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Biel im Februar
Festival Ear We Are in Biel
(7. bis 9. Februar 2013)

Das alle zwei Jahre in Biel stattfindende
Festival fur improvisierte Musik Ear We
Are lud im Februar zur mittlerweile ach-
ten Ausgabe. In den vergangenen Jahren
hat sich das Festival einen hervorragen-
den Ruf verschafft, der sich einerseits
einer Programmation verdankt, die auf
altbewahrte Helden von Downtown New
York (iber London bis Tokio setzt, sich
gleichzeitig fur jingere Generationen von
Musikern und neue musikalische Terrains
interessiert und dabei auch noch die ein-
heimische Szene bertcksichtigt. Zum
anderen weiss auch der Festival-Neuling
aus euphorischen Erzahlungen bereits
im Voraus um die tolle Atmosphare, die
in der Juragarage - einer fir die Dauer
des Festivals ausgeraumten und zum
Konzertort umgebauten Autowerkstatt
am Rande der Bieler Altstadt - herr-
schen soll. Und sicher nicht zuletzt tragt
zur positiven Ausstrahlung auch die Tat-
sache bei, dass mit Gaudenz Badrutt,
Hans Koch, Christian Miller und Martin
Schitz vier Musiker fir das Programm
verantwortlich zeichnen, die hierzulande
alle keine Unbekannten sind. «Ein Festi-
val von Musikern flr Musiker», hat ein
Konzertbesucher das Ganze beschrieben,
was auch Anlass zur Skepsis sein kann,
trifft eine solche Beschreibung zuweilen
doch auch auf eher Verfilztes zu. Doch
wer sich im Fall von Ear We Are eine
homogenisierte Besucherschar vorstellt,
welche das Abseitige doch nur als durch
Ubereinkunft Gesichertes und ebenso
Homogenisiertes geniesst, irrt sich. Ein
derart gemischtes, zahlreiches und kon-
zentriertes Publikum kennen manche
grossere Stadte mit ihren separierten
Szenen nicht mal ansatzweise. Und in
der Programmgestaltung sorgen die
unterschiedlichen Vorlieben der vier
Verantwortlichen fur erfrischende Bewe-
gung - und auch fir leichtes Erstaunen
anlasslich des einen oder anderen disku-
tablen Beitrags, der so gar nicht in das
Programm passen will.

Eroffnet wurde das diesjahrige Festi-
val mit einem Solokonzert von Roscoe
Mitchell. Der mittlerweile 72-jahrige
Blaser ist eine zentrale Figur des freien
Jazz der spaten 60er und 70er Jahre und
gehdrte als Mitglied des Art Ensemble
of Chicago zu einer der pragendsten
Combos der Jazz-Avantgarde jener Zeit.
In Biel tritt er mit Sopran- und Alt-Sax
auf und sorgt fur einen Kaltstart im
wahrsten Sinn des Wortes. Zirkular-
atmend steigt er ins erste Stick ein,
das mit gleichmassig rhythmisierten
Tonfolgen scheinbar ziellos ins Unendli-
che fortschreitet, dabei aber wegen des
noch nicht ganz in Fahrt gekommenen
Ansatzes von Mitchell mehrmals unter-
brochen wird - ein Teil der Performance,
der musikalisch getragen wird und tat-
sachlich so etwas wie ein gemeinsames
Warmlaufen markiert. Mitchells Solo-
Set ist gepragt von insistierenden Wie-
derholungen formelhafter Motive, von
Kippmomenten zwischen Einzelton und
Mehrklang, von wiederkehrenden Ruhe-
momenten, die ein stehender Klang ein-
farbt. Das hat, trotz teils scharfer und
giftiger Klange, nie etwas Exzessives an
sich, sondern die Musik scheint von sei-
ner Atmung getragen, die manchmal
um den Ton ringen, ihn sich zuriickholen
muss, um ihn dann wieder ins Offene
weiterzuflhren.

Maja Ratkje und Lasse Marhaug sorg-
ten im Anschluss an Roscoe Mitchell
mit einem elektronisch-noisigen Set fur
einen Sturm, der etwas im Wasserglas
verblieb. Darum bemiht, ihre Gerat-
schaften zu kontrollieren, bleiben die
beiden und mit ihnen ihre Musik eigen-
artig distanziert. Da hilft es auch nicht
viel, wenn Ratkje den frikelnd-scharfen
Gerauschsplittern mit ihrer Stimme
noch eine Prise Pathos beifligt. Fir den
Abschluss des ersten Abends sorgt das
skandinavische Trio The Thing (Sax, Bass,
Drums). Der schwedische Saxophonist
Mats Gustafsson ist in der gegenwartigen

Free-Landschaft omniprasent - mit
dieser Formation, mit dem Trio Fire!, als
Mitglied von Peter Bratzmanns Chicago
Tentet etc. The Thing geniesst nicht zu
unrecht den Ruf eines Power-Trios und
erflllt diesbezuglich auch in Biel die Er-
wartungen. Das ist so toll wie problema-
tisch: Die Musik, eine Melange aus Free
Jazz, Rock und Grunge, entfacht eine
Energie, die beim geneigten Zuhdrer auf
fruchtbaren Boden trifft. Die Rhythmus-
gruppe peitscht sich selber pulsierend
voran, Gustafsson scheint mit seiner
Puste das Instrument zum Bersten
bringen zu wollen, bis sich schliesslich
alle drei in einem Rock-Riff irgendwo
zwischen Led Zeppelin und Nirvana ein-
richten. Das macht Spass, ist als Ver-
kopplung verschiedener Musiken auch
durchaus reizvoll (gerade auch in dieser
Jazz Trio-Besetzung), gleichzeitig aber
so komplett frei von jeglicher Uberra-
schung, dass irgendwann doch der Kopf
gegen die Lende aufzubegehren beginnt.
Oder, um es mit Gustafssons Worten

zu sagen: «Maybe the same one more
time...».

Mit Sven Ake Johansson (Drums) und
Rudiger Carl (Akkordeon, Klarinettel
standen auch am zweiten Abend zwei
Musiker aus der Aufbruchsgeneration
des freien Jazz - diesmal des europai-
schen - auf der Bihne. Als Duo treten
Johansson und Carl seit gut 35 Jahren
auf und spielen an ihrem Auftritt in Biel
mit bestechender Leichtigkeit eine
«freie» Musik, die mit musikantischem
Gestus Jazz und Slapstick, Vaudeville und
gerduschhafte Improvisation zusammen-
fihrt. Die Musik bleibt stets transparent,
zwischen fein angetonten musikalischen
Fragmenten spannt sich ein musikali-
scher Mikrokosmos auf, durchsetzt von
Witz, dabei aber nie ins Blédeln kippend.
Ein Humor aus dem Hinterhalt, dessen
Mdglichkeit des plotzlichen Einschlags
flr eigentumliche Suspense sorgt. Eine
Suspense, die sich dann unter Umstanden
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mit einem plumpen Schlag Johanssons
auf eine schlaffe Kartonplatte in Gelach-
ter entladt.

Auf das zweite Konzert des Abends -
eine von Jacques Demierre und Vincent
Barras aufgefihrte Vokalkomposition
mit starken Anlehnungen an die Metho-
den der konkreten Poesie, der ange-
sichts dieses historisch bereits vorge-
ebneten Weges ein bisschen weniger
angestrengte Ernsthaftigkeit gut getan
hatte - folgte der Elektroniker Thomas
Peter mit einem kurzen Zwischenspiel.
Aus den Reibungsgerauschen physischer
Objekte schalt dieser mit elektronischen
Mitteln subtile klangliche «Selbstlaufer»
heraus, die sich gestalthaft von der
klanglichen Umgebung abheben und die
karperliche Aktivitat des Schabens und
Reibens in verschiedene klingende Ebe-
nen auffachern.

Als letzter Act dieses zweiten Festi-
val-Abends stand die Hip-Hop-Combo
Shabazz Palaces auf dem Programm. Im
vergangenen Jahr sorgte Black Up, das
jungste Album des Duos aus Seattle,
fr Furore. Die Mischung aus Hip-Hop,
zeitgenossischer Dubstep-Disternis,
flissigen Beats und einer Affinitat fir
«experimentelle» Ansatze und offene
Strukturen sorgt auch in Biel fir aufre-
gende Musik und spornt die eine oder
andere Diskussion daruber an, wie weit
an die Rander sich ein Festival fir impro-
visierte Musik begeben kann und soll.
Wie auch immer man sich dazu stellt -
Shabazz Palaces ware sicher geholfen
gewesen, wenn die paar verbleibenden
Stuhlreihen fiir eher bewegungsmuide
Gaste nicht gerade direkt vor der Bihne
gestanden hatten.

Auf die beiden samstaglichen Nach-
mittagskonzerte der in den USA lebenden
sudkoreanischen Cellistin Okkyung Lee
und des Bieler Gitarristen Roman Nowka
folgte am Abend ein letzter Block, der mit
dem Westschweizer Chansonnier Pascal
Auberson und dem in Japan lebenden

Schweizer Noise-Performer Rudolf Eb.er
zwei diskutable Positionen prasentierte.
Aubersons mit synthetischen Drum-
sounds aufgepeppte Chansons, von ihm
mit teils grenzwertig billiger Erotoma-
nen-Attitide aufgeflhrt, mochten so gar
nicht ins Programm passen, wahrend
Eb.ers betont kdrperbetonte Perfor-
mance hinter ihrer eigenen Behauptung
eines unvermittelt Rohen und Physi-
schen verschwindet.

