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Wer bin ich und wenn ja wie kling’ ich?

Neue Musik am Lucerne Festival im Sommer

(11. August bis 10. September 2017)

Michel van der Aas Kammeroper Blank Out. Foto: Lucerne Festival, Marco Borggreve

«ldentitat» schrie es uns in grossen Let-
tern von jedem tirkisblauen Plakat des
Lucerne Festivals entgegen: Diesen
Sommer hatten sich die Verantwortli-
chen fur ein philosophisches Thema ent-
schieden. Und so schwierig solche Uber-
themen immer wieder sind - dieses hier
lohnte sich. Zumindest, wenn man die
Konzerte mit zeitgendssischer Musik
besuchte. Der diesjahrige composer in
residence, Michel van der Aa, beschaftigt
sich in seinen Werken schon fast exzes-
siv mit der Frage, wer und ob man sei.
Fir die diesjahrige artiste étoile Patricia
Kopatchinskaja entsteht Identitat erst
durch Musik. Und dass es an einem so
glamourésen Festival Projekte mit
Flichtlingen gab, mag sozialkitschig
anmuten. Aber auch hier stellte sich die
|dentitatsfrage per se brennend.

Aber bleiben wir bei van der Aa und
seinem Hauptstick diesen Sommer, der
Kammeroper Blank Out. Eine Bihne. Eine
Frau. Sie singt, sie singt schon. Sie singt
in einer Musiksprache, die von Britten
sein kénnte. Sie erzahlt von ihrem sie-
benjahrigen Sohn, der in ihrem Haus
ertrunken sei, wahrend sie zusah, starr
vor Schock. Das Publikum schaut ihr mit
3D-Brillen auf der Nase zu und nimmt
mit Verbliffung wahr, dass da plétzlich
ein Double der Sopranistin Miah Persson

auf der Leinwand erscheint, dann sogar
ein drittes Alter Ego. Alle drei singen sie
im Terzett. Erstaunlich, wie gut sich der
synthetische mit dem echten Gesang
mischt. Im Laufe der Erzahlung schiebt
die Protagonistin ein kleines Modellhaus
auf einem Tisch herum, das ebenfalls
auf die grosse Leinwand projiziert wird.

|hr Haus. Hier wohnte sie mit ihrem Sohn.

Und dann ist plétzlich alles anders. Das
Haus ist kein Modellhaus mehr, sondern
ein richtiges. Und da erscheint plétzlich
ein Mann in dem Haus. Er erzahlt, sin-
gend, dass er, siebenjahrig, seine Mutter
verloren habe. Ertrunken, als sie ihn ret-
ten wollte ... Bihne und 3D-Film fliessen
ineinander Uber. Man vergisst, dass nur
eine Protagonistin real ist. Der Mann auf
der Leinwand - der Bariton Roderick Wil-
liams - nimmt immer mehr Raum ein.
Und dieses Vexierspiel von Bihne, Lein-
wand, Realitat und Virtualitat ist
ausserst raffiniert komponiert und aus-
gefihrt. Die zugespielte Musik nahrt sich
aus verschiedenen Stilen, eklektisch,
unaufdringlich, mal vom Pop inspiriert,
mal gerauschhaft. Immer wieder verfih-
rerisch schon der Gesang. Warum kann
ein Singen, nahe an der Tonalitat, melo-
dieselig, warum kann es uns ehrlich und
ohne Falschheit ergreifen? Wie schafft
es van der Ag, so unaufgeregt zeitge-

mass zu sein? Es hat mit der Vielfalt
der Mittel zu tun. Film, Regie, und
Komposition hat der Hollander studiert.
Fir ihn ist es selbstverstandlich, dies
alles zu verguicken. Und es ist das
Thema der Identitatssuche, das In-
Frage-Stellen des eigenen Selbstver-
standnisses, das Spiel mit Zeit-, Wirk-
lichkeits- und Raumebenen, das in
seinen Werken immer wieder aufscheint
und so gut in die aktuelle Zeit passt,

in der wir nicht mehr wissen, wer wir
sind, weil wir uns taglich in virtuellen
Raumen und Realitaten verlieren.

«Ich weiss nicht, wer ich bin. Aber
wenn ich ein Stick spiele, dann werde
ich zu diesem Stlck». Das sagt die
Geigerin Patricia Kopatchinskaja zum
Thema Identitat. Sie war dieses Jahr
artiste étolie am Lucerne Festival und
flhrte die Konzerte von Bartok, Ligeti
und Holliger auf. Sie hat ein eigenes
multimediales Projekt mit jungen Musi-
kerinnen und Musikern erarbeitet. Gab
zusammen mit einem Turntable-Kiinstler
Rezitals: Ein Mammutprogramm (Ubri-
gens bei immer ausverkauften Konzer-
ten!). Faszinierend zu beobachten,
wie die Geigerin tatsachlich sehr tief in
die Musik eintaucht. Aber sie tut dies
nicht auf eine schwerfallig-pathetische,
sondern eine lebendige und fast tan-
zende Art. Kopatchinskajas Wahl zur
artiste étolie war ein Statement des
Lucerne Festivals fur die heutige Musik.

Umso mehr erstaunt es, wie wenig
Urauffiihrungen dieses Jahr auf dem
Programm standen. Mit dem hauseige-
nen Lucerne Festival Academy Ensemble
waren die besten Voraussetzungen dafur
vorhanden. Und der einzige Abend, der
mit frischgedruckten Partituren aufwar-
tete, war so bereichernd, dass man sich
wirklich mehr davon wiinschte. Die
Academy flihrte das Cellokonzert des
Italieners Luca Francesconi und zwei
sinfonische Stlicke von einer jingeren
Generation auf - Encounters des Briten
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Matthew Kaner und Segel der Schwedin
Lisa Streich. Sensationell, wie die
32-jahrige Streich mit harten schlagen-
den Klangen und gleichzeitig weichem
Streichersound ins Sttick einsteigt, das
Uberhaupt von schneidenden Gegensat-
zen lebt und so genau gearbeitet ist,
dass beim Horen trotz standiger Uberra-
schungen alles schlissig scheint. Das
lag auch am Academy Ensemble und am
Dirigenten Gregor A. Mayrhofer. Der junge
Minchner, der auch fir das Ensemble
Intercontemporain arbeitet, erftllte die-
ses Stick mit einer so konzentrierten
Leidenschaft, dirigierte auch optisch so
sinnlich und elegant, dass man mit offe-
nem Mund dasass. Grossartig auch
Francesconis Werk Das Ding singt fur
Orchester, eine Cellogruppe und Solo-
cello. Der Cellist Jay Campbell beginnt
allein mit einem tastend-amorphen Solo,
die Cellogruppe Ubernimmt - und das
Abenteuer von heutiger Cellomusik
nimmt seinen Lauf: Mikrotonal, farbig,
virtuos-nervés wie ein Schwarm Insek-
ten, an keine Schule anbindend, sondern
einfach heutig.

Wer bin ich und wenn ja wie kling ich?
Die musikalische Identitatssuche am
Lucerne Festival hat sich dieses Jahr
vor allem gelohnt, weil die Verantwortli-
chen mit van der Aa als composer in
residence und Patricia Kopatchinskaja
als artiste étoile eine tolle Wahl getrof-
fen haben. Fur die Zukunft wiinscht
man sich auch neben solchen Personlich-
keiten mehr neuste, aufregende Musik.

