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Nonsenslaute und Hirtinnenrufe
Ultraschall Berlin - Festival fiir neue Musik (17.-21. Januar 2017)

Mischa Kiser am Ultraschall Berlin. @ Karo Kramer

Die Beschaftigung mit der Stimme in
ihrer ganzen Vielfalt bestimmte das Pro-
gramm des Ultraschall-Festivals 2017 in
Berlin. Und plétzlich fanden sich in dem
sonst eher konventionellen Neue-Musik-
Festival ganz ungewohnte Veranstal-
tungsformen jenseits der normalen Kon-
zertprogramme - von der Lecture
Performance bis zur Schauspielerlesung.
Das Thema Stimme ermdglichte es
auch dem Komponisten und Stimm-
kiinstler Mischa Kéaser, mit seinem Pro-
gramm LAVA aus dem Jahr 2010 in Berlin
aufzutreten. LAVA besteht aus einer Viel-
zahl von Vokalminiaturen, die wie Songs
in einem Musik-Set aneinander gereiht
sind. K&ser steht dabei allein auf der
BUhne, und neben seiner unverstarkten
Stimme verwendet er nur ein einge-
schranktes Instrumentarium, bestehend
aus Perkussion, Melodica und einem
Psalterium, einer Art Mini-Harfe. Den-
noch geraten die einzelnen Nummern
sehr vielgestaltig. Kaser erforscht in sei-
ner Performance, was, entfernt man die
unmittelbare Wortbedeutung aus der
Sprache, von der Kommunikation tbrig-
bleibt, namlich: der Stimmklang, die
Melodie, die Gestik, die Dynamik, die
Intensitat. Sein Instrument, die Stimme,

beherrscht Kaser prazise und kraftvoll in
all ihren Facetten, und so klingen die
Nonsenslaute, aus denen er seine Minia-
turen zusammensetzt, mal trocken und
dozierend wie bei einem wissenschaftli-
chen Vortrag, mal weich und melodisch
wie russische Lyrik. Mit seinem vielseiti-
gen Kénnen brachte Kaser einen zum
Staunen und vermochte zu berthren.
Diese konzentrierte, starke Performance
hallte noch lange nach.

Einer musikalischen Balkanroute, die
sich an den Wegen der heutigen Flicht-
lingsstrome orientiert, folgte das Solis-
tenensemble PHBNIX16 (Leitung Timo
Kreuser) und prasentierte elektronische
und vokale Werke der 60er und 70er
Jahre. Mit Agony von Ithan Mimaroglu und
Nuits von lannis Xenakis startete die
Reise in der Turkei und in Griechenland
und fUhrte Uber Serbien und Kroatien bis
ins Slowenien Vinko Globokars. Das
nachdenklich-gewitzte Voice from the
Loudspeaker aus dem Jahr 1975 von
Vladan Radovanovi¢ (* 1932 in Belgrad),
in dem eine Stimme die Situation des
Zuhérens an einem Lautsprecher reflek-
tiert und mit pointierten Satzen umkreist
(«If | say <I am louder> louder, it's
truer.»), wirkte vor dem Hintergrund von

Donald Trumps Medienschelte besonders
aktuell. Der Kontrast zwischen den elek-
tronischen Werken, die mit scharfen und
durchdringenden Sounds Kriegssituatio-
nen evozierten, und den ungleich sanfter
wirkenden Vokalwerken liess die Assozi-
ation von Menschen entstehen, die zwi-
schen Grenzen und Bulrokratien aufgerie-
ben werden. PHBNIX16 demonstrierte
auf eindrucksvolle Weise, wie man mit
mittlerweile historisch einzuordnenden
Stiicken Bezug zum aktuellen Zeitge-
schehen nehmen kann.

Im Konzert mit dem ensemble recher-
che stellte die Sopranistin Lena Willemark
eine besondere Form des Singens vor. In
der Urauffiihrung von Nio natter (Neun
Nachte) der schwedischen Komponistin
Karin Rehngvist kommt die «Kulning»-
Technik zum Einsatz, die urspringlich Hir-
tinnen verwendeten, um Nachrichten Gber
weite Distanzen zu Ubermitteln. Das
Stiick fur Gesang und Ensemble themati-
siert vor dem Hintergrund einer islandi-
schen Saga Frauenraub, aber auch Selbst-
aufopferung fir das Wohl der Allgemein-
heit. Geftihlvoll und mit grosser Kraft
verkorperte Willemark diese Geschichte
und beeindruckte mit dem im Konzertsaal
so ungewohnten, aber erfrischend direkt
wirkenden Kehlgesang.

Einen Moment von zarter Intensitat
brachte die Begegnung der Klarinettistin
Shizuyo Oka mit Lena Willemark hervaor.
In Jag lyfter mina hdnder (Ich erhebe
meine Hande) von Karin Rehngvist aus
dem Jahr 1998 umschlingen, verbinden
und Uberlagern sich Stimme und Klari-
nettenklang: ein wahres Kleinod der
Kammermusik.

Auch wenn das Thema Stimme viel-
leicht nicht unbedingt originell erschei-
nen mag: dem Ultraschall-Festival hat
die Konzentration darauf neue Anséatze
und einen frischen Wind beschert. Moge
sich etwas davon auch im nachsten Jahr
wiederfinden.

Friederike Kenneweg
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Schaumgummi und Chabis

Bericht zum Symposium Das Auge komponiert - Hermann Meier und das Verhéltnis
von Bild und Klang in der Musik nach 1945 (27.-28. Januar 2017, Hochschule der Kiinste Bern)

Wurde er missverstanden, bewusst mar-
ginalisiert, oder hat er sich willentlich
dem Betrieb entzogen? Die Musik des
Schweizer Komponisten Hermann Meier
(1906-2002) wurde jedenfalls, trotz
ihrer unbestreitbaren &sthetischen Qua-
litdt und Originalitat, zu seinen Lebzeiten
fast ganzlich Gbergangen. Die wenigen
Auffihrungen von Werken Meiers, die
wahrend seines Lebens stattfanden,
wurden beldchelt oder ignoriert. Zugleich
war er selbst ein kritischer Beobachter,
der in personlichen Gesprachen etwa die
ihm zu wenig radikal erscheinende Musik
seiner Zeitgenossen als «Schaum-
gummi» bezeichnete. Nicht weniger
streng beurteilte er im spateren Leben
sein eigenes Schaffen gerne als «Chabis».
Im Symposium Das Auge komponiert
wurde Meier im Kontext seiner Zeit aus
verschiedenen Perspektiven erkundet
und beleuchtet.

