurick, so ver-
tont sie diese keinesfalls im Sinne der
<musica impura> Hans Werner Henzes,
sondern mochte sie und insbesondere
deren zwischen den Zeilen befindlichen
Téne in Musik <libersetzen>. Hierbei ent-
stehen differenzierte Klangwelten, auch
durch die kontrastierende Anlage der
einzelnen Satze, wobei diese die Atmo-
spharen der Wortkompositionen viel-
schichtig ausdeuten.

Auch Le Banguet von Ezko Kikoutchi
(*1968) fusst auf einer literarischen
Vorlage, und zwar auf Platons Sympo-
sion. Nach einem Lontano-Beginn stehen
diverse Dialoge und eine instrumentale
Diskussionsfuhrung im Mittelteil, bevor
- quasi als Essenz hieraus - der Schluss-
teil sich der «Wahrheit» und «Schon-
heit» der antiken Philosophie widmet.
Das Werk wurde vom gut vorbereiteten
Ensemble der Lucerne Festival Alumni
unter der Dirigentin Lin Liao uraufge-
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fuhrt, welches im Rahmen des hier
integrierten Schweizerischen Tonkinst-
lerfestes insgesamt acht neue Ensemble-
stlcke an einem Nachmittag prasen-
tierte. Es folgte zunachst Anakyklikon
von Antoine Fachard (*1980), das
versucht, die Gesetze der Physik fur die
Spanne des Zuhdrens ausser Kraft zu
setzen. Ricklaufigkeiten sollen die
erlebte Zeit beeinflussen, und so wahlte
der in Lausanne aufgewachsene Kompo-
nist zunachst die Figur des Chiasmus
als Grundform des Werkes, doch kreuzte
er diese zunehmend mit zyklisch Wieder-
kehrendem, sodass die Anordnung
nicht spiegelbildlich ist, sondern das
entwickelte Material am Ende dem des
Beginns konvergierend gegenlbersteht.
Der musikalische Strom, der sich durch
die Abweichungen von einer strengen
Konstruktion einstellt, wird in Tiers
Paysage von Carlo Ciceri (*1980) noch
verstéarkt, indem dieser dem Ensemble
einen zielgerichteten musikalischen
Fluss einkomponiert. Hierfr wahlt er
auch eine stromlinienférmige Aufstel-
lung, bei der sich das Ensemble um den
nach vorne gerichteten Fligel positio-
niert und die nach hinten gestaffelten
Blaser und Geigen das Material der
ersten Reihe (Viola und Cello] stets
modifizierend aufgreifen. Dieser soghaf-
ten Wirkung steht in Gary Bergers
(*1967) Substrat ein impulsives Ensem-
ble gegentber, das die Faktur des Wer-
kes mosaikartig durch kurze, intensive
Bewegungsformen darbietet. Die ener-
giegeladenen Strukturen pulsieren
jedoch weniger in Klangschichten, so
dass das Werk in seinen diversen Inter-
ferenzen doch pointilistisch wirkt. Grenzt
sich Berger dabei bewusst von einer
Vertonung aussermusikalischer Phano-
mene ab, so greifen die darauffolgenden
Kompositionen wiederum auf literarische
Vorbilder zurtck.