Fir den herbeigesehnten Bruch sorgte
zum Glick das folgende Duo John Tilbury
(Klavier] / Keith Rowe (Gitarrel. Wie
Mitchell, Ake Johansson und Carl sind
auch sie gestandene Herren der freien
Improvisationsszene. Als Mitglieder des
britischen Ensembles AMM stehen Tilbury
und Rowe fur eine reduzierte, in friihen
Jahren stark von Cage beeinflusste und
jenseits vom Jazz verortete improvisierte
Musik. Mit ihrem Bieler Auftritt sorgten
sie flr einen der Hohepunkte des Festi-
vals. Der radikale, teils an Feldman erin-
nernde Reduktionismus - zweifellos einer
(«unzeitgemdssen») kiinstlerischen Mo-
derne verpflichtet (was durch die Rezita-
tion eines Beckett-Textes durch Tilbury
noch unterstrichen wurde) - schafft es
im Konzert, einen vollig eigenen astheti-
schen Erfahrungsraum zu etablieren, der
mit singularen Klangereignissen, seiner
Hermetik und einer Zeitlichkeit nahe dem
Stillstand beinahe aus der Zeit zu fallen
droht. Wenn Rowe dann an einem Radio-
sender dreht und aus dem Ather der
Aussenwelt ein paar Sekunden von Elvis
Presleys In the Ghetto einfangt, dann
fahlt man sich vielleicht tatsachlich wie
eine der Beckett'schen Figuren, die, der
Lebenswelt enthoben, in der Ununter-
scheidbarkeit zwischen Realitat, Erinne-
rung und Halluzination festsitzen. Was
durchaus ein Genuss sein kann!

Fulminant auch der Abschluss des
Festivals: Marc Ribots Trio Ceramic Dogs
(zusammen mit dem Schlagzeuger Ches
Smith und dem Bassisten/Keyboarder

Shahzad Ismaily] spielt einen verriickten,
energiegeladenen Mix aus Rock, Jazz,
Punk, Free-Jazz-Psychedelik u.v.m. - drei
hervorragende Musiker, die das Publikum
in Bann zu ziehen verstehen und mit
deren letzten Ténen das Warten auf
2015 beginnt.

Tobias Gerber
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«Une légende racontée par
des voix si différentes»
Festival Archipel a Geneve

(17 au 23 mars 2013)

Felix Thorn, «Felix’s Machines» (détail). © D.R.

Infiltrations américaines

«Comment elle s'appelle, déja ?» tatonne
Jérdme Combier au sujet de la violoniste
(Scarlet Rivera) accompagnant Bob Dylan
dans son album Desire. Les impreécisions
de sa breve présentation, improvisée
juste avant le début du concert Songs
of Folk samedi 23 mars dans le cadre
du festival Archipel, ne valent pas, pour
ceux a qui on avait annoncé une demi-
heure de « rencontre avec les composi-
teurs », les 20 minutes de retard pas-
sées a attendre devant des portes
closes. Oui, le public lit le programme !
Celui du concert s’annonce original et
osé : d'abord des chansons de Bob Dylan,
revues et orchestrées par Jérome
Combier, ainsi que des miniatures élec-
troniques de Jonathan Pontier, adroite-
ment glissées dans le cycle des Folk
Songs de Luciano Berio. Les nouvelles
compositions ou orchestrations s'incar-
nent d'ailleurs dans la formation de Berio
(enrichie d’'un trombone chez Pontier)
representée par l'ensemble Cairn dirige

par Guillaume Bourgogne. La tres colo-
rée One more cup of coffee de Combier
fait passer avec succes les sons de la
guitare percussive de Dylan a travers le
prisme des techniques de jeu contem-
poraines. Le commentaire aurait-il dd
s'éloigner davantage de 'hommage ? La
palette vocale internationale déployée
par Isabel Soccoja dans les Folk Songs
aurait pu étre davantage exploitée pour
donner a cette « nouvelle Dylan », dans
la bouche de laguelle des paroles comme
«if it curls and flows all down her breast »
peuvent sonner peu crédibles s'il n'y a
pas réappropriation, une personnalité
propre. Si les miniatures électros de
Jonathan Pontier ont ouvert une fenétre
intéressante sur le folklore américain en
général, sa piece (de)fragmentations on
Bob Dylan, ajoutant la voix et l'ensemble
a l'électronique, laisse une impression
de fourre-tout. Elle plonge encore plus
"auditeur dans la confusion entre hom-
mage et commentaire, en mélant a
tout-va des documents d’archives a des
effets électros derniers cris, et cumu-
lant les idiomatismes instrumentaux et
stylistiques stéreotypés. L'intention est
peu claire : est-ce ironigue ? Quand fina-
lement Jonathan Pontier surgit comme
un adolescent avec sa guitare désac-
cordée pour un bis que personne n'a
demandé, tout s’explique ! Certes, il faut
encourager ces melanges entre musiques
savantes et populaires, et on saluera
Uesprit (bien essayé '), méme si le résul-
tat tombe un peu a plat.

La recherche de 'effet sonore nouveau
par une écriture minutieuse, la légere
fausseté d'une note dans un contexte
harmonique, voila des éléments stylis-
tiques que partagent Ligeti et Romitelli
dans cette soirée. C’est notamment ce
que nous apprend Marc Texier dans la
conférence précédant le concert de clé-
ture Ligeti, Romitelli, Zea (et Jim Morrison
a Uarriére plan). Daniel Zea, qui lui par-
tage avec Romitelli Uattitude rock, celle

d'un «défi au monde » selon Marc Texier,
ouvre les feux avec Elegant Spanking.
Des attaques instrumentales sont pro-
longées par des résonances sinusoidales.
La clarinette bruitiste se méle bien aux
trois instruments a cordes, jusqu’a son
explosion dans le climax final, assumant
ainsi son statut un peu a part face au
trio figé, la bouche béante. Les décibels
montent et chatouillent les oreilles alors
qu’apparaft en arriere-plan la projection
d’un phallus abricot sur fond rose. Atti-
tude de défi au monde ?

Moment fort de la soirée : la premiére
depuis sa création en 1997 de Lost de
Fausto Romitelli. Des climats se suc-
cedent dans une forme étrange. Basse
électrigue, kazoo et synthétiseur rejoi-
gnent 'ensemble Contrechamps. Péné-
trante, Truike van der Poel nous invite
a l'écoute a travers les mots de Jim
Morrison « stand there listening, you
will hear them, tiny shapes just beyond
the moon ». Ces mots du leader des
Doors peuvent étonner dans la bouche
d’une mezzo-soprano, et c’est tant
mieux, cela participe aux ambiances
pour ainsi dire psychedeliques recher-
chées par le compasiteur. Contrabando
de Daniel Zea, dédié a la mémoire d’Eric
Gaudibert, a montré que celui que met-
tait trois fois a 'honneur le festival
Archipel savait aussi bien écrire pour
ensemble instrumental, pour quatuor
et live électronique que pour orchestre
de bouilloires. Ligeti clot acoustique-
ment cette édition électrique du festival,
mais son Kammerkonzert, servi subtile-
ment et avec précision par l'ensemble
Contrechamps dirigé par Thierry Fischer,
ne manque pas de tension dans le tissu
sonore ! Les organisateurs n’'auront rien
eu a envier aux salles combles des festi-
vals rock, car le public est venu nombreux
et a eu chaud a ce deuxiéeme concert. En
revanche les « fans de Fausto Romitelli
defendant sa musigue sur les forums de
discussion » évoqués par Marc Texier
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semblent restés sur la toile. A quand

un programme Ligeti, Romitelli, Zea, ou
encore Cendo, Wertmiller et Bedrossian
a l'Usine ou a la Reitschule ?

Mathieu Corajod

Compost

Composition en décomposition — U'ceuvre
électroacoustique Compost concue a
base de matériaux électronigues de récu-
pération invite l'auditeur a fléner dans le
promenoir de la Maison Communale de
Plainpalais a la rencontre du travail
plastique et sonore de Mario Lorenzo.

L'installation s'organise en deux
espaces sonores distincts. D'une part,
disposés dans la salle selon deux tracés
rectangulaires (2 x ~12m?), seize haut-
parleurs (privés de caisse de réso-
nance) montés sur des tiges métalliques
(1 m 50) égrenent le son dans l'espace.
L'auditeur est invité a se déplacer dans
les coulairs qui bordent les deux rec-
tangles ou a prendre place sur l'un des
bancs disposés le long des murs du pro-
menoir. Ce premier espace est dénommé
Jardin. D'autre part, au fond de la salle,
un grand coffre en bois (~ 4m?3) renferme
plusieurs haut-parleurs. Le visiteur, inter-
pellé par les sons aux tonalités orga-
niques qui en émanent, est incité a
soulever le couvercle de la boite pour
découvrir les « déchets » électroniques
gu’elle contient. Ce second espace sonore
est dénommé composte.

Les sons diffusés par les seize haut-
parleurs du jardin résultent d'un procédé
de granulation. Les micro-unités sonores
circulent dans 'espace selon un tracé
variable et complexe qui donne a U'en-
semble un caractere imprévisible. La
cohérence du jardin est maintenue par la
répétition, a intervalle trés court, d'une
série de sons. Cet effet est obtenu par
un procédé de décorrélation de phase.
En outre, la scénographie du jardin est
surprenante. L'espace sonore développé

par les 16 haut-parleurs n'est, contre
toute attente, pas un espace d'immer-
sion. En effet, le son étant orienté vers
Uextérieur des rectangles, l'auditeur est
incité a contourner ces derniers. Il n'est
donc jamais entouré par le son et main-
tient — au gres de ses mouvements —
une position de frontalité. Le jardin est
donc ici un espace que l'on contourne.
Ce choix scénographique a le mérite de
contrarier le modele de U'immersion
devenu quelque peu hégémonigue dans
la pratique contemporaine des installa-
tions d’art.