Am ersten Tag wurde die Dimension
des Bildlichen in Meiers Musik in den
Kontext graphischer Konzepte nach
1950 gestellt. Heidy Zimmermann eroff-
nete den Nachmittag mit einer Bestan-

desaufnahme zur interdisziplinaren For-
schung zwischen Bild und Klang und
destillierte den Begriff der «Skizze» als
Visualisierung von Klang- und Formvor-
stellungen in unterschiedlichen Stadien
des Kompositionsprozesses heraus. lom
spontanen «Doodlen» (Kritzeln auf Eng-
lisch] zu akribischen Schematisierungen
auf Millimeterpapier bis hin zu den kom-
plexesten «Diagrammen» - wie etwa
Meiers graphischen Pléne - kénnen gra-
phische Anséatze von Komponisten als
«Koordinatensysteme» zur Verraumli-
chung von musikalischen Zeitverlaufen
verstanden werden. David Magnus
facherte in seinem Vortrag das Spektrum
zwischen grafischen Notationen von
Musik und dem auf, was er «bildliches
Notieren» nennt. Am Beispiel des
Stlicks/Bilds Labyrinthos (1965) von
Anestis Logothetis priifte er die Nitz-
lichkeit von theoretischen Konzepten wie
«Schriftlichkeit» nach Jacques Derrida
und «asthetische Operativitat» nach
Maurice Merleau-Ponty. Im Kontrast
dazu betrachtete Pascal Decroupet gra-
fische Umsetzungen von Pierre Boulez

und Karlheinz Stockhausen primar als
erweiterte Notationssysteme zur Ausar-
beitung neuer musikalischer Anséatze
und akustischer Dimensionen. Der Tag
mundete in ein Gesprach mit Zeitzeugen
und Freunden Meiers, dem Komponisten
Urs Peter Schneider und dem Pianisten
Dominik Blum, sowie einem Konzert des
Pianisten Gilles Grimaitre, der Werke von
Hermann Meier und Galina Ustvolskaya
in spannender Weise kombinierte.

Der zweite Tag des Symposions war
dem unmittelbaren Umfeld und Schaffen
Hermann Meiers gewidmet. Meiers
Orchesterwerke wurden einerseits durch
Michel Roth in einem «Leseprotokoll»
prasentiert, anderseits von Christoph
Haffter im erweiterten Horizont von Ver-
rdumlichung, Starrheit und Zeitlosigkeit
analysiert. Sowohl Roman Brotbeck als
auch Doris Lanz beleuchteten den Ein-
fluss des «Schweizer Dodekaphonisten»
Wladimir Vogel und sein Verhaltnis zu
Hermann Meier. Lanz ging auf die archi-
tektonische Dimension bei Vogel ein, ins-
besondere auf Beziehungen und Diskre-
panzen zwischen der Bau-Metaphorik in

Zeitzeugen und Freunde Meiers: der Komponist Urs Peter Schneider und der Pianist Dominik Blum im Gespriich mit Florian Hauser (Radio SRF 2 Kultur). Foto: Daniel Allenbach
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den Schriften des Komponisten, dem
strukturellen Erscheinungsbild seiner
Partituren und der konkreten Bedeutung
des Konstruktivismus fir seine Komposi-
tionsweise. Jorg Jewanski widmete sich
Mdglichkeiten der Bildvertonung, die das
(Euvre von Morton Feldman und Hermann
Meier besonders stark pragte. Mit Marc
Kilchenmann und Michelle Ziegler folgte
der vertiefte Einblick in Meiers umfang-
reiches Korpus an grafischen Planen
oder «Verlaufsdiagrammen», wie sie
treffender genannt werden kénnten. Das
erste solche Diagramm verwendete
Meier 1955 fir die Komposition seines
Orchesterstlickes Nr. 5, danach wurde
diese Darstellungsform zunehmend Teil
seines Kompositionsprozesses. Aus bei-
den Vortragen ging hervor, dass die
angebliche «Kompositionslicke» in Mei-
ers Schaffen der 1970er Jahre gar keine
war, sondern lediglich eine Verlagerung
von herkémmlicher Instrumentalkompo-
sition hin zu den zahlreichen Diagram-
men, die er fur eine elektronische
Umsetzung konzipierte. Ziegler unter-
suchte diesen graduellen Wandel im
Detail anhand der Verlaufsdiagramme zu
den Ubergangsstiicken Klangfldchenge-
flige oder Wandmusik (1970-71) und
Stuck fir zwei Klaviere, zwei Cembali
und zwei elektrische Orgeln (1973), die
sowohl im akustischen wie im elektroni-
schen Bereich Meiers angestrebte Kons-
tellation von Ebenen, Symmetrien und
Texturen ermdglichten. Nur eines dieser
aufwendig entworfenen elektronischen
Werke wurde jedoch tberhaupt realisiert
- Klangschichten (1976). Doch eins ist
besser als keins: Michael Harenberg
erforschte die technischen Umsténde
der Entstehung dieses Stiicks im Experi-
mentalstudio des Sidwestfunks (SWR)
in Freiburg im Breisgau und erklarte aus
dem problematischen Ergebnis das
Scheitern jeglicher weiterer Realisierun-
gen dieser versunkenen Perlen.

Laura Moeckli

Immer noch: Ear We Are

Festival fiir Jetzt-Musik Biel (2.-4. Februar 2017)

Saul Williams am Ear We Are 2017. ® Marcel Meier

Zum zehnten Mal ging in Biel Anfang
Februar das dreitagige Festival Ear We
Are Uber die Bihne. 1999 gegriindet,
fanden dessen ersten beiden Ausgaben
noch in der leerstehenden Fabrik Mikron
statt, seit 2003 fungiert die Alte Juraga-
rage als so charmanter wie zweckmassi-
ger Veranstaltungsort und droht dabei
immer wieder mal unter dem Publi-
kumsandrang aus den Nahten zu plat-
zen.

Musikalisch wurde das Jubildum mit
einem bunten und nahrhaften Programm
gefeiert, das wie schon in den vergange-
nen Ausgaben weniger den grossen
Bogen oder die thematische Klammer
suchte, sondern vielmehr auf die (zuwei-
len kontrastvolle) Nebeneinanderstel-
lung unterschiedlicher Positionen aktu-
ellen Musikschaffens an den Randern
etablierter Genres setzte - komponiert
und improvisiert, digital oder mundgebla-
sen, reduktionistisch streng, aber auch
gerne mal drall und feist.

Leichte Schwerpunkte wurden den-
noch gesetzt: Saul Williams, der US-
amerikanische Poet und Spoken-Word-
Artist, pragte mit gleich zwei Auftritten
den ersten Abend: zur Eréffnung des
Festivals bot er gemeinsam mit dem
Mivos Quartet eine fulminante Interpre-
tation von Thomas Kesslers NGH WHT,
als Vokal-Performer mit elektronischen
Geratschaften beschloss er den Abend

solo. Auch das US-amerikanische Mivos-
Streichquartett trat gleich zweimal
ins Rampenlicht - am zweiten Abend
dann gemeinsam mit dem Komponisten
und Elektroniker Sam Pluta. In dessen
rund 25-mindtigem auskomponiertem
Stiick Chain Reactions/Five Events
aus dem Jahr 2013 verwebten sie Elekt-
ronik und akustische Instrumente bis
zur Unkenntlichkeit. Aus splitterhaften
Kléangen - hochprazis gesetzt und scharf
artikuliert - entstand eine verschach-
telte und unendlich in sich gebrochene
Klang-Topographie: ein akustisches
Spiegelkabinett irgendwo in den Weiten
zwischen Silizium und Rosshaar. Ein
Hohepunkt des diesjahrigen Festivals!

Rein elektronische Gefilde betrat die
serbische Musikerin Svetlana Mara$ zu
Beginn des zweiten Abends. Mit Laptop
ausgerUstet durchschritt sie in ihrem
Solo-Set grossartig plastisch gestaltete
Raume, in denen vielfaltige Rausch-
klange und bleierne Basse von dichten,
im Raum bewegten Sound-Schwarmen
abgeldst wurden. Nicht immer fanden
ihre sensibel ausgehdrten Szenerien eine
Entsprechung in der Form, die als einfa-
che lineare Abfolge einzelner, unterein-
ander nicht weiter zusammenhangender
Teile etwas gar absehbar Gestalt
annahm.

