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Biicher

«Traumen Sie in Farbe?»
Gyorgy Ligeti im Gesprach mit Eckhard Roelcke.
Paul Zsolnay Verlag, Wien 2003, 237 S.

MENSCHHEITSBEWEGENDE FRA

Foto: Barbara Klemm

Gyorgy Ligeti ist ein diskusiver Mensch. Er liebt
das anregende Gesprach ebenso, wie ihn die
vorgefasst steife Feuilleton-Fragerei langweilt.
Sie lasst er gerne ins Leere laufen. Kirzlich etwa
«beantwortete» er fir die NZZ (Nr. 15 vom 20. Ja-
nuar 2003) die allseits brennende Frage nach der
Aktualitét der Oper, indem er auf die Diskrepanz
zwischen Human- und Naturwissenschaft, den
«Extremphilosophen» Heidegger, auf wiederhol-
bare Vorgénge in der Geschichte, Brunelleschi,
Masaccio, Mantegna, Piranesi und die Erfindung
der Perspektive in der bildenden Kunst, auf seine
Aversion gegen Kuhns Modewort «Paradigmen-
wechsel» und noch so allerlei zu sprechen kam:
«lch glaube, damit habe ich alles gesagt, was ich
von der Oper halte.»

Typisch Ligeti. Das Verwickelte, Sprunghafte,
nahezu Parataktische ist ganz sein Stil. Wer sich
mit ihm unterhalt, kann viel Uber seine Komposi-
tionstechnik lernen. Die ineinander verschlunge-
nen musikalischen «Stories» der Aventures &
Nouvelles Aventures (1962-65), die «Fenstertech-

GEN

nik» des Cellokonzerts (1966), das Denken in
formalen Parenthesen, abseitigen Spiegelungen
dominieren auch sein Gesprachsverhalten.
Gyorgy Ligeti gehdrt zu den meistinterviewten
Komponisten von heute. Vielleicht aus einem Un-
behagen Uber oder aus Unterforderung durch
seine Gesprachspartner fihrt Ligeti auch gerne
offentlich Selbstgesprache, publizierte einmal
Fragen und Antworten von mir selbst. Auch
Eckhard Roelcke ist nicht gleichberechtigter
Gesprachspartner, sondern jemand, der Einsatze
gibt zu einem buchfillend moderierten Monolog,
der zugleich beides sein will: «Oral History» und
Autobiografie.

Hat Ligeti in zahllosen veroffentlichten Ge-
sprachen nicht langst schon alles gesagt?
Wiederholungen gibt es auch hier. Doch es lohnt
sich oft, Ligetis weiten efahrungsgesattigten
geistigen Horizont und sein Temperament einmal
Raum greifen zu lassen. «Das hat nichts mit
Musik zu tun», sagt Ligeti immer wieder. Wer in
zwei Diktaturen verfolgt wurde, knapp Uberlebt
hat und flichten musste, hat mehr im Kopf als
nur die Musik. Die Ausflihrlichkeit von Ligetis
Bericht Iasst seine bisweilen schroffe Positionie-
rung als rigoroser, fast dogmatischer Anti-Dog-
matiker besser verstehen. Ligeti erweist sich als
politisch streitbarer Geist mit klaren Haltungen,
die er in seiner Musik nicht unmittelbar austragt —
und kein Verstandnis daftir aufbringen kann, wenn
Schostakowitsch, Nono oder andere dies tun.
Ligeti hat nicht den Hang zur riickblickenden Ver-
klarung, Uberhéhung seines Einzelschicksals,
sondern meldet sich vor allem als Zeitzeuge -
auch wem wenig an Ligeti liegt, kann die Lekttre
daher empfohlen werden. Als wertvolle Quelle
erweist sich das Buch in Hinblick auf Ligetis Dar-
stellung seiner immer noch als nebelhaft emp-
fundenen ungarischen Zeit. Jugend und Werde-
gang, das musikalische Leben in Kolozsvar und
Budapest, die Volksliedsammeltatigkeit, sozia-
listische Repressionsarten und véllig andersgear-
tete politische und birokratische Widersténde in
kapitalistischen Staatsformen sind gut dokumen-
tiert, die Umsténde von Ligetis Flucht nach der
ungarischen Revolution 1956 in den Westen klar

und unmytholgisch beschrieben. Zusammen mit
der Ligeti-Monografie von Wolfgang Burde liegt
hier ein wichtiger Informationsschatz fir kiinftige
Biografen.