Quant aux sons émis dans la boite au
fond de la salle, ils répondent grosso
modo aux mémes caractéristiques tech-
nigues gque ceux du jardin. La principale
différence de rendu étant relative a l'es-
pace restreint dans lequel ils prennent
corps. Alors que dans le jardin, les sons
déployés étaient doux et volumineux, les
sons « compostés » dans la boite sont
flous, entrelacés a l'image des céables
électroniques quiy logent péle-méle. Au
sein de ce composte électroacoustigue,
les haut-parleurs a la source des sons
restent difficilement identifiables. A
savoir que tous les haut-parleurs ne
semblent pas en usage, certains n'ayant
qu’une fonction décorative. L'intérieur de
la boite témoigne d'un souci de plasticité
de la part de l'artiste. On y trouve une
quantité impressionnante de cables mul-
ticolores, de haut-parleurs ainsi que du
matériel informatique (cartes électro-
niques, claviers, etc.). En découvrant le
composte, le spectateur touche en
quelque sorte a la source vitale de lins-
tallation, d'autant plus que Uordinateur
et les huit amplificateurs y sont dissi-
mulés (ces derniers ne sont cependant
pas récupérés). Questionné au sujet de
la plasticité de son ceuvre, Mario Lorenzo
affirme vouloir se tourner d’avantage
vers les arts plastiques, qui bénéficient
d'un horizon de diffusion plus vaste que
celui de la musiqgue contemporaine.

L'interprétation écologigue s'offre
au visiteur de maniere évidente. D'une
part, le jardin aménage un espace
sonore aux accents harmonieux et
organiques, d’autre part le composte
met en scene un espace désorganisé
de «macération » sonore. Les deux
poles de Uinstallation symbolisent en
guelgue sorte le cycle naturel de la flo-
raison et du deéclin.

Mais cette métaphore ne peut évi-
demment que dysfonctionner. Ainsi, la
matiere sonore dans le composte donne-
t-elle lUimpression de provenir directe-
ment des appareils électroniques en
décomposition bien gu’elle soit en réalité
le fruit d’'un travail de composition assidu.
Ce paradoxe révele une fois de plus, der-
riere l'idéologie du tout-recyclable, le
gouffre entre technigue et nature qui
résiste a nos désirs d’harmonie.

Myriam Datwyler, Omar Hachemi

Felix’s Machines
Dans une salle obscurcie de la Maison
Communale de Plainpalais, la machine-
sculpture électromécanique de Felix
Thorn se mettait régulierement en mou-
vement pour exécuter sa partition ryth-
mique. Des rangées de chaises, dispo-
sées en face de la machine, invitaient
l'auditeur a prendre place. L'étrange
mécanisme ne manquait pas d'attiser la
curiosité du visiteur qui pouvait s’appro-
cher a loisir du dispositif pour explorer
son fonctionnement.

Felix's Machines se compose de
cing tambours, de trois xylophones et
de diverses percussions ingénieusement
concues a partir de matériaux récupé-
rés. Un morceau de pellicule photogra-
phique frottée par une meche métallique
ou encore quelgues ustensiles de cui-
sine percutés enrichissent le rythme de
leurs sonorités particulieres. Chague
unité instrumentale comporte un moteur
indépendant. L'orchestre est actionné
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mécaniguement par un ordinateur qui

distribue les impulsions électriques en
fonction de la partition préalablement
COmMpoSseée.

Présentées comme des sculptures,
les unités instrumentales sont montées
sur des socles a différentes hauteurs du
sol. Par ailleurs, ces instruments sont
chacun assortis d'une lampe colorée qui
s'illumine lors de la percussion, ce qui a
pour effet d'augmenter d'un spectacle
lumineux le rythme mécanigue et sonore.

Facilement comparable aux machines
animées de Tinguely, linstallation ludique
séduisait le public ; emportées dans un
rythme effréné, les percussions métal-
liques assorties des lumieres colorées
donnaient a la machine l'allure d'un
flipper géant.

Myriam Datwyler, Omar Hachemi

Bouilloires, archet en furie et corps

Un marathon et des portes ouvertes.
Déja plusieurs créatures. Le festival
Archipel de Geneve proposait, le dimanche
17 mars, un parcours. Un programme
gargantuesque.

Cela commence par cent bouilloires
posées sur scene, hébergées par d'in-
tenses lumieres pop. La projection du
son de Daniel Zea orchestre une transe
de U'objet en progression constante. Elle
incite la danseuse Lucie Eidenbenz a
mettre son corps sur le mur, a bouger
lentement. Bouilloires et corps orga-
nisent un récital en blocs de bruisse-
ments et de silences. On peut trouver
cela paradoxalement sans explosion.
Mais cela crée aussi la force d'un
moment protégé par la vapeur d'eau.

A peine ressorti, la percussion frappe
déja les images précédentes. Sous la
direction artistique de Jean Geoffroy,
les jeunes musiciens offrent un banquet
de frappes utiles, synchronisées, de
rebonds. CaDance for Two d’Andy Pape
marque particulierement, par son recours

au son de la peau, aux déferlements, a
la pulsation. L'affrontement entre la fille
et le garcon donne a voir Uimplication
physique. Puis on redescend, premier
rendez-vous du jour avec le Flamand
Arne Deforce, violoncelliste qui plonge
avec intensité et fantaisie au cceur de
partitions métamorphosant linstrument.
Pour évoquer Time and Motion Study Il de
Brian Ferneyhough, Uinterprete essaye
les mots. Il dit: « germes, voix fantémes,
monstre infernal, instrument bionique
comme U'homme qui valait trois milliards ».
Le micro de gorge capte le grain. On
entend un ensemble de strates superpo-
sées. On a l'impression de construction
de monticules. Crissement suraigu sur-
git d'une corde, tapotements de bois
puis de cordes, cabrioles, cavalcades,
remix en direct. Belle confusion sonore
orchestrée avec rigueur et authenticité
par Arne Deforce. Retour a U'étage pour
y voir le corps allongé de la danseuse
Lorena Dozio s’éveiller avec langueur
dans la jungle sonore profonde de levante
de Carlo Ciceri. On regrette 'option mini-
male du corps qui parle peu face a une
profusion d’instincts. La piece Psi du
Norvégien Ruben Sverre Gjersten pro-
pose une réduction pour violoncelle, qui
nous pousse dans un isoloir de restric-
tions. Ensemble de déchirures segmen-
tées. Une vision gu’Arne Deforce sert en
finesse, a 'écoute du squelette, de la
carnation, des pigments. Retour dans le
noir, pour regarder Amandine Bajou et
Quentin Baguet, dans un duel de mou-
vements autour d’'un objet singulier qui
ressemble a un vieux piano. Il se trans-
forme progressivement en caisse a
bruissements. L'évolution des corps
dansés suit les tumultes de la musique.
La chorégraphie précise s'envole dans
des espaces plus sauvages qu'amene
souvent le danseur, un peu moins aca-
démique que sa partenaire. La compo-
sition Collision hétérogene de Marc
Garcia Victoria fait le choix de l'objet

pour illustrer son propos par une énigme.

Il réussit une partition de pulsions en
phase avec les actions scéniques. Le
dernier moment passé avec Arne Deforce
restera comme une déflagration. Tant la
piece de Raphaél Cendo, qui ne donne
pas a entendre de notes normales, agit
en brasero. Six voix spatialisées qui
s'inscrivent comme autant d’assauts
furieux. Arne Deforce se jette dans l'es-
pace des distorsions, des projections.
ILreprend, attend, se jette, fait crisser.
Comme un atrabilaire qui crie, avec des
moments poétigues recherchés tout en
bas de linstrument, dans sa zone inson-
dable. Tant de sonorités entendues
encore en digestion, nous guident vers
le concert Electric Blue Kitchen de
Sébastien Rivas. Proposition ambitieuse
de revisiter des titres mythiques des
années 1960, les voix de la Beat généra-
tion, avec 'ensemble Ars Nova et la
soprano Géraldine Keller. Le compositeur
dirigeant le tout depuis son ordinateur
et ses consoles. Cela nous a semblé
opague, comme un choc de différentes
cultures en direct, sans harmonie, avec
des problemes de balance dans le son
du groupe. Et une écriture trop maniérée
pour ne pas brouiller notre amour de ces
musiques. On préfere alors se rappeler
le reste de la journée comme une légende
racontée par des voix si différentes.

Alexandre Caldara
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Zersetzte Narration

Bruno Madernas «Satyricon» (Luzern) / Péter Eotvos’ «Drei Schwestern» (Ziirich)

Carlo Jung-Heyk Cho als Trimalchio in Bruno Madernas «Satyricon», Luzerner Theater, 2013. Foto: Ingo Hohn

Im April 1968, vier Monate bevor die
Truppen des Warschauer Pakts in der
Tschechoslowakei einmarschierten,
wurde in Prag ein neues Stlick von
Vaclav Havel uraufgefiihrt. Sein Titel:
Erschwerte Mdglichkeit der Konzentra-
tion. Man kaénnte es flir eine Boulevard-
komaodie halten, waren die dreissig
Seguenzen der Handlung nicht unterein-
ander vertauscht - was zu einer heillo-
sen Konfusion beim Zuschauer fihrt, der
sich erst kaum in der Handlung zurecht-
findet. Die Narration wird zersetzt.

Nun, derlei «aleatorisches» Vertau-
schen von Stlckteilen war in den beweg-
ten 1960er Jahren in der Neuen Musik ja
nichts Unibliches, auf musiktheatrali-
schem Gebiet freilich schon ein wenig.
Unter Verdacht stand ohnehin jede Nar-
ration: Sie entfaltete sich allenfalls auf
einer Meta-Ebene. Gerade in diesem
Zusammenhang ist Bruno Madernas
Oper Satyricon (1973) interessant. Er
bezieht sich hier namlich auf den gleich-
namigen satirischen Roman des Titus
Petronius aus neronischer Zeit - ein
Buch, das selber nur fragmentarisch
Uberliefert ist, was die Literaturwissen-
schaft vor schdne Aufgaben gestellt hat.
Erzahlt wird von der «cena trimalchio-
nis», einem dekadenten Gelage im Haus
des neureichen, ehemaligen Sklaven

Trimalchio. Was da geschieht, ergibt
kaum einen Handlungsfaden, und genau
das kam dem aleatorischen Verfahren
entgegen. Die 21 Teile der einaktigen,
polyglotten Oper lassen sich in beliebi-
ger Reihenfolge ordnen.