Eine modernistisch angehauchte
Gegenthese zur Klangftlle von Maras
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kam von dem franzdsisch-japanischen
Duo Jean-Luc Guionnet & Seijiro Mura-
yama. Weite Zeitraume der Bewegungs-
losigkeit, die von ereignishaft einbre-
chenden Gesten jah unterbrochen
wurden, markierten ihren Auftritt. Wah-
rend Guionnet einzelne Kldnge auf dem
Alt-Saxophon in feinen Differenzierungen
auslotete, agierte Murayama an der
Snare mit kurzen eruptiven Gesten am
anderen Pol des Spektrums. Zwei Klang-
maler, kdnnte man denken, jeder auf
seine Art. Zwischen ihnen: gespannte
Stille.

Wem das zu sprdode war, der fand bei
dem Duo von Marc Ribot (Gitarre) und
Greg Saunier (Schlagzeug), das als
Ersatz fUr Deerhoof, die leider aus Krank-
heitsgrinden sdmtliche Europakonzerte
absagen mussten, engagiert werden
konnte, mehr Fleischiges am Knochen:
zum ersten Mal gemeinsam als Duo auf
der Buhne bretterten und rumpelten die
beiden, als war's das letzte Mal.

Das Trio um den Schlagezuger
Tyshawn Sorey erdffnete den letzten
Abend. Ihr kammermusikalischer Jazz
orientierte sich stark an komponierter
Musik, von Impressionismus bis Avant-
garde. Jenseits solch klangmalerischer
Tableaus bewegte sich der Italiener
Valerio Tricoli mit seiner Revox B77-
Bandmaschine, die er als Sampler und
zur Live-Bearbeitung seines Klangmate-
rials einsetzte. Schlaufenartig liess er
Kléange wiederkehren, manchmal ver-
wischt und nur noch an bereits Erklun-
genes erinnernd, dann roh und direkt.
Eine konkrete Musik, im wahrsten Sinn
des Wortes. Und dabei immer adressie-
rend, konfrontierend und fordernd.

Den Abschluss des Festivals machte
die leicht abgedrehte und lipfige Mucke
von Thomas de Pourquerys und seiner
Formation Supersonic. Wer darauf keine
Lust mehr hatte, suchte den Ausgang.
Unzufrieden schien niemand.

Tobias Gerber

Modernisme apaisé

Portrait de Kaija Saariaho au festival Présences a Paris

(10 au 19 février 2017)

Aprés des panoramas de la création
allemande et italienne, le festival
Présences de Radio France est revenu
cette année au portrait monographigue
de compositeur en la personne de Kaija
Saariaho. A noter que artiste finlandaise
était la premiére compositrice a l'hon-
neur depuis Sofia Goubaidoulina en 1993.

Alors gu'on associe la musique de
Kaija Saariaho, parisienne d’'adoption,
a des grands flux d'obédience spectrale,
l'ceuvre d'ouverture, Graal Theatre, est
un concerto pour violon de 1994 d'une
véhémence inhabituelle. Loin d'un long
processus statique, la compositrice
laisse place a des gestes éprouvés du
concerto classique et opere une mue
vers une musique plus dramatique,
guoigu'encore impersonnelle et corsetée
en particulier dans la partie soliste (la
violoniste Jennifer Koh) par une certaine
raideur formelle. La question du change-
ment stylistique était au cceur de la
deuxieme piéce de ce concert d’ouverture
interprété par U'Orchestre Philharmo-
nique de Radio France et dirigé par
Dima Slobodeniouk. Donnée en création
mondiale, Denkklénge est la premiéere
ceuvre pour grand orchestre du Francais
Raphaél Cendo. On rend grace au
maitre de la «saturation» musicale de
n'avoir pas cherché le fracas et la fureur
dans ce premier jalon symphonique mais
d'avoir tenté une sorte d'inventaire de
ses techniques sonores, rassemblées ici
sous une forme de catalogue d'effets
gu'il serait trop long d'énumérer ici. Tou-
tefois le compositeur de 42 ans (soit
'4ge ou Saariaho écrivit Graal Theatre)
choisit non le renouvellement mais
plutdt l'approfondissement qui le conduit
ici @ une sorte d'impasse maniériste.
Plus problématiques, la gestion de la
forme, insaisissable, et U'écriture, pointil-
liste, aboutissent a une sécheresse
quasi webernienne ou sérielle.

Agé de 38 ans, Ondrej Adamek est
également un compositeur a un moment

charniére de sa production. Remarqué
dés son plus jeune age pour ses trou-
vailles timbriques stupéfiantes, le
Tcheque offre dans Polednice pour cheeur
et orchestre une relecture du poeme
d'Erben, déja mis en musique par Dvoréak.
La virtuosité de l'écriture est incontes-
table, Adamek réussit la ot échoue
Cendo, c’est-a-dire a créer une dramatur-
gie a partir de sonorités hyper-réalistes
(rappelant ici des ustensiles de cuisine)
pour aboutir a une poétique personnelle.
Reste que de nombreux remplissages

et une trop grande conscience de ses
moyens accouchent d'une ceuvre finale-
ment sans surprises qui possede tout

le confort symphonique moderne.

Donné trois jours plus tard lors du
magnifique concert du Quatuor Diotima,
Terra Memoria de 2006 confirmait
l'évolution de Kaija Saariaho. Certes, on
pourrait reprocher a la compositrice
de L'amour de loin un manque de radica-
lité, mais son quatuor en remontre a
Dutilleux par sa plénitude sonore ame-
née par l'‘époustouflant premier violo-
niste Yun-Peng Zhao. L'affirmation que
les compositrices sont moins enclines a
s'enfermer dans des postures idéolo-
giques était tentante a l'écoute de Brains
de Mosato Mochizuki. Inspirée par l'acti-
vité rhizomatique du cerveau, la com-
positrice japonaise propose quatre voix
séparées proliférant a partir de petites
cellules rythmigues et mélodiques.

De ces prémices nait une piece a la fois
simple et complexe, dotée d'une vive
indépendance d'esprit.

Autre compositeur largement a
l'honneur du festival Présences, Ramon
Lazkano présentait la création de son
quatuor Etze (Friche). Orfevre sonore,
le compositeur basque et chéri des
institutions parisiennes développe un
langage a la raréfaction attendue mais
captive l'écoute par sa science des
détails, méme si l'ceuvre s'avére trop
longue et démonstrative. En cloture de ce



splendide programme, le Quatuor Diotima
interprétait l'une des commandes les
plus récentes de Kaija Saariaho; Figura
pour 6 instruments est une relecture
du concerto D'Om le Vrai Sens destiné a
la clarinette hyper-expressive de Kari
Kriikku. Une nouvelle fois, la musique de
la Finlandaise surprend par sa diversité,
ici, un théatre musical emporté dans

un flux quasi romantique ou toujours
prédomine un sens aigu de la forme et
un métier consommeé dans la résonance
des mesures finales.

Pour le concert de 'Orchestre Natio-
nal de France dirigé par Olari Elts, place
fut encore faite aux femmes avec Extinc-
tion des choses vues d'Helena Tulve.
Extrémement prévisible dans sa forme,
cette piece d'une dizaine de minutes
est bien construite et orchestrée, et
séduit par sa recherche expressive.
Toutefois, c'est encore Kaija Saariaho qui
impressionnait dans les deux dernieres
ceuvres au programme. Créé par le bary-
ton Gerald Finley en 2015, True Fire est
un cycle de mélodies a partir de textes
d'Emerson, Heaney et Darwich. Dans
ce cadre académique, Saariaho tisse un
accompagnement orchestral sensuel,
reconnaissable entre tous, au diapason
d'une écriture vocale d'une plus grande
diversité que dans son récent opéra Only
the sound remains créé a Amsterdam.
Superbe engagement expressif du jeune
baryton américain Davone Tines, on
notera également la trés belle prestation
de 'Orchestre National de France.

