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i,e violoniste Renaud
'apucon en récital
u festival Musica
vee le pianiste
luillaume Bellom.
HOTD GUILLAUME
HAUVIN. MUSICA 2017

isica, archipelssans chapelle
Durant deux semaines, le festival strasbourgeois affiche

un programme éclectique et continue de lancer des passerelles
entre œuvres patrimoniales et créations contemporaines

pour s'ouvrir à tous les publics.
Par GUILLAUME TION Knvoyé spécial à Strashouig
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On trouve de tout chez Musica. De
l'opéra, de la musique de chambre,
des grands ensembles, évidemment

du contemporain, mais aussi du répertoire et
même du patrimonial. Durant seize jours éta-
lés jusqu'au 7 octobre pour 42 concerts, l'édi-
tion 2017 du festival strasbourgeois de musi-
que contemporaine célèbre en variété le
thème de la Passion. Ce mardi soir, un trio
mettra en musique deux épisodes des Vampi-
res de Feuillade ; mercredi, Zad Moultaka re-
prendra Monteverdi à sa sauce... «Oui, le choix
est vaste. Il ne faut pas plaire à tout le monde,
mais permettre à des publics de se croiser, ex-
plique Jean-Dominique Marco, son directeur.
On ne le faisait pas Hy a vingt ans.» A l'époque
régnait la course à l'avant-garde, mais mainte-
nant, c'est fini. «On est sortis du militantisme.
C'est une nécessité de confronter création et ré-
pertoire, tout est une question de dosage, note
Léo Warynski, chef strasbourgeois né en 1982,
année de l'apparition du festival. A chaque
édition Hy a pléthore de créations, cela con-
firme la vitalité du secteur. C'est un soleil dans
cette ville.» Ce week-end, sous la pluie, nous
avons visité la grande cousinade musicale à
travers des lieux où s'entrechoquent qua-
tre siècles de vibrations sonores.

RENAUD CAPUÇON,
CHAÎNON ESSENTIEL

Fer de lance du violon hexagonal aux qua-
tre coins de la planète, l'incontournable Re-
naud Capuçon est passé cette année à Musica.
Voilà le genre d'endroit où on ne l'attend pas.
Au Musikverein de Vienne un soir de gala,
oui. Dans les locaux de France 3 Alsace un sa-
medi à 17 heures, bof. Il était pourtant là.
D'autant que, sur l'échelle historiographique
de la musique, Capuçon, c'est du classique,
du romantique, du moderne, mais pas de l'ul-
tra-contemporain. «C'est vrai que des fois, c'est
spéquand même», reconnaît-il. Erreur: le vio-
loniste a créé nombre d'ceuvres du XXIe siè-

cle, dont le fameux Aufgang de Dusapin. Par-
delà les différences de langage autour de la
tonalité et l'atonalité, ou de l'expression d'un
jeu droit ou avec vibratos, Capuçon est un des
chaînons essentiels de la musique actuelle.
Samedi, il a donné en compagnie du pianiste
Guillaume Bellom un programme Beethoven,
Messiaen et Jôrg Widmann, une Sommerso-
nate commandée au compositeur autrichien
en 2013. L'intérêt de Capuçon pour le contem-
porain va plus loin qu'une occupation de ter-
ritoires médiatiques ou discographiques.
Schubert, un jour, a été contemporain - et,
mine de rien, cela change tout. Assis sur un
fauteuil de dentiste dans une loge de 5 m2 à
côté d'une assiette en carton où sont posées
une tranche de quatre-quarts, des chips et des
cacahuètes soufflées au wasabi, le soliste ra-
conte : «J'ai gagné en liberté chez les morts en
jouant avec des compositeurs vivants. Avec les
vivants, on parle tout le temps, et on se rend
compte qu'on pose les mauvaises questions. On
demande pourquoi cette note est pointée, et on
nous répond: "Mais c'est pas grave, ça, c'est
rien. En revanche, là, le phrasé est primor-
dial." Ça relativise sur le jeu et les écoles d'in-
terprétation.» Le violoniste, libéré des doxas,
se «lâche beaucoup plus. C'est ce que je dis aux
jeunes: "Faites-vous composer des musiques
parvos potes. Schubert, un jour, a été contem-
porain."»
On aurait tort de considérer Capuçon comme
l'André Rieu du contemporain. Il représente
plutôt une chance. Démonstration. Les pièces
que le violoniste et le pianiste ont interprétées
comportaient chacune plusieurs mouve-
ments et, cela n'a pas raté, d'honnêtes specta-
teurs ont applaudi entre les mouvements.
Crime ! Une série de «chut!Enfin, voyons...»
les a ramenés dans le droit chemin, et peu à
peu ces spectateurs ont appris qu'on applau-
dissait à la fin du morceau. Le concert achevé,
Capuçon a sorti à la foule : «J'ai entendu que

certains avaient applaudi entre les mouve-
ments. Cela ne me gêne pas, faites comme vous
voulez. Cela veut dire que vous êtes nouveaux.
Par contre, les autres, il ne faut pas leur dire
"chut". Sinon ils ne reviendront pas. Au con-
traire, on est très contents de vous avoir: bien-
venue aux nouveaux.» Et d'enchaîner sur une
Sicilienne sirupeuse du XVIIIe siècle, presque
par provoc.
Derrière l'anecdote, la course au public pour
sécuriser les festivals est réelle. «La peur des
codes empêche les gens de venir, croit savoir le
directeur. Et le discours ambiant sur la musi-
que contemporaine élitiste et cli-
vante n'aide pas. Cela crée une
ambiance délétère.» Musica a
connu ces dernières années une augmenta-
tion de 5% de ses tutelles, mais l'engagement
des partenaires privés, lui, a chuté. Le festival
tourne aujourd'hui avec le même budget
qu'en 2004, son pic ayant été atteint en 2012.
Dans ce contexte, la nomination, en avril, de
Laurent Bayle au poste de président a tout du
joker. Le premier directeur de Musica (1982-
1985), aujourd'hui à la tête d'une Philharmo-
nie de Paris qui cartonne, a été choisi par le
conseil d'administration du festival après la
mort de Rémy Pflimlin en décembre 2016.
Son retour signe clairement la volonté de ren-
forcer la base et de faire revenir, fort de son
image et de sa réussite, les brebis financières
égarées. Samedi à 17 heures, alors qu'à l'exté-
rieur la manif contre le Grand Contourne-
ment Ouest de Strasbourg venait de s'achever,
le duo Capuçon-Bellom a fait le plein.

OLGANEUWIRTH,
RÉVERB VÉNITIENNE

Quèlques heures plus tard, à Ostwald, salle du
Point d'eau, les 29 musiciens de l'Ensemble
intercontemporain sont répartis sur six estra-
des dessinant un hexagone. Au centre, le pu-
blic, et les réalisateurs de l'Institut de recher-
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La compositrice autrichienne Olga Neuwirth. PI IOTO i IARALD i IOFFMANN

REPORTAGE

che et dè coordination acoustique-musique
(Ircam), derrière une batterie d'ordis. Le chef
Léo Warynski donne le coup d'envoi de tas
Encantadas d'Olga Neuwirth sur fond de la-
gune clapotante. Nous voici au cœur de la
machine ultra-contemporaine, en plein dans
le «spé». Acoustiquement, le public n'est plus
dans la banlieue sud-ouest de Strasbourg,
mais dans l'église San Lorenzo de Venise. Il
s'en est rendu compte quand il a entendu un
bruit de porte gigantesque qu'on referme. Ce
bâtiment à l'intérieur en mines a été le cadre
de la création du Prometeo de Luigi Nono
en 1984. L'Autrichienne Olga Neuwirth. 16 ans
à l'époque, était présente et en garde un puis-
sant souvenir. «-Si l'église doit disparaître,
qu'au moins on puisse conserver son identité
acoustique», explique-t-elle dans une vidéo.
D'où las Encantadas, avec l'aide de l'Ircam.

Des logiciels développés par des
ingénieurs de linstitut et un sys-
tème d'enregistrement des ré-

ponses acoustiques en SD ont permis de cap-
turer cette empreinte sonore et de la délivrer
ailleurs, via une nuée de haut-parleurs dispo-
sés majoritairement au-dessus du public. Les
musiciens sont sonorisés, certains sont am-
plifiés. «La partition tiendrait sans cette par-
tie electro, mais on y perdrait», pose Wa-
rynski, qui redoute toutefois les failles de
l'informatique : «Cela reste fragile, Hy a tou-
jours la peur d'une console qui lâche. On a par
exemple eu un problème en répétition avec une
voix électronique lancée un ton au-dessus. On
n'a pas su pourquoi.» Et puis, paradoxale-
ment, «la technique a une temporalité plus
longue». Les musiciens maîtrisent en peu de
temps la partition, alors que la conformation
sonore à une salle exige des réglages chrono-
phages.
D'ordinaire, le mélange des sons directs et de
ceux délivrés par haut-parleurs produit un
déphasage désagréable. Rien de cela ici.
L'oreille entend au premier degré les timbres
des instruments autour de lui, mais aussi leur
son amplifié, mouliné dans la réverb «San Lo-
renzo». Leur trace est ensuite déplacée, ré-
duite ou suramplifiée, notamment pour les
instruments en ligne type claviers. «C'est une

œuvre qui dépasse le côté gadget de l'électroni-
que, analyse Léo Warynski, enthousiaste, de-
vant la partition où il a griffonné des indica-
tions de chiffrage. La difficulté technique
disparaît comme par enchantement. Elleper-
rnet de rêver.» Il a raison.
Las Encantadas est construite sur un double
motif: l'éclatement de l'orchestre, type Pro-
meteo, et l'influence du langage d'Herman
Melville, qui a écrit les nes enchantées en 1856.
La pièce d'Olga Neuwirth passe donc d'île en
île, chacune séparée par un interlude d'am-
biance sonore vénitienne, chacune déployant
sa propre identité «que l'on découvre avec la
sensation d'un aventurier débarquant dans
un endroit inconnu». Les textures sont riches:
certaines s'accrochent à un langage musical
(on entend des gammes à lile 3), d'autres pri-
vilégient les dialogues entre voix enregistrées
et orchestre (la 4e), la 2e est maritime, la lle est
irrésolue, la 5e se construit autour d'une chan-
son... Chaque spectateur y trouve son trésor.
«tt faudrait pouvoir présenter cette œuvre
deux fois : une fois avec un public debout qui
déambule, et une autrefois avec le même pu-
blic, assis, tomes lumières éteintes», rêve Wa-
rynski. Une multiplication des points de vue
que, précisément, l'Ensemble intercontem-
porain tentera le 6 octobre à New York, mais
avec Répons cette fois, qu'il jouera dans deux
voies interprétatives distinctes.
Répons, de Boulez, comme Prometeo, sont des
modèles d'ceuvres avec informatique passées
dans le répertoire. Musica a beau être debout
et le secteur vivace, «Ieproblème du contem-
porain, c'est que les pièces, souvent, nesontpas
rejouées, explique Warynski. Las Encantadas
a déjà été interprété deux fois par les musi-
ciens de l'Ensemble intercontemporain, qui
commencent à se l'approprier». Sous le haut
patronage de Nono et Melville. las Encanta-
das a tout pour devenir une œuvre de réper-
toire, qui sera jouée au fil des siècles pour des
auditeurs qui se diront qu'un jour, Neuwirth
a été contemporaine. •*•

FESTIVAL MUSICA
Jusqu'au 7 octobre à Strasbourg (67).
Rens. : www.festivalmusica.org
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Spectacle

Le clown dans tous ses éclats
« Ils » courent, s’ébattent, 
se battent, se tiennent en 
équilibre au-dessus du 
vide, jonglent en solitaire, 
à deux, à trois, jouent aux 
dompteurs – l’un faisant 
l’homme, l’autre la bête.… 
« Ils » causent aussi. 
« Ils », ce sont les protago-
nistes de cet improbable 
Corps utopique ou il faut 
tuer le chien, au titre ins-
piré d’un texte de Michel 
Foucault. À partir d’une 
banale réunion sécuritaire, le spectacle file vite sur les chemins de la 
déglingue générale, avec écroulement du décor in fine. Poésie, bur-
lesque, absurde, logique en folie… Mis en scène par Christian Lucas, 
Nikolaus est l’interprète de cet éloge du déséquilibre et de l’échec en 
beauté. Deux jeunes circassiens l’accompagnent – Mehdi Azema et 
Ode Rosset –, ainsi qu’un vieux sage clown musicien : Pierre Byland, 
jadis comparse de Beckett et cofondateur du Centre national des 
arts du cirque… dont Nikolaus fut l’élève.
Didier Méreuze
À 20 heures, au Théâtre de la Croix-Rousse, à Lyon, du 3 au 7 octobre.  
Rens. : 04 72.07.49.49. croix-rousse.com

Rencontres

Dans les pa(ge)s  
de Julien Gracq
Marcher dans ses pas pour mieux savourer ses pages… Les Ren-
contres Julien-Gracq fêtent leur 10e édition du 6 au 8 octobre à 
Saint-Florent-le-Vieil (Maine-et-Loire), ville natale de l’écrivain dé-
cédé en 2007. Pour l’occasion, quatre comédiens (Agnès Sourdillon, 
Jacques Bonnaffé, Dominique Parent et Philippe Mathé) investi-
ront divers lieux de cette commune des bords de Loire. Ils décla-
meront des textes de Gracq devant sa tombe au cimetière, dans une 
ancienne école, dans un jardin, en divers endroits de l’ancienne 
abbaye bénédictine et enfin dans la bibliothèque de la maison de 
l’écrivain, devenue résidence pour artistes (où sera lue l’intégralité 
de La Presqu’île). Conférences, expositions et déambulations sont 
également proposées lors de ces rencontres organisées par la com-
mune de Mauges-sur-Loire, la Maison Julien-Gracq et les Scènes de 
pays dans les Mauges.
Florence Pagneux (à Nantes)
Rens. : 02.41.72.01.74 ou maisonjuliengracq.fr

Titrée « Passion et douleur  
de l’humanité », l’édition 2017 
du festival strasbourgeois  
met en musique la gravité  
des temps présents.

Strasbourg
De notre envoyé spécial

Deux œuvres données en 
première française ont 
créé l’événement d’ouver-

ture de « Musica ». Un oratorio 
de Michaël Levinas (né en 1949) 
et un opéra de Philippe Manoury 
(né en 1952). La Passion selon 
Marc, une Passion après Aus-
chwitz du premier, créée à Lau-
sanne en avril 2017, a lancé la 
35e édition de la manifestation 
strasbourgeoise. 

Michaël Levinas, fils du philo-
sophe Emmanuel Levinas, a com-
posé une Passion réunissant tra-
ditions chrétienne et juive pour 
les 500 ans de la Réforme. Cette 
œuvre pour sept solistes, chœur 
et orchestre de chambre, renvoie 
clairement aux Passions de Bach 
et confronte la Passion du Christ 
à la Shoah. Dans un tissage com-
plexe d’une profonde expressivité, 
elle entremêle les langages de di-

verses traditions, autant littéraires 
(araméen, hébreu, français mé-
diéval, allemand), que musicales, 
mises en regard avec le tragique de 
l’histoire du XXe siècle. La parti-
tion s’achève sur deux déchirants 
poèmes de Paul Celan… L’orchestre 
de chambre et l’Ensemble vocal de 
Lausanne dirigés par Marc Kisso-
czy, créateurs de l’œuvre, en ont 
donné une interprétation inspirée, 
révélant une pièce majeure qui 
bouscule l’auditeur.

Second événement, l’opéra 
Kein Licht de Philippe Manoury 
sur un texte apocalyptique post-
Fukushima, inspiré de la nobel de 
littérature autrichienne 2004 El-
friede Jelinek. Ce Thinkspiel (Jeu 
de la pensée) pour acteurs, chan-
teurs, orchestre et électronique, 

donné à l’Opéra de Strasbourg est 
un bazar d’actualité sans queue ni 
tête et la mise en scène, surchar-
gée et brouillonne, de l’allemand 
Nicolas Stemann n’arrange rien ! 
Heureusement, la musique, avec 
informatique en temps réel pi-
lotée par l’Ircam, est particuliè-
rement fluide et l’écriture vocale 
d’un beau lyrisme. Le chef Julien 
Leroy dirige d’une main ferme 
l’ensemble luxembourgeois Uni-
ted Instruments of Lucilin.

Le superbe Ring du même Phi-
lippe Manoury semble beaucoup 
plus accompli. Fruit de la rési-
dence du compositeur français 
à l’Orchestre du Gürzenich de 
Cologne, cette grande page d’or-
chestre spatialisé a enveloppé le 
public d’une somptueuse nappe 
sonore, confirmant que Manoury 
est l’un des plus grands composi-
teurs de sa génération. D’autant 
que Francois-Xavier Roth, à la 
tête du Gürzenich de Cologne, y a 
fait preuve d’une réelle maestria.
Bruno Serrou

Jusqu’au 7 octobre.  
Rens. : 03.88.23.46.46. festivalmusica.
com. Puis à l’Opéra-Comique à Paris  
du 18 au 22 octobre.

« Musica » sous le signe  
de la passion

sortir

L’opéra Kein Licht, de Philippe Manoury, mêle orchestre et électronique. Caroline Seidel

Corps utopique ou il faut tuer le chien. 
Martin Waghenhan

Cette grande 
page d’orchestre 
spatialisé  
a enveloppé le public 
d’une somptueuse 
nappe sonore.

Retrouvez Robert Migliorini,
journaliste-blogueur sur le site de « La Croix » 

(blog « Au cabaret du bon Dieu »)
sur RCF

Chronique 
« Un air qui me rappelle »

RDV
MÉDIAS

Radio

Chanson chrétienne, chanson profane

DIMANCHE À 7!H!04 ET 22!H!45
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Jasper Johns, de si beaux
anti-tableaux
La Royal Academy of Arts de Londres consacre 
jusqu’au 10 décembre, une rétrospective à ce « trésor 
national vivant » américain

ARTS
londres

J
asper Johns est l’un des artis-
tes vivants les plus connus,
presque une légende. Trois
de ses séries de la seconde
moitié des années 1950 sont

reproduites à l’infini. Ce sont les 
variations sur le drapeau des 
Etats-Unis (Flags), celles sur la 
carte des Etats-Unis (Maps) et cel-
les sur les cibles (Targets). A cha-
cun de ces motifs simplissimes, il 
consacre des suites de toiles, cou-
leurs à l’encaustique sur des sup-
ports parfois couverts de papier 
journal. Plusieurs de ces tableaux 
se sont distingués par les prix en 
millions de dollars qu’ils ont ob-
tenus dans des ventes aux enchè-
res, aux Etats-Unis principale-
ment, où Flags et Maps passent 
pour des icônes de la nation. 

Ce n’est pas ainsi que Johns les
avait conçus, mais l’interprétation
patriotique a imposé ce contre-
sens générateur de plus-values. 
Né en 1930 en Géorgie, toujours 
actif, Johns est « trésor national 
vivant » américain, d’autant que 
ses contemporains majeurs sont 
morts, de Robert Rauschenberg 
à Cy Twombly, d’Andy Warhol à 
Roy Lichtenstein.