Selbstverstandlich wird die Grenze zum aus mu-
sikalischer Sicht Randstandigen immer wieder
lustvoll durchbrochen: Mit starker Begeisterung
fur Fraktalgeometrie und fiir die chemische
Struktur von Chlorophyll, mit heisser Neugierde
auf Fledermausforschung. «Alles ausser Medizin,
Wirtschaft und Jura interessiert mich.» Ligetis
geistige Physiognomie zeigt sich in einem Den-
ken in grossen Zusammenhangen ausserhalb
engmaschiger Netzwerke; seinen Weitschweifig-
keiten folgt man gerne, weil Roelcke den Plau-
derton der mundlichen Mitteleilungsform nicht
kaputtredigiert hat — und auch, weil sie mit Ligetis
nicht puristischer musikalischer Auffassung dann
letztlich doch konvergieren.

Gibt es auch Enthillungen? Neue musikalische
«Man komponiert,
spricht nicht dartiber.» Ein 3. Streichquartett stellt
Ligeti immerhin vage in Aussicht. Seine Oper Le
Grand Macabre bezeichnet er als «lrrweg». Und
das schon lange geplante Musiktheaterprojekt
Uber Alice in Wonderland? Ligeti wolle in ihm als
eine Art Fortsetzung der Aventures seine Vorliebe
zur Welt des Nonsense ausdrlicken — «ich weiss

Bekenntnisse? und man

allerdings noch nicht, in welcher Musiksprache
das geht. Mal sehen was ich mache, ich befinde
mich noch auf der Suche.»

«Entschuldigung, dass ich dauernd lastere.» In
seinem Leben ist Ligeti oft angeeckt. Er benennt
seine Feindschaften offen, auch Machtstruktu-
ren, mit denen er sich in den Nachkriegskliibchen
der Neuen Musik, bei Verlagen oder Hoch-
schulen konfrontiert sah. Wer Klatsch mag,
kommt in Roelckes Buch bestens auf seine
Kosten. Warum haben sich Stockhausen und
Ligeti wirklich entzweit? Was ist dran am Zoff
mit Walter Jens oder Karl Popper? Woran ist
die Ligeti-Gesamtaufnahme bei Sony letztlich
gescheitert? Welche Mobel stehen in Ligetis
Wohnung? Menschheitsbewegende Fragen, auf
die schonungslos Antwort gegeben wird.
Michael Kunkel
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Durch den Traum zum Leben. Erich Wolfgang Korngolds Oper «Die tote Stadt».

Arne Stollberg

Musik im Kanon der Kiinste, Bd. 1 (Ulrike Kienzle und Thomas Lindner, Hrsg.), Are Musik Verlags GmbH, Mainz 2003, 309 S.

KATHARTISCHE WIRKUNG

Die Musik von Erich Wolfgang Korngold zum
Thema einer Magisterarbeit zu machen, bedarf
heute nicht mehr der Rechtfertigung. Denn die
durch den Nationalsozialismus erzwungene Un-
terbrechung der Rezeption einst hoch angesehe-
ner Komponisten wie Korngold oder Alexander
Zemlinsky hat langst einem von Enthusiasmus
getragenen Interesse an dieser Musik zwischen
Romantik und Moderne Platz gemacht.

Dennoch blieb der Status dieser Werke weiterhin
prekar, da sie zwischen dem Drama Richard
Wagners und dem Neoklassizismus angesiedelt
sind und auch mit der Atonalitat Schénbergs und
seiner Schiler nichts oder fast nichts gemeinsam
haben. Arne Stollberg gelingt es nun auf tber-
zeugende Weise, Korngold in den Kontext seiner

Zeit zu stellen, indem er auf das Jung-Wien
Hermann Bahrs und Hugo von Hofmannsthals
rekurriert sowie Sigmund Freuds Psychoanalyse
benitzt, um die kathartische Wirkung des
Traumes und die befreiende, zu neuem Leben
fihrende Rolle der Trauerarbeit in der Handlung
dieser Oper wieder zu entdecken.