Saskia Bladts (*1981) Staub nimmt
Bezug auf Gedichte Paul Celans, aus

denen sie jedoch lediglich die positiv-
konnotierten Worte aneinanderreiht, um
die Lichtfunken in dessen dunkler Lyrik
hervorzuheben. Die Komponistin stellt
Staub als ein von der Erde entwurzeltes
Werk dar, das sich zu den Sternen erhe-
ben will. Stephanie Haenslers (* 1986)
greift in ihrem Klavierquintett alba desdi-
bujada auf Lyrik von Jorge Luis Borges
zurlck. Sie verzichtet ausdricklich auf
eine naturalistische «Vertonung> der
Bilder des Gedichtes und will stattdes-
sen die Gesten und Bewegungen der
Dichtung transportieren. Letztendlich
wird die Atmosphare durch ihr Werk
«Ubersetzt», wobei die dort angelegten
Kontraste nun nur noch verschwommen
erklingen. Urspringlich als Gegensatz
zur Titelfigur seines musiktheatralen
Werkes Bérénice gedacht, wollte Blaise
Ubaldini (*1979) in Titus Forever ein
musikalisches Portrait des Kaisers
zeichnen, das sich schliesslich doch als
ein weiteres Gesicht seiner Gattin
Bérénice entpuppt. In einer nachtlichen
Szenerie ist die imaginére Blihnenperson
zwischen Liebe und Staatsraison hin-
und hergerissen, wobei die figurative
Musik ein sehr eindringliches Bild einer
verzweifelten Zerrissenheit wiederzuge-
ben vermag. Nemanja Radivojevic
(*1981) geht in And the Angel Saw the
Black Swan von Walter Benjamins Uber
den Begriff der Geschichte aus und ver-
sucht, den Harer flr das Erinnern an
Vergangenheitsaugenblicke zu sensibili-
sieren, indem er kaleidoskopartig diffe-
rierende Facetten im steten Wandel neu
prasentiert.

Ebenfalls wie ein grosses Panoptikum
reiht Michel Roth (*1976) in seiner
BUhnenfassung von Hermann Burgers
Roman Die kunstliche Mutter (1982) ein
buntes Spektrum an Szenen und musi-
kalischen Jargons aneinander, wobei
er auch die Burger-typischen Genre-Ver-
mischungen in den zwei Teilen seiner
Oper integriert. Der erste Akt spielte in

der Bar der Stidpol-Location (Premiere
am 2. September). Die Moglichkeiten
einer Simultanblihne wurden hier voll
ausgekostet, da die Zuschauer von drei
BUhnen umgeben waren, die gleichzeitig
bespielt wurden. Um den «Transit» in
das Gotthard-Innere zu verdeutlichen,
wurde der zweite Teil nach der Pause in
den angrenzenden Konzertsaal verlegt,
in dem das Publikum von der Tribline
aus mit einem «Tunnelblick» das weitere
Geschehen verfolgte. Auch musikalisch
ist dieser soghaft angelegte Teil dem
Panoptikum des ersten kontrar gegen-
Ubergestellt, da das Material weniger
horizontal aneinandergereiht, als viel-
mehr in Schichten Ubereinander getlirmt
wird, um somit einen Querschnitt durch
das «Zentralmassiv von Depressionen»
des Hauptprotagonisten bieten zu kon-
nen. Zu Beginn erwartet den Zuschauer
hingegen eine operettenhafte Nummern-
abfolge, die durch Burgers Vielfalt an
Soziolekten, Zitaten der «grossen» Lite-
raten, aber auch derben Zoten fuhrt

und von filigran Vertontem bis zum Uber-
mutigen Larmen reicht. In diesem bunten
Mummenschanz kann die Vertonung
auch deshalb Uberzeugen, da sie sich
nicht als glattende Literaturoper prasen-
tiert, sondern alle Hohen und Tiefen der
Vorlage ernst nimmt und spielerisch
Burgers humorvolles Sprachgewirr wei-
ter verstrickt.

Sowaohl die Musiker des Ensemble
Phoenix als auch der Dirigent Jiirg
Henneberger hatten hierbei szenische
Auftritte und teils kleinere Sprech- oder
Gesangseinlagen, die sie lustvoll prasen-
tierten. Neben den vier Gesangssolisten
schlipften auch zwei Schauspielerinnen
bestandig in neue Rollen und wurden
von Roth mit diversen Herausforderungen
konfrontiert. Die Intensitat, mit der die
Premiere hierbei bestritten wurde,
zeugte von einer hohen, leidenschaftli-
chen Meisterschaft aller Beteiligten.

Florian Henri Besthorn
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Morgenkaffee im Feldbett — oder nicht...