Quant a Uceuvre Jrion, pour trés grand
orchestre (l'orgue y est traité notam-
ment avec une belle subtilité), elle sur-
prend par sa puissance que 'écoute

au disque ne laissait pas présager.
Mieux, elle s'affirme comme la piece la
plus accessible d'une compositrice au
modernisme apaisé dont la personnalité
expressive est appelée a rester durable-
ment au répertoire.

Laurent Vilarem

Gansehaut im Tower

Die Oper Edward Il. von Andrea Lorenzo Scartazzini an der Deutschen Oper Berlin

(Urauffiihrung am 19. Februar 2017)

Edward II. von Andrea Scartazzini, Regie: Christof Loy, Deutsche Oper Berlin. ® Monika Rittershaus

Um das gleich zu sagen: Das Stlck tragt
Uber seine neunzig Minuten, es ist kurz-
weilig, ja «unterhaltsam», und die Musik
wird nicht mude, sie wird in Berlin unter
der Leitung von Thomas Sendergérd gar
hochdramatisch dargeboten. Das ist
nicht wenig, was man von einer zeitge-
nossischen Oper sagen kann, aber
vielleicht ist das auch, wenn man so
will, ihr Problem, aber von vorne ... Die
Geschichte des englischen Kénigs
Edward Il (1284-1327) ist zwar span-
nend zu lesen, aber eigentlich nichts
Divertierendes, sondern vielmehr bitterer
und bitterbdser Stoff. Dass seine Regie-
rungszeit konfliktreich und unglicklich
verlief und er schliesslich abgesetzt
wurde, steht in der historischen Rezep-
tion weniger im Vordergrund als seine
Homosexualitat und seine angeblich bru-
tale Ermordung. Was genau geschah,
darlber streiten sich noch die Historiker.
Eine Oper freilich - und es gab noch
keine Uber diesen Kénig - kann die Histo-
rie zusammenziehen, zuspitzen und zum
Brennen bringen. Christopher Marlowe
tat dies vor Uber vierhundert Jahren mit
seinem Theaterstiick, und der Librettist

Thomas Jonigk und der Basler Kompo-
nist Andrea Lorenzo Scartazzini sind ihm
und anderen alten Quellen in ihrer neuen
Oper gefolgt.

Der Stoff ist nicht ganz ungewdhnlich
fUr Scartazzini. Seine Oper Wut (2006)
handelte von der furiosen und gruseligen
Liebe Pedros | von Portugal zu seiner
heimlichen und ermordeten Gattin Inés
de Castro; Der Sandmann (2012)
erzahlte Hoffmanns Erzahlungen folgend
vom Schriftsteller Nathanael, der,
bedrangt von imaginaren Figuren, die
Realitat in seinen Roman packt und sie
ins Groteske Uberdreht. Wir erleben
dabei stets Grenzganger, womit Scartaz-
zini allerdings nicht allein auf weiter
Opernflur ist. Aber er kann zupackend
schreiben, ist ein veritabler Opernkom-
ponist, kein Experimentator des Théatre
musical, einer, der die grosse dramati-
sche Geste und die psychologische
Deutung sucht.

Jonigk und Scartazzini erzahlen eine
Geschichte zwischen Macht und Erotik,
zwischen Wahn und Traum. Zum Glick
liebaugelt das Stiick nicht allzu sehr mit
Provokation und den Klischees der
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Homosexualitat; es agiert, auch wenn
Regisseur Christof Loy gern ein bisschen
mit der Sexpistole spielt, auf einer zwi-
schenmenschlichen Ebene. Die Personen
sind in starken Kontrasten gezeichnet;
die Realitat wird dazwischen immer
wieder aufgehoben; das alles tut dem
Stlck gut und macht es abwechslungs-
reich. Und Scartazzini setzt nicht auf
permanente Action; es gibt Verschnauf-
pausen, Momente der Reflexion, gespro-
chene Dialogpartien - und zudem
mehrere Brechungen, so etwa einen
ironischen Engel, der Edward begleitet,
am Ende in den Tod. Zum Schluss
landen wir sogar in der Gegenwart, wenn
Touristen in den Tower kommen und

sich im Kerker Edwards eine Gansehaut
holen. Dieses Unterhaltende also
kénnte eine Shakespearesche oder
Marlowesche Qualitat sein, schliesslich
taucht in deren Heinrich IV auch eine
komische Figur wie Falstaff auf.

Das Problem ist eher, dass die Oper
Mihe hat, an die Grenzen zu gelangen.
Sie ist zu weich gezeichnet. Verzweiflung
und ichbezogene Larmoyanz herrschen
vor, es wird einem aber nicht angst
und bang dabei. Das Machtkalkl ist ein-
sichtig dargestellt, aber kaum als exis-
tentielle Bedrohung nachempfindbar.
Der intrigante Erzbischof von Canterbury
muUsste eben nicht nur einen Fetischis-
ten in sich bergen, sondern zu einer
Art Grossinquisitor anwachsen. Die
Brutalitat ist eine Behauptung, durch-
dringt das Stlck jedoch nicht. Deutlich
wird das, wenn man diese Oper mit
einer anderen jlingeren vergleicht, die
ahnliche Ingredienzien enthalt: Written
on Skin von Martin Crimp und George
Benjamin, inszeniert von Katie Mitchell.
Was dort unter die Haut geht, fehlt
hier: die bitterbdse Kalte, die Hoffnungs-
losigkeit und die Unerbittlichkeit.
Vielleicht ist Edward Il ein bisschen
zu lieb.

Thomas Meyer

Unanswered Questions

Zur Urauffiihrung von Musica Profana von Rudolf Kelterborn

(Martinskirche Basel, 25. Februar 2017)

Nein, leider wisse er auch in seinem
hohen Alter immer noch nicht, wie genau
ein musikalischer Einfall entstehe, er
kénne also somit nicht erklaren, wie es
zum Werk Musica Profana gekommen
sei, antwortete Rudolf Kelterborn - in
leicht erregtem Ton - dem zweimal
nachfragenden Michael Kunkel beim Ein-
fihrungsgesprach. Und seinem Wunsch,
das Publikum mdége vorurteilsfrei und mit
Offenheit zuhdren, flgte der Komponist
an, man durfe gerne zu seiner Musik Bil-
der sehen, zum Beispiel sich einen Son-
nenuntergang vorstellen, dagegen sei
nichts einzuwenden, aber diese personli-
chen Assoziationen seien nicht Bestand-
teil seiner Komposition.

Und nun die Musik: Sie hebt gleichsam
grollend an, mit harten Paukenschlagen
und Wirbeln; dann ertént hinter den Pau-
ken - flrs Publikum unsichtbar - ein
Chor von drei sordinierten Posaunen,
spater kommen noch drei Trompeten
dazu. Eine dustere Atmosphare, aber ich
versuche trotzdem, mir alle «Sonnenun-
tergange» in Form von «Tuba mirum»-
Assoziationen zu verbieten! Und schon
erklingen in meinem Riicken die hellen
Farben von zwei Gitarren und einem
Akkordeon von der Empore herunter.
Gleich wieder ein «Sonnenuntergang»,
denn wie soll ich hier keine Anspielungen
an eine profane Himmelsmusik hdren, bei
der die Orgel durch ein Akkordeon
ersetzt wurde? Zumal spater zu diesem
Ensemble noch Flote, Saxophon und vor
allem der Sopran dazu kommen!