Korngolds Libretto ist ja weit entfernt von
Georges Rodenbachs Roman Bruges-la-Morte,
der dister und tragisch endet, wahrend die Oper
mit ihren Traumbildern einen glicklichen Aus-
gang nimmt. Dies kann nicht als Konzession an
einen wenig entwickelten Geschmack gedeutet
werden, sondern hangt direkt mit der Zeit
der Uraufflihrung der Toten Stadt zusammen:
1920 befand man sich am &ussersten Punkt

Traité de rythme, de couleur et d’ornithologie (1949-1992), in 7 Banden

Olivier Messiaen
Alphonse Leduc, Paris 1994-2002.

PRIVATUNIVERSUM MIT WEITEM HORIZONT

Schon als Messiaen noch lebte, sprach man von
seinem Traité de rythme, an dem er intensiv
arbeite, doch erst jetzt kdnnen wir uns einen
Begriff machen von dem riesigen Projekt, das
der Verlag Leduc, untersttitzt von Yvonne Loriod,
der Gattin und Partnerin des Komponisten, trotz
vieler Schwierigkeiten unbeirrt zu Ende flihrte.
Damit man sich einen Begriff von der Grésse und
dem Risiko dieses Unternehmens machen kann,
sei nur erwahnt, dass die Seitenzahlen der
einzelnen Bande zwischen rund 200 und 600
variieren; der 5. Band ist dazu noch ein Doppel-
band von tber 1200 Seiten.

Was mag den Verlag bewogen haben, jedes
Fragment dieses Riesenwerkes durch Yvonne
Loriod kontrollieren und einordnen zu lassen, so
dass ein geschlossenes Ganzes entstand? Zu
allererst muss, wie aus verschiedenen Kommen-
taren heraus zu lesen war, begriindete Skepsis
geherrscht haben, doch setzte sich schliesslich
die Erkenntnis durch, dass nur eine totale
Wiedergabe aller Einzelaspekte von Messiaens
padagogischer Arbeit einen Begriff von seinem
Denken geben kann. Einzelne Kernsatze aus
seinem Traité heraus zu heben, sie isoliert zu
betrachten und wo méglich zum Dogma erstar-
ren zu lassen, hatte den Eindruck von Toleranz
und Geduld, den der Meister auf seine Schiiler
gemacht hatte, verfalschen kénnen.

Messiaen war ein begnadeter Lehrer; drei Gene-
rationen von Schiilern hat er am Conservatoire
National Supérieur de Paris (CNSP) unterrichtet.
Seine Téatigkeit an diesem renommierten Institut
begann schon 1941, mitten im Zweiten Weltkrieg
unter der deutschen Besatzung, und dauerte bis

zu seiner Emeritierung im Jahre 1978. Doch auch
noch spater unterrichtete er bei sich zu Hause
von weit her gereiste Schiler, ohne dass sich
Ermidung bemerkbar machte. Die Zeit am
Conservatoire hat Jean Boivin schon umfassend
dargestellt (Jean Boivin: La classe de Messiaen,
Christian Bourgois éditeur, Paris 1995, 483 S.); in
lexikalischer Vollstandigkeit werden dort die
einzelnen Jahrgange aufgezahlt, die Unterrichts-
themen erwahnt und die Schiiler selbst mit ihren
Erinnerungen zitiert. Ein lebhaftes Bild von
menschlichen und kinstlerischen Beziehungen
in ihrer Wechselwirkung einmaliger Art entsteht
auf diese Weise, doch fehlte uns bis zu diesem
Zeitpunkt die ganze Substanz der unterrichteten
Gegenstande, da Notenbeispiele weitgehend
fehlen. Mit dem Traité ist dieses Manko nun
behoben; die Analysen werden nicht nur durch
kleine Ausschnitte aus den musikalischen
Werken untersttitzt, sondern ganzseitige Wieder-
gaben, ja mehrseitige Beispiele sind reichlich
vorhanden. Da die Mehrzahl von Messiaens
Kompositionen bei Leduc und Durand erschie-
nen sind, stellten sich die anfallenden Kosten
dieser Generositat nicht in den Weg.

Da Privatpersonen nur selten alle 7 Bande
kaufen werden und die Titelblatter der einzelnen
Biicher nur sparlich Aufschluss geben Uber den
Inhalt, seien im Folgenden einige Hinweise dazu
gemacht.