Présentation par sujets 

Pour autant, il est rarement mon-
tré en Europe, sinon dans des ex-
positions collectives, à l’enseigne
du néodadaïsme et du pop art
– cette dernière assimilation
étant douteuse. Que la londo-
nienne Royal Academy of Arts ac-
cueille une rétrospective qui ira à 
Los Angeles (mais pas à Paris) 
est donc une bonne nouvelle. On 
peut enfin parcourir la totalité de 
l’œuvre, jusqu’à aujourd’hui. C’est
même le principe central de l’ex-

position, accrochée par sujets 
plus que par dates. Une Target de 
1992 voisine avec sa sœur très 
aînée de 1958, ce qui doit ravir son
propriétaire, le marchand d’art
Larry Gagosian ; et un Flag gris de 
plomb de 1994 avec Two Flags gris
charbonneux de 1959. Au visiteur 
d’être attentif afin de ne pas se 
perdre dans ces allers et retours. 
Faute de quoi, il ne se poserait pas
l’une des questions qui naît de la 
rétrospective : qu’en est-il de la
capacité de renouvellement de
Johns ? Plus crûment : après des 
débuts remarquables et un succès
rapide, n’a-t-il, à partir des années
1960, plus rien fait que se répéter ?

Sur ces débuts, l’exposition,
malgré l’absence de quelques 
œuvres majeures, rappelle claire-
ment qu’à partir de 1954, Johns 
est de ces jeunes artistes, avec ses 
très proches amis Rauschenberg
et Twombly, qui refusent de se
soumettre à l’expressionnisme 
abstrait alors régnant. Au geste 
ample de Jackson Pollock et aux
champs colorés de Barnett New-
man, Rauschenberg oppose ses 
combine paintings, mélanges de 
collages, coulures, déchirures et 
assemblages hétéroclites. Twom-
bly attire l’héroïque action pain-

ting du côté humble du gribouillis
et du graffiti. Johns fige le geste en
travaillant à l’encaustique, dans la
densité et la lenteur, et selon des 
schémas absolument communs 
qui ne laissent aucune place à la
subjectivité et à l’invention. 

Les cercles des cibles sont
concentriques, et les bandes rou-
ges et blanches du drapeau,
parallèles. Les papiers journaux,
la superposition des châssis, 
l’introduction d’objets du quoti-
dien rendent encore plus sensi-
ble la matérialité de l’œuvre d’art,
qui est une chose fabriquée à
partir d’un motif banal sans la
moindre aspiration à l’expres-
sion personnelle ou au sublime. 
Johns fossilise la création sous 
des couches translucides. Ou la 
traite par la dérision : dans les an-
nées 1960, il donne à voir les des-
sous de la peinture.

Sous-entendus artistiques

Il fixe sur la surface des tableaux 
couverte de nuances de gris ou
des trois primaires entrecroisées 
sans ordre particulier, du fil de
fer, des règles à tracer les lignes 
droites, un vieux balai qui est la 
forme grotesque de la brosse, un 
cadre trop petit, une fourchette et
une tasse parce qu’il faut bien 
manger et boire dans l’atelier. 
Peindre est une activité triviale, 
quoique prétendent théoriciens 
et poètes. Il inscrit aussi au po-
choir des noms de couleur – blue, 
red, etc. – en les plaçant mal, blue 
sur du jaune, yellow sur du gris. Le
même traitement est infligé aux 
chiffres, de 0 à 9, superposés jus-
qu’à devenir illisibles. Son agres-
sivité va jusqu’à l’attaque physi-
que : en 1961, il mord – ou prétend
mordre – un monochrome gris 
vert dont la surface est partielle-
ment arrachée. Que Johns et Mar-

cel Duchamp aient été assez amis 
ne surprend donc pas.

Ces œuvres sont aussi captivan-
tes aujourd’hui qu’il y a un demi-
siècle. Mais il apparaît de mieux 
en mieux qu’elles doivent leur ef-
ficacité à une ambiguïté. Johns dé-
truit la peinture, mais dans des ta-
bleaux très élégants, harmonies 
exquises, volupté de la matière. Ce
sont des anti-tableaux, mais aussi 
des tableaux extrêmement sédui-

sants. La rétrospective attire l’in-
terprétation dans ce sens parce 
qu’elle juxtapose les Maps ou 
Flags historiques et leurs remakes 
postérieurs de deux ou trois dé-
cennies, dans lesquels il n’y a plus 
à admirer que la maîtrise d’un 
Johns qui fait trop bien du Johns.

Cette propension au stylisme
éclate dans les dernières salles, 
celles des vingt dernières années. 
Ce sont de complexes patchworks

de citations plus ou moins cryp-
tées, renvoyant à Vinci, Manet, 
Degas, Munch, Picasso, Matisse, 
Duchamp, Giacometti et Johns
lui-même. Toiles de grand format
et travaux sur papier, ils ont par-
fois l’air de paysages ou de natu-
res mortes, mais les sous-enten-
dus artistiques sont si denses que
l’on ne voit qu’eux et la récapitu-
lation par bribes et hybridations 
de l’histoire de la peinture en gé-
néral, et celle de Johns en particu-
lier, sans aucun souci du monde
environnant et du présent.

A l’évidence, le peintre n’a perdu
ni sa virtuosité chromatique ni 
son aisance pour composer par 
emboîtements et superpositions 
de géométries et de contours. On 
doit lui reconnaître une audace, 
que son âge et sa gloire rendent 
il est vrai peu aventureuse : il pro-
pose à ses contemporains qui 
croient le connaître des toiles bi-
zarres, avec des violets à la Dufy, 
des verts quasi impressionnistes 
et surtout des gris, l’infinité va-
riété de gris dans laquelle il excelle.

Perplexité serait un terme faible
pour définir l’état dans lequel 
elles précipitent le regardeur.
Autant ses pastiches de lui-même
des années 1980 ou 1990 laissent 
indifférents – au mieux –, autant 
ses expériences récentes, si elles
ne convainquent pas toutes, réus-
sissent très bien à déconcerter le 
jugement et à semer le trouble. 
Sur ce point, maître Johns est fi-
dèle au jeune Johns. p

philippe dagen

Jasper Johns : Something 
Resembling Truth, Royal 
Academy of Arts, Burlington 
House, Piccadilly, Londres. 
Royalacademy.org.uk. 
Tous les jours, de 10 heures 
à 18 heures, 22 heures le vendredi. 
Jusqu’au 10 décembre.

Les voix de la Passion face au silence de Dieu
La dernière création du compositeur Michaël Levinas, une relecture du procès du Christ 
dans la perspective d’Auschwitz, a ouvert la thématique doloriste du Festival Musica

MUSIQUE
strasbourg - envoyée spéciale

C réée à Lausanne en avril,
à l’occasion du Jubilé des
500 ans de la Réforme, la

Passion selon Marc. Une passion 
après Auschwitz, de Michaël 
Levinas, ouvrait le 21 septembre 
(en première française) la 35e édi-
tion de Musica, au Palais de la 
musique et des congrès de 
Strasbourg. Une thématique 
doloriste qui traverse jusqu’au 
7 octobre le festival de musique 
contemporaine, avec La Passion 
selon Sade, de Sylvano Bussotti, La 
Passion selon Marie, de Zad 
Moultaka, et le film Music’Arte, La 
Passione : Bach/Castellucci.

Michaël Levinas (né en 1949)
abreuve sa musique à une 
source qui n’étanche nulle soif.
La souffrance sans nom et sans
lendemain des victimes de 
l’Holocauste : « Peut-on chanter
sans pleurer et sans trembler après
la Shoah ? », s’interroge le fils du
philosophe Emmanuel Levinas.

 Saisissant début en effet que ce
puissant ébranlement du « Hatzi 
Kaddish » (en araméen) et ses
rumeurs synagogales, dans les so-
norités sombres des chœurs 
d’hommes et de l’orchestre qui en
appellent au Moïse et Aaron, d’Ar-
nold Schönberg. Avant la prière 
des morts, « El Male Rahamim » 

(en hébreu), dite pour « les âmes 
des six millions de juifs disparus de
la Shoah d’Europe », vocalité de la 
déploration, lestée de plaintes et
gémissements, empruntant aux 
ornements itératifs des sanglots.

Enfin, la psalmodie des noms
du mur de la Shoah sur fond de 
chuchotis orchestral et de récita-
tion chorale. Une première sec-
tion large, puissante, tragique, où 
une polyphonie raffinée (la parti-
tion vocale est écrite pour trente-
six parties séparées) fait entendre
en quelque sorte les voix qui se
sont tues, happées par « le silence 
de Dieu et celui des hommes ».

Transmutation du message

Grand chœur mixte, quatre solis-
tes, orchestre symphonique et 
dispositif électronique : Michaël
Levinas emprunte le chemin qui 
fut jadis celui des passions de 
Bach, entre récit, action et com-
munion. Ainsi la partie centrale 
du triptyque, selon l’Evangile de 
Marc, le plus ancien des récits de la
Passion du Christ, ici en français 
du XIIIe siècle, d’après le texte de la
Bible française Mazarine (traduite 
par Michel Zink).

Une langue propre à faire enten-
dre « une transmutation par le son 
du message sacré ». Egalement 
convoqués, des poèmes tirés du 
Mystère de la Passion, d’Arnoul 
Gréban (XVe siècle). De la trahison 

de Judas à la descente de croix, 
le parcours sacrificiel de Jésus, 
incarné par le baryton Mathieu 
Dubroca, s’attache à la voix pure et
haut perchée de l’Evangéliste (le 
contre-ténor Guilhem Terrail), au 
soprano compassionnel de Marie-
Madeleine (Marion Grange), sans 
oublier les trois magnifiques 
déplorations de la Mère (la 
soprano Raquel Camarinha), qui 
ponctuent le chemin de croix.

Nul salut et nulle rédemption
dans cette passion qui relit « le ré-
cit du procès et de la mort de Jésus 
dans la perspective d’Auschwitz »,
et conduit naturellement, en troi-
sième partie, aux survivants de 
l’Holocauste, que hèlent par-delà 
la mort les poèmes de Paul Celan.

Cette fois, c’est la Mère disparue
qui est pleurée par le fils. Après les 
cris de haine de la foule pendant 
l’arrestation, le déferlement so-

nore des percussions de la cruci-
fixion, la douleur nue. « Sur tout ce
deuil qui est le tien : pas de 
deuxième ciel », s’écrie le poète 
dans Die Schleuse (L’Ecluse), dont le
deuil mène, palier par palier, à la 
prière du souvenir – « Yizkor ».

Levinas offre à ces vers martyrs
le soutien d’un lyrisme poignant à
l’expressivité quasi insoutenable, 
superbe cantillation à laquelle 
Raquel Camarinha prête son tim-
bre de cuivre et d’eau. Après le 
piano et la harpe, la dernière pièce,
Espenbaum (« Tremble ») sera 
chantée a cappella, dans le silence 
évocatoire d’une mère qui « ja-
mais n’eut les cheveux blancs ».

Servie avec une grande intensité
par l’Orchestre de chambre de 
Lausanne et par l’Ensemble vocal 
Lausanne, sous la direction de 
Marc Kissoczy, la partition de 
Levinas a déployé une vaste fres-
que de la terreur originelle, qui 
pose, aujourd’hui comme hier, et 
comme demain, la question de la 
survie après le néant. p

marie-aude roux

Festival Musica, Strasbourg. 
Jusqu’au 7 octobre.
Une passion après Auschwitz ? 
Autour de la Passion selon Marc, 
de Michaël Levinas, sous 
la direction de Jean-Marc Tétaz 
et Pierre Gisel, Beauchesne, 
270 p., 24 €.

Michaël Levinas
emprunte 

le chemin qui fut
jadis celui 

des passions 
de Bach, 

entre récit, action
et communion

« Fool’s House » 
(1961-1962). Huile 
sur toile, avec 
balai, serviette, 
civière et coupe, 
182,9 cm× 92,5 cm 
× 11,4 cm). PRIVATE 

COLLECTION JASPER 

JOHNS/VAGA, NEW 

YORK/DACS, LONDON 2017.

Johns détruit
la peinture,
mais dans

des tableaux
très élégants, 

harmonies 
exquises, 

volupté de la 
matière

Va,Toto!
le 4 octobre
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CULTURE
À Strasbourg, le Festival
Musica fait du bruit
CHRONIQUE Usant d'une fantaisie
plus ou moins heureuse, deux compositeurs
ont réussi à faire du neuf avec du vieux.

LE	CLASSIQUE
Christian Merlin

iiA

Depuis trente-cinq ans, le Fes-
tival Musica de Strasbourg ac-
compagne et suscite les évolu-
tions de la musique savante.
Lors de son week-end

d'ouverture, l'édition 2017 a donné un
aperçu de la manière dont deux composi-
teurs vivants s'approprient d'anciens
genres en les adaptant à notre époque. On
imagine l'audace qu'il a fallu à Michaël Le-
vinas pour proposer aujourd'hui une Pas-
sion, se mesurant à Bach. Pari tenu : sa
Passion selon Marc, sous-titrée Une Pas-
sion après Auschwitz, témoigne d'une
imagination peu commune en matière
d'écriture vocale, et en particulier chorale.
Dans un mélange d'ancien français, d'hé-
breu et d'allemand, la musique prenante
de Levinas n'est ni un «retour à», ni une
expérimentation. Encadrant la trame de
l'Evangile entre le Kaddish et deux poè-
mes de Paul Celan inspirés par la Shoah, sa
polyphonie crée de fascinants entrelacs de
micro-intervalles qui sont le plus réussis
de cette heure et demie qui évite le pathos
et la sentimentalité mais ne maintient pas
toujours la tension sur la durée.

Trop long, c'est aussi un défaut du der-
nier opéra de Philippe Manoury, Kein
Licht, commande de l'Opéra Comique

donnée à l'Opéra du Rhin. Ce «thinks-
piel», néologisme forgé d'après le Sings-
piel, forme ancienne de l'opéra allemand
alternant musique et dialogues parlés, sé-
rieux et bouffon, s'inspire de textes d'El-
friede Jelinek suscités par la catastrophe
de Fukushima. On craint le politique-
ment correct lourdement asséné, on y
échappe grâce à la mise en scène de Nico-
las Stemann dans une esthétique très al-
lemande de collage et de cabaret, non
sans drôlerie décapante.

AlchLmies sonores
Avec le concours de l'électronique Ir-
cam, Manoury explore avec Inventivité
les rapports entre parlé et chanté. L'im-
pression d'avoir affaire à une pièce de
théâtre accompagnée de musique en est
le revers de la médaille : l'écriture musi-
cale proprement dite est loin de la ri-
chesse dont le compositeur est coutu-
mier. Son rapport au théâtre est
décidément toujours problématique I

Le lendemain, la création française de
sa dernière pièce symphonique, Ring,
confirmait que l'orchestre est son moyen
d'expression privilégié : dans cette œuvre
plus spectaculaire que profonde, il crée
des alchimies sonores et des effets acous-
tiques époustouflants en répartissant l'or-
chestre sur plusieurs espaces, mettant
l'écriture musicale en conformité avec
l'architecture des nouvelles salles de
concerts qui ont renoncé l'une après
l'autre à la disposition frontale. •
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MUSIQUE ZAD	MOULTAKA	 UN	ARTISTE AU	FIRMAMENT

ENTRE
DEUX
RIVES

// est compositeur et plasticien.
Vit en France mais a ses racines
au Liban. Et ne cesse, dans son œuvre,
de jeter des ponts entre l'Orient
et l'Occident. De la Biennale de Venise
au Festival Musica, Zad Moultaka
connaît cette année la consécration.

Par Sophie Bourdais
Photo Jean François Robert
pour Telerama

Quel rapport entre U Combattimento di Tancredi
e Clormda, madrigal de Claudio Monteverdi
cci it en 1624, et CombattimentoII, du Libanais
Zad Monltaka, qui sera cree le 4 octobre au
Festival Musica ' Basées sur un texte identique,
les deux pieces sont disposées en miroir au

tour d'un interlude electroacoustique Le même ensemble
baroque (Le Parlement de Musique, de Martin Gester) les in
terprete Et I on peut compter sur Zad Moultaka pour faire
ressortir ce qu i) y a de permanent et d'universel dans la tra
gedie de Tancrede, le che\ aller chretien, et Clot inde, la prin
cesse sarrasme, épris I un de I autre et engages dans un com
bat mortel faute d'a\ oir pu se reconnaître Début septembre,
dans I atelier parisien qui abrite ses activites de compositeur
et de plasticien, Zad Moultaka réfléchit, autour d un suave
cafe libanais et de figues fraîches a la meilleure façon d'arti
euler les deux moitiés de ce «double drame» Et croise les
doigts pour que Le Parlement de Musique réussisse a jouer
les quarts de ton (courants dans la musique arabe, incongrus
dans le répertoire occidental) prévus dans Combattimento ll
II en va du sens de l'œuvre, ou deuxmondes s'entrechoquent
a tra\ ers leurs musiques Comment parvenir a les relier '

Cette obsession du lien, sans cesse a retisser, s'ancre de
puis I enfance dans la trajectoire de Zad Moultaka Ne en
juin 1967 dans la mosaique confessionnelle du Liban, cote
chretien maronite, I enfant a 8 ans quand la guerre civile
éclate Elle va durer quinze ans Parmi les chocs sonores qui
le construisent en tant que musicien, entre le vent, les
cloches des eglises et les appels du muezzin il y a cette nuit
de bombardements enregistrée par un voisin, qui s invite,
des le lendemain, chez les Moultaka, pour leur faire ecouter
ce qu'ils viennent de subir Des annees plus tard, installe a
Pans, Zad apprend l'assassinat du journaliste politique hba
nais Samir Kassir, et demande a sa mere de lui envoyer la fa
meuse cassette ll en tire une piece hommage, Non, ou les
sons d explosions et de mitraillettes dialoguent avec les ta
lons claques de la danseuse flamenca Yalda Younes Une fa
çon de reprendre, par l'écriture, le contrôle sur la violence,
qui trouvera maints echos dans les œuvres suivantes

Zad Moultaka a toujours ete compositeur Même a I epo
que ou, tres (liop, dit il) jeune, encourage par ses piofes
seurs il envisage une carriere de pianiste «Je n'avais pas
compris quefetaisplutotfaitpourla creation » Assis au clavier
des I âge de 5 ans et demi, I enfant n'a pas encore appris
le solfège qu'il imagine déjà ses propres pieces, et demande
a son frere de les mettre sur le papier II compose des mélo
dies, s essaie a I abstraction, teste une forme rudimentaire
d'electroacoustique avec deux enregistreurs a cassettes
Les parents Antoine et Latifeh Moultaka, pionniers du
theatre d'avant garde en langue arabe - ne sont pas musiciens,

AVOIR
Festival Musica,
jusquau 7 octobre
a	Strasbourg www
festivalmusica org
Les œuvres de
Zad Moultaka sont
jouées le 27 sept
(Ubi es) le 29
(La Passion selon
Marie) et le	4 oct
(CombaWmenti)
Rencontre avec
le	compositeur
le 27 sept a12h30
a la Bibliotheque
nationale et
universitaire
de	Strasbourg
Combattimenti,
reprise le	5 oct
a	I Arsenal
Cite	musicale
a Metz
SamaS,
Soleil Noir Soleil,
installation visuelle
et sonore pour
la	57e Exposition
internationale dart
contemporain
de la Biennale
de Venise (pavillon
du Liban)	Jusquau
26 nov

À ÉCOUTER
Les disques
de Zad Moultaka
sont édites
par L	Empreinte
digitale En vente
sur le site du label
et sur toutes
les	plateformes
de	 téléchargement
SamaS	If/ma
piece chorale
ecrite pour la
Biennale de Venise
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Zad Moultaka
dans son atelier,
a Paris.

maîs écoutent volontiers Mozart et Beethoven. A ll ans, Zad
découvre, « tétanisé», l'ouverture de la Passion selon saint Mat-
thieu, de Johann Sébastian Bach, «sans doute l'œuvre qui [l]'a
Ie plus noum». Trente ans plus tard, il écrira ses propres « Pas-
sions », pétries d'un profond humanisme plutôt que de reli
gien. Comme cette Passion selon Marie, bouleversant orato-
rio en syriaque sur la souffrance silencieuse de la mère du
Christ. Ou celle qu'il a dédiée en 2015 au poète syrien Adonis.
Avant d'envisager, pour 2018, une Passion selon Judas..