Annelis Berger

Bewegte Luft

Festival Riimlingen 2017 (12. bis 13. August 2017)

Kryptischer Demonstrationszug auf dem Sportplatz in Riimlingen: Cathy van Ecks Performance De Beweging.
Foto: Kathrin Schulthess

In der Er6ffnungsrede betonte Lydia
Jeschke, die zusammen mit Christian
Dierstein das Festival Rimlingen
kinstlerisch leitet, die Verbindung
zwischen Musik und Bewegung. Musik
ist Schall und Schall ist Bewegung.
Daher auch das Motto 17 (Guft. Musik
in Bewegung. Das musikalische Vorwort
von Christian Dierstein verdeutlichte,
dass Musik und Bewegung auch perfor-
mativ zusammenhangen. Er flhrte
Dieter Schnebels kérperlich forderndes
Poem fir einen Springer aus dem Zyklus
Zeichensprache auf. Und das Poem
geht in die Beine, wie sich die Festival-
besucherinnen und -besucher in den
danach angebotenen Kurz-Workshops
selber Uberzeugen konnten.

Auch das Ablaufen der Stationen von
Hannah Weinbergers Klanginstallation
nowhere to hide nowhere erforderte

Beinarbeit - und ein feines Ohr. An sechs
Orten im Dorf versteckte die Basler
Kinstlerin Lautsprecher, aus denen lokal
aufgenommene Klange ertonten, mit
denen die schon vorhandenen Ortsklange
leise angereichert wurden.

Das diesjahrige Festival Rimlingen
schien neben der Bewegung noch unter
einem weiteren Vorzeichen zu stehen:
Kommunikation. Die drei Hauptproduktio-
nen beschaftigten sich alle auf die eine
oder andere Weise mit den Maglichkeiten
unterschiedlicher Kommunikationsarten.
Cathy van Ecks Urauffihrung De Bewe-
ging kam als kryptischer Demonstrati-
onszug daher. Sechs schwarz gekleidete
Performerinnen und Performer, darunter
auch die Komponistin, trugen mit erns-
ten Mienen Schilder aus Alufolie vor sich
her. Weder riefen sie Parolen, noch stan-
den Forderungen auf ihren Alu-Schildern.
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Sondern undefinierbare Gerdusche, die
durch die Bewegungen der Performenden
ausgeldst wurden, ertdnten tber kleine,
an den Schildern befestigte Lautspre-
cher. Quer durch das Publikum mar-
schierte dieser eigenartige Demonstrati-
onszug. Die Performance zeigte auf
eindrickliche Weise, wie ohne die Kennt-
nis der «richtigen» Sprache dringliche
Botschaften unverstanden verhallen
kénnen.

Deutlicher waren die Verstandigungs-
codes im Projekt Eadweards Floss
von Penelope Wehrli. Die Akkordeonistin
Olivia Steimel und der Akkordeonist
Sergej Tchirkov reagierten gemass den
Anweisungen der Komponistin So Jeong
Ahn und des Komponisten Thomas
Kessler auf die sparsamen Bewegungen
der Tanzerin Jutta Hell und des Tanzers
Dieter Baumann. Diese wiederum nah-
men die Akkordeonklange als Ausgangs-
punkt neuer Bewegungsablaufe. Das
reduzierte Setting ermdglichte eine
prazise Untersuchung, wie Klang und
Bewegung, wie Musik und Tanz interagie-
ren kénnen.

Brigitta Muntendorf inszenierte im
Dachstock der Dorfkirche Rimlingen
eine digitale Wohnzimmeratmosphare.
Die Uberschneidung von digitalen
«Spaces» und analogen Lebenswelten
war Thema ihrer Urauffihrung SCREEN
SHARING. Come into my inhabitable
world. Phanomene der digitalen Kommu-
nikation wie Twitter-Meldungen, You-
Tube-Tutorial-Videos und die typischen
Tablet-Wisch-Bewegungen flossen mit
ein. Zwar waren vier Performerinnen
und Performer physisch prasent, doch
interagiert wurde nur Uber digitale
Kanéle. Der Saxophonist Frank Riedel
grusste Uber Live-Video den Posaunisten
Stephen Menotti. Uber eine einfache
Atemibung aus dem Trombone Tutorial
wurde ein komplexes Zusammenspiel
zwischen Performenden und YouTube-
Usern ausgeldst. Bei Muntendorf stand

also die virtuelle Interaktion von Per-
formenden, YouTube-Videos und vorpro-
duziertem Material im Zentrum. Die
Uberschneidungen von virtuellen und
analogen Raumen und Kommunikations-
kanalen in Muntendorfs SCREEN
SHARING reflektierten die digitalen
Phanomene der letzten Jahre. Mit
satirischen Spitzen nahm sie die neuen
digitalen Méglichkeiten ernst, lotete
leichtflssig deren Eigenarten und
Chancen aus.

Diese Ernsthaftigkeit pragten auch
die anderen zwei Hauptproduktionen.
Wehrli inszenierte mit einer eindrickli-
chen Genauigkeit die Kommunikation
zwischen Klang und Bewegung und
betrieb somit kiinstlerische Grundlagen-
forschung im besten Sinne. Und Cathy
van Eck untersuchte die Ausdrucks-
starke ihres eigentlich simplen Settings:
Was kdnnen die Uber Alufolie gespielten
undefinierbaren Klange aussagen?

Musik als Schall ist bewegte Luft und
Musik als Kunst kann als eine Art der
menschlichen Kommunikation verstan-
den werden. Es stellt sich die Frage nach
dem Zusammenhang zwischen Bewe-
gung und Kommunikation. Kommunika-
tion bendtigt stets Bewegung. Selbst
die physische Bewegungslosigkeit
der virtuellen Kommunikation beruht auf
der Ubermittlung von Daten (iber Tau-
sende von Kilometern. Und das Festival
Rimlingen bewegte sein Publikum auch
dieses Jahr wieder mit hochstehenden
kinstlerischen Kommunikationsan-
geboten in Form von musikalischen Inter-
ventionen.

Jaronas Scheurer

Le King Lear du nucléaire
L’'opéra Kein Licht de Philippe Manoury
a la Ruhrtriennale (25 aoit 2017)

Comment aborder des sujets graves

de société a l'opéra? Non pas qu'il en
soit incapable —Mozart ou Berg, pour ne
citer gu'eux, en ont fourni de brillantes
démonstration (Les Noces de Figaro,
Wozzeck, Lulu) —mais, bien souvent,
son lyrisme intrinseque le fait sombrer
dans un ridicule criard: excessivement
expressives ou larmoyantes, ses
inflexions mélodramatiques donnent

un ton par trop sentencieux a ses inter-
pellations —les exemples dans le do-
maine contemporain sont malheureuse-
ment légion. Pour aborder la question
du nucléaire dans le monde post-Fuku-
shima, les trois co-créateurs de Kein
Licht —le compositeur Philippe Manoury,
le metteur en scéne Nicolas Stemann
et Uécrivaine Elfriede Jelinek - tentent
un mariage audacieux: celui de l'opéra
et d’un théatre avant-gardiste,

élaboré au cours d’'un vaste processus
de création, un work in progress destiné
a trouver le meilleur équilibre possible
entre les deux univers.

Nicolas Stemann lui-méme expose
parfaitement le défi a relever: « La grande
force de l'opéra demeure sa capacité a
nous toucher au ceeur. Le revers de la
médaille, c’est qu'il perd souvent le
contact avec le réel. C'est sans doute la
raison pour laguelle des personnalités
comme Pierre Boulez n’en ont pas vouly,
pensant gu’il fallait au contraire soule-
ver de réelles problématiques sans
verser dans la sentimentalité. Dans le
cas de Kein Licht, nous aurons recours a
la fois aux outils du théatre, suscep-
tibles de traiter sans détour de sujets
cruciaux, et a ceux de Uopéra, plus émo-
tionnels. Nous prenons pied en Terra
incognita.»