Der 1. Band beginnt mit philosophischen
Betrachtungen Uber die Zeit und das Universum,
die sich ein Musiker vielleicht ersparen méchte.
Doch steht die Kosmologie ganz am Anfang von
Messiaens Schaffen. Als Rhythmiker sei er in

der Dekadenz des Fin de siecle. Was darauf
folgte, war die Neue Sachlichkeit und eine
musique de tous les jours, die Jean Cocteau
proklamierte.

Dass Korngold nicht versuchte, die Emphase von
Richard Strauss’ Elektra noch zu steigern, darf
deshalb auch nicht als Riickschritt verurteilt wer-
den. Gerade eine Musik in relativ regelméassiger
Periodik und Melodienseligkeit a la Puccini war
damals angesagt, wobei im Orchester die Leit-
motive tiefenpsychologisch das aussprachen,
was die Personen auf der Blihne verschwiegen
oder verdrangten. Darin liegt der uns auch heute
noch interessierende Aspekt dieses Werkes, den
Arne Stollberg klar und ausfiihrlich darzustellen
weiss. Theo Hirsbrunner

die (Musik-) Geschichte eingetreten, denn der
Rhythmus stehe am Anfang der Welt und habe
lange vor den Tonsystemen existiert. So beginnt
er mit den Gerduschen der Natur, den Vogelrufen
und der Zeit der Mineralien und auch der Pflan-
zen, die sehr verschieden sind. Die fir Messiaen
typische Art, sich von schon existierenden musi-
kalischen Ordnungen anregen zu lassen, zeigt
sich darin, dass er altgriechische und indische
Rhythmen auf eine Art interpretiert, die wissen-
schaftlich nicht immer stichhaltig ist, aber kiinst-
lerisch zu originellen Resultaten fiihrt. Analysen
verschiedener seiner eigenen Werke illustrieren
die theoretischen Uberlegungen zum Rhythmus,
sie werden aber in den folgenden Banden fort-
gesetzt.

Der 2. Band bringt nun die so genannten rythmes
non-rétrogradables und die «klassischen» und
«unklassischen» Augmentationen und Diminutio-
nen des Rhythmus, die schon in der Technique
de mon langage musical von 1944 dargestellt
wurden, aber hier um Analysen nicht nur eigener
Werke, sondern auch derer von Beethoven,
Debussy, Ravel, Jolivet, Boulez und Stockhausen
erweitert werden.

Im 3. Band folgen weitere rhythmische Analysen,
vor allem zu den Werken, mit denen Messiaen
um 1950 den Serialismus der jlingeren Gene-
ration beeinflusst hat: Quatre études de rythme
und Livre d’orgue. Aber auch spatere «Erfin-
dungen» werden erwahnt, wie z.B. die «langage
communicable» in den Méditations sur le mys-
tére de la Sainte Trinité fur Orgel. Obschon dieser
Technik nicht eine so spektakulare Wirkung
beschieden war, wie der friheren, so lohnt es



sich doch, darauf einzugehen und sie im Zu-
sammenhang mit exotischen Rhythmen zu
wdrdigen.

Der 4. Band bringt Aspekte des Gregorianischen
Chorals zur Sprache, vor allem im Zusammen-
hang mit der Messe de la Pentecéte, und geht
dann sofort auf die Akzentsetzung bei Mozart
Uber: Aus Don Giovanni, den spaten Sinfonien
und den Klavierkonzerten werden verschiedene
Ausschnitte in unterschiedlich ausfihrlicher Art
dargestellt, was einen besonders nahen Einblick
in Messiaens Unterricht erlaubt, der schnell von
einer musikalischen Epoche zur andern wechseln
konnte und ein Mal sehr genau, ein anderes Mal
nur oberflachlich war.