A côté de Bach, il ecoute assidûment un disque de musi
que de cirque Maîs boude la musique arabe Plus tard, instal
lé en France, il la redécouvrira avec avidité, approfondira ses
modes, sa vocalité, son mstrumentarium. Pour l'heure, il est
«dans le rejet absolu» Adolescent, c'est Chopin qui inspire
son ecnture. A17 ans, il part a Paris préparer (puis intégrer)
le Conservatoire national supérieur de musique. En sort avec
deux premiers prix, en piano et en musique de chambre, et
entame une carriere d'interprète qui s'annonce brillante
Jusqu'à la crise : chaque concert devient un calvaire, le piano

prend des allures de «grand cercueil»,
il s'empêtre dans «la pâte trop concen-
trée» des mélodies qu'il tente d'écrire
«La charge émotionnelle était trop forte.
Mes parents et ma sœur étaient restes à
Beyrouth, sous les bombes, on ne pouvait
pas communiquer, c'était tres dur » Pas
d'autre issue que la rupture. Le jeune
homme arrête le piano, la composition,
et se jette avec ferveur dans l'autre pas-
sion qui l'anime depuis toujours le
dessin et la peinture.

La musique reviendra pourtant
Portée par d'étranges flashs sonores
qui traversent le cerveau de Tex pia
niste. Et par les petites musiques de
scène que lui commandent ses amis du
théâtre. Libere du piano, Zad Moultaka
renoue avec ses racines orientales.
Ecrit la cantate Anashid (2000), inspi
tee du Cantique des cantiques, et se
lance avec la chanteuse Fadia Tomb
el-Hage dans un ambitieux projet au-
tour des mouwashas arabo-andalous
(poèmes de cinq strophes a rimes va
nées), avec oud, percussions, voix de
contralto et piano (Zàram, 2002) Au
début, sa quête d'un chemin original
entre deux héritages suscite des malen-
tendus En Europe, on se demande où
le ranger Au rayon musiques du
monde? Dans le répertoire contempo
rain? Côté arabe, on s'interroge- ce
musicien forme à l'occidentale a t-il le
droit de revisiter ainsi les mouwashas,
ou de construire un moderne et perçu
tant «opéra arabe» autour du zajal,

cette joute poétique aux codes stricts (Zajal, 2010)? Le sou-
tien, décisif, viendra de Catherine Peillon, directrice du label
indépendant L'Empreinte digitale, qui publie a partir de
2003 tous les enregistrements du compositeur - en commen-
çant justement par l'inclassable Zaram. Ainsi se développe
une œuvre composite où la voix humaine, monodique ou po-
lyphonique, a la part belle sans ètre sacralisée, où le «par-
fum» du texte compte plus que sa lettre, ou chaque instru-
ment a sa juste place, où le sarcasme débouche parfois sur le
drame, comme dans la pièce vocale Hummus, qui rappelle
les massacres de Sabra et Chatila Invite partout pour des ré-
sidences et des créations, Zad Moultaka, qui a eu en juin
50 ans, n'a plus, aujourd'hui, de problème de légitimité. Et le
plasticien s'est vu confier la saisissante installation du pa-
villon du Liban a la 57e Biennale de Venise. Il y abolit une nou-
velle fois le temps et l'espace, en rapprochant l'anéantisse
ment millénaire de la cité sumérienne d'Ur de la récente
destruction d'Alep, et en étirant le son d'un réacteur de bom-
bardier au point d'y trouver.. des voix humaines •
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IDEES & DEBATS

art&culture
Les vacances idéales de...
Sonia Wieder-Atherton
Marianne Bliman
}f' @Marianne_Bliman

« C'estlàquetoujoursjesuisrevenue. Chezelle.
La nuit, assises face à face, à cette table, on par-
tait. De son enfance, de la végétation en Sibérie,
de ce que veut dire tutoyer ou vouvoyer la
musique, de Chostakovitch, des gens, des guer-
res... Jusqu'au petit matin. On fumait aussi.
C'est là que Je me reposais, me reconstruisais.
Depuispeu, ellen'estplus là. Maisje continue à
y aller, et à m'asseoir à la même place. » Bien
plus que les vacances au sens où on l'entend
d'ordinaire, Sonia Wieder-Atherton aime et
a besoin de ces temps de « vacance, sans "s" »
comme ceux qu'elle passait avec Natalia
Shakhovskaya, concertiste de renom et sa
professeure de violoncelle en Union soviéti-
que. Des entre-deux de quèlques minutes,
plusieurs heures, des jours... Des « moments
de repos profond » qui, explique-t-elle, per-
mettent de « réorganiser le temps, introduire
un rapport complètement différent à lénergie,
au faire, au nepas faire ».

Cette relation si aiguë et singulière qu'elle
a au temps, Sonia Wieder-Atherton la date
des deux ans et demi passés à Moscou, alors
jeune étudiante au Conservatoire Tchaïko-
vski. Une période fondatrice qui, trente-
cinq ans après, « continue à garder une force

Un temps supendu, celui passé
avec Natalia Shakhovskaya (photo),
la professeure de violoncelle
de Sonia Wieder-Atherton en URSS.
Photo Sonia Wieder-Atherton
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Festival Musica de Strasbourg : à la croisée des
chemins
Par Patrick Szersnovicz Le 09 oct 2017 à 17h54

Pour sa trente-cinquième édition, et ne s'éloignant
qu'en apparence de la thématique doloriste et de
l'esthétique de la catastrophe de ses premiers jours,
le festival strasbourgeois a, dans sa dernière
semaine, suscité d'autres angles d'attaques, à la
croisée des chemins entre travail de mémoire et
création pure.

Référence directe à l'Histoire, et confrontation entre deux mondes,
l'Occident et l'Orient, dans Combattimento II (Le Parlement de Musique,
Martin Gester) où Zad Moultaka fait précéder le Combat de Tancrède et
Clorinde d'une œuvre créée dans le même effectif, suivie d'un interlude
électroacoustique. Un défi crânement relevé et assumé par le
compositeur franco-libanais, qui a su « réfléchir » dans son propre
langage l'écriture instrumentale métaphorique de Monteverdi, très
expérimentale pour son époque.

Autre création mondiale se référant - de manière plus allusive - à
l'histoire de la musique, le splendide Quintette à cordes avec deux
violoncelles (2016) de Bruno Mantovani (Quatuor Danel, Henri
Demarquette) insinue quelques lointains souvenirs de Schubert (Quatuor
en sol, Quintette en ut), voire de Bruckner (trémolos évocateurs des
premiers instants, qui émergent d'un chatoyant murmure), dans une
langue neuve, virtuose et puissamment articulée.

Dépassant les qualités suggestives, parfois prodigieusement habiles, et
l'étoffe aussi décomplexée que séduisante de ses premières œuvres, le
compositeur français (né en 1974) a aujourd'hui atteint une maturité et
une cohérence à la fois plus sobres et imprévisibles. Usant avec
raffinement de micro-intervalles, de transformations harmoniques et
rythmiques continues et souvent contrastées, son Quintette plonge dans
une texture dense, effervescente, zébrée de gestes instrumentaux tour à
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Festival Musica de Strasbourg : à la croisée des
chemins
Par Patrick Szersnovicz Le 09 oct 2017 à 17h54

Pour sa trente-cinquième édition, et ne s'éloignant
qu'en apparence de la thématique doloriste et de
l'esthétique de la catastrophe de ses premiers jours,
le festival strasbourgeois a, dans sa dernière
semaine, suscité d'autres angles d'attaques, à la
croisée des chemins entre travail de mémoire et
création pure.

Référence directe à l'Histoire, et confrontation entre deux mondes,
l'Occident et l'Orient, dans Combattimento II (Le Parlement de Musique,
Martin Gester) où Zad Moultaka fait précéder le Combat de Tancrède et
Clorinde d'une œuvre créée dans le même effectif, suivie d'un interlude
électroacoustique. Un défi crânement relevé et assumé par le
compositeur franco-libanais, qui a su « réfléchir » dans son propre
langage l'écriture instrumentale métaphorique de Monteverdi, très
expérimentale pour son époque.

Autre création mondiale se référant - de manière plus allusive - à
l'histoire de la musique, le splendide Quintette à cordes avec deux
violoncelles (2016) de Bruno Mantovani (Quatuor Danel, Henri
Demarquette) insinue quelques lointains souvenirs de Schubert (Quatuor
en sol, Quintette en ut), voire de Bruckner (trémolos évocateurs des
premiers instants, qui émergent d'un chatoyant murmure), dans une
langue neuve, virtuose et puissamment articulée.
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tour naturels ou frôlant l'abstraction. Mais cette grande technicité ne
laisse jamais l'auditeur dans l'incertitude quant à la signification
expressive de la partition. Trente-deux minutes captivantes par la
continuité dramatique, les élans fiévreux, les phases extatiques et la
constante rigueur de l'écriture.

Raphaël Cendo (France, 1975) aborde et maîtrise avec une extrême
acuité un tout autre univers dans Delocazione (2016-2017), interprété de
manière impressionnante par le Quatuor Tana et les Neue
Vocalsolisten. Une heure dix pour quatuor à cordes et quatuor vocal sur
différents textes français (dont des récits d'habitants d'Hiroshima) et
allemand (extrait des Elegies de Duino de Rilke). Issu du courant
spectral, influencé par Lachenmann, Nono, Ferneyhough comme par les
musiques actuelles, Raphaël Cendo explore dans cet océan de sons
inouïs, articulé en quinze sections, une musique de la saturation,
pulvérisant de manière ultra-radicale les conventions et les habitudes
d'écoute. Critique impitoyable du « beau son », la musique ainsi
développée en un déchirement sans cesse re-déchiffré, échappe
paradoxalement à tout minimalisme analytique ou décoratif. Les sons les
plus ténus ou extravagants s'inscrivent dans un propos de haut vol et
d'une effrayante austérité. Ils dégagent des résonances qui, jusqu'ici,
avaient rarement été utilisées avec autant d'ingéniosité et de force
intérieure.

Festival Musica. Strasbourg, du 3 au 7 octobre.
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Festival Musica de Strasbourg : îles et trésors
Par Pierre Rigaudière Le 03 oct 2017 à 17h25

Le deuxième week-end du festival dédié à la création
contemporaine a réservé, entre d'impressionnantes fresques
monumentales, de beaux moments intimistes.

Un festival à la programmation si copieuse que celle de Musica laisse forcément
affleurer des nervures que l'on peut suivre comme autant de pistes. La plus visible,
celle des productions lourdes, permet lors de ce deuxième week-end, de voir l'Église
du Temple Neuf animée par la Passion selon Marie de Zad Moultaka. Envisagée sous
l'angle de la souffrance de Marie, l'œuvre propose une originale décontextualisation,
pour ainsi dire antidatée, des instruments anciens du Concerto Soave. A quoi s'ajoute
une écriture chorale à la teneur quasi-rituelle, que le chœur Les Éléments et Joël
Suhubiette, surplombé par une Maria Cristina Kiehr poignante dans son solo final,
restitue sans artifice.

L'aspect monumental du projet hors-norme d'Olga Neuwirth, Le Incantadas,
impressionne davantage encore. Pour accomplir la prouesse technologique qui consiste
à reproduire, à Ostwald (banlieue de Strasbourg), l'acoustique de l'église San Lorenzo
de Venise, il a fallu ajuster bien des paramètres de la diffusion spatiale. Plusieurs traits
de cette vaste fresque de soixante-dix minutes convergent vers Luigi Nono. C'est à
San Lorenzo que le compositeur vénitien créait en 1984 son Prometeo, qui comporte
lui aussi des « îles » sonores. Chez Neuwirth, le titre renvoie aux Galapagos, « îles
enchantées » selon les espagnols, que la compositrice évoque à travers un texte
inclassable de Herman Melville. Cinq îles musicales, entourées d'un prologue,
d'interludes et d'un épilogue, qui procurent autant de climats très tranchés, entre
lesquels on navigue avec des effets d'approche et d'éloignement, baigné par des sons
enregistrés dans la lagune et la ville.

Les six groupes instrumentaux répartis autour du public sont sollicités tant pour la
puissante luminosité d'aplats de couleurs que pour des moments éthérés - ces derniers
rappellent les « îles musicales » de Bählamms Fest, comme leur remix dans le très
liquide Durch Luft und Meer. Les voix enregistrées, limpides et sobres, nous ramènent
au Nono tardif, tandis que la voix synthétique vintage d'une chanson faussement pop
confirme de quelles saillies déjantées est capable Neuwirth, comme d'autres de ses
confrères autrichiens de Graz. Dans cette pièce qui tient un peu du hörspiel, les
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musiciens de l'Ensemble Intercontemporain sont aussi convaincants dans les

fulgurants tutti, où la réverbération se fait moindre, que dans les passages dénudés où

les instruments épars et distants révèlent l'acoustique de San Lorenzo. Capitaine de ce

fringant galion, Léo Warynski tient le cap sans aucune rigidité.

C'est aussi aux moments plus intimistes qu'il sait si bien susciter que Musica doit son

identité. L'excellent Minguet Quartett conjugue énergie et organicité dans le très

rythmique et tranchant Geste zu Vedova (2015) de Wolgang Rihm, inspiré par les

lacérations du peintre vénitien (1919-2006), et assume jusque dans son attitude

corporelle la forte théâtralité du Jagdquartettde Jörg Widmann. Le lendemain, on ne

peut qu'être admiratif devant le travail fourni par Jean-Marc Foltzet ses élèves

clarinettistes du conservatoire de Strasbourg, qui aboutit à un concert très

ergonomique, d'une excellente qualité. Même dans les pièces exigeantes (notamment

Agobet, Tiensuu, Mantovani et Manoury), les jeunes musiciens parviennent à faire

oublier la virtuosité au profit d'un véritable engagement.

Le sentier atteint un sommet avec le duo formé par Alexis
Descharmes et Alexandra Greffin-Klein, dont on avait déjà fort apprécié, au disque

comme au concert, la vie intense qu'ils apportent au cycle des Traits de Philippe Hurel.

Dans leur soli respectifs (D'un trait et Trait), judicieusement tuilés par le compositeur,

comme dans la pièce qui les rassemble (Trait d'union), le violoncelliste et la violoniste

mettent en valeur avec un égal bonheur toute l'étendue de leurs aptitudes, entre sons

écrasés et harmonies spectrales. Très réactifs, maîtres de gestes ultra-précis mais

détendus, en osmose permanente, ils déploient un jeu tantôt fibreux tantôt

immatériel, parfois âpre, mais toujours rayonnant de leur manifeste plaisir de défendre

cette musique.

Festival Musica. Strasbourg, du 29 septembre au 1er octobre.
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fïlanour
Né en 1952,àTulle (Corrèze) Elève de

Max Deutsch, Philippe Drogoz,
Yves-Marie Pasquet, Ivo Malec, Michel

Philippe* et Claude Ballif Premier
opera 60e Parallèle (Theâtre du

Châtelet, 1997) Suivent notamment K
(Opera National de Pans, 2001) et

La Nuit de Gutenberg (Opera National du
Rhin, 2011) Professeur de composition

au CRK de Strasbourg depuis 2013.

un nouuEL	OPÉRR	SUR
Après l' avant-première de la Ruhrtriennale, le 25 août, Kein Lichi, inspire par le tsunami et
l'accident nucléaire qui ont bouleversé le monde en 201 1, entame sa tournée des coproducteurs
Opéra National du Rhin et Festival Musica, le 22 septembre, Opéra-Comique, le 18 octobre...

À l'occasion de vos précédents opéras,
vous avez abordé des mythes modernes
nourrissant votre imaginaire et celui de
vos contemporains. Avec Kern Lichi,
commande de l'Opéra-Comique, vous
avez composé d'après l'œuvre de
l'écrivaine autrichienne Elfriede
Jelinek, inspirée par la catastrophe de
Fukushima qui a saisi l'opinion
mondiale et bouleversé les consciences.
Comment ce projet est-il né ?
Le	metteur en scene	allemand	Nicolas
Stemann	 familier depuis	longtemps de
l'œuvre de	 Jelnek	 ma propose ce
texte quelle avait écrit apres le tsunam
ou ll	 mars 2011 Kem Lichi interroge
la place du nucleaire dans la politique
energetique des Etats, la responsabilite
humaine, et offre une reflexion, non
dénuée	d'humour, sur	 l'engagement de
notre propre vie dans un	monde ou la
technologie est reine Le texte de
Jelinek debute par un long	monologue
distribue entre A et B deux « person
nages» qui ne sort	 jamais définis
pe'dus dans l'espace et le	 temps a la
suite a'une tragédie Et puis il y a un
nouveau texte que	 Jelinek nous z re
cemment donne, écrit apres	 I élection
de Donald	 Trump ll ne s'agit pas - en
tout cas, pas pour	 moi - de faire une
œuvre «engagée»	 QUI prendrait posi
tion pour ou contre le nucleaire C'est
un	 problème bien trop vaste et corn
plexe, qui fait surgir de	 mult iples
contradict ens	 J'a i trouve dans ce
texte de	 prime abord obscur, une di-

mension	 musicale et	 dramatique que
je pouvais	mettre en	 forme, afin de la
rendre audible et concrète

Avec cette œuvre, vous poursuivez
votre exploration de nouveaux codes
pour l'opéra. Vous définissez Kem
Lichi comme un « Thinkspiel». Que
faut-il entendre par ce terme ?
Je propose	 effectivement un genre
operatique inedit et ouvert, un « work in
progress» alliant theâtre et	 musique
Reinventer lopera suppose selon	moi
un	 rapprochement avec des	 formes
théâtrales	contemporaines qui offrent
un espace de liberte n'existant pas dans
les	 formes lyriques classiques Avec
Nicolas	Stemann, nous avons cherche
a instaurer un dialogue entre ces deux
registres, sans clivages hiérarchiques,
pour creer une continuité entre voix
parlée concrète et voix chantée stylisée
Sort reunis des acteurs, des chanteurs,
un	ensemble de douze	 instrumentistes,
la	 musique electronique en	 temps reel,
un petit chœur et	même un chien que
nous avons intègre a la distribution
C'est d'ailleurs a ce dernier que revien-
dra la tâche d'ouvrir l'opéra ll s'agit
d'une	mise en jeu delà pensée et d'une
pensée en jeu qui	 permettent de redé-
f in ir la	 forme, le	 déroulement des
scènes, et	même leur contenu A l'heure
ou je vous parle	(I), la partition n'est cas
entierement finalisée	 Si des	 modules
operat iques ont ete	 composes a
I avance d autres parties seront créées

en	 temps reel, avec les possibilités de
I	 informatique	musicale qu'il	me	semble
naturel d'utiliser aujourd'hui - en les
adaptant	 évidemment au pateau er
fonction de la situation scenique La
musique electronique	me	 permet, entre
autres de creer une	ambiguïté ent'e la
voix parlée de l'acteur dont je fais erner
ger la	melodie et son double chante Le
projet s élabore ainsi in silu dans une
interaction entre les forces théâtrales et
musicales

Comment le parcours dramaturgique
de Kem Lichi se présente-t-il ?
II se déroule sur trois grandes périodes,
chacune étant conclue soit par des
ensemb.es vocaux soit pai de la	 mu

sique	 instrumentale et electronique
Entre ces grands piliers qui articulent
l'architecture globale de l'œuvre, il y a
des solos, des duos, des quatuors, des
récitatifs de toutes sortes, du theâtre
parle, chuchote, voire	muet ll n y a pas
de personnages a	proprement parler Le
récit n'est pas porte par des «carac
(eres» , seule une	femme endeuillée
traverse toute cette histoire avec des
/amer*, dont le dernier, écrit sur un
poème de	 Nietzsche qu'avait d'ailleurs
utilise Mahler dans sa Symphonie n°3,
se presente	comme une	mise en garde
cont'e le folie	 humaine

Propos recueillis par
MARGUERITE	HAtADJIAN

IT Lentretien a ete réalise le 20 ]uin 2017
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Zum Abschluss des Festi-
vals »Musica« wird Clau-
dio Monteverdis Oper
»Orfeo« zurück ins Labor
verwiesen. Florent Hu-
bert und die Regisseure
Samuel Achache Jeanne
Candel haben die erste
Oper der Musikgeschich-
te in ein burleskes Spiel
für 15 Bühnenakteure
verwandelt.