Zwei Autorinnen, zwei Sichtweisen. Beide
haben das Festival Riimlingen 2016
erlebt, beobachtet und unabhéngig von-
einander dartiber geschrieben. Dabei
wird diesmal weniger iiber die einzelnen
Kompositionen berichtet, vielmehr geht es
darum, sich iiber das eigentliche Konzept
des Festivals Gedanken zu machen.

|

Der Wecker klingelt. Nun ja, er gongt
vielmehr. Seit etwa einer halben Stunde
spielt Bastian Pfefferli das Stlick Nine
Bells von Tom Johnson. Von meinem
weiss bezogenen Feldbett aus, mitten
auf einer Wiese in der sanft geschwun-
genen Landschaft im Baselbiet, kann ich
ihn von ferne dabei beobachten, wie er
langsam von Glocke zu Glocke geht und
sie anschlégt. Es ist Samstagmorgen,
etwa 6 Uhr, und langsam wird es hell. Es
ist nicht mein erster Sonnenaufgang

beim Festival Rimlingen, welches heuer

wie seit Gber 25 Jahren in der kleinen

Ortschaft und ihrer Umgebung nal

Sissach stattfindet. Mein Vater ist in der

Programmgrur

viert, und so wan ich bereits als
Kind auf nachtlichen Rimling’schen
Klangpfaden. Das Festival 2016 mit dem

Motto «Glocken» unter der kiinstleri-

0

chen Leitung von Sylwia Zytynska ist
s

benso

®

ungewshnlich wie alle Jahre

zuvor: Es erstreckt sich vom friit

Abend bis zum nachsten Mittag, und zwi-

en den vielen ortsspezifischen Ins-

S

tallationen, Performances und Urauffiih-

rungen zeitgendssischer Komponisten

gibt es Raum fiir Begegnungen, zum Bei-
spiel bei einem opulenten Abendessen.

Am Truth Table,

ner langen T.

Uber 100 Personen am Waldrand
man vorzlglich, kommt mit dem Nach-

barn ins Gesprach, erzahlt sich - dem

Ment folgend - eine peinliche hichte

Das Soziale nimmt am Festival Rimlingen
einen fast ebenso wichtige
e. Man trifft sich

Zemn

man kennt sich. Wenn man nun aber
nicht vom Abendessen bis zum Morgen-
grauen dabei ist, verpasst man dann den
Kern? Das Musikfestival lebt durchaus
von seiner eigenwilligen Form, welche
musikalische Ereignisse mit atmosphéri-
schem Erleben verbindet. Dennoch gibt
es mehrere und nicht bloss eine Mdglich-
keit der Erfahrung. Mit Speis, Trank und
Ubernachtung taucht man vollends in
die einzigartige Rimlingen-Welt ein.
Diese Welt ist mir als Musikliebhaberin
die Liebste. Auf der anderen Seite ver-
liere ich dabei teilweise die kritische Dis-
tanz, die ich als Musikwissenschaftlerin
in einer Art «déformation profession-
nelle» stets suche. So sehe ich die Form
des Festivals als Angebot und nicht als
Muss: Ich kann mich vollends hingeben

- oder ich kann hineinschnuppern, mir

ei aber mit Abstand den manchmal
notwendigen eigenen Raum zugestehen.
Rebekka Meyer

ssen. Beim Festival Rimlingen

Jibt es keine Para

ranstaltun-
gen, sondern nur den einen Pfad, dem

alle fi

bett? Ich habe mich dagegen en

den. Und es bereut. Denn als ich am

>amstagmorgen zur Performance

me von Peter Conradir

Zumthor wieder anreiste, merkte ich:

bin woanders als der Rest der

Gruppe, der die Nacht im Freien ver-

das so empfun

Vielleicht liegt es

eine temporére Gemeinschaft kreiert.
Eine Gemeinschaft, in der man sich duzt,
eine Gemeinschaft, die auf Kommando
loswandert und eine Wahrnehmungs-
schule durchlduft. Das gelingt, weil das
Festival mit Liebe und Sorgfalt einen
Flow konzipiert. Einen Flow, der keine
Briiche vertragt: Weder in der Musik, noch
in der Inszenierung - von den Kabeln

und Generatoren zum Beispiel, die es

Die exklusive Gemeinschaft erwacht.

braucht, um die Ruine Homburg zu be-
spielen, sieht das Publikum nichts.

Das Festival Rimlingen idealis die
Natur aus der Perspektive des Stadters
und fiir Stadter. Passend zur aktuellen

Achtsamkeitsbewegung und neuen Welle

der Naturbegeisterung ist es damit ein
programmatischer Gegenentwurf zum
alltaglichen Hochleistungshamsterrad.