Maderna hatte die Neigung, Unfertiges
auch als Unfertiges stehen zu lassen
(daher sein schopferisches Verhaltnis
zur Aleatorik). Und er hatte eine Neigung
zum Fragment. Das driickt sich auch in
der musikalischen Faktur des Sticks
aus, das aus zahllosen Zitaten und
Stilkopien besteht und heterogen sein
will. Wahrend Luciano Berio im dritten
Satz seiner Sinfonia Zitate aus der
Musikgeschichte in einem gewaltigen,
Mahler'schen Ballungsakt in einen Klang-
fluss bringt, tendiert Maderna im Satyri-
con eher zur Zersplitterung und Frag-
mentierung - und nimmt dabei wie Fellini
in seinem gleichnamigen Film (oder auch
in Roma) eine postmoderne Zwanglosig-
keit in Kauf; ein Bilderbogen der Deka-
denz kénnte dabei entstehen. Und ist die
Ziellosigkeit nicht ein Merkmal der Deka-
denz?

Freilich auch der Melancholie. Und die
findet sich in einer anderen Oper, die
ebenfalls aus einer zersetzten Narration
besteht: Péter E6tvds hat in den Drei
Schwestern (1998) Anton Tschechows

Komaodie nicht linear vertont, sondern
zergliedert. Zweien der Schwestern - Irina
und Mascha - sowie dem Bruder Andrej
ist je ein Akt gewidmet, in dem die Ge-
schichte aus deren Perspektive erzahlt
wird. Die Lesung von Tschechows Stiick
ist gleichsam durch den Strukturalismus
hindurchgegangen und dekonstruiert wor-
den. Auch Eotvos’ Vorgehen ist heterogen,
aber schtiesslich findet die Handlung
doch zu einer Schlissigkeit. Ihr Anfang
steht am Anfang, der Abschied am Ende.

Bei Maderna hingegen bleibt die Sze-
nenfolge offen. Der Komponist hat zwar
einen von ihm favorisierten Ablauf vorge-
schlagen, ihn aber grundsatzlich dem
Regisseur anheimgestellt. Am Luzerner
Theater, wo das Stiick neulich aufgeflihrt
wurde (Premiere am 23. Februar 2013),
folgte man einigermassen den Angaben
Madernas, vertauscht wurden vor allem
die elektronischen Zwischenspiele. Dabei
entsteht in der Inszenierung von Johannes
Polzgutter eine Art Totentanz: Eine
Hauptperson nach der anderen stirbt,
was zwar nicht so vorgesehen ist, aber
einen schlissigen Ablauf ergibt. Umge-
hen lasst sich so ein wenig, was so schwer
auf eine Bihne zu bringen ist: die Dar-
stellung von Dekadenz. Diese Gesell-
schaft wirkt lacherlich und armselig,
und nur fur kurze Momente - etwa wenn
Habbinas die rihrende Geschichte von
der Witwe zu Ephesos erzahlt - scheint
so etwas wie Wahrhaftigkeit auf. Die
theatralen Mittel in Luzern sind begrenzt,
Blhnenbildner Werner Hutterli vermag
sie jedoch geschickt einzusetzen; die
Personenfiihrung hingegen Uberzeugt
nicht durchwegs. Hingegen gefallt die
sorgfaltige Leistung des Ensembles des
Luzerner Theaters und des Sinfonie-
orchesters Luzern unter der Leitung von
Michael Wendeberg.

Daneben steht - der Vergleich ist
nattrlich unfair - eine gewisse Gross-
bihnenopulenz in Zirich, wo Herbert
Frisch Eotvos’ Orei Schwestern insze-
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nierte (Premiere am 9. Marz 2013). Das
erste ndmlich, was an dieser Inszenie-
rung ins Auge fallt, sind die grandiosen,
russischen Trachten nachempfundenen
Kleider der drei Schwestern; das zweite
die aufwendigen Kulissen, durch deren
Verschieben die Sequenzen verdeutlicht
werden. Es ist die Kraft der Musik, die
hier eine einzigartige Stringenz entwi-

ckelt, das Sangerensemble unter Leitung

von Michael Boder leistet Grossartiges.
Das Erstaunlichste ist jedoch die Regie-
arbeit von Herbert Fritsch, der hier seine
erste Operninszenierung vorlegt - und
gleich retssiert. Er bligelt die Oper ein
wenig gegen den Strich (vor allem auch
gegen den Strich, der ihr in den letzten
Jahren verpasst wurde), er unterlasst
Uiberfliissiges Gehabe, setzt wieder auf
die direkte Gebarde und erreicht damit,
gewiss: ein Paradox, eine ebenso kiinst-
liche wie natirliche Charakterisierung
der Personen. Sicherlich werden sich die
einen oder anderen an den komischen,
ja zuweilen fast etwas klamaukhaften
Momenten gestossen haben. Fritsch
nimmt jedoch ernst, was Tschechow
einst sagte: Man moge seine Stlicke
bitte als Komddien aufflihren. Dennoch
namlich - oder gerade deswegen - ent-
faltet sich jene schmerzliche Melan-
cholie immer starker: Am Ende steht
das Ensemble langsam winkend auf
der Biihne - ein wunderbarer Abschied.

PS: In Zirich ausprobiert wurde Ubri-
gens eine neue Art der Ubertitelung:
Nicht der gesamte Text wird hier wieder-
gegeben, sondern nur eine kurze Zusam-
menfassung der Szene und des emotio-
nalen Gehalts. Das liesse sich im Detail
noch etwas verbessern, zeigte aber
bereits seine Qualitaten: Man wird nam-
lich wieder unmittelbarer zur Musik und
zum Gesang gefiihrt. Ja, das ist viel-
leicht ohnehin das wichtigste Resumé
dieser Regiearbeit: Fritsch vertraut der
Musik zutiefst.

Thomas Meyer

Kleinodien und Zwiespailte
MaerzMusik. Festival fur aktuelle Musik
(Berlin, 15. bis 24. Marz 2013)

Das omniprdsente rote Rechteck der Berliner
MaerzMusik. ® Ali Ghandtschi / Berliner Festspiele

10 Tage, 33 Veranstaltungen, 7 Spiel-
statten, 11 Urauffihrungen und Kiinstler
aus Uber 20 Landern: Die statistischen
Eckdaten der zwolften Berliner Maerz-
Musik fallen Uppig aus. Da war die Gefahr
der Beliebigkeit genauso allgegenwartig
wie - mit ein wenig Glick - die Chance
auf die Entdeckung von Kleinodien. Aus
den drei thematischen Hauptstrangen
«Schlagwerke», «Minidrama - Mono-
drama - Melodrama» und «[UmIBriiche:
Tarkei - Levante - Maghreb» hatte das
Programmteam um den kinstlerischen
Leiter Matthias Osterwold ein multidimen-
sionales Formatgerust von Ensemble-
konzerten, Performances, Installationen,
Club-Sessions, Symposiumsbeitragen
und Vermittlungsarbeit geflochten. Als
rote Faden zogen sich zudem die Themen
Improvisation, Elektronik und Videokunst
durch die Veranstaltungen.

Eine Verbindung gleich mehrerer An-
satze prasentierte Charlotte Hug in der
flir das Festival entstandenen Perfor-
mance Slipway to Galaxies zu der Son-
Icons-Installation Mercurial Touch, die
in Form halbtransparenter Banner tber
die Festivaldauer das Haus der Berliner
Festspiele kleidete. Son-Icons nennt Hug
diese in Extremsituationen entstandenen

Zeichnungen, die ihr als Improvisations-
partituren gelten und denen Merkur als
Sinnbild far die Vermittlung zwischen
Bewusstseinszusténden von Menschli-
chem und Urspriinglichem dient. Mate-
rielle Beztige zur Natur fanden sich auch
im Solo-Rezital Christian Diersteins,
das mit Werken von Salvatore Sciarrino,
Francois Sarhan, Lucia Ronchetti und
des Appenzellers Daniel Ott das Schlag-
zeug als Gerauschchamaleon zelebrierte.
Otts querstrémung 2 liess dabei den
Musiker einen grossformatigen Instru-
mentenparcours aus Stein, Metall und
Holz choreographisch ablaufen. Das
Ensemble Resonanz interpretierte neben
Werken von Isabel Mundry, Wolfgang
Mitterer und Enno Poppe Musik von Beat
Furrer: Mit den Gasten Dirk Rothbrust
und Thomas Meixner rief die Hamburger
Formation in Furrers Xenaos /Il fir zwei
(sprechende) Schlagzeuger und Streicher
flirrende Klang-Fata-Morganen hervor.

Einen asthetischen Zwiespalt des
Festivalprogramms traf Michael Jarrells
Kassandra, ein Monodrama flr Spreche-
rin und Instrumentalensemble mit Elek-
tronik nach der Erzahlung von Christa
Wolf. In der Aufflihrung des ensemble
unitedberlin zeigte sich, dass die Ver-
bindung von Video und Musik, obgleich
nicht mehr eben jung, noch in den Kin-
derschuhen steckt. Jarrells psychologi-
sche Musik, die die erbarmungslose
Geschichte der Seherin empathisch,
doch nie mitleidig verfolgt, wurde hier
konterkariert von den Videoprojektionen
Dalibor Pys'. Diese wirkten nicht nur
technisch laienhaft, sondern zwangen
den Zuschauer auch, eine Stunde lang
inhaltliche Plattitiden von getanzten
\ergewaltigungen bis zu antiker Vasen-
motivik zu erdulden, unterbrochen nur
durch Grossaufnahmen vom ausdrucks-
starken Gesicht der wunderbaren Spre-
cherin Anna Clementi.