VON JÜRGEN HABERER

Straßburg. Der 450. Ge-
burtstag von Claudio Monte-
verdi hat 2017 zahlreiche Spu-
ren in den Spielplänen von
Konzerthäusern, Opern und
Festspielen hinterlassen. Im
Fokus vor allem »Orfeo« (Or-
pheus), die wohl erste Oper der
Musikgeschichte. Die Salzbur-
ger Festspiele haben im Som-
mer mit einer halbszenischen,
bemerkenswert authentischen

Annäherung an das Origi-
nal von 1607 aufgewartet. Das
Straßburger Festival »Musi-
ca« hat zum Abschluss seiner
35. Auflage einen alles andere
als klassischen Gegenentwurf
präsentiert.

Florent Hubert (Musik) und
die Regisseure Samuel Acha-
che und Jeanne Candel haben
»Orfeo« zurück ins Labor ver-
wiesen. Entstanden ist ein bur-
leskes, immer wieder wild auf-
trumpfendes Spektakel für 15
Bühnenakteure, die als Musi-
ker, Sänger und Tänzer, aber
auch als Putzkolonne in Er-
scheinung treten.

Groteske Szenen
Die Neufassung der Tra-

gödie um Orpheus, der mu-
tig in die Unterwelt eindringt
und seine geliebte Eurydike
doch ein zweites Mal verliert,
ist durch mehr als ein halbes
Dutzend Schauspielhäuser ge-
pilgert. Sie hat manch einen

verstört und doch auch präch-
tig unterhalten. Sie hat ihre
Längen, in denen die Oper un-
übersehbar in die Gefilde des
zeitgenössischen Theaters vor-
dringt. In denen die Akteure
auf der Bühne zwischen einem
Glashaus und den Bienenkäs-
ten eines Imkers ein bisweilen
überbordendes Spektakel ver-
anstalten und mit ausufernden
Dialogen und grotesken Spiel-
szenen aufwarten.

Großartige Stimmen
Die Inszenierung vermag

aber auch zu verzaubern, weil
junge Sänger mit großartigen
Stimmenauf derBühne stehen,
weil die Akteure immer wieder
unvermittelt zu Instrumenten
greifen und sich dabei längst
nicht nur vor Claudio Monte-
verdi verbeugen. Die am Sams-
tag zum Abschluss des Festi-
vals »Musica« im Auditorium
der Straßburger Musikhoch-
schule aufgeführte Opernad-

aption errichtet eine Brücke
von der Renaissancemusik
zum Jazz und zur Karnevals-
musik. Sie schlägt frivole Töne
an, wartet mit lärmenden Dis-
puten auf, zwischendurch wird
erst einmal das Bühnenpar-
kett geschrubbt und das mil-
chig verschmierte Glashaus
geputzt.

Urplötzlich transzendiert
das wilde Tohuwabohu aber
immer wieder in wunderbar
lyrische Szenen, überwältigt
mit einer ergreifenden Poesie
der Bilder und Klänge. Monte-
verdi und Orpheus sindmit der
Inszenierung nicht nur im 21.
Jahrhundert angekommen.

Diese Bilder und Klänge
vermögen in der in Straßburg
gezeigten Fassung vor allem
dann zu verzaubern, wenn sie
– wie an diesem Abend – auf
ein offenes Publikum treffen,
das sich von den Machern des
Spektakelsmutig in neueGefil-
de entführen lässt.

Poesie der Bilder und Klänge
Musica Straßburg 2017: Zum Abschluss des Festivals gab es noch einmal ein tolles Spektakel mit »Orfeo«

Ein überbordendes Spektakel: Die Opernadaption von Monteverdis »Orfeo«. Foto: Jürgen Haberer

Die Europäische Union
ist ein kompliziertes
Gebilde, und Robert
Menasses neuer Roman
»Die Hauptstadt« wirkt
anfangs ähnlich verwir-
rend. Für seinen »viel-
schichtigen Text« erhielt
er nun den Deutschen
Buchpreis.

VON ROLAND SIEGLOFF

Frankfurt. Der Senf ist pu-
re Fiktion. Es gibt ihn nicht,
den scharfen englischen und
den süßen deutschen, mit dem
Robert Menasses Roman »Die
Hauptstadt« beginnt, jeden-
falls nicht in dem beschriebe-
nen Supermarkt am Boulevard
Anspach in Brüssel. Menas-
se aber braucht den Tubensenf
auf dem Teller des EU-Beam-
ten Martin Susman.

Sieben Figuren führt der
Autor allein auf den ersten
fünf Seiten ein, dann kommt
die Szene mit dem Senf – und
es bleibt unübersichtlich. »Die
Hauptstadt« wimmelt von Er-
zählsträngen und Charakte-
ren. Nach und nach verwebt
Menasse diese Fäden zu einem
Bild der Europäischen Uni-
on, das die Hilflosigkeit und
heillose Verstrickung des EU-
Systems deutlich macht: Ein

Killer im Auftrag der katho-
lischen Kirche, ein Schweine-
produzent im Sitzungssaal,
die Ärmelhalter eines Brüsse-
ler Karrierebeamten und ein
Korrekturprogramm, das die
Eitlen automatisch in Eliten
umwandelt – all das gehört bei
Menasse zusammen.

Europas Wirklichkeit
Ebenso wie das »Nie wie-

der Auschwitz«, das als Fun-
dament der europäischen
Einigung allmählich in Ver-
gessenheit gerät, während die
Mitläufer des »Weiter so!« im
ungebrochenen Nationalismus
zu Wegbereitern eines »Wie-
der so!« werden könnten. »Die

Hauptstadt« ist ein resolut eu-
ropäischer Roman, der Fehl-
funktionen der Europäischen
Kommission schonungslos
der Lächerlichkeit preisgibt.
Der Wiener Autor kombiniert
Brüsseler Ortskenntnis mit in-
haltlichem Erfindungsreich-
tum. Von der Senfauswahl im
Supermarkt bis zum Zeitpunkt
der tödlichen Explosion in der
Metrostation Maelbeek lässt
sein Buch die Fakten hinter
sich, um die europäische Wirk-
lichkeit wohlwahrhaftiger und
anschaulicher zu beschreiben,
als alle Sitzungsprotokolle.

Der Roman hat die Jury des
Deutschen Buchpreises über-
zeugt. Das Buch sei »ein viel-

schichtiger Text, der auf meis-
terhafte Weise existenzielle
Fragen des Privaten und des
Politischen miteinander ver-
webt und den Leser ins Offene
entlässt.«

Politische Hintergründe
Der 63-jährige Robert Me-

nasse versieht viele seiner Ro-
mane mit einem zeitgeschicht-
lich-politischen Hintergrund,
seine Essays werden häufig
von philosophischen Fragestel-
lungen geleitet. Er studierte
Germanistik, Philosophie und
Geschichte, war Lektor in Sao
Paulo und arbeitet seit 1988 als
freiberuflicher Schriftsteller.

Der Durchbruch gelang ihm
1995 mit Schubumkehr«, für
den er den Grimmelshausen-
Preis erhielt. Darin beschreibt
er, wie der Fall des Eisernen
Vorhangs 1989 auch in Öster-
reich die bestehenden Verhält-
nisse durcheinanderbrachte.

Menasse ist einer der be-
kanntesten zeitgenössischen
Schriftsteller Österreichs und
sicherlich einer mit den meis-
ten Auszeichnungen: Heinrich-
Mann-Preis, den Max-Frisch-
Preis oder den französischen
Orden der »Arts et Lettres«.
Menasse ist überzeugter Euro-
päer, davon zeugt nicht zuletzt
seine Rede vor demEuropapar-
lament in Brüssel im Frühjahr.

Ein resolut europäischer Roman
Robert Menasse erhält gestern Abend in Frankfurt den Deutschen Buchpreis für »Die Hauptstadt«

Uta Klatt stellt in Kehl aus
Kehl-Kork (red/kk). Noch bis zum 12. Oktober ist im
Kunstforum Kork, Landstraße 20, die Ausstellung »Rostrot
und Taubenblau« zu sehen. Gezeigt werdenWerke von Uta
Klatt aus Oberkirch. Vom leuchtenden, lichtdurchdrungenen
Aquarell bis hin zum gestisch zügigen Pinselstrich reichen
ihre ausdrucksstarken Arbeiten in Öl und Acryl, teilt das
Kunstforummit. Morgen, Mittwoch, 11. Oktober, ist Uta Klatt
ab 17 Uhr anwesend und führt durch die Ausstellung.

SNAFU – Space Pop im Schlachthof
Lahr (red/joth). Live im Savanna Bistro im Schlachthof Lahr
präsentiert sich morgen, Mittwoch, 20.30 Uhr, die Band SNA-
FUmit Space Pop. Egal ob punkige Riffs, gefühlvolle Balladen
oder stampfende Midtempo-Kracher, es rockt und groovt, als
gäbe es kein Morgen. Das Ganze wird in einer schweißtreiben-
den Liveshow präsentiert.

Liebe gegen jede Vernunft: Der junge Werther
Lahr (red/joth). 243 Jahre ist er alt – der Briefroman »Die
Leiden des jungenWerther« von JohannWolfgang von
Goethe. Thomas Rott inszeniert das Stück von 1774 mit dem
traditionsreichen Meininger Theater. Sein Rezept: Er belässt
die Sprache im Original, besetzt Werther mit einem unbändig
leidenschaftlich spielenden Benjamin Krüger, der auch mal
zu aktueller Musik über die Bühne tanzt. Die geliebte Lotte,
gespielt von Anna Oussankina, steckt in Gummistiefeln,
und der Auftritt ihres Verlobten Albert, besetzt mit Peer
Roggendorf, wird mit Musik von Udo Jürgens untermalt.
Zu sehen: heute, Dienstag, 20 Uhr, in der Lahrer Stadthalle.
Einführung: 19 Uhr.Karten: Kul-Tour-Büro, Altes Rathaus,
! 07821/9502-10 und www.kultur.lahr.de.

Mundart-Lesung mit Musik
Offenburg/Sasbachwalden (red/joth). Die Mundart-Autorin
Margot Müller und andere laden für Sonntag, 15. Oktober,
16 Uhr, ins Bücherhotel Bischenberg in Sasbachwalden ein.
Zu Gast sind der elsässische Liedermacher Serge Rieger, der
Lahrer Mundart-Autor Peter Winter sowie Helga Aberle aus
Hausach mit Gedichten. Der Eintritt ist frei, um Spenden wird
gebeten.

Talich Quartett und Dinis Schemann
Offenburg (red/joth). Die neue Saison der Oberrheinkonzerte
beginnt am Samstag, 14. Oktober, 20 Uhr, mit Klaviermusik.
Das Talich Quartett und Dinis Schemann sind zu Gast mit
Werken von Johannes Brahms und Joseph Haydn. Einfüh-
rungsvortrag: 19 Uhr mit Racheli Rotstein.Restkarten:
Abendkasse.

Jean-Paul-Preis für Alexander Kluge
München (dpa). Der Schriftsteller und
Filmemacher Alexander Kluge bekommt den
Jean-Paul-Preis des Freistaates Bayern für
sein literarisches Gesamtwerk. »Alexander
Kluge ist eine Ausnahmepersönlichkeit des
zeitgenössischen Geisteslebens und Aufklä-
rer der Gegenwart«, sagte Bayerns Kunst-
minister Ludwig Spaenle (CSU) gestern in
München. Die Jury lobte das vielschichtige
Werk des 85-Jährigen. »Seine Texte geben
zu denken und fordern auf zur geistigen
Selbstständigkeit«, heißt es in der Begrün-
dung. Kluge gilt als Chronist, der in seinen
Geschichten persönliche Erinnerungen mit historischen und
aktuellen Ereignissen verwebt. Der Jean-Paul-Preis ist mit
15000 Euro dotiert.

»Still«: Madeline Juno in der Reithalle
Offenburg (red/joth). Die Sängerin Madeli-
ne Juno kommt am Donnerstag, 12. Oktober,
20 Uhr, zum dritten Mal in die Reithalle
Offenburg. Los geht’s um 19.30 Uhr mit
dem Singer/Songwriter Joey Cass.Karten:
Bürgerbüro Offenburg, Fischmarkt 2,!
0781 / 82 28 00, www.kulturbuero.offenburg.
de, Geschäftsstellen derMITTELBADISCHEN
PRESSE,! 0800 / 911 811 711 (kostenfrei).

Mikrofonkosmos Hip-Hop
Ettenheim (red/joth). Die Kulturwissenschaftlerin Eva
Kimminich spricht am Donnerstag, 12. Oktober, 20 Uhr,
zum Thema »Mikrokosmos Hip-Hop, Beobachtungen zum
künstlerischen und pädagogischen Potential einer Sub- und
Jugendkultur« im Bürgersaal Ettenheim. Der 90-minütige
Vortrag stellt eine durch die mediale Berichterstattung
meist verzerrte Subkultur vor, die in den 1970er-Jahren in
der Bronx New Yorks entstanden ist. Es handelt sich um
eine eigenständige Kultur, die nachhaltigen Einfluss bei
Identitätsbildung, Sozialisation, Wissensvermittlung und Le-
bensplanung haben kann. Der Vortrag führt in die Geschichte
und Ausdruckstechniken ein und zeigt, wie sie künstlerisch,
pädagogisch und politisch agieren.

Rodney Graham. Lightboxes – Sonderführung
Baden-Baden (red/joth). Das Museum Frieder Burda Baden-
Baden bietet am Donnerstag, 12. Oktober, 15 Uhr, eine Sonder-
führung »Die zauberhafte Welt des Rodney Graham« durch
die aktuelle Ausstellung »Rodney Graham. Lightboxes«. Die
Teilnahmegebühr beträgt 6 Euro. Vorherige Anmeldung wird
erbeten unter:! 07221/398980 oder office@museum-frieder-
burda.de.

Kurz notiert

Alexander
Kluge. Foto: dpa

Madeline Juno
Foto: Ulrich Marx

Robert Menasse. Foto: dpa
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Sängerin France Gall
wird heute 70
Paris. Mit »Résiste« ist France
Gall wieder ins Rampenlicht
zurückgekehrt. Das Musical,
das denTitel ihresHits aus dem
Jahr 1981 trägt, sei ein schönes
Abenteuer gewesen, sagte Gall
dem belgischen TV- und Ra-
diosender »RTL TVI«. Es be-
steht aus Songs, die sie und ihr
Mann Michel Berger geschrie-
ben und gesungen hatten,Welt-

hits wie »Ai-
me-la« und
»Tout pour
la musique«.
Heute wird
France Gall
70.

»Résiste«
erzählt die
Geschichte
einer Disco-
thek und ih-
rer Betreiber.

Gall tritt als Erzählerin auf,
sie singt nicht mehr in der Öf-
fentlichkeit.

Mit 15 Jahren begann Gall
zu singen. Ihr Vater Robert
Gall schrieb Texte für Charles
Aznavour, anfangs auch für
sie. Dann lernte sie Serge
Gainsbourg kennen, der für sie
Songs voller erotischerAnspie-
lung schrieb wie »Poupée de ci-
re, poupée de son«, mit dem sie
1965 für Luxemburg den Grand
Prix gewann.

Zwischen 1966 und 1972 sang
France Gall auf Deutsch. Ihre
größten Erfolge feierte sie aber
mit Liedern, die Berger für sie
geschrieben hat, wie »Ella, el-
le l’a«, das sich in Deutschland
vier Wochen lang auf Platz 1
halten konnte.

Redaktion Kultur
Dr. Jutta Hagedorn (joth) • Telefon 0781/504 -1211
Fax 0781/504 -1279 • E-Mail: kultur@reiff.de

Der Deutsche Buchpreis
Frankfurt/Main (dpa). Die 69. Frankfurter Buchmesse
beginnt am Dienstag, 10. Oktober, ist bis 13. Oktober für
Fachbesucher und am 14. und 15. Oktober für das Publikum
geöffnet. Rund 7000 Aussteller und rund 4000 Veranstaltun-
gen zeichnen die weltgrößte Bücherschau aus. Gerechnet
wird mit rund 270000 Besuchern an fünf Tagen. Gastland ist
Frankreich. Am Vorabend der Messe, am 9. Oktober, wird der
Preisträger des Deutschen Buchpreises bekannt gegeben.
Wir stellen die nominierten Bücher der Shortlist vor:
Franzobel: Das Floß der Medusa (Paul Zsolnay),
Thomas Lehr: Schlafende Sonne (Carl Hanser),
Gerhard Falkner: Romeo oder Julia (Berlin Verlag),
Robert Menasse: Die Hauptstadt (Suhrkamp),
Marion Poschmann: Die Kieferninseln (Suhrkamp),
Sasha Marianna Salzmann: Außer sich (Suhrkamp).

Buchmesse Frankfurt

Unfähigkeit, Starrsinn,
Überheblichkeit – die
Schilderung eines
Schiffunglücks vor
rund 200 Jahren zeigt
die Folgen niedriger
Gesinnung in all ihrer
Brutalität. Kein Stoff
für Zartbesaitete.

Wien. Die Wirklichkeit ist
oft schlimmer als jede Fan-
tasie. »Das Floß der Medusa«
(Hanser/Zsolnay) des öster-
reichischen Autors Franzo-
bel ist die erschreckende, un-
appetitliche, demaskierende
und leider auf einer wahren
Geschichte basierende Schil-
derung eines Schiffbruchs,
der vor 200 Jahren Frank-

reich auf-
wühlte. Im
Sommer
1816 läuft
die Fregat-
te Medusa
mit rund 400
Menschen
an Bord vor
der westaf-
rikanischen
Küste auf
eine Sand-
bank. Die

Rettungsboote sind schnell
voll, ein selbstgezimmertes
Floß soll die übrigen 146 Män-
ner und eine Frau an die 100
Seemeilen entfernte Küste
bringen.