Wie schon erwahnt, ist der 5. Band im Grunde
ein Doppelband; der erste Teil behandelt die
Rufe der europdischen, der zweite die der
aussereuropdischen Vogel. Sie sind nach ihrer
Herkunft geordnet und enthalten auch ausfihr-
liche Hinweise auf die Umgebung, in der die
Tiere leben. Dieses Vorgehen erinnert an den
Catalogue d’oiseaux fir Klavier, wo den einzel-

Begegnungen mit Conlon Nancarrow
Jurgen Hocker
Schott - edition neue zeitschrift fir musik 2002, 283 S.

nen Musikstlicken immer eine Beschreibung der
Orte und der Tageszeiten in Frankreich voran
steht, wobei auch Messiaens Empfindungen
diesen Tieren gegentiber zur Sprache kommen.
Nirgends so sehr wie hier wird auch die kri-
tischste Leserin Uberwaéltigt von der Direktheit
und Unverstelltheit der Mitteilungen, die der
Kinstler ganz unbefangen macht. Da hier aber,
im Gegensatz zum Catalogue, auch die Vogel
aus Japan, den Vereinigten Staaten, Neu-Kale-
donien und anderswo kommentiert werden,
weitet sich der Horizont auf die ganze Welt aus,
und die Frage, ob Messiaen nicht nur ein Musi-
ker, sondern auch ein Wissenschafter war, stellt
sich nicht. Es ware kleinlich, ihm hier ins Hand-
werk zu pfuschen.

Ganz Debussy gewidmet ist der 6. Band. Diesem
Komponisten im 20. Jahrhundert eine bedeu-
tende Stellung verschafft zu haben, ist vor allem
Messiaens Verdienst. Und ohne seinen Einfluss
wére Boulez wahrscheinlich nicht zu verschiede-
nen neuen Erkenntnissen lber Rhythmen und
Formen der aktuellen Musik gekommen. Man

plus 5 CDs (Conlon Nancarrow: Studies for Player Piano; Wergo WER 6907)

DER KOMPONIST MIT DER STANZMASCHINE

Rasende Klavierlaufe, ja verquer zueinander
gesetzte Fetzen von Glissandi, die mit einem
Tempo von bis zu 175 Ténen pro Sekunde Uber
die Tasten fegen, so dass das Instrument
schliesslich zu explodieren droht! Oder aber ein
zwolfstimmiger Kanon; die Stimmen bewegen
sich dabei in zwdlf verschiedenen Geschwindig-
keiten, die den Schwingungsverhaltnissen der
chromatischen Tone entsprechen! Zwei oder
auch mehr Pianistenhdnde koénnten derlei
unmdglich mit der gewlinschten Préazision
bewaltigen. Dem Kenner zeitgendssischer Musik,
aber auch dem aufmerksamen Leser von
«Dissonanz» muss man den Interpreten dieser
unspielbaren Musik kaum mehr vorstellen:
Das automatische Klavier oder Player Piano,
das diese Studies No. 25 und No. 37 aus den
60er Jahren, auffiihrt. Hinter dieser Maschinerie
verschwindet der Komponist nahezu. Er wurde
zur Legende zu Lebzeiten, der Amerikaner
Conlon Nancarrow, den Gyorgy Ligeti «die
grosste Entdeckung seit Webern und Ives»
genannt hat.

Ein Monument an Klaviermusik wurde da Uber
Jahrzehnte in der Abgeschiedenheit des mexika-
nischen Exils geschaffen. Nancarrow, soviel
wusste man, war Jazztrompeter, hatte im Spani-
schen Burgerkrieg auf Seiten der Republikaner
gekampft und war dann nach Mexiko ausge-
wichen, weil ihm die US-Behoérden «wegen

unerwiinschter politischer Aktivitaten» 1940 einen
neuen Pass verweigerten. In Mexiko begann er in
den spaten 40er Jahren flr das Player Piano zu
komponieren, weil niemand seine schwierigen
Stiicke auf befriedigende Weise auffiihren konnte.
Véllig unbekannt blieb er damit nicht. Kompo-
nisten wie Aaron Copland, John Cage, James
Tenney oder Peter Garland schatzten und unter-
stiitzten ihn. Aber seine offizielle Karriere begann
erst um 1980, als das Label Arch Records seine
Studies herauszugeben begann.