Dass es auch anders geht, demonst-
rierten die Dresdner Sinfoniker und das
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Hezarfen Ensemble Istanbul mit tirki-
schen und armenischen Gasten in Marc
Sinans Hasretim. Eine anatolische Reise.
Der deutsch-tirkisch-armenische Kom-
ponist verarbeitet darin Ton- und Bild-
dokumente seiner musikalischen Erkun-
dungstour durch Vorderasien. Auf fiinf
Leinwanden zeigte Kameramann Filip
Zorzor collagierte Aufnahmen von Volks-
musikern, die dicht an die Menschen

und eigentumlichen Klange der Regionen
heranflhrten. Dass sich die Turkei musi-
kalisch aber nicht nur zwischen traditio-
neller Folklore und Synthie-Pop bewegt,
sondern zurzeit auch einen Umbruch in
Sachen zeitgendssischer Musik erlebt,
zeigt die Geschichte des Hezarfen
Ensemble Istanbul, das sich innerhalb
der drei Jahre seines Bestehens mit hei-
mischen Kompositionen bereits auf die
internationale Konzertbiihne gemausert
hat. Und dennoch: Ein wenig nach «altem
Europa» klang das Programm seines
Ensemble-Konzerts (darunter Werke von
Zeynap Gedizlioglu, Onur Tirkmen und
Hasan Ucarsu) schon.

Anders die experimentelleren Forma-
tionen der Reihe [UmIBriiche, die sich
vorrangig in den spatabendlichen Sonic
Arts Lounges austoben durften. Beein-
druckend, wie viel, wie Eigenwilliges in
politikgeschiittelten Landern wie Agyp-
ten und dem Libanon entsteht. Erlebbar
war dies in den beiden Improvisations-
programmen, mit denen die libanesi-
schen Kunstler Mazen Kerbaj, Sharif
Sehnaoui und Raed Yassin vertreten
waren: Einmal als wortlose Geschichten-
erzahler mit Gitarre und maandernden
Momentbildern von Tinte auf Glas, dann
als «A» Trio (Kontrabass, Trompete,
Gitarre) - mit ihren Instrumenten mehr
bewaffnet als ausgestattet und offen-
kundig indifferent gegen deren urspriing-
lichen spieltechnischen Konstruktions-
zweck. Ein herrlich anarchistischer
Abschlussabend!

Lisa D. Nolte

Positive Noise

Das Experiment «szofa» und die freie Musikszene in Budapest

Jonas Kocher und Bdlint Bolcsd in der Galerie der Ateliers Pro Arts, Budapest, 8. Februar 2013.
Foto: Erika Pereszlényi

Ein Sofa gilt als gemdtlicher Ort und wird
im Ungarischen durch ein auch fir Indo-
germanen leicht verstandliches Lehn-
wort bezeichnet. Hinter dem Titel «sz6fa»
verbirgt sich jenes helveto-magyarische
Musik-Experiment, das der Berner Saxo-
phonist Christian Kobi sich ausgedacht
hat und das von November 2012 bis Sep-
tember 2013 in Budapest stattfindet:

Je zwei Musiker oder Performer vornehm-
lich aus Ungarn und der Schweiz sollen
zusammen frei improvisieren. Vorher kann
man das individuelle Verhalten der Kiinst-
ler in einem Doppel-Solo-Konzert beob-
achten, dann folgt eine Woche intensiver
Zusammenarbeit hinter verschlossenen
Turen, deren Ergebnis in einem gemein-
samen Konzert 6ffentlich vorgestellt
wird. Reaktionen der Abstossung oder
der Konvergenz, die dabei auftreten,
mogen auch Hinweise geben auf Gegen-
satze oder Schnittmengen zwischen
Kulturrdumen, da Kobi bedeutende Repra-
sentanten der jeweiligen Szenen zusam-
men auf die Couch bittet: Dies sind neben
Jacques Demierre oder Samuel Stoll aus
der Schweiz Enikd Buday, Imre Vass,
Turcsany Villd aus Ungarn, Wojciech
Bajda aus Polen oder der Brite Lawrence
Williams.

Exemplarisch kann hier von der Begeg-
nung zwischen Balint Bolcso (geb. 1979)
und Jonas Kocher (geb. 1977) im Februar
2013 berichtet werden. Im Doppel-Solo-
Konzert prasentieren die beiden Kinstler
zunachst Standpunkte, die fast diamet-
ral entgegengesetzt erscheinen: Bolcso,
auch Komponist, promovierender Klang-
forscher und Dozent fur Elektronische
Musik an der Universitat im stdungari-
schen Pécs, entfaltet in einer elektro-
nischen Performance eine ausdifferen-
zierte, gestenreiche und spektakulare
musikalische Form, die in der Art der
Klanggestaltung und der Dramaturgie an
gewisse akusmatische Klangkonzepte
erinnern mag, dabei ganz als Live-Musik
mittels verschiedener, teilweise von
Bolcso selbst entwickelter Eingabetech-
niken realisiert wird - in einer knappen
halben Stunde wird so ein weites kiinst-
lerisches Mdglichkeitsfeld vom Sinuston
bis zu komplexen Gerauschmixturen und
Samples konkreter Kl&dnge abgesteckt.
Kocher (Akkordeon) dagegen arbeitet mit
sehr wenigen Klangmaterialien, wobei
ihm das Kunststick gelingt, in introver-
tierter Gestik gerade die Aussenwelt
zum Thema zu machen: Das tiefgrindige
U-Bahn-Rumpeln wird ebenso zum Teil
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der Performance wie irgendein leiser
Storton in den noblen Rdumlichkeiten
des Pester Architekturzentrums FUGA,
der sehr behutsam in der langen Coda
des Stickes ausgelauscht wird.

Sofort liegen viele fur die improvisati-
ve Musikpraxis zentrale Themen auf dem
Tisch: das Verhaltnis zwischen imagi-
nierten und realen Raumklangen, Bedien-
konzepte live erfundener elektronischer
Musik, das Wirkungsziel der Wahrneh-
mungssensibilisierung mittels freier
Improvisation sowie das Verhaltnis zwi-
schen «akusmatischen» Erzahltugenden
und Echtzeit-Performance. In der Zusam-
menarbeit der beiden Kiinstler kommen
weitere Fragen dazu: Wie kénnen die vor-
handen Klangressourcen sinnvoll koordi-
niert werden? Welche Strategien sind
denkbar, jenes in freier Improvisation all-
zu bekannte wellenformige Interaktions-
muster zu brechen, das aus intuitiver
Kommunikation oder «naturlichen» Hand-
lungsweisen resultiert? Und wie kann
man eine perspektivenreiche Situation
herstellen, ohne den Ablauf des Konzerts
vorher zu planen?

Als Raum flur das gemeinsame Kon-
zert entscheidet man sich spontan fir
APA, die Galerie der Ateliers Pro Arts (in
Budapest ist dies ohne jeglichen Pla-
nungsvorlauf oder Gesuchstellung mog-
lich). Als Schnittmenge fokussiert das
Duo kérperlos scheinende, sinuston-
artige Klange sowie Luftgerausche und
damit prominente Charakteristika des
Akkordeons. Bolcso hat wahrend der
Waoche entsprechende Klénge program-
miert, Samples eingerichtet und kann
wahrend der Performance Kochers
Akkordeonklange aufnehmen und modu-
lierend wiedergeben. Die Interaktion der
Musiker vollzieht sich varnehmlich in
vertikaler Klangdimension, so dass vib-
rierende Sound- und Noisescapes ent-
stehen, die wie von einer neuen Klang-
quelle zu stammen scheinen. Bolcso und
Kocher bevorzugen dynamische Extrema

sowie besonders lange oder kurze Dau-
ern, so dass sich als Alternative zum
«Wellengebilde» eine kontrastreiche
Form vernehmen lasst. Das spannungs-
reiche Ergebnis dieser «szdfa»-Kollabo-
ration fasziniert in eigentiimlich organi-
scher Schroffheit.

Das «szofa»-Experiment findet in
ungemutlichen Zeiten statt: Die konser-
vativ-nationalistische ungarische Regie-
rung hat l@ngst alle kulturinstitutionellen
Schaltstellen mit ihren Funktionaren er-
folgreich durchsetzt, um in unverhohlen
diktatorischem Stil experimentellen und
unangepassten Kunstformen jegliche
Grundlage zu entziehen. Umso erstaunli-
cher ist es, dass Kaobis Initiative keines-
wegs eine insulare Aktion oder kreative
Fremdbegliickung darstellt, sondern sich
im Kontext einer tberaus lebendigen
Szene entfalten kann. Kein Abend zwi-
schen den beiden «szofa»-Terminen
mit Bolcso und Kocher bleibt ohne einen
Workshop, ein Konzert oder eine Perfor-
mance, die immer nahtlos in lebhaften
Diskurs (ibergehen. Die «szofa»-Woche
bringt zahlreiche Begegnungen mit Pro-
tagonisten (nicht nur) der Budapester
Impro-Szene: Da ist Ernd Zoltan Rubik,
der junge Initiator von JazzaJ (dieses
ungarische Palindrom liesse sich etwa
mit «Jazz-Gerdusch» oder «Jazz-Larm»
Ubersetzen), einer Plattform flr experi-
mentelle Musikformen zwischen Free
Jazz, freier Improvisation, Avant-Pop,
Noise-Funk und anderen, schwer einzu-
ordnenden Klang- oder Gerduschaktionen.
Zentraler Ort dieser Initiative ist die Bar
Mika Tivadar Mulaté im jidischen Viertel
von Pest, in deren Keller diese Woche
der Perkussionist Seijiro Murayama und
das Positive Noise Trio auftreten. Ganz
anders als bei dhnlichen Events in der
Schweiz treffen sich hier vor allem viele
junge Leute ohne besondere Fachkennt-
nisse, deren Neugierde ansteckend wirkt
- gute Voraussetzung fur Rubiks Plane
einer weiteren Intensivierung offenen

Perzeptionsverhaltens auch im Format
eines grossen internationalen Festivals,
das fur 2014 vorgesehen ist.