Une chose est certaine: Kein Licht
est un OSNI (objet spectaculaire non
identifié). Ni opéra, ni théatre, ce n'est
pas non plus tout a fait du théatre
musical (méme s'il lui emprunte certains
élé-ments, comme le fait qu’il n’y a ni
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personnage ni ligne narrative), ni une
allégorie lyrigue a la Stockhausen
(méme si la référence a Licht est évi-
dente). Les précédents déja cités de
Mozart ou Berg en témoignent: U'un des
ingrédients clefs pour un opéra qui
aspire a aborder un sujet politique est le
texte. Ce texte doit étre fort et riche,
poétique et polysémique, ce gu’est indé-
niablement le Kein Licht de Elfriede Jeli-
nek, tour a tour abstrus et grincant,
puissant et ironique, optimiste et misan-
thrope. Un texte qui a inspiré Manoury et
Stemann linvention d’'un néologisme
opératique: le « Thinkspiel ».

Sous cette astuce langagiere se
cache une forme qui, en renouvelant le
Singspiel, multiplie les niveaux d’inter-
pellations en méme temps qu’elle super-
pose les couches de discours. Le Think-
spiel reprend ainsi 'une des plus vieilles
recettes du théatre: la cohabitation au
sein d'une méme soirée du noble et du
prosaique, du tragique et du comique,
du seriosa et du buffa. De fait, une réfé-
rence s'impose bient6t face a Kein Licht:
celle du King Lear de Shakespeare
(dont la proximité phonétique avec Kein
Licht n’est peut-étre pas totalement
innocente). Dans King Lear, \a tragédie
est constamment commentée, de
maniere acide et décalée, insolente et
tendre, par le bouffon du Roi —autant
alter ego que reflet U'un de l'autre, le
discours politique et psychologique se
dédouble pour un effet décuplé. De
méme, la figure du bouffon est centrale
dans Kein Licht: ce sont méme, au
cours de la deuxieéme partie, deux bouf-
fons, un rouge et un bleu, qui apo-
strophent le public avec un plaisir par-
tagé, linvitant a se réveiller avant qu'il
ne soit trop tard, comparant le nuage
radioactif a Godzilla, et allant méme
jusqu'a faire de la nature elle-méme la
coupable idéale de nos errements —
n'est-ce pas elle qui a «inventé » la
radioactivité ?

Object spectaculaire non identifié : Caroline Peters et Niels Bormann dans Kein Licht.
@ Caroline Seidel / Ruhrtriennale 2017

Le burlesque est omniprésent sur le
plateau. Des U'ouverture du spectacle le
ton est donné: si une trompette en sour-
dine accompagnée d’une électronique
en temps réel désolée brosse un paysage
post-apocalyptique, le chien qui traverse
la scéne impose une image hautement
poétique en méme temps qu’incongrue,
déclenchant immanquablement le rire.
Plus tard, ce sera une drdle de marion-
nette qu’on sortira d’un cercueil: c’est
«'atome » qui, tel un enfant de trois

ans, refuse d’aller au lit. Plus tard encore,

lorsque U'eau radioactive commence a
se déverser sur le plateau (dans une
métaphore scénique saisissante), le
burlesque se fait scatologique, lorsqu’un
des bouffons se prend en selfie en train
de déféquer des déchets radioactifs.

La bouffonnerie learesque s’'impose plus

encore dans la troisieme partie, sobre-
ment intitulée « Hello darkness my

old friend » en référence a Simon and
Garfunkel, et dont le texte a été rédigé
apres les deux premieres, en réaction a
U'élection de Donald Trump —Bertolt
Brecht et son Arturo Ui ne sont pas trés
loin non plus.

Pendant que les comédiens s’amusent,
les chanteurs, eux, apportent un souffle
qui élargit la vision. Certes, le chant
lyrigue renforce Uimpression d'un discours
compassé, mais il offre un contrepoint
bienvenu, qui emprunte a la fois aux
canons de 'opéra et au théatre de
l'absurde. Mettant la beauté du texte en
avant, la musique de Philippe Manoury
répond aussi aux jeux de mots (souvent
musicaux) dont il est jalonné: «Si
la musique est temps, alors c’est la mi-
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temps [clin d’eeil a la demi-vie des élé-
ments radioactifs]! On ne peut plus
l'entendre. » ou encore «Creuser un tun-
nel, simplement pour en voir le bout »

De son coté, la vidéo (en partie réali-
sée en temps réel) se fait mise en abyme
délirante et surchargée, strate de dis-
cours additionnelle. Et puisily a ces
deux « pauses » explicatives, au cours
des-quelles, dans une volonté de ne rien
cacher de la nature du spectacle et de
la maniere dont il a été élaboré, Philippe
Manoury expligue le projet, en décon-
struit les mécaniques et les objectifs -
le Thinkspiel, encore et toujours.

Suivant plus ou moins cette alter-
nance entre le bouffan et le sérieux,
la succession entre le chanté et le parlé
(et tout ce que l'électronique permet
d’hybridation entre les deux) donne &
l'ouvrage son équilibre, comme un opéra-
comigue réactualisé (notons au passage
que Kein Licht est une produc-tion délé-
guée de 'Opéra Comique parisien). Le
chant se fait le reflet des divers éthos que
nous fait visiter le texte —révolte, colére,
incompréhension, réflexion, mélancolie
(on se souviendra long-temps de la
magnifique mise en musigue du 0 Mensch
de Nietzsche, portée par l'émouvante
mezzo Christina Daletska et les gammes
infiniment descendantes de l'orchestre

g
Ponctué par de merveilleux ensembles

dir

& de main de maitre par Julien Leroy)

vocaux (mélant la pureté de la soprano

Sarah Maria Sun, la chaleur de la mezzo

Olivia Vermeulen et ['agilité sautillante
du baryton Lionel Peintrel, ce Thinkspiel
devient un dialogue tragico-comique sur
le ton de la vanité hantée, voire butée

vec férocite,

Jusgu’au geste final qt
remet au golt du jour la conclusion de la

Symphonie des Adieux de Haydn: un a

un, les musiciens et chanteurs quittent

e, laissant derriere eux deux

la sce ]
comédiens habillés en atomes —et le
chien, unique vestige de la vie sur Terre.

Jérémie Szpirglas

Von Basstélpeln, Stehlampen und

verfluchter Geometrie
2017 -

ber 201

o

)

Composing Space im Parkhaus Ciba. Foto: Anna Katharis

Kurz vor Beginn der Biennale konnte ich
beim Bass Rock in Schottland die in
Basel erwiinschte Synthese von raum-
licher und akustischer Wahrnehmung
eindricklich erleben. Aus den Burgruinen
erklang, zusammen mit den Grund-
lauten von Wind und Meer, die Musik der
Basstélpel nicht alleine von allen Orten
der Insel, sondern auch fliegend aus
der Luft und schwimmend vom Wasser
her. Solche Synthesen, auch mit ent-
sprechenden Assoziationen, fielen mir
wahrend der Biennale fiinf Mal zu