Zwei Wochen später wer-
den nur noch 15 Überlebende
– anKörper undGeist zerstört
– vom anfangs überladenen
Floß gerettet, auf dem sie teils
hüfthoch im Wasser gestan-
den waren. Sie haben über-
lebt, weil sie das Fleisch ihrer
toten Schicksalsgenossen ge-
gessen haben.

»Wo es kein Brot gibt, gibt
es kein Gesetz mehr«, heißt
die Botschaft des fast 600-sei-
tigen Seefahrts-Dramas. Der
49-jährige Franzobel, Gewin-
ner des Ingeborg-Bachmann-
und des Arthur-Schnitz-
ler-Preises, hat sich für die
Recherche selber einem Här-
tetest unterworfen und zwei
Wochen lang gefastet. Über-

hauptbestichtdasBuchdurch
jede Menge Detailkenntnisse,
ist auf fast jeder Zeile zu spü-
ren, dass sich der Autor drei
Jahre lang in die Materie hi-
neingekniet, Schauplätze be-
sucht und viele Experten be-
fragt hat, um den Wahnsinn
beschreiben
zu können.

Der be-
ginnt schon
bei der regu-
lären Fahrt
von Frank-
reich gen Se-
negal. An
Bord die-
ser mit vie-
len Soldaten
aber auch
zahlenden
Passagie-
ren besetz-
ten Fregatte herrscht eine
unfassbare Rohheit, werden
Menschen willkürlich zu To-
de geprügelt, wird ihre Ge-
sundheit ruiniert, ist der aus
gutem Haus stammende jun-
ge Viktor einer der wenigen,
der mit Begriffen wie Würde
und Anstand etwas anzufan-
gen weiß.

Gewalt-Exzesse.
Nach demSchiffbruch bre-

chen sehr bald wegen Hun-
gers alle moralischen Gren-
zen. Gewalt-Exzesse. Am
Ende herrscht Kannibalis-
mus. Der Schiffsarzt Hen-
ri Savigny schreibt später al-
les auf. Sein Bericht über den
völlig unfähigen Kapitän,
der nur dank seiner Königs-
treue in der nach-napoleoni-
schenÄra zu einemKomman-
do gekommenwar, löste einen
Skandal aus. DerMaler Théo-
dore Géricault hat das Drama
1819 in seinem berühmtesten
Bild verewigt. Ausgemergelte
Gestalten, umgeben von Lei-
chenteilen, hoffen in einer be-
drohlich aufgewühlten See
auf Rettung. »All die eingebil-
deten Schrecken unserer Me-
lodramen und Tragödien sind
nichts, verglichen mit den
wirklichen Schrecken dieser
Katastrophe«, schrieb eine
Zeitschrift.

Wahre Begebenheit
als Roman
Franzobels »Das Floß der Medusa«

Das Floß der
Medusa.

Franzoble.
Fotos: dpa

Juliana Kálnay erhält Literaturpreis »aspekte«
Mainz (dpa). Juliana Kálnay bekommt in
diesem Jahr den mit 10000 Euro dotierten Li-
teraturpreis der ZDF-Kultursendung »aspek-
te« für ihren Roman »Eine kurze Chronik
des allmählichen Verschwindens«, wie das
ZDF am Samstag mitteilte. Die Jury würdigt
die 1988 in Hamburg geborene Kálnay dafür,
auf den Spuren des magischen Realismus
zu wandeln. Die Autorin beschreibt in dem
Romanmit einem fantastischen Blick auf die
Welt die Wunder und Träume der Bewohner
eines Hauses. Der Preis gilt als eine der bedeutendsten Aus-
zeichnungen für deutschsprachige Erstlingsprosa. Er wird
am Donnerstag auf der Frankfurter Buchmesse verliehen.

Personalie

Juliana Kálnay
Foto: Wikipedia/

Amrei-Marie

Die Philharmonie
Straßburg hat ihren
Saisonauftakt wieder
mit einem Konzert im
Rahmen des Festivals
»Musica« verknüpft. Tho-
mas Adès »Totentanz«,
eine kraftvolle Collage
aus Klangfarben und
rhythmischen Ausbrü-
chen, prallte dabei auf
Beethovens 3. Sinfonie
»Eroica«.

VON JÜRGEN HABERER

Straßburg. Tradition trifft
Moderne, könnte die Über-
schrift zum Saisonauftakt
der Straßburger Philharmo-
nie lauten. Der Großmeister
der Wiener Klassik, von dem
am Freitagabend zum ersten
Mal eine Sinfonie im Rahmen
des Festivals »Musica« aufge-
führt wurde, war im Grunde
aber fast schon zwangsläufig
gesetzt. Das Straßburger Or-
chester wird in dieser Saison
nämlich alle neun Sinfonien
Beethovens aufführen.

An dem Punkt nun ein-
fach auf den Kontrast, die Ge-
genüberstellung zu verweisen,
greift trotzdem zu kurz. Beet-
hovens 3. Sinfonie »Eroica«, die
»Heroische«, markierte in ih-
rer Zeit durchaus eine musika-
lische Zäsur.

Hörbar wird hier die Prä-
gung der vorangehenden Epo-
che abgestreift. Beethoven
bricht auf zu neuen Ufern, die
von ihm selbst dirigierte Ur-
aufführung imJahr 1805 ist ein
Schock fürs Publikum. Eswur-
de durch eine Menge unzusam-
menhängender und überhäuf-
ter Ideen, einen fortwährenden
Tumult aller Instrumente zu
Boden gedrückt, wie ein zeitge-
nössischer Kritiker urteilte.

Indem er hier erstmals die
Rolle eines Wegbereiters der
Romantik einnimmt, empfiehlt
sich Beethoven also durch-
aus auch als Komponist im

Geis dem »Tagesspiegel« te von
»Musica«. Den Rest besorgte
dann die Straßburger Philhar-
monie, die seine Sinfonie über-
aus lebendig interpretierte.

Farbig und engagiert
Der »Tumult der Instrumen-

te« glänzte wunderbar farbig
und vielschichtig, verdeutlich-
te einmal mehr die engagierte
Herangehensweise, die musi-
kalische Präzision des Straß-
burger Orchesters und seines
Chefdirigenten Marko Letonja.
Die Ecksätze funkelten kraft-
voll, der Trauermarsch über-
zeugte mit einem herrlich
schleppenden Unterton.

Nach der Pause dann der
Sprung über zwei Jahrhunder-
te, das Eintauchen in die ver-
trauten Gefilde des Festivals.
Thomas Adès »Totentanz«
(2013), von den Philharmoni-

kern zum ersten Mal in Frank-
reich aufgeführt, setzte all die
Duftmarken, die zeitgenössi-
schenWerken anhaftet.

Der Tod, verkörpert von Ba-
riton Adrian Eröd, fordert die
Menschheit zum Tanze heraus,
knöpft sich alle gesellschaft-
lichen Schichten vom Papst
und den gekrönten Häuptern
über die Kaufleute, Bauern
und Handwerker bis hin zum
unschuldigen Kinde vor. Ca-
rolina Krogius (Mezzosopran),
am Freitag für die erkrank-
te Christianne Stotijn einge-
sprungen, bringt ihr Wehkla-
gen zum Ausdruck, über das
der Tod nur spottet.

100 Musiker
Die Instrumentierung ist ge-

waltig. Knapp 100 Musiker, da-
runter alleine neunSchlagwer-
ker, erzeugen nun tatsächlich

einen musikalischen Tumult,
der sich über einen schleppen-
den, immer ausgeprägter wer-
denden Rhythmus erhebt. Or-
chestrale Klangwellen und
synkopierende Rhythmen
durchfluten den großen Saal
des Straßburger Kongresszent-
rums. DieMusik erreicht in der
Mitte desWerkes einenwuchti-
gen Kulminationspunkt, der
dann aber mit dem Auftreten
des einfachen Volkes, der Kin-
der, immer mehr ausgebremst
wird.

Ätherische Klangfarben
leiten über zu einem Trauer-
marsch, der Tod nimmt das Ba-
by fast zärtlich wiegend in den
Arm. Sanft und melancholisch
werden die Schritte gesetzt, die
Stille der Ewigkeit manifes-
tiert sich. Dann setzt der an-
haltende Beifall des Straßbur-
ger Publikums ein.

Tradition trifft auf Moderne
Musica Straßburg: Straßburger Philharmoniker verzauberten mit Beethovens »Eroica«

France Gall.
Foto: dpa

Mit »Totentanz« und »Eroica« in den neue Saison: Die Straßburger Philharmoniker eröffneten ihre
Saison bei »Musica«. Foto: Jürgen Haberer

P E R SONA L I E

Berlin (dpa). Mit seinem
Brandbrief gegen AfD-Wähler
hat der Intendant des Fried-
richstadt-Palastes, Berndt
Schmidt, heftigen Protest aus-
gelöst. Er habe etwa 250 Hass-
mails – teils mit Morddrohun-
gen – erhalten, sagte Schmidt
gestern der Deutschen Presse-
Agentur. Vor der Nachmittags-
vorstellung am Samstag hatte
Schmidt sich an das Publikum
gerichtet und viel Applaus be-
kommen.

Unmittelbar vor der Abend-
vorstellung habe es dann eine
anonyme Bombendrohung ge-
geben und die etwa 1700 Gäste
hätten das Gebäude verlassen
müssen. Mit knapp einer Stun-
de Verspätung habe die Show
begonnen, sagte ein Sprecher
des Theaters gestern.

Die Polizei hat den Fall ge-
prüft. Experten stuften die Si-
tuation als nicht ernsthaft ein,
so gestern ein Behördenspre-
cher. Es werde jetzt gegen Un-
bekannt ermittelt. Das Ensem-
ble habe sich entschlossen, sich
nicht einschüchtern zu las-
sen, erklärte der Sprecher des
Friedrichstadt-Palastes. Dafür
habe es vom Publikum Unter-
stützung gegeben.

Schmidt hatte am Nachmit-
tag gesagt, dass er sich noch
mehr als zuvor von der AfD ab-
grenzen wolle. Abgrenzen hei-
ße aber nicht ausgrenzen, so
Schmidt. Die AfD sei in Tei-
len eine demokratische Par-

tei mit legitimen Anliegen. Sie
müsse sich aber von den Tei-
len abgrenzen, die Hass auf al-
les schürten, was nicht deutsch
ist oder nicht deutsch aussieht,
sagte Schmidt. Diesen Hass
müssten auch viele Menschen
ausbaden, die in seinem Haus
arbeiten. Das Publikum ap-
plaudierte. Proteste gegen die
Rede gab es nicht.

Gespräch mit Gläser
Unter den Gästen waren

auch Anhänger der AfD. Die
Berliner AfD hatte als Reakti-
on auf die Kritik von Schmidt
zehn Tickets für die Vorfüh-
rung »The One Grand Show«

verlost. Voraussetzung sei ge-
wesen, dass die Bewerber be-
kennende AfD-Wähler seien,
sagte Parteisprecher Roland
Gläser, der am Samstag selbst
zur Show gekommen war, dem
»Tagesspiegel«. »Wir wollen
zeigen, dass wir uns das Den-
ken nicht von einem politisch
korrekten Intendanten abneh-
men lassen«, so Gläser. Er und
Schmidt waren im Theater auf
einander getroffen und hatten
ein Gespräch vereinbart.

Intendant Schmidt hatte in
einem Brief an die Mitarbeiter
geschrieben, das Theater wer-
de sich künftig noch deutlicher
als bisher von 20 oder 25 Pro-
zent der potenziellen Kunden
im Osten abgrenzen. »Ich will
all deren Geld nicht«, schrieb
er. Der Palast sei eine bedeu-
tende Kulturinstitution im Os-
ten, daraus entstehe auch eine
besondere Verantwortung, be-
gründete Schmidt seine Äuße-
rungen.

Aus Sicht von Berlins Kul-
tursenator Klaus Lederer (Lin-
ke) handelt es sich um eine
legitime Form der Meinungs-
äußerung. Zivilcourage in
Kulturinstitutionen sei wich-
tig. Im Haus stoße Schmidts
Einstellung nicht auf einhel-
le Zustimmung, hieß es. Eine
Online-Petition, die die Abset-
zung des Intendanten zum Ziel
habe, war gestern von mehr
als 60 Menschen unterzeichnet
worden.

Hassmails und Drohungen,
aber auch viel Zustimmung
Rede von Intendant Berndt Schmidt gegen AfD: Abgrenzung sei nötig

Intendant Berndt Schmidt (r.)
unterhält sich mit dem Berli-
ner AfD-Sprecher und Abge-
ordneten Ronald Gläser.

Foto: dpa
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Tango-Duo und Tango-Workshop
Offenburg (red/gs). Das Tango-Duo Cosae Mandinga aus
Buenos Aires gastiert morgen, Samstag, um 21 Uhr im KiK –
Kultur in der Kaserne. Mit Bandoneon, Gitarre und Gesang
präsentieret es sein neues Album »Estilo Mandinga«. Das
Repertoire umfasst Tangos undMilongas sowie klassische
Lieder. Bereits um 16 Uhr gibt es einen zweistündigen musi-
kalischenWorkshop mit einer neuen Art, Tango tanzen zu
lernen. Anmeldung zumWorkshop per E-Mail an: Loretta.
Boes@kik-online.de

»Macho Man« und »Nathans Kinder«
Offenburg (red/gs). Eine weitere Vorstellung der Komödie
»Macho Man« gibt das Theater Baaal novo heute, Freitag, um
20 Uhr im »Salmen«. Ebenfalls im »Salmen« wird morgen,
Samstag, um 20 Uhr das Stück »Nathans Kinder« von Ulrich
Hub gespielt. Es zeigt Lessings Klassiker »Nathan der Weise!«
aus der Sicht der jugendlichen Generation. Für beide Vorstel-
lungen gibt es noch Karten an der Abendkasse.

Ann-Helena Schlüter an der Silbermannorgel
Meißenheim (red/gs). Die
schwedisch-deutsche Pianistin
und Organistin Ann-Helena
Schlüter lebt und arbeitet
in Würzburg und Leipzig.
Gemeinsammit der einhei-
mischen Sopranistin Marion
Matter gestaltet sie an der
Silbermannorgel der Barock-
kirche einen Konzertabend
mit Orgelwerken und Arien
von Johann Sebastian Bach.
Jochen Meier aus Schmieheim
spielt Cello und Querflöte. Karten: Mariannes Lädchen in
Meißenheim Musik Eichler in Lahr, Geschäftsstellen der
MITTELBADISCHEN PRESSE.

Frauenchor Con Voce singt über die Liebe
Offenburg (red/gs). Das Ortenauer Frauenensemble Con
Voce lädt am Sonntag, 8. Oktober, um 11 Uhr zu einer Matinée
ins Foyer des Ritterhaus-Museums ein. Unter demMotto
»VomWunder der Liebe…« präsentieren die rund 30 Sänge-
rinnen einen Mix aus Klassik, Pop und Jazz in interessanten
Arrangements.

Jazzchor swingt in der Kirche
Bad-Peterstal Griesbach (red/gs). Der Jazzchor der Stimm-
werkstatt von Peter Erdrich in Oberkirch gibt am Sonntag,
8. Oktober, um 17 Uhr in der katholischen Pfarrkirche
»St. Peter und Paul« in Bad Peterstal ein Konzert. Neben Jazz
und Swing erklingen auch Hits der Popmusik. Begleitet wird
der Chor von Jens Weber am Piano.

Tipps und Termine
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Ann-Helena Schlüter.
Foto: privat

Der Libanese Zad Moul-
taka zählt zweifelsohne
zu den prägenden Per-
sönlichkeiten der
35. Auflage des Festivals
»Musica«. Am Mittwoch-
abend setzte er mit einer
Hommage an Claudio
Monteverdi erneut ein
musikalisches Glanz-
licht.

VON JÜRGEN HABERER

Straßburg. Ein Ensem-
ble für Alte Musik erforscht in
einer von Claudio Montever-
di inspirierten und vom Kom-
ponisten Zad Moultaka selbst
dirigierten Aufführung das
Feld der zeitgenössischen Mu-
sik. Dazu wird es dunkel in der
Kirche »Sainte Aurélie«. Elek-
tronische Klangbilder schwe-
ben 20 Minuten lang sphärisch
im Raum, bevor das Straßbur-
ger Ensemble Le Parlement
de Musique tatsächlich in die
Klangwelt der Renaissance
eintaucht. Der Kreis schließt
sich so mit dem Original, Clau-
dio Monteverdis »Il Combatti-
mento di Tancredi e Clorinda«
(1624).

Der dritte und letzte Abend
mit Zad Moultaka konfrontiert
das Publikum des Festivals
»Musica« mit einem musikali-
schen Triptychon, das Claudio
Monteverdi, dem Wegbereiter
des Barock und der Oper, ein
doppeltes Denkmal setzt. Das
Madrigal »Il Combattimento«
für drei Singstimmen und En-
semble zeichnet das Drama um
ein tödliches Duell nach, bei
dem ein christlicher Ritter ah-

nungslos seine sarazenische
Geliebte tötet.

Moultaka hat Monteverdis
Aufforderung, das Drama un-
erwartet beginnen zu lassen
wörtlich genommen und die
tödliche Begegnung zwischen
Orient und Okzident musika-
lisch vertieft. Sein »Il Combat-
timento II« (2017) trägt nicht
nur in der Besetzung des En-
sembles dem Ansatz von Mon-
teverdi Rechnung. Bariton

Jean-Gabriel Saint-Martin
(Ritter Tancrède), Sopranistin
Francesca Sorteni (Clorinda,
die Sarazenin) und Erzähler
Fernando Guimaraes treffen
auf ausgesuchte Spezialisten
für Alte Musik, die mit Streich-
instrumenten, Harfe, Cembalo
und Orgel eine Neuinterpreta-
tion in der Sprache der neuen
Musik wagen.

Der Komponist dirigiert
Die von Zad Moultaka

selbst dirigierte Uraufführung
schlägt immer wieder eine zar-
te Brücke in die Klangwelt des
Orients. Als Bindeglied zum
Original fungiert »Il Sorge-
re« (2017), eine elektronische
Klangcollage, die amEnde aus-
trudelt, um so zu Monteverdis
Drama überzuleiten.

Das nun vonCembalistMar-
tin Gester geleitete Ensemble,
dringt wunderbar authentisch
in den musikalischen Kosmos
der ausgehenden Renaissance
vor. Es schließt den Kreis und
verdeutlicht ganz nebenbei das
Feingefühl, mit dem Zad Moul-
taka in seinen Werken immer
wieder unterschiedliche Epo-
chen und Kulturen zusammen-
führt.

Zarte Brücke zur Klangwelt des Orients
Glanzvolle Hommage von ZadMoultaka an Claudio Monteverdi beim Festival »Musica«

Im Jahr eins nach Bob
Dylan macht die Stock-
holmer Nobel-Jury keine
Experimente. Kazuo
Ishiguro (62) ist als Li-
teraturnobelpreisträger
kaum umstritten. Kann
seine Wahl den Ärger
um Dylan vergessen
machen?