«Zurlick zur Natur» passiert hier aber

nicht in Opposition zur, sondern in Ver-
bindung mit der Hochkultur.

Uber das diesjahrige (bedeutungs-
schwere) Thema «Glocken» finden
die Prinzipien des Rituals auch in die Ur-
auffihrungen und Installationen: In
Botanica schafft Serge Vuille durch sich
zyklisch wiederholende musikalische
Aktionen eine traumartige Atmosphare.
Die Réhrenglocken-Komposition Caldeira
von Julien Mégroz beruft sich durch
repetitive, sich polyrhythmisch verschie-
bende Pattern auf eine sakrale Zeremo-
nie, und die Interaktion GehFahr von
Sylwia Zytynska ist eine Prozession
mit Schellen, Glocken und Klingeln, die
an die Vertreibung der Wintergeister zu
Neujahr erinnert. Ritualhaft ist auch,
dass die Kompositionen die Emotionen
und Aufmerksamkeit des Publikums klar
lenken: Bevor in Daniel Otts und Enrico
Stolzenburgs Natur-Musiktheater Sam-

puagn - Schlag 9 die musikalischen
nterventionen einsetzen, lauscht das
Publikum zehn Minuten nur der Natur.
Das mag man esoterisch finden - einge-
bettet ins Gesamtkonzept ist das aber
dusserst wirkungsvoll und poetisch

Auf den ersten Blick hat das Rimlin-
gen-Publikum wenig mit dem Neue
Musik-Publikum an Orten wie der Gare du
Nord oder der Berner Dampfzentrale
gemeinsam. Auf den zweiten Blick aber
ist das nur eine Verschiebung: Der
Dresscode heisst hier Trekkingausris-
tung und Wanderschuhe. Leichter
zuganglich, niederschwellig oder gar
barrierefrei ist deshalb das Festival wohl
kaum. Denn die Rimlingen-Gemeinschaft

entsteht eben nicht nur Gber den Klang

sondern definiert sich auch stark Gber

ihre Exklusivitat. Dazu gehéren Erleb-

e wie das Aufwachen im F
der Morgenkaffee im Feldbett. Deswegen

Damit das Ritual «Festival Rur

olle Wirkung entfalten kann, muss

abei sein

man von Anfang bis End

Theresa Beyer
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Le jeu renouvelé des correspondances

Deux créations du Nouvel Ensemble Contemporain

a La Chaux-de-Fonds (30 septembre 2016)

Le NEC proposait fin septembre le deu-
xieme concert d'une saison qui en est
composee de onze et dont plus de la
moitié integre des créations mondiales.
Se situant dans une tradition «clas-
sique » de la musigue contemporaine,
l'ensemble est également soucieux
d’élargir U'écoute a travers des projets
associant musique, danse, théatre,
littérature, photographie, cinéma, video
et arts plastiques, et de proposer de la
musique dans divers lieux, parfois inat-
tendus, a Uinstar des jardins de Cernier,
et cette fois-ci dans un lieu devenu habi-
tuel, la salle d’'un museée.

Au jeu renouvelé et surmonté des
correspondances, étendu d'abord au lieu
et a Uespace, le deuxiéme concert du
NEC favorise une écoute « située », qui
autorise aussi bien la focalisation sur
les ceuvres musicales que l'attention a
Uhétérogénéité des éléments appelés
par Uceuvre et son écoute. D'une maniere
apparemment externe, U'exposition et
la salle utilisée révelent le poids d'une

histoire ou les éléments ne peuvent plus

étre rassemblés que sous la forme d'un
cabinet contemporain de curiosités, qui,
dans le méme temps, indique les limites
de la curation (le Musée des Beaux-Arts,
récemment rénové, sort littéralement

de sa réserve en exposant des ceuvres
«oubliées »).

Evidemment, a ce jeu-1a, la musique
se joue «facilement » de la complexité
pour atteindre une cohérence, méme
si la mise en avant de la volonté chere
a Schopenhauer passe inévitablement
par sa propre représentation et par
linsertion dans des contextes qui tous
cependant concourent au sens des
ceuvres. Le régime esthétique, qui est
peut-étre la modernité méme, cede
parfois la place, comme l'histoire de
l'art, a une anthropologie de la percep-
tion, a une recontextualisation s'oppo-
sant au libre jeu des formes et appelant
une écoute ou un regard portant sur le

monde et sur soi, et leur donnant un
nom propre.