Damals wurde auch Jirgen Hocker auf ihn
aufmerksam, der in der Chemie tatig war, sich
aber nebenbei fir automatische Klaviere
begeisterte. Er nahm Kontakt mit Nancarrow
auf, setzte sich fur die Auffiihrung der Studies
ein und wurde allmahlich ein Experte dafir, so
dass ihn Nancarrow gerne empfahl, wenn es
galt, das tlickenreiche Player Piano zu trans-
portieren. Hocker und seine Frau begleiteten
das Ehepaar Nancarrow auf ihren Reisen in
Europa, besuchten sie auch in Mexiko, und so
entstand eine enge Freundschaft. Dabei 6ffnete
sich der ausserst zurlickhaltende Kinstler
allmahlich, und schliesslich gestattete er Hocker
sogar, in sein Allerheiligstes, sein Studio in
Mexico, vorzudringen, wo dieser unter dem
Staub von Jahrzehnten auch verschollen
geglaubte Kompositionen ausgrub.
Davon erzéhlt Jirgen Hocker in seinem Buch

wieder

mag diese Analysen Messiaens oft nicht wissen-
schaftlich nennen, anregend sind sie aber auf
jeden Fall.

Im 7. Band wird alles zusammen gefasst, was
Messiaen Ulber die Klangfarben zu sagen hatte.
Ein sehr heikles Thema! Denn nur in den sel-
tensten Zusammenhangen stimmen unsere
Empfindungen mit den seinen Uberein. Auf eine
Systematik méchte man sich schon gar nicht
einlassen, doch dass mit diesen Farbklangen
— Akkorde im banalen Sinne sollte man sie nicht
nennen - eine neue Form der in der Atonalitat
vernachlassigten Harmonik gefunden worden ist,
Gérard
Grisey, Michael Levinas und Tristan Murail, die
dem sinnlich schénen Klang wieder sein Recht
zurlick gaben.

Messiaens Traité ist nicht nur ein kolossales

beweisen Messiaens letzte Schiiler,

theoretisches Werk, sondern fast ein ganzes
Jahrhundert miterlebte Musikgeschichte, aus
franzosischer Sicht freilich, aber doch von
weitem Horizont. Theo Hirsbrunner

Begegnungen mit Conlon Nancarrow auf behut-
same, ganzlich uneitle, intime, aber nie voyeu-
ristische Weise.

Die Kapitel werden von Intermezzi unterbrochen,
die sogar den grossten Teil des Buchs aus-
machen und in denen Biographisches, Personli-
ches und Musikalisches tiber Conlon Nancarrow
erlautert wird, denn die Details Uberlasst Hocker
den Spezialisten (informativ ist dazu das Booklet
der Wergo-Gesamtausgabe); Analyse betreibt
sein Buch nicht, aber auch so erfahrt man noch
reichlich genug Uber die Denk- und Arbeitsweise
dieses Komponisten. Hocker erklart so etwa die
Technik der Player Pianos und die zahlreichen
Beschrankungen,
Lésungen zwangen. Was Hocker nicht direkt
erfahren hat, holt er zudem bei Dritten ein: bei
den drei Frauen Nancarrows etwa, bei Kompo-

die Nancarrow zu neuen

nistenkollegen oder in anderen Quellen. So ent-
steht ein farbiges Mosaik, das als leicht lesbare
Einflhrung neben der nun vollstandig wieder-
veroffentlichten Ausgabe der Studies stehen
kann. Und es berichtet nebenher davon, wie aus
der stets etwas unterschéatzten Kunst der auto-
matischen Klaviere eine bedeutende Musik ent-
stehen konnte, die das Hoéren sofort in ihren
Bann zieht. Thomas Meyer
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Edgard Varése, André Jolivet: Correspondance 1931 - 1965,

Christine Jolivet-Erlih (hg.),
Editions Contrechamps, Geneve, 2002, 230 S.

VARESE (UND JOLIVET), IN NATURLICHER GROSSE

Wenn im Titel zu dieser Rezension des Brief-
wechsels Varese-Jolivet letzterer in Klammern
steht, so bezieht sich dies auf die simple Tat-
sache, dass von den 108 gesammelten Briefen
und Postkarten nicht mehr als knapp zehn aus
der Feder von Jolivet stammen. Zwar verlief die
Korrespondenz zwischen den beiden Musikern
mit Sicherheit wechselseitig. Weshalb aber der
Bestand an erhaltenem Material die Korres-
pondenz-Edition unfreiwillig so asymmetrisch
werden liess, wird wohl nie ganz zu klaren sein.
Auch das New Yorker Varése-Archiv dirfte nur
noch eine kleine Zahl an Jolivet-Briefen ent-
halten, alle aus der Nachkriegszeit. Ob Varese,
ahnlich wie er mit seinen Partituren aus der
Jugendzeit verfahren ist, auch einen Teil seiner
Korrespondenz vernichtet hat? Der Ansatz der
Herausgeberin, der Tochter des Komponisten
André Jolivet, zielt auf den Versuch eines person-
lichen und intimen Varése-Portraits. Dies ist auf
grossartige Weise gelungen.