1. In einer Mobelhalle begann die
Biennale mit der Auffiihrung von Erik
Saties Qualereien (Vexations). Da das
Musikstlck - welches vielleicht aus
Cai

einer Aneinand

ing kleiner reiner
Terzen heraus gedacht und in Basel
nicht auf einem Klavier, sondern dem
Clavemusicum omnitonum gespielt

wurde, - weder ganz tonal noch ganz

atonal zu sein schien und zudem durch

emusicum auch in unterschied

rianten einzelner Intervalle

erklang, w

5ehdr irritiert und

angeregt chon das Musikstlick

ue Musik und Architektur

eidegges

unaufhérlich wiederholt wurde, horte man
aufmerksam zu. So schien denn weniger
die Musik zum unbeachteten Mébel-
stiick geworden zu sein als der Zuhdrer
selbst zur Stehlampe

2. Im Konzert Meilensteine begannen
die Zuhérer beim monumentalen Eingang
des Friedhofs am Hornli, angelockt durch
Klange von Glocken, Akkordeons, Fléten
und Steinen, ihre Totenprozession,

die der Hauptallee entlang zur grossen
Treppe flhrte. Bort war die Musik der
sogenannten KlangKids zu héren, welche
im Schneidersitz und strengen Reihen
sitzend im gemeinsamen Rhythmus
entweder Steine auf Steinplatten oder
Steine auf Holzstlcke klopften. Sie tonte
wie ein schéner, unmaglicher Regen

Eine Variante derselben Musik in strenger
Rei
Aufbahrungsraume vorgestellt. Angeregt

wurde bei den Pfeilerhallen der

durch die neorémische Gebdudearchi-
tektur meinte man plétzlich, statt Per-
kussionisten Arbeitssklaven zu erblicken
und flhlte sich nach Augusta Raurica
versetzt. Wi

entfernt erklang unter-

alb des Krematoriums, aus dem spéter
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Paukenrhythmen herunterschlugen,
die M

genden Lithophone. Der wahrend ihrer

sik der ausgesprochen schan klin-

Vorflihrung wahrnehmbare Rauch eines
ills - womdglich eine Begleiterschei

nung des gleichzeitig stattfindenden
i

préhistorischer Landschaften hervor.

«Ta ofs» - rief Vorstellungen

Auch die humoristische Ebene fehlte
beim Hornli-Konzert nicht, die bei der

er Beerdigungsmusik - man
es Alkan oder Alphonse
ben

denke an Charl

ein Klangkontinuum, wahrend von den
Fern-Schlagzeugern Klange zu vernehmen
waren, die teils wie Holzschlage ténten
teils wie ein Pfeifen, Sausen, Bellen oder
Hauchen. Da die Klange zwischen den
Fern-Schlagzeugern und dem Schlag-
guartett sich im Raum abwechselten,
jedoch &hnlich wie ein Klang und dessen
Echo in verschiedener Qualitat und Ton-
hohe erklangen, schien es dem Perzi-
pienten, als wirde er reflektierte Schall-
bewegungen horen. Die Assoziation

mit dem, was in der Fledermausforschung
als «Echo-Bildhdren» bezeichnet wird,
war naheliegend. Dabei drangte sich,
auch wegen des Flatterns eines Regen-
schirmes am Schluss des Musikstlickes,
der Gedanke auf, dass das feine Klang-
kontinuum im Hintergrund - sozusagen
der Klang jenseits des Schalls - welches
auch aus Gerduschen von Glas bestand
einer Vertonung des imaginierten
kontinuierlichen Bewusstseins einer
Fledermaus entsprach

4. Im Parkhaus Ciba, einem Geba

mit offenen Jalousien aus Stein sowi

einem doppelten und spiralfdrmigen
Rampensystem, fand gegen Mitternacht,
in rotes Licht getaucht, das Konzert
Composing Space statt. Die Geometrie
des Parkhauses wurde durch Lautspre-

cher in Form platonischer Kérper, Holz-

velche die allseits schiefen
Rampen einebneten, sdulenartig auf-

gestellten Kartonschachteln oder Kugeln,

die auf einen herunterzurollen drohten

erweitert. Die gewdhnliche Soundscape
des Parkhauses wurde durch eine kom-

pliziertere ersetzt, die aus verschiede-

nen Klanginstallationen bestand, v
chen den Stockwerken, Uber die

, durch die Fenster, kurz, von

Byt
Ramp

allen Seiten her erklangen. Klan

aus Felix Mendelssohns Hebr
aren gleichzeitig mit akusti-
Harfen oder

wurden durch die erweiterte Architektur
und Soundscape nicht erzeugt, hingegen
das Gefl
(Klang-JRaum zu befinden, einem Raum
von - es sei an Lovecrafts unfreiwilligen

sich in einem unbekannten

Humor erinnert - verfluchter Geometrie.
Dieses Geflihl wurde durch feinen Witz
verstarkt. Auf der obersten Rampe zum
Beispiel, wo sich eine Ebene befindet,
stand ein unbeweglicher Lautsprecher
in Form eines platonischen Dodekaeders,
der die illusorischen Gerdusche eines
rollenden Etwas wiedergab. Die Zuhorer
sassen um das Objekt, welches wie

eine Reliquie des temperierten Zwdlfton-
systems aussah.

5. Auf dem ersten Balkon der Rund-
hofhalle im Messekomplex standen finf
Posaunisten im Kreis und spielten zum
Abschluss der Biennale Frederic Rzews-
kis Last Judgement. Das Musikstick
besteht aus einer einzelnen, tonal geord-
neten Stimme. Da die Posaunen jedoch
versetzt erklingen, entsteht ein Kanon
von berauschenden harmonischen
und melodischen, insbesondere aber
metrischen, dynamischen oder artikula-
torischen Verflechtungen. Vor dem
Schlusschoral flogen die hohen Posau-

nentdne nacheinander autonom im Kreis

herum gleich Feuerfunken
Waren Gemeinsamkeiten der finf

erwahnten Veranstaltungen zu nennen,
so wurde ich folgende vorschlagen

Die Synthese von raumlicher und akusti-
scher Wahrnehmung wurde durch ein-

ache Mittel erméglicht und erzeugt,
namlich durch KonzertauffGhrungen an

nteressanten offenen oder halboffenen

n (nicht in Museen ..), ferner durch

geradezu klassische musik-

positorische Mit

durch die erfreu-

liche Méglichkeit, als Zuhérer herum-

wandern und dazu auch ein Bier trinken

r eine Pfe auchen zu kénnen,

durch eine lockere und

und nicht zule

te Gesam

mmung.

Mathias Gredig
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Irrlichter

Musikfestival Bern (6. bis 10. September 2017)

Musiktheater durst&frucht von Annette Schmucki in der Dampfzentrale Bern. Foto: Philipp Zinniker

In die tiefsten Felsengriinde lockte mich
ein Irrlicht hin..Da waren sie, die Irrlich-
ter, die dem diesjahrigen Musikfestival
sein Motto «irrlicht» gaben. Studierende
der Instrumentationsklasse Daniel
Glaus / Andreas Stahl hatten Schuberts
gleichnamiges Lied aus der Winterreise
(nach einem Gedicht von Wilhelm Muller)
- ganz unterschiedlich - instrumental
bearbeitet. Das hochkaratige Ensemble
Nuance - in der klassischen Besetzung
von Schénbergs Pierrot lunaire - flhrte
diese Arbeiten in der graffitidekorierten
Grossen Halle der Reitschule Bern auf,
penetrant begleitet vom Subwoofer-Bass
eines DJs, der an diesem verregneten
Samstagnachmittag den kaum besuchten
Chilbiplatz vor der Reithalle zudréhnte.
Zwischen den Schubert-Bearbeitungen
amuUsierte und verbliffte das Ensemble
This/Ensemble That mit seinen Kiinsten
auf Perkussionsinstrumenten aller
Art; die vier Musiker beherrschen den
Umgang sowohl mit Luftballons wie
mit Pingpong-Ballchen gleichermassen
virtuos.