Par contraste avec les tableaux
présentés dans un accrochage volon-
tairement trop dense, les pieces jouées
expriment une forte cohérence obtenue
par des écritures qui ne laissent pas
«errer le matériau » tout en lui recon-
naissant une existence propre et en
s'appuyant sur le jeu de musiciens rom-
pus a l'exercice. Déja le rapport tradi-
tionnel au texte, tenant d’'une sorte
d’hétérologie irréductible dont il faut
bien s’accommoder, apparait comme la
maniere d’éviter des régions par trop
dysphoriques et favorise le commen-
taire. Et pourtant, méme lu, dit, chanté,
écrit, le texte gagne ici a étre percu
comme l'un des contextes possibles de
l'ceuvre et non seulement comme un
élément de sa signification.

Les pieces pour voix, clarinette,
contrebasse et percussion sont les
fruits de commandes de Maxime Favrod,
le percussionniste du NEC, et articu-
lent deux textes de 'écrivaine suisse
Marianne Freidig, qui s'est fait du récit
théatral une spécialité. La premiere
création, Die Wiederherstellung des

Paradieses, est 'ceuvre d’'Ezko Kikoutchi.

Le texte travaille la relation entre lan-
gage des SMS et langage poétigue, et
confronte la banalité du quotidien a
U'esprit qui recherche amour et sensua-
lité; une ceuvre dont U'écoute résiste
cependant au caractere binaire de 'évo-
cation. La seconde création, plus courte,
s'appuie sur la tension entre psychisme
et physique: Hirnchen und der Berg,

de Boris Bell, décrit les luttes du corps
et de U'esprit lors d'une ascension de
montagne, ce qui conduit a pouvoir se
saisir du titre apparemment incongru

dont hérite le concert: Le Cerveau Cervin.

L'effort de réintégration est plus
puissant dans la piece de Bell que dans
celle de Kikoutchi, qui cependant tire
une force peut étre plus grande des

oppositions. Faut-il reconduire ici l'oppo-
sition entre deux extrémes, disons,
entre les divergences expressives puis-
santes chez Lachenmann ou la fusion
partielle des caractéristiques acous-
tiques chez Grisey ? La mélodie et la
figurechez le second, ’harmonie chez
le premier sont caractéristiques d’une
évolution de la musique qui réintegre
par leur face négative les éléments
congédiés. Une telle opposition, peut
étre transposée sur le plan du récit,
apparait entre Kikoutchi et Bell, mais
certainement d’'une maniere plus posi-
tive. Le caractere contrapuntique de
Wiederherstellung des Paradieses,

ou les lignes et figures sous-entendent
une harmonie sans se construire sur
elle, s'oppose a la réintégration plus
puissante dans la seconde piece, d'un
compositeur coutumier

du franchissement des genres musicaux.

Le jeu des musiciens donne l'impres-
sion d’'une facilité et d’'une distanciation
qui contribuent a mettre en avant le
sonore tout en assurant la fluidité des
récits, et ol U'expression est parfois
moains lyrique, plus énergétique. Cepen-
dant un certain maniérisme guette
U'expression qui se détacherait de
l'ensemble. Thierry Dagon, contre-ténaor,
sait faire entendre ce qu'il produit et ses
manieres n'apparaissent pas, en soi,
surajoutées au chant. Maxime Favrod
est a l'aise dans la maniere de scander
le récit, le jeu du clarinettiste Jean-
Francois Lehmann apparait en méme
temps sobre et incisif, la contrebassiste
Noélle Reymond se révele étre une
véritable chambriste contemporaine alors
que Stéphanie Burkhard est 3 méme
de répliquer au contre-ténor extraverti.

Un tel concert aura donné l'impres-
sion, fit-ce d’'une maniere fugace, de
franchir quelques seuils, a commencer
par celui qui sépare les expressions
convenues et leur au-dela. Au moment
ou la confrontation programmatique
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des ceuvres tend a faire perdre a ces
dernieres leur autonomie, il est impor-
tant d'affirmer la puissance d'une
écoute ou d'un regard qui font que
chague ceuvre se détache de 'ensemble
et demeure, pour reprendre le mot
d’Adorno, l'ennemie jurée de sa voisine.