Bei fast allen Veranstaltungen ist
Zsolt Sorés (geb. 1969, auch «Ahad» ge-
nannt) anzutreffen: Er ist neben Gergd
Kovats (Saxophon) und Gergely Kovacs
(Schlagzeug) Mitglied des Positive Noise
Trio und mit seiner flinfsaitigen Bratsche
und verschiedensten Noise-0Objekten
auch international aktiv (am 20. Juni
2013 tritt er zusammen mit Christian
Skjedt in der Berner Dampfzentrale auf,
tags darauf folgt das rubik.erno.quintet).
Besonders gerne beruft sich Sorés auf
einen Gedanken zur freien Improvisation
von John Butcher: «There exists the
possibility of trying to play a music with
no history.»

Angesichts des staatlichen Miss-
brauchs des ungarischen Kulturerbes
erhalt dieser Satz eine besondere Aktua-
litat. Das bedeutet nicht, dass die Expo-
nenten der freien Szene ihren Kompass
verloren haben: Der Beatboxer Ernd
Zoltan Rubik bekennt sich im Gesprach
zwanglos zu Bartok und Kurtéag als
wesentliche Instanzen fir sein Musik-
denken. Sorés betreibt Forschungen
Gber Erng Kiraly (1919-2007), einen fast
vergessenen ungarischen Komponisten
und Performer aus Nordserbien, der das
produktive Kontinuum zwischen Tradition
und Avantgarde mustergdiltig verkarpert:
So war Kiraly nicht nur ein bedeutender
Musikethnologe und Volksliedsammler
in der Vielvélkerregion zwischen Ungarn,
Rumanien und Serbien, sondern auch
eine Art Harry Partch des Vajdasag (ser-
bisch: Vojvodina), der auf Citrafon, Tablo-
fon und anderen selbstgebauten Klang-
und Gerduschgebern bis ins hohe Alter
unter anderem mit Sorés dffentlich auf-
getreten ist. Und natdrlich ist wie Gberall
auch John Cage als wichtiger Ahnvater
prasent: Eine beeindruckende Ausstel-
lung im Ludwig Mlzeum dokumentiert
die legendaren und impulsgebenden
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Zsolt Sorés und Gergd Kovdts vom Positive Noise Trid im Mika Tivadar Mulato, Budapest, 6. Februar 2013.

Foto: Erika Pereszlényi

Auftritte von Cage hinter dem Eisernen
Vorhang und deren Rezeption in der
Avantgarde von Jugoslawien, Ungarn,
Polen und der Tschechoslowakei. Auch
hier treffen wir Sérés, der zusammen mit
Christian Kobi die Ausstellung mit einer
kleinen Improvisation kommentiert und
ihren Horizont in die Gegenwart erweitert
- inmitten einer alles andere als gestrig
anmutenden Szene scheinen die opposi-
tionellen Krafte aus der Vergangenheit
inspirierend und ermutigend zu wirken.
In Budapest zeigt sich die viel beschwo-
rene subversive Kraft der freien Improvi-
sation vielleicht darin, dass sie trotz
allem stattfinden kann. Denn sie bedarf,
anders als etwa das Auffihrungswesen
der komponierten Neuen Musik, kaum
institutioneller Voraussetzungen, kann
mit sehr wenig finanziellen Mitteln aus-
kommen und wird unter entsprechend
prekaren materiellen Bedingungen reali-
siert. Es gibt keine Arbeitsteilung, ihre
Akteure betreiben Selbstausbeutung als
Musiker wie auch als Organisatoren, Ver-
mittler und Theoretiker. Eine Schlissel-
rolle im Diskurs wie in der Verbreitung
spielt natdrlich das Internet: Facebook,
MySpace, SoundCloud und diverse Blogs
sind die wesentlichen Medien kinstleri-
scher Kommunikation und Distribution.
Freilich bleiben die Initiativen weitge-

hend ohne grosseres 6ffentliches Echo,
sie finden sich weder in einem Konzert-
kalender, noch in den Spalten der Gber-
wiegend konservativ eingestellten Feuil-
letons - wobei es nicht so scheint, dass
dies in der Szene grosses Bedauern aus-
losen wiirde. Aber auch fir den «offiziel-
len» Sektor gibt es Hoffnung: Jungst
wurde das Musikhaus des Budapest
Music Center (BMC) ertffnet, das mit
Konzertsaal, Tonstudio, Jazzclub, Biblio-
thek, Gastezimmern, Restaurant und Bar
Uber eine beeindruckende Infrastruktur
verfligt und sich als neuer Hotspot fiir
experimentelle Initiativen der arbeits-
teiligen Neuen Musik etablieren kénnte -,
das Projekt verdankt sich ganz dem
ausdauernden Engagement von BMC-
Chef Laszlo Goz und Péter Edtvos, des-
sen Institut hier seinen neuen Sitz hat.
Inwiefern dieser Ort auch fur Initiativen
eine Rolle spielen kann, die sich heute im
Untergrund formieren, wird sich zeigen.
Michael Kunkel

Eine Sammlung mit Links, Hinweisen und Erganzun-
gen zur Budapester Impro-Szene findet sich im
Dossier Positive Noise auf www.dissonance.ch.

Equilibrer le « monstre
bicéphale »

« L'évaluation de la recherche artis-
tique », journées d'étude de la HEMGE a
Neuchatel, 23-24 mars 2013
Un comité d’une quinzaine de partici-
pants, de domaines de compétences
tres divers mais complémentaires, s’est
réuni sur le site de Neuchatel de la Haute
Ecole de Musique de Genéve (HEMGE) le
week-end du 23-24 mars 2013 afin de
réfléchir aux criteres d’évaluation de la
recherche dans leurs institutions propo-
sant des cursus artistiques. En effet,
depuis 'adoption de la réforme de
Bologne, cette question est au centre
des préoccupations.

L’'objectif de ces journées d'étude est
donc d'« aborder les probléemes posés
par l'évaluation » dans le cadre de la
recherche dans les Hautes Ecoles Spe-
cialisées (HES) afin de « dresser un état
des lieux et une liste de propositions a
ce sujet », destinés a la publication d'un
livre en trois langues : francais, anglais
et allemand.

Philippe Dinkel (directeur de la HEMGE)
ouvre le débat qu’il considére comme
étant de premiere importance. Il tente de
définir la « recherche artistique », expres-
sion complexe qui a longtemps été
considérée comme une contradiction
en elle-méme. A U'opposé des sciences
exactes dont les données sont véri-
fiables et objectives, la recherche artis-
tique touche a Uinterprétation et au sub-
jectif. Dans le monde musical, la relation
complexe entre musicologie et pratique
musicale, qui ne se marient pas néces-
sairement sur le plan international,
engendre un débat entre théorie et pra-
tique. Ces journées d'étude permettent
donc de partager les expériences et dif-
ficultés de chacun afin de surmonter ce
probléme auguel nous sommes confron-
tés aujourd’hui, en terme d’évaluation.

Vincent Moser (Conseil recherche et
développement de la HES-S0), n'appar-
tenant pas au domaine artistique, est
intervenu sur 'évaluation de la recherche
en général. Cette derniere se divise en
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deux aspects : les projets de recherche
expertisés par les pairs scientifiques et
Uappréciation de la performance par le
biais d'indicateurs de mesure. Il s’est
concentré sur ce deuxieme point en mon-
trant plusieurs projets d'évaluation tels
que la bibliométrie de la CRUS (Confé-
rence des recteurs des universités
suisses), U-Multirank, EBDUPROF (indica-
teurs pour les UAS). Des réticences face
a ces projets de classements et des
associations contre ce ranking existent,
comme LERU (League of European
Research Universities). Moser a présenté
ces projets pour montrer la situation de
la HES-SO et les spécificités que requiert
la recherche artistique, qui sont inclas-
sables selon leurs criteres, et donc tota-
lement ignorées. De plus, les conserva-
toires ne se reconnaissent pas dans ces
catégorisations et souhaitent créer un
nouveau modele.

Puis, Marc-Olivier Baruch (directeur
d’études a UEcole des Hautes Etudes en
Sciences Saociales de Paris) s'est préte
a Uexercice de conter, avec beaucoup
d’humour, Uhistoire de ['évaluation dans
le ministere de la culture francaise entre
1985 et 2010. Cela peut paraitre parti-
culier dans un collogue sur la musique,
mais il a enrichi considérablement le
débat grace a sa grande expérience, lui
qui a été confronté aux questions que
se posent aujourd’hui les Hautes Ecoles.
L'apres-midi était consacrée a 'étude
d'un cas par Rémy Campos (HEMGE) et
Aurélien Poidevin (HEMGE) pour illustrer
'évaluation d’'un programme de recherche
appliguée. La journée s'est terminée
autour d’une table ronde animée par
Gretchen Amussen (Association Euro-
péenne des Conservatoires).

Le lendemain, des représentants
d’institutions musicales de trois pays
— Canada, France et Espagne — ont
présenté leur expérience et leurs ques-
tions autour de l'opposition théorie et
pratique, monde académique et profes-

sionnel, recherche et création. Michel
Duchesneau (Université de Montréal),
dans lévaluation de la recherche musi-
cale au Québec, a mis en perspective le
probleme terminologique de « recherche/
création », devenu désormais « recherche-
création ». Au Québec, cette mixité n’est
qu'apparente. Buchesneau propose de
former le corps intermédiaire pour assu-
rer la recherche, de modifier les criteres
d’évaluation qui s’appliguent trés mal a
la musique, dans le but d’équilibrer «ce
monstre bicéphale » qu’est la recherche-
création.