In einer Einleitung ruft Christine Jolivet-Erlih
Varése so in Erinnerung, wie sie ihn gekannt hat
und wie er im Denken ihres Vaters prasent war,
und zeichnet damit ein anschauliches Bild der
Familie, in der Varése sozusagen ein lebendiger
Mythos war. Die Schilderung ist von erhellender
Klarheit und bertihrender Offenheit und bereitet
auf die Begegnung mit dem «Varese vivant» (wie
Alejo Carpentier sagen wurde) vor, dem «unver-
ganglichen» Varése. Tatsachlich spricht dieser in
seinen Briefen Uber sein personliches Leben, von
seinen Krankheiten ebenso wie von seinen Exal-
tationen, und er teilt mit seinem zum Freund ge-
wordenen Schiiler seinen Zorn mit der gleichen
Offenheit wie seine Hoffnungen.

Wahrend einer kurzen Periode seiner Laufbahn,
gegen das Ende der Zwanziger Jahre, zog es
Varése in Betracht, sich als Lehrer fiir Komposi-
tion zu etablieren. Allerdings widmete er seine
Zeit nie der Suche nach Schiilern. Die meisten
seiner Schiiler gelangten vielmehr auf Empfeh-
lung eines anderen Lehrers zu ihm. So klopfte
etwa Colin Mc Phee auf den Rat Henry Cowells
an Varéses Tir. Als Varése sich zwischen 1928
und 1933 in Paris niederliess, schickte ihm der
alte Freund Paul le Flem seinen Schiler André
Jolivet. Spater sollte Chou Wen-Chung, nach
Jolivet Varéses zweiter treuer Schiler, dessen
Unterricht als frei von jeglicher Methodik und
Didaktik charakterisieren. Varése begleitete viel-
mehr die Arbeiten seines Schiilers, ohne ihm
weder seine Technik, noch sein eigenes Denken
aufzuzwingen, und liess ihn an seinen eigenen
Arbeitsprozessen teilhaben. So entstand bald
eine Freundschaft nicht nur zwischen Varése und

Jolivet, sondern auch zwischen deren Familien;
die Freundschaft sollte bis zu Varéses Tod im
Jahr 1965 anhalten.

Der vorliegende Briefwechsel ist in verschiedener
Hinsicht ein Ereignis. Zunachst ist schlicht die
Tatsache bemerkenswert, dass er Uberhaupt
erscheinen konnte. Kurz vor seinem 100. Ge-
burtstag (und dem 40. Todestag) wird hier ném-
lich erstmals eine seridse Ausgabe von Texten
Varéses vorgelegt. Darin zeigt der Komponist,
der Geschwatz, Anekdoten und Allzumensch-
liches verabscheute, als ob er weiterhin die
Spuren verwischen wollte, ein sehr personliches,
normalerweise verstecktes Gesicht. Doch viel-
leicht brauchen wir heutzutage genau dies, um
uns einem der spannendsten Komponisten des
20. Jahrhunderts zu nahern? Varése war ein
grosser Pragmatiker. Er sprach sich lber seine
Visionen, seine Konzepte, seine Projekte in
Presse-Interviews und Vorlesungen aus, und er
suchte nach geeigneten Mitarbeitern bei deren
Verwirklichung. Andererseits spricht er in der
Korrespondenz mit seinem Freund kaum Utber
seine Reflexionen zur «Befreiung des Klangs»
oder Uber die «organisierten Klange». Die Varése-
Rezeption hat diese Schliisselbegriffe nie in
ihnrem exakten Kontext verstanden, sondern sie
zu Slogans gemacht, sodass Varése in die klag-
liche Rolle eines «Vorlaufers», in den zweifel-
«Propheten» gedrangt
wurde, der in seiner eignen Falle gefangen sass.

haften Status eines

Umso mehr freut man sich hier liber die Begeg-
nung mit einem konkreten, einfachen, realen und
lebendigen Menschen von «nattirlicher Grosse»,
und man amusiert sich Uber zahllose Apercus
wie etwa Uber die Worte, die er seinem Freund
aus Madrid geschrieben hat: «lch denke, ich
gehe am Sonntag nicht zu den Stieren. Ich ginge
ja gern zu den Toreros, wenn es den Todesstoss
fur diese gabe.»