...wie ich einen Ausgang finde ... Das
ausgezeichnete Trio Saitenwind (Akkor-
deon, Cello, Saxophon) spielte in der

abgedunkelten Krypta der Kirche
St. Peter und Paul das Programm Onibi
- Kryptische Lichtgeister, eine Folge
von Onibi-Kompositionen von Ezko
Kikoutchi mit Stiicken weiterer Kom-
ponisten dazwischen, durchwegs «ein-
gefarbt» von den wechselnden Farbef-
fekten einer Lichtinstallation. Allerdings:
Das pausenlose Programm zog sich
allmahlich etwas in die Lange und schien
keinen «Ausgang» zu finden; im Ablauf
wollte sich eine Dramaturgie ebenso
wenig erschliessen wie im Farbwechsel
der Installation.

...liegt nicht schwer mir in dem Sinn.
«irrlicht» war nicht nur das Motto
des Musikfestivals: 11 kurze gleichna-
mige Musiksticke sollten das jeweilige
Konzertprogramm produktiv aufbrechen,
so etwa Katrin Frauchigers Irrlicht in
Blau das Onibi-Programm. Gespannt
wartete man also jeweils darauf, wel-
ches der Stlicke nun das angekiindigte
«Irrlicht» sein wirde. Doch ... bin
gewohnt das Irregehen ...beim Ratseln
vertat man sich wohl gern, weil die
zeitgendssischen Stiicke einander und
die «Irrlichter» diesen oft sehr dhnelten.
0b nicht vielleicht ein Lied aus Schu-

berts Winterreise das irritierendste
Irrlicht gewesen waére ...?

Von der Winterreise, in Hans Zenders
«komponierter Interpretation», Gber
den Stummfilm Nosferatu mit einer
neuen Filmmusik von Jannik Giger bis
hin zur «Irrtonalen Musik» des Ginger-
Ensemble erstreckte sich ein enormes
Panorama. Das GingerEnsemble - ein
Interpreten /Komponisten-Ensemble -
benlitzte weniger die traditionellen
Instrumente als vielmehr Laptops,
Weihrauchfasser, Mikrophone, Milch-
becken, Handys und Lautsprecher. Man-
ches davon liess man in der Kirche
St. Peter und Paul herumwandern, so
etwa auch die Parabolschisseln, mit
denen die Musiker dem Publikum nahe
auf den Leib riickten, um so ein «sich
stetig veranderndes, komplexes Klang-
labyrinth oder Klangstrahlenbild zu
erzeugen» - oder vielleicht auch nicht.
Denn: Horte man tatsachlich etwas, ein-
mal abgesehen von den Aussengerau-
schen? Glaubte man etwas zu horen,
oder wollte man einfach etwas héren,
wenn man denn schon mal im Konzert war?

Wie auch immer, ... ’s fihrt ja jeder
Weg zum Ziel .., und das Ziel konnte auch
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das Berner Munster sein: Von den Tur-
men herab erklangen zu bestimmten
Zeiten die Glocken «con sordino»: Vera
Kappeler und Peter Conradin Zumthor
hatten die Kloppel mit Schaffellen und
Lederstiicken umwickelt und so den Glo-
cken alles metallene Dréhnen genom-
men: Nun erklangen sie im milden Som-
merabend mit sanfter, runder Sonoritat -
vielleicht auch mit der Ruhe des Todes...

..Uns’re Freuden, uns’re Leiden ... -
oder vielmehr diejenigen der Briider
Jakob und Wilhelm Grimm - brachte das
mit Spannung erwartete Musiktheater
durstéfrucht von Annette Schmucki auf
die Biihne. Das Stlick zeigt die Grimm-
Briider bei der Arbeit an ihrem monu-
mentalen Wérterbuch. Mit Stirnlampe
und Buroschurze treten sie quasi als
Blro-Bergarbeiter auf, die sich schrei-
bend durch das tonnenschwere Wortma-
terial des Alphabets hindurchkampfen
- oder wenigstens vom Buchstaben a bis
etwa g und h, die denn auch (wohl nicht
ganz per Zufall) die Grundténe der Ton-
leiter benennen. Pausenlos werden
ganze Listen von bekannten oder abstru-
sen Wortern referiert, und unentwegt
produziert dazu ein kleines Musikensem-
ble wie in Akkordarbeit eine quasi end-
lose Folge von Einzelklangen. «Ein
strenges Exerzitium», seufzte mein Sitz-
nachbar am Schluss, und das sollte es
wohl auch sein. Durchaus kein frucht-
loses Unternehmen, aber auch keines
ganz ohne Durststrecken.

Oder vielleicht ... Alles eines Irrlichts
Spiel .., wie die Wortperformance von
Jonathan Burrows und Matteo Fargion?
Der Lecture on Nothing von John Cage
entlang («Ich habe nichts zu sagen und
ich sage es») lieferte das brillante Per-
formanceduo seine eigene musikalisierte
Version eines Vortrags Uber Gott und die
Welt, Héren und Verstehen, Uber Alles
und Nichts. - Da fallt mir ein: Hatte ihre
Performance ein Irrlicht?

Roland Wachter

Dialogue décousu

L’ouverture de la saison de 'Ensemble Contrechamps
(Studio Ansermet a Genéve, 12 septembre 2017)

— | lJ

L’Ensemble Contrechamps @ Federal Studio

La nouvelle saison de 'Ensemble
Contrechamps, nommée Longues Vues,
est lancée. Sa trajectoire: les distances
temporelles et spatiales qui définissent
la musique de notre temps. Le concert
By The Way, mettait en lumiere des com-
positeurs dont aucune piece n’avait
jamais été jouée par U'ensemble et se
présentait comme la version «au néga-
tif » du Best Of, un concert de la saison
précédente au cours duguel des compo-
siteurs trés présents dans leurs pro-
grammations avaient été donnés. Pas
de Lachenmann, de Ferneyhough ou de
Jarrell au programme cette fois-ci, mais
une affiche riche en surprises et en
compositeurs méconnus aux nationali-
tés diverses.

Le pianiste Antoine Francoise com-
mence avec la surprenante piece de
lUirlandaise Jennifer Walshe: THIS IS WHY
PEOPLE 0.D. ON PILLS. Pour la jouer,
Francoise doit interpréter un trajet de
skateboard idéal gqu’il aura imaginé apres
s'étre essayé a ce sport; deux entreprises

risquées. Créées a 'aide de divers
outils et machines a Uintérieur du piano,
les sonorités continues parfois
chaotique laissent imaginer le périple
du pianiste.

Viennent ensuite les Songs Without
Voice du britannique Oliver Knussen,
quatre piéces de caractere aux noms
pour le moins candides (Prairie Sunset
par exemple) qui, malgré de belles
couleurs instrumentales, ne laissent
pas une tres forte impression.

Avant le premier entracte, on peut
entendre Cry Out du sudafricain Andile
Khumalo. Un morceau contrapuntique
dans lequel apparaissent du polystyréne
expanseé, des bruits de bouche, et un
changement peu commun: la hautboiste
devient percussionniste. Ces revire-
ments, bien que divertissants, n'ont pas
un impact fort sur le développement
du morceau et finissent malheureuse-
ment par sembler vains.