Danielle Tartakowsky (Présidente de
'Université de Paris 8) accompagnée de
Jean-Paul Olive (Université de Paris 8)
ont exposeé le cas de leur université qui,
grace a son aménagement particulier
(ce site abrite des disciplines classiques
et arts appliqués), est propice a la pluri-
disciplinarité académique et profession-
nelle. Par le biais de leur LABEX (Labora-
toire d’Excellence, visant a créer des
rapports entre universités et écoles
supérieures, a imaginer un continuum
entre theorie et pratique), ils cherchent
a s’adapter aux transformations indé-
niables des métiers d'aujourd’hui.

Rubén Lopez Cano (Escola Superior
de Musica de Catalunya), au moyen
des résultats a un questionnaire qu'il
a distribué aux différentes facultés de
musique et conservatoires espagnols,

a insisté sur la séparation encore tres
présente entre théorie et pratique musi-
cales en Espagne. Il en conclut que les
plans d’études, le corps enseignant et
les criteres d’évaluation ne sont pas
adaptés a lunification souhaitée.

L’aprés-midi a été consacrée au
méme propos, mais en arts visuels par
Alain Antille (Ecole Cantonale d’Art
du Valais), André Vladimir Heiz et Luc
Bergeron (Ecole Cantonale d’Art de Lau-
sanne). Par rapport aux arts visuels ou
'ceuvre est concrete, la musigue releve
d’une complexité dans son processus de

médiation, entre ce qui est écrit et son
interprétation.

Au final, ces journées d’étude ont
permis d’aborder, sous de multiples
aspects, le méme probléme qu'est cette
dichotomie entre monde académique et
professionnel. Les métiers, de nos jours,
se transforment, il faut alors que les
formations s’adaptent en liant théorie et
pratique. Ainsi, dans le troisieme cycle
d’étude supérieur, la distinction recherche-
création n'existera peut-étre plus. Dans
Uimmeédiat, la définition précise de ces
notions est urgente et nécessaire afin
de les évaluer de maniere appropriée.

Louise Sykes
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The Golden Age of
Kabelsalat

Transmediale und Clubtransmediale
Berlin (28. Januar bis 3. Februar 2013)

«Back when Pluto was a planety (BWPWAP), die
Zeitung der Transmediale. © Julia Grachikova/
transmediale

Irgendwann in den siebziger Jahren
habe die US-amerikanische Kinstlerin
und Professorin Sonia Landy Sheridan
einen Farbkopierer im Museum ausge-
stellt, erzahlt Jacob Lillemose, einer
der Kuratoren der Transmediale 2013.
Die meisten Menschen kopierten erst
ihre Hande, dann das Gesicht und am
Ende die Zunge: So direkt und korperlich
interagiert der Mensch mit der Technik.
Mensch, Kérper, Technik, Kultur - das
ist auf so komplexe Weise miteinander
verzahnt, dass einem auch angesichts
des umfangreichen Festivalprogramms
der Transmediale schwindelig wird. Und
wie um diese Komplexitat zu bebildern,
thront im Festivalzentrum im Haus der
Kulturen der Welt tber allem die Instal-
lation OCTO, ein ineinander verschlun-
genes System aus gelben Réhren, das
die einzelnen Raume mit einer so ana-
chronistischen Technik wie der Rohr-
post miteinander verbindet.

Rohrpost: so eine veraltete Technik
auf dem Festival fir Medienkunst im
Jahr 20137 Das Anachronistische gehdort
zum Konzept. Das Verhaltnis von Kultur,
Technik und Mensch lasst sich besonders

gut im zeitlichen Rickblick verstehen,
angesichts dessen, was sich verandert
hat.

Und so prangt einem vom Begleit-
material der Transmediale in vielfaltiger
Wiederholung die Buchstabenkombina-
tion «cBWPWAP>» entgegen. Diese Abkdr-
zung steht fir «Back when Pluto was a
planet». Im Jahr 2006 wurde dem vor-
maligen Planeten Pluto sein Status
aberkannt und er wurde zu einem Zwerg-
planeten degradiert. Das ist erst sieben
Jahre her, und doch hat es seither so
viele technische Neuerungen gegeben,
dass einem der Blick in diese Zeit fremd
und eigenartig erscheint. Méglichkeiten
des subversiven Umgangs mit technischen
Mitteln zeigt eine Ausstellung mit dem
Titel The Miseducation of Anya Major.
Anya Major hiess die Schauspielerin und
Sportlerin, die sich in einem Apple-Werbe-
film von 1984 als subversives Element
nicht von Big Brother vereinnahmen liess,
sondern stattdessen mit Schwung einen
Hammer in die Uberwachungsleinwand
warf. Wie «Miseducation» und «falsche»
Verwendung von Software, Technik und
Geraten zu neuen, kreativen Ergebnissen
fuhrt, @sst sich insbesondere an den
Drucken und Graphiken von Sonia Landy
Sheridan erkennen, die mit Fehlern und
Unschérfen unter anderem von Kopier-
geraten experimentiert und auf diese
Weise ein sehr umfangreiches Werk
geschaffen hat, das hier erstmals in
einer Retrospektive gezeigt wurde.

Im Musicmakers Hacklab des parallel
stattfindenden Clubtransmediale-Fes-
tivals, das sich unter dem Schlagwort
«THE GOLDEN AGE» den Auswirkungen
technischer Neuerungen auf die Musik wid-
mete, bot sich ein verwirrender Anblick:
Kabel, Platinen, Lotkolben waren auf ver-
schiedenen Tischen aufgebaut und inein-
ander verschlungen, und Bastler, Pro-
grammierer, Musiker fiihrten sich gegen-
seitig ihre Experimente vor. Insbesondere
die MusicGloves einer Gruppe von

amerikanischen Entwicklern, die als
Controller fir Musiksoftware verwen-
det werden kénnen, machten Staunen:
Die Verschmelzung von Mensch,
Maschine und Musik schien in greif-
bare Nahe gerickt.

Wie unkérperlich das Verhaltnis des
Musikers zu seinem Instrument gewor-
den ist, wenn es sich dabei um einen
Laptop handelt, und wie wenig nachvoll-
ziehbar die Klangerzeugung daraufhin flr
das Publikum wird, thematisiert die ame-
rikanische Komponistin Holly Herndon.
Einer ihrer Ansatze zur Lésung dieses
Problems war in ihrer Performance im
Club Berghain zu sehen. Sie bezog neben
ihrer Stimme, die sie als Controller ver-
wendete, den Laptop als Gegenstand mit
ein, indem sie mit Sensoren und Mikro-
phonen Uber dessen Oberflache zog und
die elektrischen Prozesse im Inneren des
Computers fir die Klangerzeugung nutzte.

Mit den bereits alltaglich gewordenen
Konsequenzen technischer Entwicklung
setzte sich der Film PRESS POWER PLAY
von David Dworsky und Victor Kéhler
auseinander. Befinden wir uns heute, da
die Produktionsmittel verfiigbar gewor-
den sind und jeder Musik, Filme, Kunst
herstellen und verbreiten kann, in einem
«goldenen Zeitalter»? Oder laufen wir
Gefahr, in einem «0zean aus Mull» zu
versinken, wie der Autor und Internet-
Kritiker Andrew Keen zugespitzt formu-
liert? Der Film stellt verschiedene Posi-
tionen vor und zeigt die Situation der
Kinstler angesichts der Maglichkeiten
des Internets in einer Mischung aus Angst
und Aufbruchsstimmung.

In Tape von Alexander Dorn, einem
Ausstellungsstick in «In the weird age»
im Kinstlerhaus Bethanien, treffen die
Themen der Transmediale und der Club-
transmediale aufeinander.

Der Gegenstand in der Vitrine wirkt brii-
chig, ratselhaft: ein Gebrauchsgegenstand
aus vergangener Zeit, sein Sinn und Zweck
langst vergessen. Ein genauerer Blick
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zeigt: Es handelt sich um eine Audio-
kassette, eingehillt in Bronze. War das
das goldene Zeitalter, als noch mit Liebe
Mixtapes verschenkt wurden, BWPWAP?
Oder sind wir jetzt mitten drin?

Friederike Kenneweg

Ruptures et affinités

Création de « SehnsuchtMEER » d’Helmut Oehring (Deutsche Oper am Rhein,

Disseldorf, 8 mars 2013)

David Moss (récitant I, le réveur), Christina Schénfeld (Senta/soliste en langage gestuel), Rudolf Kowalski
(récitant II, le réaliste). © Monika Rittershaus

Pour le jubilé Wagner 2013, le Deutsche
Oper am Rhein ne s'est pas contenté

de mettre a son affiche une nouvelle
mise en scene d'un opéra de Wagner
(Tannh&user). SehnsuchtMEER oder vom
Fliegenden Hollander, une création actu-
alisant la musique de Wagner dans un
langage contemporain a également été
commandeée a Helmut Oehring. Celui-ci
applique son principe d’Antwortmusik,
de «musique-réponse » pour commenter
Wagner par des moments composés et
par des extraits musicaux ou littéraires
choisis en collaboration avec la libret-
tiste Stefanie Wérdemann.