Und das ist ja erst der Anfang, denn
daraus entwickelt sich eine schon fast
glihend emotionale, sehr persénliche
Musik, eine Art Kantate fir Sopran und
Bariton, fUr ein Hauptensemble (besetzt
mit Holzblasern, einfachen Streichern
und viel Schlagzeug) und flr zwei sehr
gegensatzlich besetzte und im Raum
verteilte Neben-Ensembles, namlich ein
Blechblaser-Consort und das erwahnte
«Himmelsensemble» auf der Empore.

Im Verlauf des ungefahr 25-minGtigen
Werkes werden die Verknipfungen zwi-
schen diesen drei Musikkdrpern immer
dichter, wobei die Farben und Gesten der
Instrumente oft in engem Textbezug ste-
hen: Eine innige Kantilene des Altsaxo-
phons leitet die Textstelle «und die Wei-
den sind so griin» ein; und ganz am
Schluss lasst der Komponist die nurim
Traum noch mdgliche Beziehung zwi-
schen den Liebenden, reprasentiert von
Sopran und Bariton, mit einer Trompete
(aus dem Blechblaserensemble) und der
Flote (aus dem entfernten Emporen-
Ensemble) verklingen. Uberhaupt bemiiht
sich Kelterborn darum, allen Instrumen-
ten nachvollziehbare, quasi sinnstiftende
musikalische Gestalten zu komponieren,
also nicht nur ein Pizzicato hier und ein
Farbtupfer da, sondern oft auch lange
Soli, die mit ihrer Aussage ganze
Abschnitte pragen und eigene Zeitraume
schaffen. Die Musik ist meist kammer-
musikalisch gesetzt, manchmal sogar an
der Grenze zur Ausléschung, dann aber
immer wieder nervés aufgepeitscht.

Kelterborn vertont in seiner Musica
Profana drei ins Deutsche Ubersetzte
Haikus und Ausschnitte aus Petrarcas
Canzoniere (Sonetto 164) und Shakes-
peares Sonett 43. Es sind durchwegs
Texte von dusserster Trauer und Verlas-
senheit, zusatzlich verstarkt, weil
Kelterborn bei den Textklirzungen von
Petrarca und Shakespeare nur die Trost-
losigkeit Ubrig l&sst und die Aspekte des
Kampfens und Hoffens gestrichen hat.
Es sind quasi ich-lose Gedichte gewor-
den, denn das lyrische Ich regrediert bei
Petrarca zu einem einzigen a parte
gesungenen «penso», und bei Shakes-
peare wird es vom verspiegelten Palin-
drom zwischen Tag und Nacht aufgeso-
gen, weil nur noch die nachtlichen
Trédume das helle Licht der verlorenen
Geliebten freigeben: «All days are nights
to see till | see thee, And nights bright
days when dreams do show thee me.»
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Rudolf Kelterborn und Heinz Holliger bei den Proben zu Musica Profana in der Martinskirche Basel.
Foto: Susanna Drescher

Der Bariton bewegt sich wahrend des
ganzen Stlckes frei im Raum und tritt
erst gegen Schluss auf die Bihne. Nein,
das habe mit szenischen Ideen gar
nichts zu tun, und auch die Verteilung
der Ensembles im Raum, die er hier zum
ersten Mal so konsequent versuche, sei
fir die Komposition nicht substantiell,
sondern einfach eine Bereicherung,
meinte Kelterborn in der Einflihrung.
Auch hier fallt seine auffallige Zuriick-
haltung und Vorsicht auf. Denn es ist
schlicht nicht maglich, einen ausdruck-
starken Sanger wie Robert Koller im Kir-
chenraum herumgehen zu lassen, ohne
«Szenisches» sofort zu evozieren,
gerade auch, weil die Sopranistin auf der

Empore bleiben muss und somit einen
dramatischen Gegenpol bildet. Im letzten
(Shakespeare-]Teil finden dann Sopran
und Bariton zusammen. Auch dies ist
von der Musik her «szenisch» konzipiert,
denn vorerst singen Sopran und Bariton
in einem rhythmisch freien Dialog, der
bewusst nicht koordiniert ist, ein Neben-
einanderher-Singen ohne Begleitung der
Instrumente, am Ende finden sie im
rhythmisch exakt mensurierten Duo
zusammen, quasi reziprok zur immer
definitiver werdenden Trennung im
Sonett von Shakespeare, die anschlies-
send in den erwahnten Soli von Trom-
pete und Flote allegorisiert wird. Dieses
Setting im Raum entfaltet also sehr

wohl szenische und durchaus eindrickli-
che Wirkungen, die fir das Werkganze
wesentlich sind.

Weshalb aber diese Zuriicknahmen
des Komponisten? Die Musik zerbirst
fast vor Emotionen, und Kelterborn sagt
trocken, dass er fir «Sonnenunter-
gange» beim Publikum keine Verantwor-
tung Gbernehme. Es wirkt so, als mdchte
er die eigentlichen Fragen unbeantwor-
tet lassen, weil sie zu personlich sind
oder weil er sie nur in Musik Uberhaupt
ausformulieren kann. Die ausgewahlten
Texte geben aber doch Hinweise auf
diese profane Welt, die von einem antik-
orientalischen Pessimismus und einer
grundséatzlichen Trauer des Daseins
durchdrungen ist.

Die Musica Profana von Rudolf Kelter-
born eréffnete die Feierlichkeiten zum
150-Jahr-Jubildum der Musikakademie
Basel. Neben dieser Urauffihrung spielte
das Orchester der Musikhochschule der
Fachhochschule Nordwestschweiz Béla
Bartoks Musik fiir Saiteninstrumente,
Schlagzeug und Celesta und Claude
Debussys La mer. Flr beide Werke fand
der Dirigent Heinz Holliger radikal neue
Zugriffe: Bartok wurde von aller neoklas-
sizistischen Lieblichkeit befreit und
Debussy ent-impressionisiert, denn Hol-
liger entfaltete ein expressionistisches
Klanggemalde. Dabei war die intonatori-
sche Arbeit Holligers besonders ein-
dricklich: die rein intonierten Terzen ver-
halfen zu einer neuen Farbigkeit, und
gerade die Blechblaser-Akkorde klangen
wie Felsen in der Brandung. Welche
Chance, dass ein Dirigent, der die grossen
Orchester der Welt dirigiert, bereit ist, mit
einem Hochschulorchester zu arbeiten,
und vor allem: Welche Chance fir die
Studierenden, mit einem solchen Musiker,
dem die ernsthafte Auseinandersetzung
mit Musik eine moralische Frage ist,
wahrend der Ausbildung zusammenar-
beiten zu kénnen!