La seconde partie de la soirée
commence avec la premiére des deux
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créations au programme : Visages
Entrelacés pour sept instruments de
litalien Giorgio Tedde. Une musique
finement écrite dont les modes de jeu
étendus, utilisés cette fois a propos,
donnent une sonorité subtile a une
succession de caracteres contrastés.
Vient ensuite In Memoriam : Die Weil3e
Rose de Hans Werner Henze, une

double fugue basée sur un commentaire
de L’Offrande Musicale de Bach a la
mémoire du groupe de résistants. Les
deux pieces ne font pas bon ménage.
Outre le fait qu’elles aient cinquante
ans d'écart, la technique actuelle

et claire de Tedde fait paraitre confuse
et sentimentale Uécriture de Henze,
ancien repenti de la jeunesse hitlérienne.

On retrouve les musiciens de l'en-
semble pour la seconde création
de la soirée: Aptya du franco-iranien
Alireza Farhang. Trois instruments
créent des timbres complexes grace
au développement sous forme d'un
cycle qui gagne progressivement
en intensité et en élaboration. Le résul-
tat est concluant et subtile.

Apres un relativement grand pas dans
le passé, a nouveau, Tiento de Maurice
Ohana pour guitare solo fait osciller les
influences de la musique savante et
du tango a travers une écriture basée
sur des transformations de motifs. Elle
aussi contraste fortement avec les
pieces présentées avant et aprés. Celle-
ci, du compositeur russe Sergej Newski,
porte le nom de Arbeitsfldche. Ecrite
dans un style actuel et sophistiqué, elle
se présente comme un dialogue décousu
entre les instrumentistes. L'Ensemble
Contrechamps annonce la couleur, écarts
historiques et sauts dans le temps
marqueront la saison.

Raphaél Belfiore

Tape a ’ceil ?

Le Festival Musica a Strasbourg (21 septembre au 7 octobre 2017)

Habiller la salle: Frangois-Xavier Roth dirige le Giirzenich-Orchester Kéln @ Guillaume Chauvin

Le Festival Musica a Strasbourg vit une
période de transition. Administrative-
ment d’abord puisque son directeur
depuis 24 ans, Jean-Dominique Marco,
quittera ses fonctions 'année prochaine,
entrainant des inquiétudes concernant
U'avenir de la manifestation (il se mur-
mure que les collectivités territoriales
souhaiteraient opter pour une dimension
plus généraliste de Musical, mais égale-
ment artistiquement, tant la jeune scene
germanique bouscule les fondamentaux
du plus important festival de musique
contemporaine européen.

Cela fait plus d’une dizaine d’années
en effet qu’on observe des spectacles
de plus en plus interdisciplinaires, ou
la musique entre en interaction avec la
danse, le théatre ou la vidéo. La pro-
grammation de Musica fait la part belle
a de nombreuses créations multimédias
ou la musique joue un réle parfois
secondaire. Ainsi de la décevante Passion
selon Sade de Sylvano Bussotti, créée
a Palerme en 1965, et mise en scene ici

avec un luxe d'imagination par la compa-
gnie T & M d’Antoine Gindt, sans toute-
fois transcender une matiére musicale
d’une grande pauvreté. Place égale-
ment & de nombreux ciné-concerts tels
Die Puppe (1919) d’Ernst Lubitsch, la
musique ayant été confiée a Martin
Smolka, étonnant compositeur tcheque
méconnu en France, qui parvient, grace
aux excellents musiciens de 'ensemble
Phace, a rendre le ton burlesque de
cette bombe surréaliste du cinéaste
allemand.

Plus «classiques » a Musica, une
thématique liée a la Passion, avec de
grandes fresques de compositeurs
comme Michael Levinas et Zad Moultaka
ainsi qu'une soirée Bach mise en scene
par Roméo Castellucci. Car c’est ce
qui frappe le plus pour cette édition
2017: le mélange de créations avec des
pieces du répertoire, notamment pour
les concerts symphoniques. Ainsi,
U'ceuvre Ring de Philippe Manoury dont
nous parlerons plus tard, est couplée

35
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avec le Don Quichotte de Strauss, et
pour le concert de cloture, la création
francaise de Totentanz de Thomas Ades
a été associée a la Symphonie Eroica

de Beethoven. A ce jeu-1a, la soprano
Raquel Camarinha réalise un modéle de
récital avec des mélodies qui courent
sur plusieurs siécles. Accompagnée

du piano idéal de Yoan Héreau, la jeune
portugaise présente d’abord de magni-
fiques Ariettes oubliées de Debussy
avant d’offrir la blancheur funebre idoine
aux Leino Songs de Saariaho et la
magique Apparition de George Crumb,
chef d’ceuvre peu fréquenté de la littéra-
ture vocale américaine. On restera plus
dubitatif sur Uintelligence goguenarde de
Life Story de Thomas Ades, méme si
Bianca Variations pour piano seul écrit
22 ans plus tard par le méme auteur,
témoigne d’une profondeur incontes-
table qui excede la simple ironie post-
moderne.

Coté jeune création, le concert de la
classe de composition du Conservatoire
de Strasbourg dirigée par Daniel
D’Adamo n’apporte hélas rien de nou-
veau. Excellent motif de réjouissances,
la présence de compositrices qui offrent
des titres aux intéressantes théma-
tiques féminines (notamment Aux
nouveaux-nés de Clara Olivares) mais
aboutissent a 'habituel babil instrumen-
tal post-Berio. Les autres ceuvres au
programme (notamment /mpulse de Loic
Le Roux) sont bien orchestrées, imagina-
tives, mais donnent l'impression d’'un
milieu pédagogique ronronnant et auto-
centré.

Car Musica porte également les
traces de la radicalité de la jeune scéne
musicale allemande. Donné par trois
musiciens de 'Ensemble intercontempo-
rain (et créé quelques jours auparavant
au Théatre de Gennevilliers), Codec Error
d’Alexander Schubert pourrait constituer
l'un des étendards de ce nouveau
mouvement. Une musique gestualisée a

U'extréme, qui fait appel au corps des
interprétes jusqu’a leur enlever leurs
instruments (Samuel Lefebvre, Victor
Hanna et Nicolas Crosse deviennent
ici danseurs) dans un environnement
stroboscopique et électronique concocté
a Ulrcam. Il existe bien sdr un effet de
sidération puisque Schubert bouscule ici
la notion méme de composition, mais
on peut également voir dans ce déluge
pyrotechnique de son et lumiere, placée
dans une esthétique de backroom, une
ceuvre tape-a-Ueeil et sans substance.
Finalement, le véritable héros de
ce premier week-end de Musica s’avere
Philippe Manoury. Aprés la premiére
francaise de Kein Licht a U'Opéra, le
compositeur proposait une vaste ceuvre
symphonique, Ring, composée pour le
Gurzenich-Orchester de Cologne dirigé
par Francois-Xavier Roth. Quarante
minutes excitantes ot Manoury fait
montre de luxuriance, d’intelligence et
de lyrisme. De Strasbourg ot il réside,
le compositeur réunit finalement deux
poles inconciliables : une tentation
«classique » avec une orchestration
somptueuse répartie en plusieurs
groupes spatialisés, qui rappellent les
grands modeles du XX® siécle, et une
dimension plus expérimentale, ou il
s’agit plus d'utiliser les ressources
acoustiques des nouvelles salles phil-
harmoniques, et d'« habiller » un espace,
plutdt que de recréer le discours direc-
tionnel de la symphonie traditionnelle.