VON THERESA MÜNCH

Stockholm/London. Mit
den Gefühlen fängt alles an.
Ob er einen historischen Ro-
man aufs Papier bringe, Sci-
ence Fiction oder moder-
ne Erzählungen, sagte Kazuo
Ishiguro einmal, entwickele
sich am Schluss. Der britische
Autor mit japanischen Wur-
zeln sprengt Grenzen. Er kann
experimentell sein, aber auch
konservativ. Modern und tra-
ditionell. Ishiguro ist ein Brü-
ckenbauer. Genau das machte
ihn wohl auch für die Jury des
Literaturnobelpreises zur ide-
alen Wahl im Jahr eins nach
Bob Dylan.

Kazuo Ishiguro bekommt
den Literaturnobelpreis 2017.
Er schreibe Romane mit »star-
ker emotionaler Kraft«, lobt
Jury-Chefin Sara Danius. Sie
könnten wie ein Jane-Aus-
ten-Roman beginnen und wie
Franz Kafka enden. Doch
Ishiguro nur über andere Au-
toren zu charakterisieren, wer-
de dem 62-Jährigen überhaupt
nicht gerecht, sagt Danius. »Er
hat sein ganz eigenes ästheti-
sches Universum entwickelt.«
Sein Stil sei zurückhaltend,
unaufdringlich, sehr diskret,
eher einfach und zart. Seine
Themen dagegen riefen drama-
tische Ereignisse wach, wenn
man zwischen den Zeilen lese.

Bereits sein erstes Buch
machte Ishiguro bekannt.
»Damals in Nagasaki« erzählt
von einer Japanerin, die nach
Schicksalsschlägen an ihre
Schwangerschaft am Rande
der verwüsteten Stadt zurück-
denkt. In »Was vom Tage üb-
rig blieb« entführt Ishiguro ins
Leben eines britischen Butlers.
In seinem aktuellsten Werk
»Der begrabene Riese« nimmt
er den Leser mit nach Britan-
nien im fünften Jahrhundert.

Im Jahr nach dem höchst
umstrittenen Preis an den Mu-
siker Bob Dylan, der der Jury

einige graueHaare eingebracht
haben dürfte, ist Ishiguro un-
umstritten. Viele hatten spe-
kuliert, die Schwedische Aka-
demie werde diesmal einen
Klassiker küren, keine neu-
en Experimente wagen. Denn
nach dem »Dylan-Abenteuer«,
wie Danius die Zeit nennt, sa-
hen Kritiker schon den Unter-
gang der altehrwürdigen Aus-
zeichnung und schrieben von
»Trumpifizierung des Nobel-
preises«.

»Brillanter Romanautor«
Die aktuelle Entscheidung

habe damit überhaupt nichts
zu tun, betont Danius. »Wir
haben jemanden ausgewählt,
den wir für einen absolut bril-
lanten Romanautor halten.«
Die Jury-Chefin kündigt auch
gleich an, Ishiguro habe ver-
sprochen, zur Preisverleihung
am 10. Dezember, nach Stock-
holm zu kommen. Das hatte
Dylan nicht getan.

Ishiguro kann ein Kompro-
miss sein, ein Entgegenkom-
men gegenüber den im ver-
gangenen Jahr vor den Kopf
gestoßenen Klassik-Fans und
trotzdem eine Würdigung ei-
ner sich verändernden, moder-
nisierenden Literaturwelt.

»Die schwedische Akademie
hat mit dieser Entscheidung

ihr Brett vor dem Kopf in ein
Fenster zur Welt verwandelt«,
befand der deutsche Literatur-
kritiker Denis Scheck. »Ishigu-
ro ist ein idealer Brückenbauer
nicht nur zwischen Japan und
Großbritannien, sondern auch
zwischen der fantastischen Li-
teratur und Science Fiction hin
zum bürgerlichen Roman.«

Brexit-Kritiker
Ishiguros Prosa sei nicht

schwer, aber elegant, urteilt
der schwedische Schriftstel-
ler Håkan Bravinger. Dieses
Jahr gebe es einen Nobelpreis-
träger, mit dem viele zufrie-
den sein könnten. Literaturkri-
tiker Daniel Sandström sieht
auch einen politischen Seiten-
hieb nach Großbritannien.
Denn Ishiguro stehe dem Bre-
xit kritisch gegenüber. Ishigu-
ro selbst sagte der BBC, er hof-
fe, der Nobelpreis werde Gutes
bewirken können. »Ich wäre
sehr berührt, wenn ich in ir-
gendeiner Weise zu einer posi-
tiveren Atmosphäre in diesen
sehr unsicheren Zeiten beitra-
gen könnte.«

Die Schwedische Akade-
mie ist mit der Entscheidung
für Ishiguro ihrem Ruf ge-
recht geworden. »Ein gewis-
ser Konservatismus mit klei-
nen Überraschungen alle paar
Jahre«, wird die Jury charak-
terisiert. Überrascht hat sie
wieder, denn den Briten hatte
zuvor niemand auf der Rech-
nung. Wohl auch Autor Sal-
man Rushdie nicht, der »Ish«
imGesprächmit der britischen
Zeitung »The Guardian« als
alten Freund würdigte, dessen
Werk er liebe und bewundere.
»Und er spielt auch Gitarre und
schreibt Songs!«, scherzte Rus-
hdie.

Ideale Wahl im Jahr nach Dylan?
Autor zwischen historischem Roman und Science Fiction: Literaturnobelpreis geht an Kazuo Ishiguro

Solisten und Spezialisten für Alte Musik machten Moultakas
Uraufführung zu einem Glanzlicht. Foto: Jürgen Haberer

Freiburg (dpa/lsw). Mit ei-
nem sieben Wochen dau-
ernden Kultur- und Wissen-
schaftsprogramm erinnern
Stadt und Universität Frei-
burg an die Russische Re-
volution vor 100 Jahren. Die
Veranstaltungsreihe solle in
Zeiten der Krise die deutsch-
russischen Beziehungen stär-
ken, teilten dieOrganisatoren
gestern mit.

Geplant seien Veranstal-
tungen aus den Bereichen
Wissenschaft, Musik, Kunst,
Film, Literatur und Theater.
Das Programm sei bundes-
weit einmalig, beteiligt seien
mehr als 20 wissenschaftli-
che und künstlerische Ein-
richtungen der Stadt, hieß es
gestern. Die »Russischen Kul-

turtage« in Freiburg begin-
nen am 12. Oktober und dau-
ern bis 30. November.

Sie erinnern an die rus-
sische Oktoberrevolution
1917. Zum Programm gehö-
ren die Ausstellung »Letzte
Botschaften aus dem Gulag«,
ein Street-Art-Projekt des
russischen Künstlers Igor
Ponosov, ein Gastspiel des
Theaters Baltic House St. Pe-
tersburg sowie die Neuinter-
pretation von Anton Tsche-
chows »Kirschgarten« des
iranischen Regisseurs Amir
Reza Koohestani im Theater
Freiburg.

Finanziell gefördert wird
das Freiburger Programm
von der Kulturstiftung des
Bundes.

Einmaliges Programm zur
Russischen Revolution
Freiburger Kulturtage werden vom Bund gefördert

Der frischgebackene Literaturnobelpreisträger Kazuo Ishiguro
ließ sich gestern bei der Pressekonferenz auf einer Bank in sei-
nem Garten in London fotografieren. Foto: John Stillwell/PA Wire/dpa

Kazuo Ishiguro wurde am
8. November 1954 in Naga-
saki/Japan geboren. 1960
zog die Familie nach Groß-
britannien. Er studierte An-
glistik und Philosophie und
arbeitete als Sozialarbeiter
in Schottland. Seit Beginn
der 1980er-Jahre widmet
er sich ganz dem Schrei-
ben. Seine Werke: »Damals
in Nagasaki« (1982), »Der

Maler der fließenden Welt«
(1986), »Was vom Tage üb-
rig blieb« (1990, mit Man
Booker Prize ausgezeichnet
und verfilmt), »Die Ungetrös-
teten« (1995), »Als wir Wai-
sen waren« (2000), »Alles,
was wir geben mussten«
(2005, verfilmt), »Der begra-
bene Riese« (2015). Ishigu-
ro lebt mit Frau und erwach-
sener Tochter in London. gs

Kazuo Ishiguro
Z U R P E R SO N

Holländische Meister auf Heimatbesuch
Amsterdam (dpa). Erstmals sind
Dutzende Meisterwerke holländi-
scher Maler aus dem 17. Jahrhundert
aus Russland an den Ort ihres
Entstehens zurückgekehrt. Die
Hermitage in Amsterdam zeigt 63
Spitzenwerke von 50 Malern aus der
Sammlung des Mutterhauses des
Museums in St. Petersburg, darunter
allein sechs Gemälde von Rem-
brandt. Die russischen Zaren hatten
seit dem 17. Jahrhundert Hunderte
Gemälde der niederländischen Maler
aus dem sogenannten Golden Zeitalter gesammelt. St. Pe-
tersburg besitzt mit rund 1500 Werken die größte Sammlung
holländischer Meister außerhalb der Niederlande.

Kurz gemeldet

»Portrait of a Scholar«
von Rembrandt van
Rijn. Foto: dpa
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Gérard Scappinis Kindheit in Südfrankreich
Offenburg (red/gs). Der bei Mainz lebende Autor Gérard
Scappini stellt morgen, Donnerstag, um 20 Uhr in der Offen-
burger Buchhandlung Akzente, Metzgerstraße 17, sein neues
Buch »Ungeteerte Straßen. Eine Kindheit in Frankreich« vor.
Passend zum Themenschwerpunkt Frankreich auf der dies-
jährigen Frankfurter Buchmesse präsentiert der gebürtige
Franzose Scappini, Jahrgang 1947, (s)eine Kindheitsgeschich-
te in Miniaturen, kleinen Geschichten, die Augenblicke des
Alltags beschreiben. In Gérard Scappinis als Gedichtzyklus
geschriebener Text erlebt der Leser die Welt durch die Augen
des Kindes Pascal, das in den 50er-Jahren in Südfrankreich
aufwächst.

Film über Janis Joplin im KiK
Offenburg (red/gs). Mit Hits wie »Cry Baby«, »Mercedes
Benz« und »Piece of my Heart« ist Janis Joplin in die Annalen
des Rocks eingegangen. Sie wurde spätestens 1970 zur Le-
gende, als sie mit 27 Jahren an einer Überdosis Heroin starb.
Regisseurin Amy Berg wollte sich in ihrem Film »Janis: Little
girl blue« allerdings nicht nur mit der öffentlichenWahrneh-
mung der Rock-Ikone beschäftigen, sondern ein komplexes
Bild der Musikerin vermitteln. Mit seltenen und zum Teil
unveröffentlichten Aufnahmen wird Joplins Werdegang von
ihrer frühen Kindheit bis zu ihrem Tod nachgezeichnet. Der
Film ist am Freitag, 6. Oktober, um 20 Uhr beim Kommunalen
Kino im KiK zu sehen.

Hardcore und Metal im Jugendkeller
Kehl (red/gs). Die Bands Kyler aus dem Schwarzwald, Among
Raging Clouds aus Lahr und Endlevel aus dem schwäbischen
Balingen rocken am Freitag, 6. Oktober, ab 20 Uhr die Bühne
im Jugendkeller »St. Nepomuk«. Geboten wird Groove und
Hardcore sowie Death/Core und Trash Metal. Einlass ist
ab 19.30 Uhr. Das Eintrittgeld können die Besucher selbst
bestimmen.

Tipps und Termine

Gerade erst hatte
Tom Petty mit seinen
»Heartbreakers« die
Abschiedstour zum
40-jährigen Bestehen
beendet. Mit der Musik
aufhören wollte er noch
lange nicht. Am Montag
ist der Sänger überra-
schend mit 66 Jahren
gestorben.

Los Angeles (dpa). Ob
mit den »Heartbreakers«, ge-
meinsam mit anderen Super-
stars oder solo – Tom Petty
war Ausnahmemusiker und
Rock›n›Roll-Legende. Songs
wie »American Girl«, »Free
Fallin›«, »Refugee« oder
»I Won›t Back Down« sind
längst Klassiker.

Vor wenigen Tagen erst
beendeten Tom Petty & the
Heartbreakers eine umjubel-
te Tournee mit Auftritten in
Los Angeles. Für November
waren noch Solo-Konzerte in
New York angesagt. Aber völ-
lig überraschend starb Tom
Petty am Montag in einem
Krankenhaus in Los Angeles.
Seiner Familie zufolge hat-
te er am Sonntag in seinem
Haus in Malibu einen Herz-
stillstand erlitten.

Elvis getroffen
Als Zehnjähriger hatte der

Junge aus Florida eine beein-
druckende Begegnung mit
Elvis Presley. Als der junge
Tom auch noch die Beatles im
Fernsehen sah, war sein Be-
rufswunsch klar. Nach der
Schule ging er noch kurz auf
ein College, aber dann be-
gann er, Bands zu gründen.

Mit TomPetty & the Heart-
breakers feierte er ab den
70er-Jahren Erfolge, erst in
Europa, dann auch im Hei-
matland. In den 80ern gehör-
ten Petty und die Heartbrea-
kers zu den festen Größen im
amerikanischen Musikge-
schäft und spielten mit Grate-
ful Dead und anderen Rockle-
genden zusammen.

Dann kamen die Trave-
ling Wilburys, eine Band mit

Starbesetzung: George Har-
rison, Roy Orbison, Jeff Lyn-
ne, Bob Dylan und Tom Petty.
Die fünf Musiklegenden leg-
ten ein erfolgreiches Debüt
vor, doch dann starb überra-
schend Roy Orbison. Die üb-

rigen vier machten noch ei-
ne zweite Platte, dann war
Schluss. Immer wieder wur-
de über ein neues Projekt ge-
munkelt, doch die letzte Hoff-
nung starb 2001mit Harrison.

Petty, der auch eine eigene
Radioshow hatte, war in den
90ern vom Rock abgerückt
und machte eher Pop – 1996
für »She’s the One« mit Jen-
nifer Aniston und Cameron
Diaz sogar Filmmusik. Das
letzte Album der Heartbrea-
kers, »Hypnotic Eye«, schaff-
te es 2014 auf Platz 1 der
Charts in den USA.

Schluss mit den Reisen
Mit der Musik aufhören

wollte Petty, der zum zwei-
ten Mal verheiratet war und
aus erster Ehe zwei Töchter
hatte, noch lange nicht. Aber
die gerade beendete Heart-
breakers-Tour werde wohl
die letzte große US-Tournee
sein, hatte er zuvor dem »Rol-
ling Stone« gesagt. »Ich den-
ke, es wird meine letzte Rei-
se durchs Land sein. Wir sind
ja alle weit über 60. Ich habe
jetzt eine Enkeltochter, die
ich so viel wie möglich sehen
möchte. Ich möchte mein Le-
ben nicht auf Reisen verbrin-
gen.«

Rockmusik verliert
eine weitere Legende
Tom Petty nach Abschiedstournee gestorben

Redaktion Kultur
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In der Kulisse des Straß-
burger »Temple Neuf«,
wurde am Freitag eine
Marienpassion des liba-
nesischen Komponisten
Zad Moultaka aufge-
führt. Solisten, Chor und
Ensemble, entführten die
Zuhörer in eine lyrische,
aber auch dramatisch
aufbrausende Klangwelt.

VON JÜRGEN HABERER

Straßburg. Zad Moulta-
ka, 1967 im Libanon geboren,
geht mit seiner 2011 entstande-
nen Passion einen höchst un-
gewöhnlichen Weg. Sie erfasst
das Leiden Jesu auf einem indi-
rekten, letztendlich aber umso
mehr leidvollen und schmerer-
füllten Wege, indem sie durch
das Auge Marias auf die Ereig-
nisse blickt. Die letzten Stun-
den des Sohnes, abgelesen vom
dem Gesicht der leidenden
Mutter.

Moultaka, ein Absolvent
des Pariser Konservatoriums,
will es ganz genau wissen, was
es mit dem Begriff »Passion«
auf sich hat. Er zeigt die Mut-
ter verinnerlicht, zerbrechlich
und würdevoll. In ihrem Inne-
ren tobt ein brausender Orkan
oder ein brodelnder Vulkan,
der im Schlagwerk des Ensem-
bles immer wieder wütend ex-
plodiert.

Der Libanese bietet im
Grunde eine eher karge Beset-
zung auf. Eine Hand voll Spe-
zialisten für Alte Musik. Gam-
ben, Theorben, Posaunen und
ein Cornet, ein mehr als üppi-

ges Schlagwerk mit Pauken,
Trommeln und Gongs. Dazu
ein Cembalo, eine Orgel, eine
exotische Harfe. Die Sprache
der Instrumente ist weit ab-
seits der gängigen Traditionen
neu definiert, alles dient dem
Ausdruck elementarer Gefüh-
le voller Tragik.

Der Kammerchor Les élé-
ments flankiert das Ensemb-
le, die Solisten sind bis auf die
zentral agierende Sopranis-
tin Maria Cristina Kiehr in
den Klangkörper integriert.
Die Sänger greifen zwischen-
durch zur Rahmentrommel,
untermalen die bisweilen fast
im Sprechgesang rezitierten
Verse immer wieder mit einer

dumpf grollenden Basstrom-
mel. Fragmente des Evange-
liums treffen auf japanische
Haikus und kurze Phrasen von
Rainer Maria Rilke. Auf ein
italienisches Wiegenlied aus
dem 18. Jahrhundert.

Auf Syrisch gesungen
Gesungen wird dabei in sy-

rischer Sprache. Die franzö-
sische Übersetzung flimmert
über eine in das Bühnenbild in-
tegrierte Leinwand. Über der
nur schwach ausgeleuchteten
Szenerie lastet die Aura, der in
den 1870er-Jahren im neuro-
manischen Stil wieder aufge-
bauten evangelischen Kirche
»Temple Neuf«.

Es ist definitiv schwere
Kost, was dem Publikum ser-
viert wird. Eine expressive
Klanglandschaft voll dunk-
ler Töne und spannungsgela-
dener Ausbrüche. Über allem
schwebt aber der Gesang von
Maria Cristina Kiehr. Eine hel-
le und reine Stimme, zart und
zerbrechlich. Ungemein be-
eindruckend in dem sich im-
mer wieder auf einen musika-
lischen Hauch reduzierenden
Fortissimo, kraftvoll schil-
lernd im Ausdruck des Leidens
der Gottesmutter.

Das Werk fasziniert, zieht
die Zuhörer in seinen Bann
und katapultiert sie in eine an-
dere Welt.

Mit den Augen einer leidenden Mutter
Lyrisch und aufbrausend: Zad Moultakas Marienpassion beim Festival »Musica« aufgeführt

Es wurde geklatscht,
geswingt und ausgelas-
sen gesungen. Im mit
Erntedankgaben ge-
schmückten Altarraum
der Pfarrkirche »St.
Johannes« herrschte am
Sonntagabend virtuoser
Einklang. Der Jazzchor
Freiburg versprühte bei
seinem Gastpiel bei der
Festwoche Oppenau wah-
re Lebensfreude.

VON OSCAR SALA

Oppenau. Ohne Netz und
doppelten Boden präsentieren
die 25 Sängerinnen und Sänger
in Oppenau ein facettenreiches
Spektrum von Swing, Latin,
Ethno, Funk bis Pop – Musika-
lität auf höchstem A-Cappella-
Niveau. Unter der Leitung von
Bertrand Gröger, der den Chor
1990 gründete, erklingen mit
»Messages« und »The Garden«
schon im Opener afrikanisch
geprägte Melodien von Roger
Treece und Bobby McFerrin,
mit dem die Sänger aus Frei-
burg bereits aufgetreten sind.