Roman Brotbeck
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Wiederentdeckungen
Maerzmusik - Festival fir Zeitfragen
(Berlin, 16.-26. Mérz 2017)

Bei der dritten Ausgabe der Maerzmusik
unter Berno Odo Polzer lautete das
Motto «Decolonizing Time», mit dem
Zeitfragen auf vielfaltigste Weise poli-
tisch interpretiert werden konnten. Das
Programm konzentrierte sich auf die
Wiederentdeckung vergessener Kompo-
nistinnen und Komponisten wie Julius
Eastman, Catherine Christer Hennix und
Walter Smetak. Alle drei hinterliessen,
wohl aus Grinden normativer Geschichts-
schreibung, keinen besonders grossen
Fussabdruck in den Geschichtsblichern.
Denn die Qualitat der Musik - so ist nach
den zehn Tagen Festival sicher - kann
nicht der Grund des Vergessens sein.
Informationen zu den wiederentdeckten
Kinstlerinnen und Kiinstlern gab es in
einem eigens eingerichteten Dokumenta-
tionszentrum in der Savvy Galerie sowie
in dem brillant erarbeiteten und 240 Sei-
ten starken Reader der Maerzmusik.
Eroffnet wurde die Maerzmusik mit
drei Klavierkonzerten fir je vier Klaviere
von Julius Eastman: Evil Nigger (1979),
Gay Guerilla (1979) und Crazy Nigger
(1978). Ein punktgenauer, aggressiver
Minimal verbindet sich hier mit klarer,
politischer Haltung. Erstaunlich, dass
man erst seit einigen Jahren Gberhaupt
von Eastmans Existenz erfahren durfte.
Neben dem Altmeister Alvin Lucier, der
mit seinen Mitte 80 noch mehrere seiner
legendaren Performances wahrend des
Festivals selbst wiederauffihrte, wurde
auch die 69jahrige, im Rollstuhl sitzende
Klangktnstlerin Catherine Christer Hen-
nix eingeladen, die Kuppelhalle eines
alten Krematoriums im Berliner Wedding,
das silent green Kulturquartier, zu
bespielen. Zusammen mit dem Tonmeis-
ter Stefan Tiedje und einigen Blechbla-
sern schuf sie an mehreren Tagen ein-
zigartige, mehrstindige Meditations-
szenarien, bei denen sie als Sangerin und
«Electric Harpsichord»-Spielerin mit-
wirkte. Die 70er Jahre lebten wieder auf.

«Re-inventing Smetak» mit dem Ensemble Modern. Foto: Kai Bienert

Eine mit dem Titel Raag Surah Shruti
benannte mehrstiindige Drone-Komposi-
tion schloss Hennix spat in der Nacht
mit einer halbstindigen Cembalo-Impro-
visation ab, die es in sich hatte: Einige
Harmonien variierend, steigerte sie die
Turnarounds immer mehr, um schliess-
lich wild auf die unteren Register einzu-
hammern. Das half auf eine besondere

Weise, wieder aufzutauchen aus der
wahrend vier Stunden langsam sich im
Raum entwickelnden Musik. Ein Ritus
aus einer anderen Zeit. Uberhaupt wurde
in vielen der bei Maerzmusik gezeigten
Performances mit vergangenen oder
zeitgendssischen Riten gespielt.

Eine besondere Verdrehung gab es bei
dem Projekt «Re-inventing Smetak».
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Walter Smetak (1913-1984) ist ein
Schweizer Komponist, der ab 1937 in
Brasilien lebte und dort zunachst als
Cellist arbeitete, sich dann aber spater
zunehmend seinen eigenen, mehr priva-
ten spirituellen und rituellen Musikprak-
tiken zuwendete, die u.a. darin bestan-
den, eigene, wenn nicht sogar
eigenwillige Instrumente zu bauen. Sme-
tak wurde in den 80er Jahren schon ein-
mal in Berlin auf dem Festival Horizonte
vorgestellt. Der Deutsche Akademische
Austauschdienst (DAAD) unternahm nun
letztes Jahr mit dem Ensemble Modern
und den Komponisten Daniel Moreira,
Arthur Kampela, Liza Lim sowie Paulo
Rios Filho eine Reise zu Smetaks Samm-
lung in Salvador de Bahia, um sich mit
dem ungewohnlichen Instrumentarium
auseinanderzusetzen. Daraus entstan-
den erstaunlich improvisationsfreudige
Werke, die anndhernd den unakademi-
schen und spassigen Bezug Smetaks zu
seinen Instrumenten illustrierten. Das
Ensemble Modern hat man schon langer
nicht mehr so engagiert auf der Biihne
gesehen. Allein Daniel Moreira nahm sich
auf ganz andere Weise seinen Entde-
ckungen an: Er produzierte mit /nstru-
mentarium einen Film, in dem die Instru-
mente im Detail abgescannt und einem
Fetischobjekt gleich von immer neuen
Winkeln aus betrachtet werden. Minutids
setzte er eine effektvolle Musik dazu, die
einen weiten Interpretationsraum zwi-
schen den Klangen der Smetakschen
Instrumente und seiner Klangwelt auf-
baute. Dass Smetak seine Instrumente
tatsachlich nur fir den privaten, intimen
Gebrauch konzipiert hatte, wurde bei
einer Improvisation inmitten der ausge-
stellten Instrumente in der DAAD Galerie
deutlich. Die Performer nahmen die teils
originalen, teils nachgebauten Instru-
mente vom Sockel oder der Wand und
interagierten mit viel Witz und Spiel-
freude.

Bastian Zimmermann

Mystere et borborygmes

« Apparition/Hante-moi si tu peux!» de 'Ensemble Vide a Carouge

(17 au 19 mars 2017)

It ne faut pas courir dans les couloirs
blancs du batiment industriel Arcoop a
Carouge. Plutdt monter dans les étages
et se pencher sur ce gouffre extra-
ordinaire. En ce dimanche aprés-midi,
une foule tres familiale vient se recueillir
dans l'ambiance spectrale d'« Appari-
tion/ Hante-moi si tu peux!». Tout
autour de la cage d’escalier spectacu-
laire construite par les freres Honegger
en 1958 se positionnent les six musi-
ciens compositeurs de U'Ensemble Vide
et les 22 compagnons du théatre Am
Stram Gram.

En prologue, avant de découvrir
tout cela, juste la violoncelliste Fanny
Balestro qui tient son instrument en
équilibre et le plus 4gé des compagnons
éclairé a la lampe de poche par le
metteur en sceéne Fabrice Melquiot. Ils
proposent un début poétigue, entre
attente et dévoilement, entre maquillage
énigmatique et grande cape rouge.

On monte tranquillement le long des
rampes de béton. Contemple les corps
échoués sur les scooters qui ne vrombi-
ront jamais. Se laisse happer par une
épave de bateau. Séduire par Ueffet de la
lumiere sous le trampoline. Peu a peu,
les danseurs fantémes s’éveillent. Le
saxophone de Dimitri Moliavko-Visotzky
crie, plus tard, lyriquement, il accompa-
gnera des statues. Le cheeur marche
dans Uarene au sol délimité par des
lignes jaunes. Le tuba crachote en bor-
borygmes. On admire le travail sur les
regards, comment les jeunes comédiens
s’avancent face a un homme assis.
L'ambiance apres funérailles, faite
de fleurs, de souffles et de masse
sonore, fonctionne. L'idée de spatialiser
la musique, de confondre la beauté
classique et les rugissements contem-
porains offre de belles résonances
avec l'acoustique inouie du batiment.

On admire la souplesse sonore du
tuba de Morgane Frémaux, la variété des
combinaisons possibles entre le violon

de Maximilian Haft et la harpe de Céline
Hanni. Plonge dans le malléable. Devine
'écriture, les variations, les croquis
musicaux. On trouve le tout parfois un
peu facile, trop dans lillustration de ce
tableau gothique et néo-classique,
auguel on ne croit pas toujours. Mais on
aime aussi que cette musique s'installe,
gu’elle prenne le temps, que l'on voie
les percussions en déplacement de
Thierry Debons dialoguer avec les autres
artistes, défier les échafaudages.
Quand des sacs en plastique tombent
des étages, on pense aux méduses et
le jeune enfant curieux a cété de nous
dit: «lIls attrapent des nuages. Comment
ils font ? » Parfois le mystere prend le
dessus, on sort alors de la logique de la
comédie musicale, grace a la lenteur. On
songe a U'extraordinaire scéne du film
Holy Motors de Leos Carax tournée dans
le magasin de la Samaritaine. On
s’amuse d’un instrument qui passe sur
un chariot. Parfois la chorale se fait
trop bavarde, tue le mystere. Evidem-
ment, on prend en compte le temps de
travail limité de tous les protagonistes
réunis. On se souviendra longtemps
des premieres chutes du corps de
Damien Droin sur son trampoline, méme
s'il s’efface ensuite a force de répéti-
tions; des fantémes qui nous encerclent
de leurs voix dans les couloirs. Mais
dans un batiment aussi riche, puissant,
peut-étre trop, ne fallait-il pas, par
moments, cesser la surenchéere de beauté
mystérieuse pour tenter le pari de
Uintime, de la sourdine, du cri étouffé ?