Verzichten wir auf weitere Musterchen. Denn es
gibt noch einen weiteren wichtigen Gesichts-
punkt. Da er eine Periode betrifft, die im ersten
und einzigen Band der Erinnerungen Louise
Varéses nicht vorkommt, enthalt der vorliegende
Briefwechsel Informationen und Prazisierungen,
deren Kenntnis flrr jegliche seriése Forschung
kiinftig unerlasslich sein wird. So werden etwa
detailliert Konzertprojekte diskutiert, Plane
verschiedener Zusammenarbeiten und Werk-
projekte. Varese dusserte sich immer sehr offen
Uber Personen und Uber kulturelle und politische
Ereignisse. Die Dichte seiner Sprache lasst keine
Zweifel, Die Roheit, ja oft die Grausamkeit der
Ausdriicke schliesst jegliches Missverstandnis,
jedes mehrdeutige Urteil aus. Kennt man seine

zahlreichen Stellungnahmen, verfolgt man ihre
Entwicklung Uber die Zeit und beobachtet man
ihre oft widerspriichlichen Tendenzen, so lernt
man Varese mit neuer Griindlichkeit kennen.

Im Anhang werden mehrere Dokumente erstmals
publiziert. Jolivet bewahrte Presseausschnitte
auf, die Varese im geschickt hatte. So kann man
endlich zwei Artikel Uber Varéses Vorlesungen in
Santa Fe im Jahr 1936 erstmals vollsténdig
lesen. Daran fligen sich ein bisher unbekannter
Essay von Oscar Freed liber Amériques aus den
dreissiger Jahren und Kommentare von Paul
leFlem, Virgil Thompson und Florent Schmitt
Uber Werke Jolivets und Varéses an. Vier Texte
von Jolivet Uber Varése — der erste stammt aus
den dreissiger Jahren, zwei sind Nachruf-Artikel
- und ein Brief an Radio France, in dem gegen
die abgeschnittene Ubertragung eines Varése-
Werks protestiert wird, zeugen vom tiefen
Respekt, den Jolivet seinem Lehrer gegentber
hegte. Zu Beginn der Korrespondenz ist Varése
als Lehrer noch sehr prasent. Auch hier sind es
einige interessante Details, die das Uberkom-
mene Bild des Komponisten der «befreiten
Klangmassen» korrigieren. So ist man etwa
Uiberrascht, ihn seinen Schiler abkanzeln zu
héren: «Sie haben nicht das Recht, Notenpakete
aufs Papier zu schmeissen, die einer Analyse
nicht standhalten kénnen!»

Diese materielle Bereicherung unserer Kennt-
nisse Uber Varése und, in geringerem Mass, Uber
Jolivet, ist der zweite Aspekt der Bedeutung der
vorliegenden Publikation. Doch eine Rezension
dariiber kann nicht enden, ohne die hervor-
ragende editorische Arbeit Christine Jolivets
ebenso zu wirdigen wie die sorgfaltige Prasen-
tation des Buches. Zahlreiche Faksimiles, oft in
Farbe, lassen die Wahl einer zu kleinen Schrift,
die die Lektlire unnotig erschwert, vergessen. Als
Resultat gewissenhaftester Arbeit, verfligt der
Band (ber einen beeindruckenden Apparat edi-
torischer Anmerkungen. Allein in der Einleitung
liefern 232 Fussnoten detaillierte, oft komplexe
und neue Informationen. Sehr wenige redaktio-
nelle Fehler wie die Auslassung einer Fussnote
im Text 54 fallen nicht ins Gewicht. Der wissen-
schaftliche Charakter der Arbeit — und wie selten
findet sich dieser in der Literatur Uiber Varése! -
verbindet sich aufs Schonste mit der inhaltlichen
Fulle der Briefe. Dieter A. Nanz

(aus dem Franzésischen von Michael Eidenbenz)
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