Non loin de l'opéra de Diisseldorf se
situe le lieu de naissance de Heinrich
Heine, dont Aus den Memoiren des Herren
von Schnabelewopski a été une des
sources d'inspiration du livret du Vaisseau
fantéme de Wagner. C'est peut-étre une
des raisons expliguant que U'histoire du
Vaisseau fantéme ait été choisie comme
trame principale de l'ceuvre d'Oehring,
autour de laquelle gravite une série de
citations plus ou moins littérales (telles
gue des lettres de Wagner a Mathilde

Wesendonck]). Les narrateurs et les voix
off (Jutta Wachowiak et Rudolf Kowalski)
introduisent ces histoires paralleles :

la petite sirene d’Andersen, qui sacrifie
sa voix pour trouver 'amour d'un prince
terrestre, est jouée a juste titre par la
soliste du langage des signes, Christina
Schénfeld, qui tient également le réle
principal de Senta, elle-méme doublée
par la soprano Manuela Uhl, qui incarne
par ailleurs Mathilde Wesendonck dans
certaines scenes ! Senta et la petite
sirene partagent le réve, la recherche
d’'un amour éloigné. Oehring multiplie

ce type d'associations, et beaucoup de
personnages sont présentés avec deux
visages distincts. Matthias Bauer, sur
scene avec sa contrebasse, est 'alter
ego sauvage du baryton Simon Neal, le
hollandais. David Moss montre la facette
irrationnelle du narrateur par ses acro-
baties vocales. Les solistes, (également
Jorg Wilkendorf a la guitare électrique)
aux parcours musicaux tres différents
sont rassemblés par Oehring, dont la
confiance leur permet d'affirmer leurs
styles personnels a l'intérieur de l'ceuvre.
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En tant gu'individus, ils représentent
eux-mémes le troisieme visage de leur
personnage. Par cette intégration de
documents biographiques dans la fic-
tion et U'absence d'intrigue, l'ceuvre, a la
limite du genre opéra, se définit plutot
comme le 23° « projet scénique » (Buh-
nenprojekt) du compositeur. Un renou-
vellement intéressant et personnel du
genre que les habitués du chant lyriqgue
ont pu découvrir grace a leur abonnement.
Moins contemporains, les costumes et
les décors réalistes de Christian Schmidt
évoquent le XIXe® siecle : église, industrie
et salon bourgeois. La roue dentée
géante qui sort du sol impressionne
mais l'effet demeure guelque peu gra-
tuit.

On ne verra dans SehnsuchtMEER ni
un hommage ni une étude critique de
Wagner, mais plutot un reflet des asso-
ciations personnelles d'Helmut Oehring
et du metteur en scene Claus Guth. Ces
associations, parfois un peu cérébrales,
n'exigent pourtant pas, pour étre apprée-
ciées, une connaissance approfondie de
tous les éléments cités. Pour peu que
le public sache se laisser guider par la
sensibilité de SehnsuchtMEER, la poésie
suffit a donner une unité aux deux
heures et demie de collages. Malgré un
certain nombre de départs pendant la
pause, l'ceuvre a recu de longs applau-
dissements enthousiastes.

Mathieu Corajod

Ende einer Ara
Das Stuttgarter Festival ECLAT
(7. bis 10. Februar 2013)

Nicola Griindel in Markus Hechtles «Minotaurus».

Foto: Martin Sigmund

Das Plakat zum diesjahrigen Festival
fur Neue Musik Eclat, das im Stuttgarter
Theaterhaus von «Musik der Jahr-
hunderte» veranstaltet wurde, mag
sinnbildlich stehen flr die provokante,
geistreiche, risikofreudige Art seines
kiinstlerischen Leiters Hans-Peter Jahn:
Dort thront eine dicke, verfaulte, schim-
melige Tomate. Jahn, ein Querdenker, der
Neues ermoglichte, stets ironisch hin-
terfragte, Ungewohntes miteinander
kombinierte und kontrastierte, hat Eclat
in diesem Jahr zum letzten Mal verant-
wortet. Seit 1989 leitender Redakteur
fir Neue Musik des Stdwestrundfunks
(bis 1998 Stddeutscher Rundfunk], geht
er jetzt in den Ruhestand und gibt auch
die Eclat-Leitung nach 30 Jahren ab.
Jahns mit Stilbriichen arbeitendes,
experimentelles Konzept hat Eclat zu
einem der etablierten Festivals der
Neuen Musik gemacht. So sieht es langst
auch das Publikum: Das Interesse war in
diesem Jahr erneut gross und die Veran-
staltungen, in denen 17 UrauffUhrungen
erklangen, waren sehr gut besucht - und

das von einem gemischten Publikum aller
Altersstufen. Jahn hat im Rahmen von
Eclat Gber die Jahre seine Leidenschaft
fir das Neue Musiktheater in allen
Facetten durchdekliniert und ausexperi-
mentiert. So lockerten auch in diesem
Jahr theatrale Aktionen die Konzert-
struktur auf und sorgten fir so manch
ein irritiertes Lachen, etwa Thomas
Witzmanns lustiges Stihle Ricken: Eine
choreographierte Bihnenumbauaktion,
in der Musiker mit Stiihlen und Noten-
standern perkussive und ballettdse Kunst-
sticke vollfuhren. Und in der Inszenier-
ten Nacht von Simon Steen-Andersen
war das Ensemble Ascolta Protagonist
in einem multimedialen, parodistischen
Klangtheater aus Bearbeitungen alter
Nacht-Stlcke wie Bachs Bass-Arie
«Schlummert ein, ihr matten Augen»
oder Mozarts Wut-Arie der Kanigin der
Nacht.

Im Mittelpunkt des Festivals stand
aber das Musiktheater Minotaurus flr
Sprecher und Ensemble. Der Komponist
Markus Hechtle hat darin den komplet-
ten Text der gleichnamigen Ballade von
Friedrich Dlrrenmatt verarbeitet, den
die Schauspielerin Nicola Griindel im
Rahmen einer stimmigen Inszenierung
von Thierry Brihl - im leeren, weissen
Blhnenraum und erganzt durch Statis-
ten - grandios zur Geltung brachte: Aus-
wendig und Uber gut 80 Minuten in rasen-
dem Tempo, stets wohl strukturiert und
rhythmisiert rezitierend, gestisch und
korperlich standig unterschiedliche Erzahl-
haltungen signalisierend. Mal kauerte sie
als Opfer undurchschaubarer Zusam-
menhéange in einer Ecke, mal war sie dis-
tanzierte Berichterstatterin, mal mitfth-
lende Beobachterin oder eins geworden
mit den erkenntnishaften, seelischen
Vorgadngen im Innern des armen, einsa-
men Ungeheuers. Doch musikalisch
bleibt Minotaurus einfallslos: Die Sprech-
stimme ist durchgangig an eine hochner-
vise, einstimmige, stark rhythmisierte,



BERICHTE
COMPTES RENDUS
RAPPORTI
REPORTS

nur eine kleine, tiefe Tonskala umfas-
sende und standig variierte Linie eines
Klaviers gekoppelt - als eine Art musika-
lisches Alter Ego des Minotaurus. Bereits
nach zehn Minuten ermudete dieser kom-
positorische Haupteinfall. Daneben lie-
ferte das 13-kdpfige Ensemble Modern
in der Leitung Clemens Heils immer wie-
der schone Klange mit melodramatischem
Effekt oder scharfe, dissonante Akzente.
Es fehlten aber die Briiche, die die musi-
kalische Monotonie gelichtet und den
Text musikalisch differenzierter reflek-
tiert hatten.

In den Konzerten des Festivals trafen
die unterschiedlichsten Klangwelten
aufeinander, aufgebaut durch exzellente
Musiker. Wie etwa im Eroffnungskonzert:
Da entfaltete das Ensemble Modern (Lei-
tung: Clemens Heil) in Alberto Hortiglielas
feinem Stilick Cross-reading so etwas
wie ein zartes Klanggitter aus Zirpen und
Knarzen, aus dem einzelne Ténchen, Ton-
girlanden, ganze Klange sprossen und
gelegentlich zu wucherndem Gestripp
mutierten. Und der glanzende Akkordeo-
nist Teodoro Anzellotti verwandelte das
Solostiick Ein Wandersmann ... zornig ...
(Holderlin lesen), in dem Altmeister
Hans Zender die fragmentierte Sprache
Hélderlins musikalisiert, in eine lang-
sam zerfallende, zerkliftete Seelen-
landschaft. Dagegen fronten die Neuen
Vocalsolisten in Carola Bauckholts
Stroh fir Vokalquartett wie immer
gekonnt der derzeit beliebten Technik,
das reine Singen durch polyphon geord-
nete, witzige Gerduschhaftigkeit, also
menschliche Alltagslebensgerausche,
zu ersetzen.

Neben kleinen Enttauschungen - wie
Jorg Widmanns Skorpion und Manuel
Hidalgos Cellokonzert Muestrario de
Oraciones, die beide ziemlich unvollen-
det wirkten - (iberraschte etwa Thomas
Kesslers neues Streichquartett - urauf-
gefiihrt vom formidablen Arditti-Quartett
- durch seine eigenartige Klangsog-

wirkung, die aus Streicherklangen
erwachst, die durch Live-Elektronik,
Zuspielungen, Loops verfremdet werden
und zuweilen zum Orchester mutieren.
Aus anderen Grinden mitreissend geriet
Hanspeter Kyburz’ von Jean-Guihen
Queyras packend und poetisch interpre-
tiertes Cellosolostlck Tropus. Es sind
ohnehin oft die kleinen, beim ersten Horen
unspektakularen Werke, die am Ende
eines dichtgepackten Festivals in Erin-
nerung bleiben, vor allem wenn sie von
so exzellenten Musikern wie Teodoro
Anzellotti gespielt werden: Unvergess-
lich bleibt deshalb Martin Smolkas wun-
dersames Lamento metodico flir Akkor-

deon, in dem Ironie mit Trauer, flichtig
Virtuoses mit melancholisch Tragem
konfrontiert wird, am Ende verschwimmt,
erstirbt, veratmet.

Wolfgang Rihm hatte fir den Abschieds-
tag das Eclat-Finale komponiert: Epilog
fr Streichquintett, eine rihrende Hom-
mage an seinen Freund Hans-Peter
Jahn, der selbst Cellist ist. Deshalb das
Cello im Doppel: Jean-Guihen Queyras
erganzte das Arditti-Quartett, spiegelte
dessen Cellisten Trino Zurita, duettierte
mit ihm in einer Schubert Gberschreiben-
den Klangwelt, die in C-Dur beginnt und
in C-Dur endet.

Verena GroBkreutz
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