Alexandre Caldara
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En quéte d’audace

Quelles richesses s’accumulent dans

e! Les berlines care-

cette ville de Gene
nées sillonnent les boulevards, ces
infinis couloirs de verre ou scintillent
diamants et cuirs, escarpins et cadrans.
Mais derriere cet uniforme du faste vénal
au fond de quelques salles obscures, une

autre richesse foisonne. Quelle variété,
quelle maitrise, quelle invention, s’excla-
merait une dme de bijoutier face a

cette quinzaine d’ensembles que Marc
Texier et 'Association Suisse des
Musiciens (ASM) ont su rassembler lors
du festival Archipel et les Journées de

la Création. La virtuosité de ces forma-
tions, dont beaucoup n'existe que depuis
que

gu'elles

®

s années, ainsi que l'enthousiasme
manifestent sur scene font

oublier
bien souvent dans les coulisses. Au lieu

écarité qui regne - hélas -

d'imiter le mandain, en commandant les
chef-d’'ceuvres prévisibles aupres des
vedettes, les programmateurs de cette
édition ont pris des risques; d'une part
par le choix d’'un nombre considérable de

jeunes artistes, d'autre part en par
pant a Uhistoriographie de la musique

contemporaine, tache qu'un tel festival

ensemble porte dans son nom n'allait

pas bien loin; déja en choisissant Uil-
lustre Kaija Saariaho pour mener

cet atelier - certes son nom ennoblira le
curriculum vitae des jeunes artistes -
qui par sa naiveté volontaire, et Uinsou-
ciance avec laguelle elle reproduit

son impressionnisme spectral ne fait
pas preuve d'une grande soif de lin-
connu; d'ailleurs, est-il encore possible
d'appeler une ceuvre d'art Aile de songe
sans étre ironigue ? Heureusement,

les ceuvres des jeunes n'imitent pas le
style du maitre: sans sentimentalisme,
Heroa d'Adrien Trybucki commence avec
un grand éclat qui se décompose en
mouvements descendants, débris du
son orchestral qu'il agence a nouveau -
une dramaturgie transparente et effi-

e, qu'on retrouve dans le Manifesto
d'Eugene Birman ou l'écriture orches-
trale est centrée autour de la percus-
sion, alternant des textures micropoly-
phonigues avec des mouvements de

choc qui t nt les instruments.

ave

Cependant, que se manifeste-t-il dans

ces ceuvres d'autre que le souc

produire une forme qui tient, de livrer un

Theo Nabicht et Alexandre Babel dans Work in

Uhéritage fluxus que mene Barblina
Meierhans dans Everything that is the
case, ou encore les constellations de

clarinettes contrebasses et cing

cir
percussionnistes qui s’enchainerent
dans les trois concerts d’un inoubliable
dimanche apres-midi a 'Alhambra,

rassemblant les travaux aussi divers

que le ludique 5 +5 de Thomas Kessler,

aléatoire Regenstiick de Peter Ablinger,
Uintimiste jv? de Marc André ou encore
la monotonie tonale de U'Architecture
circulaire de Jurg Frey. Mais c'est surtout
l'improvisation d’Alexandre Babel a la
grosse caisse et Theo Nabicht a a clari-
nette contrebasse, mise en scéne par
Oscar Bianchi, qui, par les moyens les
plus simples, a développé au plus loin le
potentiel scénigue du jeu musical.
Nabicht, éclairé par un unigue projecteur,
immobile au milieu de la salle, produit

un souffle a peine audible avec son lourd
instrument. Babel, venant des marges
de la salle, roule la grosse caisse vers

nt entendre la pulsation légere

des roues qui glissent sur les fentes
b

l'ombre pendant que Nabicht, inerte,

rquet. Puis, Babel s’élaigne dans

doit assumer. Mentionnons l'ensemble morceau bien fait ? comme un étrange charmeur de serpent
neuverBand qui, avec une grande sensi Oscar Bianchi aurait peut 2 Mieux émerge la virtuosité: 4 tout moment, le sonore de WeWillNeverB beaucoup de compositions de cette s'obstine au seuil du sonore devant la
bilité, a essayé de faire revivre trois SU pousser ces jeunes a user d'audace tout pourrait éclater en morceaux. Si la Dona edition: llluminations de Beat Furrer, £ caisse muette, attendant ce qui en sor-
ceuvres délicates de Salvatore Sciarrino, Son ceuvre Contingency, créée par le tradition veut que tout son d'une ceuvre t a vita tro di sé ... de William tira. Un grondement se fait entendre

ble Babel qui frotte
- des baguettes

cle autour de Virginia provenant de linv

Ensemble Contemporain qui a Collegium Novum, fut

le Nou l'un des moments soit nécessaire, c'est bien étr,

Woolf créé par 'Ensemble Vide a

tenté, sous la direction aussi aine  forts du festival: un glissando descen-

s'approchant lente-

court, dant du registre le s haut de la

gue minimaliste de Lorraine Vailla

le dépoussiérage de la piece électro- contrebasse ouvre la piece comme une tordant comme un danseur,
acoustique Bhakti (1982) de Jonathan apparition. Des cet instant, la musique NS pro- . son bord, enfin
Harvey ou encare le Collegium Novum se tiendra en équilibre sur une ligne gramme ni narration, cette ceuvre la voix sans perdre sa force expres- 'un trait plus

pleine et sonore,

t en faire un instrum

Zirich qui a proposé de redécouvrir tendue entr e, COMM

e hasard insense et logique exprime dans sa forme précaire une idée

Le Tombeau de Claude De le, libérant aussitot

mble étre

inaltérable. L

0 de contrebasse se

bien simple, la prome ée de

e de son ater-

de Maurice Ohana, piece énigmatique termine 15 un court motif, mécanique l'art: que tout pourrait étre autrement
en tiers de ton pour soprano, cithare et et banal, en unisono avec le lupophone, Un deuxieme atelier de création ava nt insoutenable: la transition du
pop deuxieme atelier de creation avait

e a la fréquence, de la pulsation

e motif qui se multipliera aussitdt dans eu lieu quelques jours avant a ['Abri ou

juéte de jeunes talents t a la voix apparait

e festiva les autres instruments pour donner cing jeunes compositeurs et composi-

scadamisd e d'un territoire,

a mis sur pled une 3 une texture tres r:

compo- naissanc

trices de musiqu clectro acoustique
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Ausloten und Zusammenloten
Process & Form: Two New Collaborative Works. Konzert der IGNM Basel
(Launchlabs-Halle 8 in Basel, 2. April 2017)

Videostill aus der Live-Performance Overtwist mit dem Perkussionisten Gerry Hemingway und der Video-Kiinstlerin Karin Leuenberger. Foto: Karin Leuenberger