Raphaél Brunner
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Einojuhani Rautavaara
1928-2016

Le compositeur finlandais Einojuhani
Rautavaara est mort le 27 juillet 2016 a
son domicile d'Helsinki, sa ville natale.
Il avait 87 ans. Né le 9 octobre 1928,
son enfance est endeuillée par le déces
de ses deux parents. Recueilli par une
tante pianiste, il poursuit des études de
musique a '’Académie Sibelius d'Helsinki
ou il décroche en 1957 son diplome

de composition dans la classe d'Aarre
Merikanto. En 1955, Son Requiem in Our
Time (1953) obtient le premier prix de
composition au concours Thor Johnson
de Cincinnati. Les qualités de composi-
teur du jeune homme attirent l'attention
de Sibelius qui lui obtient une bourse de
la Fondation Koussevitzky grace a
laquelle il part aux Etats-Unis. Il étudie
la composition avec Vincent Persichetti
a la Juilliard School de New York et

suit 'enseignement de Roger Sessions
et d'Aaron Copland a Tanglewood. Il
complete ensuite sa formation en
Suisse aupres de Wladimir Vogel et en
Allemagne aupres de Rudolf Petzold.

De retour en Finlande, il se consacre a
la composition mais aussi a 'enseigne-
ment. Parmi ses éleves figurent le

chef d'orchestre Esa-Pekka Salonen et
le compositeur Magnus Lindberg.

Si le soutien de Sibelius fut un atout
au début de sa carriere, il s'avéra étre
par la suite un handicap. Toute sa
vie Rautavaara dit supporter la compa-
raison avec l'auteur de Finlandia. L'adop-
tion d'un style néo-classique dans les
années 1950, puis du systeme sériel
jusqu'au milieu de la décennie suivante
furent sans doute des moyens de chas-
ser cette ombre trop imposante. Si,
avec Erik Bergman, il fut U'un des premiers
compositeurs finlandais a adopter la
série, il utilisa cependant cette tech-
nigue dans un nombre assez restreint
de compositions. Les ceuvres de cette
période, comme la Quatrieme symphonie
«Arabestaca » (1962), témoignent
d'une inclination pour Uesthétique post-
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romantique d'un Bruckner et U'expression-
nisme d'un Alban Berg. Vers la fin des
années 1960, Rautavaara abandonna le
sérialisme dont il refusait le dogmatisme
pour adopter une grande diversité stylis-
tique. Les années 1970 et, plus encore,
1980 se caractérisent par une intense
créativité marquée par une évolution vers
un style néo-romantigue intensément
expressif et clairement tonal.

L'ceuvre de Rautavaara est dominée
par des themes récurrents. Les opéras
traitent souvent de la question de la
créativité et de la folie et mettent en
scene des personnages historiques
comme un évéque du treizieme siecle
pour Thomas (1985), Van Gogh pour
Vincent (1987) ou Raspoutine (2003). La
nature occupe également une place
importante comme dans Cantus Arcticus
(1972) appelé aussi «concerto pour
oiseaux et orchestre », qui utilise des
chants d'oiseaux enregistrés pres du
Cercle arctique. Le theme de l'ange
fut aussi un sujet d'inspiration pour
Rautavaara qui disait se souvenir d'un
cauchemar de son enfance ou une
créature ressemblant & un ange lavait
serré dans une étreinte étouffante.

On retrouve la présence de l'ange dans
des ceuvres comme Angel and Visita-
tions (1978), pour orchestre, le Concerto
pour contrebasse et orchestre « Angel
of Dusk » (1980), la Cinguieme symphonie
«Monologue with Angels » (1985), ou
comme la Septieme symphonie «Angel
of Light » (1994). Au cours de sa longue
et prolifique carriere, Rautavaara aura
composé pas moins de neuf opéras,

huit symphonies, douze concertos mais
aussi de nombreuses ceuvres chorales
et de musigue de chambre.

Max Noubel
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