Die Überraschung des
Abends: Die eingängigen, aber
nicht minder komplexen Ge-
sang-Arrangements begleitet
der groovende Beatboxer Lu-
kas Derungs, der mit seinem
Mund Bassdrum und Becken
imitiert. Bereits hier macht
sich das ansehnliche Aufgebot
an Mikrophonen bezahlt, das
die Akustik in der frisch reno-
vierten Kirche verbessert.

Im Laufe des Abends ent-
faltet sich ein stimmgewalti-
ger Klangkörper. »Vocal-Jazz«
stellt sich bei den Freiburgern
Gästen allerdings als weitge-
fasster Begriff heraus. Viel-
mehr experimentiert der Chor
mit unterschiedlichen Mu-
sikrichtungen. Internationa-
le Titel wie das polnische »Mi-
ronsczarnia«, das japanische
Arrangement »Ue o muite«

oder ein rhythmisch-brasilia-
nisches »Magalenha« von Cal-
inhos Brown offenbaren eine
innovative Performance mit
hoher Chorkultur, die nicht
nur Jazzliebhaber, sondern
auch Chorfans und Klassikpu-
blikum anspricht. Deutsch ge-
sungen wird übrigens nur bei
einer recht jazzigen Version
von »Die Gedanken sind frei«.

Auch leisere Töne
Aber auch leisere Töne stim-

men die Sänger aus Freiburg
an, wie beim besinnlichen
Stück »224« von Emily Dickin-
son. Ausgesprochen viel Bei-
fall bekommt das anrührend
schöne »Long, long, long« von
George Harrison in einem be-
merkenswerten Arrangement
von Bertrand Gröger in der
zweiten Konzerthälfte.

Der Jubel wird nach der
Pause nicht leiser. Der Jazz-
chor begeistert sogleich mit

dem schwungvollen, klassi-
schen »Pass me the jazz«, ei-
ner jazzigen Komposition von
Anders Edenroth sowie mit
dem swingenden »Cute« von
Neil Hefti und Stanley Styne,
ein weiteres Mal von Bertrand
Gröger arrangiert.

Sehr frisch und mit purer
Lebensfreude kommen »Palet-
tes« von Roger Treece und »Af-
rican Call« daher, ein Stück
das der Chor dieses Jahr beim
ersten Eurovision-Choir-Con-
test im lettischen Riga mit im
Gepäck hatte. Zwischendurch
gibt es mit »The Way of Love«
von Malene Rigtrup eine ge-
lungene Uraufführung.

Dem Chor gelang es, die Ti-
tel mitreißend zu interpretie-
ren, woran freilich ein überaus
engagierter, leidenschaftlich
agierender Bertrand Gröger ei-
nen wesentlichen Anteil hat-
te. Der konzentriert und den-
noch locker wirkende Dirigent

konnte stets seine Freude am
Gesang auf die Sängerinnen
und Sänger sowie das Publi-
kum überschwappen lassen.

Eswaren auch hervorragen-
de Solisten zu hören, die mit
ihrer klaren, warmen-souli-
gen Stimme einen frischen und
natürlichen Chorklang zau-
berten. Unterstützt wurden
die Sänger vom erstklassigen
»Mundschlagzeuger«, der ge-
konnt und dynamisch agier-
te. Bei »Cute« ließ er sogar ein
mundgemachtes »Schlagzeug-
solo« erklingen.

Stimmlicher Höhenflug
Zum Schluss sorgte Bobby

McFerrins »Wailers« für einen
stimmlichen Höhenflug voller
Rhythmus und Farbe – Stimm-
kunst pur. Kein Wunder also,
dass das Publikum dem gesam-
ten Ensemble nach zwei Stun-
den mit stehenden Ovationen
den verdienten Beifall zollte.

Wahre Lebensfreude versprüht
Hinreißender Auftritt des Jazzchors Freiburg mit Beatboxer Lukas Derungs bei Festwoche Oppenau

Seine Musik spricht nicht nur Jazzliebhaber an. Der Jazzchor Freiburg hinterließ auch beim Klas-
sikpublikum einen starken Eindruck. Foto: Oscar Sala

Komponist Zad Moultaka (rechts) mit Sängerin Maria Cristina Kiehr. Foto: Jürgen Haberer

Tom Petty vor zwei Wochen
beim Kaaboo-Festival in San
Diego (USA).

Foto: Amy Harris/Invision/dpa
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Das Zocken hat schon
begonnen, in wenigen
Tagen ist es raus: Wer
kriegt den Literaturno-
belpreis 2017? Nach Bob
Dylan scheint nichts
mehr unmöglich. Wagt
die altehrwürdige Jury
weitere Experimente?

VON THERESA MÜNCH

Stockholm. Jury-Che-
fin Sara Danius spricht nur
vom »Dylan-Abenteuer« – und
scheint froh, dass es endlich
überstanden ist. Der Literatur-
nobelpreis 2016 hat so viel Auf-
regung produziert wie selten
zuvor. Erst schwieg Bob Dylan,
dann kam er nicht zur Preis-
verleihung, reichte seine Vorle-
sung am Ende als Tonaufnah-
me hauchdünn vor Ablauf der
Frist ein. Einige sahen mit der
Vergabe an den Musiker schon
den Untergang des altehrwür-
digen Preises.

Jetzt also auf ein Neues: In
der nächsten Woche wird der
Nobelpreisträger 2017 verkün-
det. Der genaue Termin steht
noch nicht fest, er wird tradi-
tionell erst kurz zuvor bekannt
gegeben. Für Kenner ist klar:
EineWiederholung des »Dylan-
Abenteuers« kann die angese-
hene Schwedische Akademie
nicht wollen. Doch geht sie des-
halb auf Nummer sicher?

»Ich denke, jetzt ist Adenau-
er-Zeit: keine Experimente«,
sagt der schwedische Verleger
Svante Weyler. In den vergan-
genen Jahren habe die Akade-
mie Grenzen sprengen wollen -
und das mit der Vergabe an die
fast dokumentarisch erzählen-
de Weißrussin Swetlana Ale-
xijewitsch 2015 und an Song-
writer Dylan 2016 auch getan.
»Wenn sie das aber so weiter-
macht, wird der Preis seine Au-
torität verlieren«, warnt Wey-
ler. Er charakterisiert die Jury
so: »Ein gewisser Konservatis-

mus mit kleinen Überraschun-
gen alle paar Jahre.«

Einige Jury-Mitglieder
dürften den Preis für den
Rockstar inzwischen bereut
haben. Nach derVergabemuss-
te das traditionsreiche Gre-
mium ganz schön einstecken.
Kritiker schrieben von »Trum-
pifizierung des Nobelpreises«.
Jury-Chefin Danius musste
die Entscheidung wieder und
wieder verteidigen: Ein Nobel-
preisträger müsse die Litera-
tur erneuert haben, sagte sie.

Wettlisten
Trotzdem könnte es 2017 auf

einen Klassiker hinauslaufen.
Auf den Wettlisten bei Anbie-
tern wie Ladbrokes dominie-
ren bekannte Namen wie der
Japaner Haruki Murakami,
die Kanadierin Margaret At-
wood und der Israeli Amos Oz.
Das sagt Wochen vor der Preis-
vergabe allerdings noch wenig.
Zuletzt hatten sich die Gewin-
ner häufig erst in letzter Minu-
te unter die Top Fünf gestohlen.

Ganz oben steht der Kenia-
ner Ngugi Wa Thiong’o, auch

einer der ewigen Favoriten, die
am Ende dann doch nie zu ge-
winnen scheinen. »Wir wis-
sen: Wenn jemand drei Jahre
auf der Shortlist der Nobeljury
gestanden und keine Mehrheit
bekommen hat, ist er weg vom
Fenster«, sagt Weyler.

Könnte es trotzdem Zeit für
einen afrikanischen Litera-
turnobelpreisträger sein? Der
»wahrscheinlichste Kandi-
dat« sei dann tatsächlich Wa
Thiong’o, meint der Literatur-
wissenschaftler Stefan Hel-
gesson von der Stockholmer
Universität. Sein Werk habe
»das Volumen und die Bedeu-
tung«. Auch Nuruddin Farah
aus Somalia habe einen Nobel-
preis verdient.

Was aus Sicht von Kennern
gegen einen Afrikaner spricht,
ist derKulturunterschied. Ech-
te afrikanische Literatur wer-
de in Europa – und auch von
der westlich geprägten Nobel-
Jury – oft nicht verstanden.
Der Meister unter den afrika-
nischen Literaten habe nie ei-
nen Nobelpreis bekommen,
meinen sie: der 2013 verstorbe-

ne Chinua Achebe, der so afri-
kanisch und authentisch ge-
schrieben habe wie kaum ein
anderer.

Kein Proporz
Doch kann man überhaupt

fragen: Wer ist dran? Die Ju-
ry verneint immer, dass sie ih-
re Entscheidungen auf Proporz
gründet. Das wäre auch un-
fair, meint Weyler. »Wenn man
jedem Kontinent gleich viele
Preise gäbe, wäre das, als wür-
de man sagen: ›Deutschland
hat zu viele Fußball-Weltmeis-
terschaften gewonnen, jetzt ist
jemand anderes dran.‹«

»Ich würde eher nach Eu-
ropa schauen«, bringt der frü-
here Kulturchef der schwe-
dischen Zeitung »Göteborgs
Posten«, Mikael van Reis,
ganz neue Favoriten ins Spiel.
Deutschsprachige Autoren wie
Botho Strauß dürfe man nicht
vergessen.

Auf den Wettlisten taucht
Strauß jedoch nicht auf. Doch
dafür ist ja auch noch früh.
Und die Jury liebt es bekannt-
lich, zu überraschen.

Genug der Überraschungen?
Nächste Woche wird Entscheidung über Literaturnobelpreis erwartet / Wettbüros sehen Klassiker vorn

In einer der ältesten
Kirchen Straßburgs hat
das Festival »Musica«
am Mittwochabend eine
musikalische Begegnung
über viele Jahrhunderte
hinweg inszeniert. Das
Vokalensemble De Caelis
tauchte ein in die sakrale
Klangwelt von Hildegard
von Bingen und verzahn-
te sie mit der Musik des
Libanesen Zad Moultaka.

VON JÜRGEN HABERER

Straßburg. Frühes Mittel-
alter trifft Neuzeit. Die Epo-
chen verzahnen sich und bil-
den eine atmosphärische
Einheit. Der tonale Klangtep-
pich schwebt im Raum, schlägt
das Publikum ganz unaufge-
regt und ohne Effekthascherei
in den Bann.

Rein rechnerisch liegen
fast 900 Jahre zwischen Hil-
degard von Bingen und dem
libanesischen Komponisten
und Pianisten Zad Moultaka.
Ein knappes Jahrtausend, das
die Welt mehr als einmal von
Grund auf umgekrempelt hat.
Musikalisch reichten sich die
beiden Epochen am Mittwoch-
abend aber auf wundersame
Weise die Hand.

In einem Konzert in der
Straßburger Kirche »Église
protestante Sainte Aurélie«
tauchte das 1998 gegründete
Vokalensemble De Caelis in ei-
ne bemerkenswert homogene
Klanglandschaft ohne innere
Brüche und Gegensätze ein.

Vorgetragen von einer ein-
zelnen Frauenstimme, öffnete
eine pastoral anmutende Ein-
führung des 1967 geborenen Li-
banesen den Raum für die im
11. Jahrhundert verorteten Ge-
sänge von Hildegard von Bin-
gen. Ensemblechefin Laurence
Brisset (Mezzosopran) und ih-
re Kolleginnen Florence Limon
(Sopran), Estelle Nadau (Sop-
ran), Caroline Tarrit (Mezzo-
sopran) und Marie-George Mo-
net (Alt) kreierten eine Aura
aus schwebendenVokalharmo-
nien, die, klar und rein, einen
durch und durch mittelalterli-
chen Charme verströmte. Hil-
degard von Bingens Reinheit
und Frömmigkeit manifestier-

te sich dabei längst nicht nur
in dem nach gut einer halben
Stunde folgenden »Ave Maria«,
mit dem dann die Transforma-
tion der Musik einsetzte.

Klangteppich
Der Gesang des in der Nor-

mandie beheimateten Ensemb-
les schwebte von da an auf ei-
nem tonalen Klangteppich,
der über eine Lautsprecher-
muschel über den Köpfen der
fünf Frauen eingespielt wurde.
Die von Zad Moultaka kreier-
te Toncollage verdichtete sich,
bettete die nach wie vor von
Hildegard von Bingen gepräg-
ten Verse in einen polypho-
nen Unterbau, der scheinbar

schwerelos im Raum verharr-
te.

Im ersten Moment kaum
wahrnehmbar war der dann
folgende Wechsel zu dem von
Moultaka komponierten »Ubi
es« (2015). Lateinische Ver-
se wurden nun aber immer
mehr von einem lautmaleri-
schen Gesang ohne Worte ab-
gelöst. Das dunkle Pochen ei-
ner Basstrommel mischte sich
in das Geschehen, hallte wie-
der in der nun sehr viel stärke-
ren Phrasierung des Gesangs.
Das Konzert endete so auf dem
Feld der zeitgenössischen Mu-
sik, ohne dabei die Aura der
mittelalterlichen Harmonien
gänzlich aufzuheben.

900 Jahre wundersam verbunden
Hildegard von Bingen trifft Zad Moultaka: Vokalensemble De Caelis bei »Musica«
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Er ist ein echtes
Urgestein. Peter Stein
verhilft der Berliner
Schaubühne zu Welt-
ruhm. Er zeigt einen
21-stündigen »Faust«
und inszeniert an den
großen Opernhäusern.
Morgen, Sonntag, wird
er 80 Jahre alt.

Berlin (dpa). In Deutsch-
land macht sich Peter Stein
ziemlich rar. Der »Marathon-
Mann« des Theaters – be-
kannt unter anderem für sei-
ne 21-stündige Inszenierung
von Goethes »Faust« bei der
Weltausstellung Expo 2000
in Hannover – brachte zu-
letzt zahlreiche Opern auf die
Bühne. Er inszeniert an den
großen Häusern von Mailand
bis Wien. Im Sommer zeig-
te Stein im römischen Thea-
ter von Verona Shakespeares
»Richard II.«. In Deutschland
war der in Italien lebende Re-
gisseur zuletzt 2013 mit Be-
cketts »Das letzte Band« mit
Klaus Maria Brandauer zu
sehen.

Wegweisender Stil
Untrennbar wird der Na-

me Stein immer mit der Ber-
liner Schaubühne verbunden
bleiben. Unter seiner künst-
lerischen Leitung wurde
dort europäische Theaterge-
schichte geschrieben. Steins
in den 70er- und 80er-Jahren
entwickelter Stil war wegwei-
send: die vorsichtige, respekt-
volle Annäherung an Wer-
ke, die psychologisch genaue
Deutung von Texten.

Steins Inszenierungen be-
kamen Kultcharakter. Da-
runter waren Ibsens »Peer
Gynt« (1971), Kleists »Prinz
Friedrich von Homburg«
(1972), Gorkis »Sommergäste«
(1974) und Tschechows »Drei
Schwestern« (1984).

An der Schaubühne am
Halleschen Ufer (später am
Lehniner Platz) erspiel-
ten sich unter der Regie von
Stein Schauspieler wie Bruno
Ganz, Angela Winkler, Jut-
ta Lampe, Otto Sander, Edith
Clever, Corinna Kirchhoff
und Peter Simonischek Welt-
ruhm.

Nicht nur auf der Büh-
ne, sondern auch dahinter
wurde die Theaterarbeit an
der Schaubühne neu gestal-
tet. Vor dem Hintergrund
der 68er-Bewegung wurde
ein Mitspracherecht für al-
le Mitarbeiter bei Stückaus-
wahl und Spielplanpolitik be-
schlossen.

Stein gilt als leidenschaft-
lich, zäh und rebellisch. Der
Regisseur hält sich meist im
Hintergrund, verbeugt sich
nicht gerne vor dem Publi-
kum und gibt nur selten In-
terviews. Im Rückblick auf
die Schaubühnen-Zeit zeigte
er sich aber dennoch einmal
öffentlich stolz: »Ich habe mit
der Schaubühne das einzige
selbstbestimmte Theater in
der Geschichte des deutschen
Theaters geleitet.« Und fügte
gleich an: »Dabei bin ich über-
haupt kein Theaterleiter. Ich
bin Künstler.«

Inszenierungen mit
Kultcharakter
Theaterregisseur Peter Stein wird morgen 80

Figuralchor gibt zwei Konzerte
Offenburg (red/gs). Das Oratorium »Le Roi David« von
Arthur Honegger sowie die Psalmen 98 und 116 von Heinrich
Schütz singt der Figuralchor Offenburg gemeinsammit
Solisten heute, Samstag, um 20 Uhr und morgen, Sonntag,
um 18 Uhr in der Offenburger Auferstehungskirche, Höl-
derlinstraße. Es musiziert die Philharmonie am Forum. Die
Gesamtleitung hat Werner Pfaff.Karten: »La musica«, Lange
Straße 38.

Black Metal in der Laiterie
Straßburg (red/gs). FrischenWind in die Szene bringt die
Black Metal-Band Der Weg einer Freiheit. AmMittwoch,
4. Oktober, um 19.30 Uhr ist sie im Club der Laiterie in Straß-
burg zu hören. Karten: www.artefact.org und www.reservix.
de

»Hundewetter« mit Marion Kracht
Lahr (red/gs). Eine Komödie mit ra-
santem Sprachwitz und klugem Humor
bildet den Auftakt für die Theatersaison
2017/2018. ImMittelpunkt des Stückes
»Hundewetter« von Brigitte Buc steht
Marion Kracht als eine von drei Frauen,
die sich bei Dauerregen in ein kleines
Berliner Café flüchten und dort zufällig
aufeinanderstoßen. Die Aufführung in
der Reihe Lahr »Boulevard« beginnt am
Freitag, 6. Oktober, um 20 Uhr in der
Stadthalle.Karten: Kulturbüro, Altes
Rathaus, Kaiserstraße 1,! 07821/9502-
10, www.kultur.lahr.de

New Orleans-Jazz im Rockcafé
Ettenheim-Altdorf (red/gs). New Orleans-Jazz spielt die
Gütersloher Band Sazerac Swingers. Zum Gastspiel am
Donnerstag, 5. Oktober, im Rockcafé Altdorf bringen sie Miss
Delta Daggers mit. Die aus Kanada stammende Sängerin und
Burlesque-Künstlerin lebt in Stockholm, wo sie mit einer eige-
nen Show auftritt. Konzertbeginn ist gegen 20 Uhr, Einlass ab
17.30 Uhr. Der Eintritt ist frei, der Hut geht rum.

Tipps und Termine

Sie werden als Kandidaten für den diesjährigen Literaturnobelpreis gehandelt: der Israeli Amos
Oz (von links), die Kanadierin Margaret Atwood und der Japaner Haruki Murakami. Fotos: dpa

Mittelalter und Gegenwart vereinten die fünf Sängerinnen des Ensembles De Caelis bei ihrem
Auftritt beim Festival »Musica«. Foto: Jürgen Haberer

Peter Stein 2012 bei der
Verleihung des Großen Ver-
dienstkreuzes mit Stern in
Berlin. Foto: dpa

Schauspielerin
Marion Kracht.