Die Basler Launchlabs-Halle ist ein
Raum fUr Innovation im weitesten Sinne.
Als Ort ziemlich passend jedenfalls fir
das Schlagzeug-Duo Compaosition 0 mit
Gerry Hemingway und Vincent Glanz-
mann im Konzert der IGNM Basel vom

2. April. Das «Streben nach konstanter
Evolution» bezeichnet die Grundcharak-
teristik ihrer ausgedehnten elektro-
akustischen Komposition fur Perkussion
und Mikrophone, die ebenfalls Composi-
tion O heisst. Das Stlick erzahlt so etwas
wie die Grindungsgeschichte des
Ensembles, und vielleicht besitzt es aus
diesem Grund etwas Exploratives, dem
stets das Ricksichtsvolle noch anhaf-
tet. Kein wildes Hauen und Stechen,
keine bohrenden Rickkopplungen
zundchst. Aber Ausloten und Zusam-
menléten. Ausprobieren und Arrangieren,
ohne blosses «Aufzahlen» der Klangmo-
glichkeiten. Spannungsvoll sind dabei

eher die leiseren Teile, offen bleibt, ob es
gelingt, das Mikrophon tatsachlich als
«eigenstandiges Instrument» einzuset-
zen oder zu entwickeln.

Nicht weniger zum Aspekt der ehema-
ligen Industriehalle passt in den
Launchlabs der zweite Teil des Abends,
die Live-Performance fir einen Perkus-
sionisten und Videoprojektion Overtwist.
Dazu arbeitet Gerry Hemingway mit der
Video-Kinstlerin Karin Leuenberger
zusammen, die als Ausgangspunkt ihrer
Arbeit weniger die Musik als den Musiker
Hemingway selbst zu erfassen sucht. In
neun Szenen nadhern sich visuelle
Ausgestaltung und Bewegungsmuster
des Schlagzeugers an, bis sie in der letz-
ten Szene in einer ohrenbetdubenden
Weise enden. Der Titel Overtwist mag
sich auf dieses letzte Wechselspiel
beziehen, vielleicht ist aber eine
«Uberdehnung» des musikalischen und

visuellen Raumes mitgemeint. Es ist
interessant, Uber den Mehrwert nach-
zudenken, nach dem man in Video- und
Musikperformances Ublicherweise fragt.
Fr Karin Leuenberger liegt er in einem
«spontanen Wechselspiel von visuellen
und akustischen Bewegungen», das flr
jeden einzelnen Zuschauer und unter
seiner Mithilfe individuell entstehen
kann. Das passt gut, weil es sich gleich-
zeitig simpel und komplex anhért. Ahn-
lich dem Farbenspiel der Videos, auf
denen man jeweils visuelle Patterns
identifiziert, etwa Muster elektronischer
Platinen, nur um sie sofort entgleiten zu
sehen. Overtwist stellt nicht nur eine
schone Zusammenarbeit zweier medialer
Achsen und Kinstler vor, sondern lasst
sich zur Reflexion erweitern, wie ein ein-
facher Formwurf komplexe Prozesse
umfassen und anstossen kann.

Andreas Fatton
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Dévoilement
Egyptian Female Experimental Session
au Rohrchen a Zurich (9 avril 2017)

Pour ce compte-rendu printanier, j’ai
choisi le Réhrchen, club plus connu sous
le nom de Klubi, mais qui deviendra bien-
t6t UUmbo. Tel un phénix sorti de ses
cendres, il y a un peu plus d’une année, il
a aussi profité de cette renaissance pour
changer de nom. Avec ses trois soirées
hebdomadaires - et malgré sa petite
capacité (cent-cinguante personnes au
grand maximum) -, il figure aujourd’hui
parmi 'un des principaux clubs de la
scene électronigue zurichoise.

La soirée est une proposition du label
OOR (One’s Own Room). Le label zurichois
a entre autre pour objectif de promou-
voir les artistes femmes actives sur la
scene électronique et expérimentale.

Qui plus est au programme de ce sair,
les femmes artistes viennent du Moyen-
Orient. La mise en bouche par la DJ
Sharonfromafrica (O0OR, SA/ZH) nous
met au goQt du jour avec quelques
rythmes orientaux. Fidele a son moto
d’allier musique et rafraichissement, le
Rohrchen propose du thé a la menthe,
ainsi que des cocktails aux parfums
d'Orient.

Sous le titre « Egyptian Female
Experimental Session », certes tres des-
criptif, quatre artistes égyptiennes
se dévoilent. Leur performance rappelle
Autechre par leur disposition sur la petite
scene (alignées derriere leur ordinateur,
immobiles ou presque), mais également
le minimalisme des effets lumineux. Ce
soir elles ne portent pas de voile, affi-
chant ainsi leur volonté de se distancer
des traditions. Leur musique se construit
a leur image, opérant une coupure avec
la musique shaabi (ou populaire) dont
elles gardent toutefois quelques bribes.
Chacune de leur c6té Asmaa Azzouz,
Shorouk El Zomar, Jakqueline George,
Nina El Gebarly, Hagar Masoud et Ola
Saad partent a la recherche de sons. Ces
airs populaires, ces bruits du quotidien,
ces bruits de foule issus des Printemps
arabes, tous ces « petits riens » sont

ensuite assemblés, travaillés, modelés
par les artistes séparément. Puis, c’est
la rencontre de chague concept indivi-
duel. Au contact des autres, les sons se
mélangent ou s’entrechoquent. Leur
technique semble a prime abord certes
simple, mais c’est justement cette sim-
plicité qui permet a chaque artiste de
s’exprimer pleinement sans empiéter
sur l'univers de l'autre, de sorte qu'il se
dégage une harmonie sereine.

Actives sur la scene expérimentale
depuis maintenant plusieurs années, les
quatre artistes réunies pour ce concert
ont découvert les techniques du field
recording et de Uexpérimentation des
sons lors d’'un workshop sur U'étude des
sons et leur utilisation en relation avec
les images, animé par Ahmed Basiouny,
musicien et professeur a l'université de
Helwan (Caire). Mort tragiquement lors
de la «journée de la colére» en 2011,

il a laissé derriere lui un immense vide
en Egypte, que seul(e)s les artistes

et leur musique pourront combler. Cette
collaboration d'artistes toutes basées
au Caire a déja donné lieu a un enregis-
trement. Celui-ci rassemblait sept
artistes, dont les quatre présentes ce
soir, sorti en octobre 2013. Par la suite,
nos quatre musiciennes ont décidé

de continuer leur collaboration.

« Egyptian Females Experimental
Music Session #1 » est sorti sous le label
égyptien 100COPIES, orienté vers la
musique expérimentale et jazz. Ce label
a pour mission la création d’'une plate-
forme pour les artistes et la musique de
ce genre sur la scene du Caire et a ce

titre introduit des artistes internationaux

en Egypte et vice versa. En effet, en

Egypte, la scéne expérimentale est encore

assez restreinte, comme Uexplique
Mahmoud Refat, la téte du label et éga-

lement le manager des artistes, qui était

présent ce soir.
La présente collaboration pourrait
déboucher sur un enregistrement dans

le futur. Pour Uinstant, Uheure est a
U'expérimentation et la promotion de ces
musiciennes a la carriere prometteuse.
Nomades, elles étaient il y a peu au Café
OTO a Londres, elles continuent leur
route en Suisse (Saint-Gall, Béle, Berne,
mais également au Bad Bonn a Guin),
ainsi qu’en Europe. Une aventure a suivre,
il va sans dire ...

Pauline Chappuis
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