Laurent Vilarem

Présence invisible

La trilogie lyrique L’Invisible d'aprés
Maurice Maeterlinck d’Aribert Reimann
(Deutsche Oper Berlin,

création 8 octobre 2017)

La notoriété d’Aribert Reimann n'est
plus a faire mais l'octogénaire n'en a
pas fini avec la composition et sept ans
aprés son dernier opéra pour le Wiener
Staatsoper, il s'invite au Deutsche Oper
Berlin avec une nouvelle création, basée
sur une trilogie de Maurice Maeterlinck
regroupé sous un seul titre, L’Invisible.
Pour la premiere fois, Reimann applique
son style a la langue francaise et si
U'on peut identifier facilement la typicité
de Uécriture des parties vocales alle-
mandes, entendue depuis chez d'autres
compositeurs plus jeunes comme Detlev
Glanert, cela fonctionne aussi avec le
francais. En utilisant L’Intrus, Intérieur
et surtout La Mort de Tintagiles, le com-
positeur allemand reprend des textes
déja utilisés par d’autres avant Lui,
pour créer un opéra personnel qui
semblerait pourtant mieux s’accorder
d’une version de chambre que d’'une
scene aussi grande que celle de Berlin.
Vasily Barkhatov offre une mise
en scene efficace au début et moins
passionnante dans la derniere partie, le
dernier tiers commencant a accuser
des limites tant dans la composition que
dans le livret. La premiére histoire,
L’Intrus, est celle d’un repas de famille
dans lequel une présence invisible s'in-
tégre, présence surtout perceptible
par le Grand-Pére aveugle. Cette magni-
figue situation d’angoisse est d’abord
mise en valeur grace a certains effets de
cinéma, comme un corps se dessinant
et se surélevant a travers la nappe de la
table, invisible dés qu’on Gte le drap
blanc et qu’on trouve le bois sans
aucune déformation. La seconde tragé-
die, Intérieur, traite de la mort inexpli-
guée d’une fille, mystérieusement trou-
vée dans la riviere par un étranger.
L’assistance vidéo jouant sur de fausses
ombres sur le mur du fond afin de déve-
lopper une atmospheére fantastique
maintient un climat tendu que U'on
perd dans le dernier drame. Celui-ci
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Manifique situation d'angoisse : Seth Carico, Rachel Harnisch, Thomas Blondelle dans L'intrus d’Aribert Reimann © Bernd Uhlig

s'intéresse a la mort inéluctable de
Tintagiles, mais ici U'univers médical et
le texte parlé de U'enfant amplifié au
micro conviennent moins.

A Uexception de la spécialiste du
répertoire contemporain Rachel Harnisch,
magnifique dans le timbre sombre qui
ressort de sa tessiture de soprano pour
traiter les trois réles d’Ursula, Marie et
Ygraine, tous les autres chanteurs sur
scene font partie de U'Ensemble berlinois
et bien gu'aucun ne soit francais, tous
présentent une diction impeccable,
compréhensible dans la grande majorité
des interventions. Le pére nerveux de
Seth Carico offre a la premiére piéce de
cette trilogie un superbe développement
auquel s’'accorde la voix pleine de
gravité du Grand-Pere aveugle de Stephen
Bronk. Il faudra aussi citer la soprano
Annika Schlicht, plus claire de timbre

que Rachel Harnisch et dont la partition
tire moins vers les aigus saturés, ainsi
que la servante apeurée de Ronnita Miller.
En fosse, Uouverture présente d’'abord
des accords froids frappés par le bois
des archets sur les cordes des contre-
basses, puis développés vers les autres
cordes d'un ensemble orchestral en
formation classique. Le directeur musi-
cal Donald Runnicles présente une
lecture précise bien traitée par 'Orches-
ter der Deutschen Oper Berlin, sans
exalter outre mesure une partition
guelgue peu monochrome dans la stricte
continuité des ouvrages précédents,
avec de longues rondes pour soutenir
U'action et une saturation forte a l'aigu
aux cordes comme aux bois. Comme
toujours chez ce compositeur, les inter-
ludes pas-sionnent, souvent basés
sur des variations a partir d’une cellule

musicale ou autour d'une note. Les
cordes jouent d’abord seules car il faut
attendre plusieurs minutes avant que
les bois n'apparaissent et, a quelques
brefs coups pres, plus d’une heure avant
l'utilisation des percussions et notam-
ment des habituelles tam-tams, parfaite-
ment intégré a 'ensemble.

Aprés Medea, Aribert Reimann montre
gu'il a encore de linspiration, méme si
le matériau musical ressemble et
integre un grand nombre d’idées déja
présentes trente ans plus t6t dans Lear.
L'utilisation du francais aura cependant
parfaitement fonctionné, tout particu-
lierement dans la finesse de 'lhommage
rendu a Debussy en réutilisant dans un
duo de L’Intrus le texte de la derniére
scene de Pelléas « Tu dois dire la vérité,
toute la vérité ».

Vincent Guillemin
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Diistere Lektionen

Donaueschinger Musiktage (19. bis 22. Oktober 2017)

Musiker im Stroboskopgewitter:
Alexander Schuberts Codec Error sorgte
in Donaueschingen fiir Kontroversen.

© Foto: SWR/Ralf Brunner

Donaueschingen 2017: Es dndert sich
etwas, aber was? Ist es die Genderfrage,
die thematisiert wird? Endlich namlich
wurden mehr Komponistinnen aufge-
fiihrt. Oder geht es um eine neue Asthe-
tik? Im Programmbuch finden sich
Manifeste unterschiedlicher Autorinnen
und Autoren. Die Dimensionen der Texte
werden im Zusammenhang mit dem
Festival aber kaum erkennbar. Offnen
sie etwas? Ratseln, verratseln sie?
Das allzu offensichtliche? Ist das ein
Ausdruck unserer Zeit? (Ja!)

Manches an diesem Jahrgang ver-
wirrte, und einige Besucher reagierten
denn auch ratlos, aber gehdrt das nicht

zum Laboratorium Donaueschingen?
Dabei verschoben sich interessanter-
weise auch die eigenen Kriterien.
Wahrend ich etwas enttauscht den
orchestralen Ausserungen des ersten
Abends beiwohnte, gewann zum Bei-
spiel ein Werk des Eroffnungskonzerts
Bedeutung: das friihe Ensemblestick
Un calendrier révolu von 1968769, das
Emmanuel Nunes eigentlich gar nicht
veroffentlichen wollte, dann aber doch
kurz vor seinem Tod 2012 zur Auffihrung
freigab. Die Musik, gespielt vom Remix
Ensemble, klang erfrischend befreit von
den Epochen, von den 60ern wie von
unseren Tagen: Abwechslungsreich und
bewegt, leicht und Uppig, offen in der
Form und heterogen im Material. Und
plétzlich schwang darin ein gewisses
Pathos auf, wenn sich etwa ein isolierter
Orgelklang machtig aufbaute und wieder
zusammensank: ein einfach hingestell-
tes Ereignis. Wer hatte sowas damals
gewagt? Grandios.

Das Pathos begleitete mich an dem
Wochenende. Immer wieder tauchte
es auf, bekennerisch, kérperlich, depres-
siv. Da war die Installation Sol y Sombra
von Werner Cee, ein kurzer Klangweg
im Schlosspark, der von einem vernebel-
ten Fischerhaus Uber ein Mahnmal hin
zum Teich flhrte. Schwere, aufgeladene
Kléange hingen in der Luft, durchzogen
auch von Popsongs der frihen 70er.
Da waren die Lessons in Darkness fur
Ensemble des Norwegers Eivind Buene,
eine schwermutige und doch farben-
reiche Klangerzahlung aus dem Norden.
Oder die Lautsprecher-Grabsteine in
Marina Rosenfelds schummriger Drone
Deathstar Orchestration. Und da war
schliesslich auch die stroboskopgewit-
ternde Performance Codec Error von
Alexander Schubert. Ich kenne mich in
der Clubszene nicht aus; mdglicher-
weise sind dort solche Performances
hinléanglich bekannt, aber hier zwischen
vielen lauen Sticken wirkte diese knall-

hart durch Licht und Sound rhythmisierte
Gothic Tale um drei Musiker geradezu
erfrischend, zumal die Apokalypse mit
Selbstironie daherkam.

Dusternis lag so Uber manchem
Stlck. Warum ich das schwere Pathos
dabei wieder schatzen lernte? Weil es
das allgegenwartige und Gberméachtige
Konzeptuelle Gberstiegen hat, ja im
besten Fall sogar hinter sich liess.

Das Konzept wurde hier mehrmals zur
Totenmaske der Musik. Nichts als Arbeit
an der Idee.

Nicht alles geriet so duster. Wir er-
lebten brillante Orchesterstlicke: a doppio
movimento von Andreas Dohmen, das
Cellokonzert Guardian von Chaya Czerno-
win und das ungemein farbige Ez-tér
von Marton Ilés. Und schliesslich als
sUssliches Bonbon dazwischen die White
Butterflies von Bunita Marcus. Wunder-
bar auch die NOWJazz-Session, eine
veritable Entdeckung das minimalistische
Duo lana mit den beiden Pianistinnen
Christine Wodrascka und Betty Hovette
aus Toulouse, anschliessend das Tentett
von Joélle Léandre. Gewiss folgen auch
die Improvisatorinnen und Improvisa-
toren ihren konzeptuellen Vorgaben und
Botschaften. Aber es entsteht lebhaft
bewegende Musik, und von da her kdnnte
man wieder einmal sagen: Macht doch
einfach gute Musik. Aber so selbstver-
standlich ging’s in Donaueschingen noch
nie - und das ist letztlich eine Qualitat
des Festivals. Denn es enthielt einige
Subebenen, die zusatzliche Unruhe
auslosten. Zum Beispiel die unendlich
bemihende Performance My mother was
a piano teacher [..1 von Martin Schuttler
oder die verunsichernden Applausaktio-
nen des Bill Dietz: Was dabei war noch
echte Publikumsreaktion, was war die
Clague einiger Aktivisten? Derlei aber
gerade scheint, wie ich in Diskussionen
merkte, auch wieder eine jingere Genera-
tion an Donaueschingen zu bewegen.

Thomas Meyer
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Bipolares Konzept von Liebe
Saisonerdffnung der Gare du Nord Basel mit der Urauffiihrung des Musiktheaters

Lamento nach Claudio Monteverdis L’0Orfeo und Salvatore Sciarrinos Luci
mie traditrici mit dem Epilog Distendi la fronte (Premiere am 19. Oktober 2017)

Paralleldramaturgie mit Sciarrino und Monteverdi in Lamento. @ Ute Schendel

150 Jahre Musik-Akademie Basel sind
2017 gefeiert und viele neue Musik-
projekte in diesem Rahmen auch realisiert
und vorgestellt worden. Darunter dirfte
das zur Saison-Eréffnung der Basler
Gare du Nord nun vorgefiihrte Musikthe-
ater Lamento zu den herausragenden
gehoren. Die Paralleldramaturgie mit
Sciarrino und Monteverdi gibt dem spezi-
alisierten Kénnen der Schola Cantorum
Basiliensis (Ensemble ad astral und der
Hochschule fir Musik (Ensemble Diago-
nal) wechselweise eine Biihne. Zudem
ist die Produktion durch die Zusammen-
arbeit mit der Gare du Nord auch schon
mehr als ein blosser Jubildumsanlass.
Die Verbindung zu Monteverdis L’Orfeo
hat Sciarrino selbst hergestellt, indem er
aus Anlass von Lamento seiner Oper
Luci mie traditrici einen Epilog beiftgte,
der einen alternativen Schluss birgt.
Erster (und bleibender) Eindruck:
Es wird gemordet und gejammert. Rosen,
Dorn und Blut. Ohi mé! Die Opernstoffe
von Monteverdi und Sciarrino haben
ein einigermassen bipolares Konzept
von Liebe: manisches Hoch oder depres-
sives Lamento. Systemische Eifersucht

(ein jahrhundertealtes Problem!). Man
soll nicht blutverschmiert nach Hause
kommen, empfiehlt der Komponist
Salvatore Sciarrino. 1590 ersticht Carlo
Gesualdo seine Ehefrau. Sciarrinos
Luci mie traditrici handelt davon, wah-
rend Monteverdis Favola in musica die
Geschichte Orfeos und Euridices erzahlt.
Macht der Musik, Macht der Affekte,
gleichermassen in Ober- und Unterwelt
am Werke.

Man kann in diese disteren, emotional
hochgetunten Gefiihlswelten eigentlich
nur auf zwei Weisen eintauchen: in
ironischer Brechung oder totalisierender
Zuspitzung. In der Gare du Nord merkt
man schnell: die meinen es ernst. Zwar
geschieht die dramatische Verknipfung
beider Opern Uber eine Rahmenhandlung,
ein Rollenspiel fur Studierende eines
Opernstudios. Aber das ist mehr Einbet-
tung als Heraushebung weiterer Ebenen.
Ein zeitgendssischer Bezug bleibt aus,
abgesehen vielleicht von der filmischen
Atombombe, die im Bildrahmen des Bih-
nenraums hochgeht. Robert Oppenheimer
zitiert aus der Bhagavad Gita: «<Now
| am become death, the destroyer of

worlds». Der Mensch kann die Welt
zerstdren, weint ein bisschen dariber
und findet Trost und ein passendes Zitat
in alten Texten.

Einige ahnliche atemberaubende short-
cuts nimmt Sciarrino zur Hand, wenn
er das Verhaltnis von alter und neuer
Musik bzw. Opernstoffe beschreibt: Alt
und Neu sind eigentlich dasselbe,
es geht nur um deren Integration - und
Integration an sich heisst Zivilisation.
Das ist wohl nicht falsch, aber auch
nicht unmittelbar eine interpretatorische
Hilfestellung fir uns Zuhérer. Macht
aber auch nichts; die vielschichtigen
Verbindungen Uber die Zeitrdume hinweg,
die Désirée Meiser (Regie und Konzept)
und Anja Wernicke (Dramaturgie) in
die «dramatische Handlungsspirale» des
Lamento einflechten, bleiben spannend
und erschliessbar. Ein grossartiges
Solisten-Ensemble aus Studierenden,
angeflihrt von den beiden Dozenten
Ulrike Hofbauer und Kai Wessel, kann
erstaunlicherweise die beiden Gesangs-
techniken und -ansatze von Sciarrino
und Monteverdi vereinen und ist der
reduzierten halbszenischen Umsetzung
auch schauspielerisch im Grossen
und Ganzen gewachsen. Klanglich und
instrumental kontrastieren sich die
beiden Opern(fragmente) ohnehin
sehr schon. Sciarrinos Flageolett- und
Klappenklange wirken bisweilen wie
ein Innehalten, ein reflektierendes
Gezwitscher zum dichten und vorwarts-
rollenden Monteverdi. Beide Klang-
welten tragen sich dadurch weiter,
konstruktiv, aber auch im Sinne eines
Weitertreibens.

Unter der musikalischen Leitung von
Giorgio Paronuzzi und Jirg Henneberger
gelingt ein ausgefeilter Musiktheater-
Abend, der musikalisch keine Wiinsche
offen lasst, aber im weiteren Sinne
kiinstlerisch-inhaltliche Fragen zur Dis-
kussion stellt.

Andreas Fatton

39



	Berichte = Comptes rendus = Rapporti = Reports