Foto: dpa
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Ein Traumund das Jaulen des Hundes
VON DAGMAR GILCHER

Straßburgs Museen erzählen in die-
semHerbst vom„Labor Europas“ 1880
bis 1930. In großen und kleinen Sälen
über die ganze Stadt verteilt präsen-
tiert hingegen ein anderes Labor, was
dieses Europa an musikalischer Krea-
tion so alles zu bieten hat. Zeitgleich
mit „Musica“, einem der größten Fes-
tivals für zeitgenössische Musik
Frankreich, startete auch die Rhein-
oper in die Saison.

In Erinnerung bleiben vor allem: ein
HundunddasGefühl des Bedauerns, ei-
nen faszinierendenDirigenten rheinab-
wärts von Freiburg nach Köln verloren
zu haben. Der Hund heißt Cheeky, ist
ein bühnenbegabter Parson Russell Ter-
rier und hat den letzten Ton in Philippe
Manourys – nein, nicht Oper sondern
„Thinkspiel“ – „Kein Licht“ nach Texten
von Elfriede Jelinek, das wenige Wo-
chen nach seiner Uraufführung am 25.
August bei der Ruhr-Triennale seine
französische Erstaufführung erlebte.
Der Dirigent ist François-Xavier Roth,
bis 2016 Chef des dem vorgeblichen
Sparzwanggeopferten, einst in der Pha-
lanx der sich zeitgenössischer Musik-
produktion widmenden Klangkörper
ganz vorne spielenden SWR-Sinfonie-
orchesters Baden-Baden/Freiburg.

Auch Roths neues Orchester ist eines

Mit Philippe Manourys „Kein Licht“ nach Elfriede Jelinek beginnt in Straßburg die Saison der Rheinoper – Das Festival „Musica“ bietet Zeitgenössisches in großer Vielfalt
davon: Mit dem Gürzenich-Orchester
aus Köln gastierte er nun im großen
Erasmus-Saal des Palais de la musique
et des congrès (PMC); auf dem Pro-
gramm zwei vom Gürzenich-Orchester
uraufgeführte Werke, das eine aus dem
vergangenen Jahr, das andere ist schon
etwas älter. Trotzdem klingt Richard
Strauss’ Sinfonische Dichtung „Don
Quichotte“ von 1897, eine musikalische
Plaisanterie über Cervantes’ Romanfi-
gur mit einem Thema und zehn Varia-
tionen, manchmal ungemein modern.
Mit den Solisten EdgarMoreau, 23 Jahre
junger Cello-Star, und Nathan Braude,
Solo-Bratscher in Köln, sowie dem vom
schmachtenden Streicherschmelz bis
zum grotesken Bläser-Solo alle nur er-
denklichen Schattierungen auskosten-
den Orchester endete das Konzert mit
einer Hommage an einen der Klangfar-
ben-Magier des 19. Jahrhunderts.

In deren – spätromantischer – Tradi-
tion sieht sich auch Philippe Manoury,
einer der wichtigsten Vertreter der ak-
tuellen Komponisten Frankreichs. Ma-
noury experimentiert mit dieser Tradi-
tion. „Ring“, Teil der 2016 für dasGürze-
nich-Orchester entstandenen Köln-Tri-
logie, geht noch einen Schritt zurück –
zumMozart-Orchester –, erfindet dabei
eine neue Raummusik: ein kleines Or-
chester auf der Hauptbühne, Instru-
mente-Gruppen unterschiedlichster
Zusammensetzung an anderen Orten

im Saal. Das Ganze scheint eher zufällig
anzufangen.DerDirigent sitzt unauffäl-
lig zwischen seinen Musikern – um
schließlich alle Fäden zusammenzu-
führen zu einem aberwitzigen Klanger-
lebnis. Dass Manoury auch anders
kann, zeigt seine Orchestration von
„Rêve“, dem dritten, nur für Klavier zu
vier Händen überlieferten Satz von
Claude Debussys Orchester-Suite Nr. 3:
ein zwischen Wagners Karfreitagszau-

ber und dem „Nachmittag eines Fauns“
changierender „Traum“ ...

Und noch einmal Manoury, der be-
reits schoneinmal die SaisonderRhein-
oper eröffnet hat: 2011 mit „La nuit de
Gutenberg“ – einem Musiktheater, das
sich nicht auf die Biografie des Buch-
druck-Erfinders beschränkt, sondern
die Geschichte der Schrift von ihren Ur-
sprüngen bis ins Medienzeitalter re-
flektiert. Manourys Tonsprache ist da

viel weniger emotional, elektronisch
erzeugte Töne und Geräusche mischen
sich mit sinfonischem Orchesterklang.
Schließlich hat auch Manoury auf sei-
nem Weg in die Upper Class der Kom-
ponisten auch dasmaßgeblich von Pier-
re Boulez ins Leben gerufene Pariser Ir-
cam (abgekürzt für Institut de Recher-
che et Coordination Acoustique/Musi-
que, deutsch: Forschungsinstitut für
Akustik/Musik) passiert.

Das hört man jetzt auch in Manourys
jüngster Oper, die er „Thinkspiel“
nennt – das in der Tat einiges zumDen-
ken aufgibt. Allerdings führt das Grü-
beln nicht unbedingt zu einem befrie-
digen Resultat. Vielleicht waren die Er-
wartungen einfach zu hoch geschraubt:
Manoury, ein angesagter Komponisten-
name, dazu der Text einer Literaturno-
belpreisträgerin, Elfriede Jelinek; die
Inszenierung anvertraut einem der laut
Fachpresse „namhaftesten Regisseure
des deutschsprachigen Theaters“: Ni-
colas Stemann, dermit Jelinek seit 2002
zusammenarbeitet, designierter Inten-
dant des Schauspielhauses Zürich; dazu
neben dem von Julien Leroy geleiteten
luxemburgischen Orchester „united in-
struments of lucilin“ (Luxemburg ge-
hört zu den Kooperationspartnern),
dem Chor des Theaters Zagreb (noch
ein Partner) und einem ausgesuchten
Sänger-Ensemble mit Niels Bormann
und Caroline Peters zwei exzellente

Schauspieler. Aber auch sie konnten –
zwischen Puppenspiel, Plätschern im
atomverseuchten Wasser und eilends
noch französisch dazu Gedichtetem –
die Sache nicht retten. Jelineks Text und
Manourys zum Teil einfach dem Zu-
fallsgenerator überlassene Musik – sie
finden nicht zueinander. Schlimmer
noch: Außer der (sattsam bekannten)
Wut der Autorin auf Gott und die Welt
undeinempenetrantenAnti-Atom-Zei-
gefinger bleibt nichts – außer demelek-
tronisch verlängerten Jaulen des wirk-
lich begabten Hundes ...

Da hörte man sich doch lieber in ei-
ner Matinee der Reihe „Jeunes talents“
im Saal der Alten Börse die Kompositio-
nen von Teilnehmern – zwischen 20
und 25 Jahre jung – der Kurse an, die
Philippe Manoury in einer dem Festival
„Musica“ angegliederten Akademie
gibt: Stückemit bereits zum Teil ausge-
prägter Individualität, manchmal auch
mit Rückwendung zu dem, was lange
als „Schönklang“ verpönt war. Oder
man amüsiert sich in der Cité de la mu-
sique et de la danse bei einem „Ciné-
Concert“ mit der Musik, die der 1959
geborene TschecheMartin Smolka 2010
zu Ernst Lubitschts Stummfilm „Die
Puppe“ von 1919 komponierte: Zeitge-
nössische Musik hat eine ungeheure
Vielfalt, die man in Straßburg noch bis
7. Oktober entdecken kann: www.festi-
valmusica.org

Der Kugel Erde geht es schlecht – und imWasser kugeln die Schauspieler
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Ein Traumund das Jaulen des Hundes
VON DAGMAR GILCHER

Straßburgs Museen erzählen in die-
semHerbst vom„Labor Europas“ 1880
bis 1930. In großen und kleinen Sälen
über die ganze Stadt verteilt präsen-
tiert hingegen ein anderes Labor, was
dieses Europa an musikalischer Krea-
tion so alles zu bieten hat. Zeitgleich
mit „Musica“, einem der größten Fes-
tivals für zeitgenössische Musik
Frankreich, startete auch die Rhein-
oper in die Saison.

In Erinnerung bleiben vor allem: ein
HundunddasGefühl des Bedauerns, ei-
nen faszinierendenDirigenten rheinab-
wärts von Freiburg nach Köln verloren
zu haben. Der Hund heißt Cheeky, ist
ein bühnenbegabter Parson Russell Ter-
rier und hat den letzten Ton in Philippe
Manourys – nein, nicht Oper sondern
„Thinkspiel“ – „Kein Licht“ nach Texten
von Elfriede Jelinek, das wenige Wo-
chen nach seiner Uraufführung am 25.
August bei der Ruhr-Triennale seine
französische Erstaufführung erlebte.
Der Dirigent ist François-Xavier Roth,
bis 2016 Chef des dem vorgeblichen
Sparzwanggeopferten, einst in der Pha-
lanx der sich zeitgenössischer Musik-
produktion widmenden Klangkörper
ganz vorne spielenden SWR-Sinfonie-
orchesters Baden-Baden/Freiburg.

Auch Roths neues Orchester ist eines

Mit Philippe Manourys „Kein Licht“ nach Elfriede Jelinek beginnt in Straßburg die Saison der Rheinoper – Das Festival „Musica“ bietet Zeitgenössisches in großer Vielfalt
davon: Mit dem Gürzenich-Orchester
aus Köln gastierte er nun im großen
Erasmus-Saal des Palais de la musique
et des congrès (PMC); auf dem Pro-
gramm zwei vom Gürzenich-Orchester
uraufgeführte Werke, das eine aus dem
vergangenen Jahr, das andere ist schon
etwas älter. Trotzdem klingt Richard
Strauss’ Sinfonische Dichtung „Don
Quichotte“ von 1897, eine musikalische
Plaisanterie über Cervantes’ Romanfi-
gur mit einem Thema und zehn Varia-
tionen, manchmal ungemein modern.
Mit den Solisten EdgarMoreau, 23 Jahre
junger Cello-Star, und Nathan Braude,
Solo-Bratscher in Köln, sowie dem vom
schmachtenden Streicherschmelz bis
zum grotesken Bläser-Solo alle nur er-
denklichen Schattierungen auskosten-
den Orchester endete das Konzert mit
einer Hommage an einen der Klangfar-
ben-Magier des 19. Jahrhunderts.

In deren – spätromantischer – Tradi-
tion sieht sich auch Philippe Manoury,
einer der wichtigsten Vertreter der ak-
tuellen Komponisten Frankreichs. Ma-
noury experimentiert mit dieser Tradi-
tion. „Ring“, Teil der 2016 für dasGürze-
nich-Orchester entstandenen Köln-Tri-
logie, geht noch einen Schritt zurück –
zumMozart-Orchester –, erfindet dabei
eine neue Raummusik: ein kleines Or-
chester auf der Hauptbühne, Instru-
mente-Gruppen unterschiedlichster
Zusammensetzung an anderen Orten

im Saal. Das Ganze scheint eher zufällig
anzufangen.DerDirigent sitzt unauffäl-
lig zwischen seinen Musikern – um
schließlich alle Fäden zusammenzu-
führen zu einem aberwitzigen Klanger-
lebnis. Dass Manoury auch anders
kann, zeigt seine Orchestration von
„Rêve“, dem dritten, nur für Klavier zu
vier Händen überlieferten Satz von
Claude Debussys Orchester-Suite Nr. 3:
ein zwischen Wagners Karfreitagszau-

ber und dem „Nachmittag eines Fauns“
changierender „Traum“ ...

Und noch einmal Manoury, der be-
reits schoneinmal die SaisonderRhein-
oper eröffnet hat: 2011 mit „La nuit de
Gutenberg“ – einem Musiktheater, das
sich nicht auf die Biografie des Buch-
druck-Erfinders beschränkt, sondern
die Geschichte der Schrift von ihren Ur-
sprüngen bis ins Medienzeitalter re-
flektiert. Manourys Tonsprache ist da

viel weniger emotional, elektronisch
erzeugte Töne und Geräusche mischen
sich mit sinfonischem Orchesterklang.
Schließlich hat auch Manoury auf sei-
nem Weg in die Upper Class der Kom-
ponisten auch dasmaßgeblich von Pier-
re Boulez ins Leben gerufene Pariser Ir-
cam (abgekürzt für Institut de Recher-
che et Coordination Acoustique/Musi-
que, deutsch: Forschungsinstitut für
Akustik/Musik) passiert.

Das hört man jetzt auch in Manourys
jüngster Oper, die er „Thinkspiel“
nennt – das in der Tat einiges zumDen-
ken aufgibt. Allerdings führt das Grü-
beln nicht unbedingt zu einem befrie-
digen Resultat. Vielleicht waren die Er-
wartungen einfach zu hoch geschraubt:
Manoury, ein angesagter Komponisten-
name, dazu der Text einer Literaturno-
belpreisträgerin, Elfriede Jelinek; die
Inszenierung anvertraut einem der laut
Fachpresse „namhaftesten Regisseure
des deutschsprachigen Theaters“: Ni-
colas Stemann, dermit Jelinek seit 2002
zusammenarbeitet, designierter Inten-
dant des Schauspielhauses Zürich; dazu
neben dem von Julien Leroy geleiteten
luxemburgischen Orchester „united in-
struments of lucilin“ (Luxemburg ge-
hört zu den Kooperationspartnern),
dem Chor des Theaters Zagreb (noch
ein Partner) und einem ausgesuchten
Sänger-Ensemble mit Niels Bormann
und Caroline Peters zwei exzellente
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junger Cello-Star, und Nathan Braude,
Solo-Bratscher in Köln, sowie dem vom
schmachtenden Streicherschmelz bis
zum grotesken Bläser-Solo alle nur er-
denklichen Schattierungen auskosten-
den Orchester endete das Konzert mit
einer Hommage an einen der Klangfar-
ben-Magier des 19. Jahrhunderts.

In deren – spätromantischer – Tradi-
tion sieht sich auch Philippe Manoury,
einer der wichtigsten Vertreter der ak-
tuellen Komponisten Frankreichs. Ma-
noury experimentiert mit dieser Tradi-
tion. „Ring“, Teil der 2016 für dasGürze-
nich-Orchester entstandenen Köln-Tri-
logie, geht noch einen Schritt zurück –
zumMozart-Orchester –, erfindet dabei
eine neue Raummusik: ein kleines Or-
chester auf der Hauptbühne, Instru-
mente-Gruppen unterschiedlichster
Zusammensetzung an anderen Orten

im Saal. Das Ganze scheint eher zufällig
anzufangen.DerDirigent sitzt unauffäl-
lig zwischen seinen Musikern – um
schließlich alle Fäden zusammenzu-
führen zu einem aberwitzigen Klanger-
lebnis. Dass Manoury auch anders
kann, zeigt seine Orchestration von
„Rêve“, dem dritten, nur für Klavier zu
vier Händen überlieferten Satz von
Claude Debussys Orchester-Suite Nr. 3:
ein zwischen Wagners Karfreitagszau-

ber und dem „Nachmittag eines Fauns“
changierender „Traum“ ...

Und noch einmal Manoury, der be-
reits schoneinmal die SaisonderRhein-
oper eröffnet hat: 2011 mit „La nuit de
Gutenberg“ – einem Musiktheater, das
sich nicht auf die Biografie des Buch-
druck-Erfinders beschränkt, sondern
die Geschichte der Schrift von ihren Ur-
sprüngen bis ins Medienzeitalter re-
flektiert. Manourys Tonsprache ist da

viel weniger emotional, elektronisch
erzeugte Töne und Geräusche mischen
sich mit sinfonischem Orchesterklang.
Schließlich hat auch Manoury auf sei-
nem Weg in die Upper Class der Kom-
ponisten auch dasmaßgeblich von Pier-
re Boulez ins Leben gerufene Pariser Ir-
cam (abgekürzt für Institut de Recher-
che et Coordination Acoustique/Musi-
que, deutsch: Forschungsinstitut für
Akustik/Musik) passiert.

Das hört man jetzt auch in Manourys
jüngster Oper, die er „Thinkspiel“
nennt – das in der Tat einiges zumDen-
ken aufgibt. Allerdings führt das Grü-
beln nicht unbedingt zu einem befrie-
digen Resultat. Vielleicht waren die Er-
wartungen einfach zu hoch geschraubt:
Manoury, ein angesagter Komponisten-
name, dazu der Text einer Literaturno-
belpreisträgerin, Elfriede Jelinek; die
Inszenierung anvertraut einem der laut
Fachpresse „namhaftesten Regisseure
des deutschsprachigen Theaters“: Ni-
colas Stemann, dermit Jelinek seit 2002
zusammenarbeitet, designierter Inten-
dant des Schauspielhauses Zürich; dazu
neben dem von Julien Leroy geleiteten
luxemburgischen Orchester „united in-
struments of lucilin“ (Luxemburg ge-
hört zu den Kooperationspartnern),
dem Chor des Theaters Zagreb (noch
ein Partner) und einem ausgesuchten
Sänger-Ensemble mit Niels Bormann
und Caroline Peters zwei exzellente

Schauspieler. Aber auch sie konnten –
zwischen Puppenspiel, Plätschern im
atomverseuchten Wasser und eilends
noch französisch dazu Gedichtetem –
die Sache nicht retten. Jelineks Text und
Manourys zum Teil einfach dem Zu-
fallsgenerator überlassene Musik – sie
finden nicht zueinander. Schlimmer
noch: Außer der (sattsam bekannten)
Wut der Autorin auf Gott und die Welt
undeinempenetrantenAnti-Atom-Zei-
gefinger bleibt nichts – außer demelek-
tronisch verlängerten Jaulen des wirk-
lich begabten Hundes ...

Da hörte man sich doch lieber in ei-
ner Matinee der Reihe „Jeunes talents“
im Saal der Alten Börse die Kompositio-
nen von Teilnehmern – zwischen 20
und 25 Jahre jung – der Kurse an, die
Philippe Manoury in einer dem Festival
„Musica“ angegliederten Akademie
gibt: Stückemit bereits zum Teil ausge-
prägter Individualität, manchmal auch
mit Rückwendung zu dem, was lange
als „Schönklang“ verpönt war. Oder
man amüsiert sich in der Cité de la mu-
sique et de la danse bei einem „Ciné-
Concert“ mit der Musik, die der 1959
geborene TschecheMartin Smolka 2010
zu Ernst Lubitschts Stummfilm „Die
Puppe“ von 1919 komponierte: Zeitge-
nössische Musik hat eine ungeheure
Vielfalt, die man in Straßburg noch bis
7. Oktober entdecken kann: www.festi-
valmusica.org

Der Kugel Erde geht es schlecht – und imWasser kugeln die Schauspieler
Niels Bormann und Caroline Peters. FOTO: KLARA BECK

Ein Traumund das Jaulen des Hundes
VON DAGMAR GILCHER

Straßburgs Museen erzählen in die-
semHerbst vom„Labor Europas“ 1880
bis 1930. In großen und kleinen Sälen
über die ganze Stadt verteilt präsen-
tiert hingegen ein anderes Labor, was
dieses Europa an musikalischer Krea-
tion so alles zu bieten hat. Zeitgleich
mit „Musica“, einem der größten Fes-
tivals für zeitgenössische Musik
Frankreich, startete auch die Rhein-
oper in die Saison.

In Erinnerung bleiben vor allem: ein
HundunddasGefühl des Bedauerns, ei-
nen faszinierendenDirigenten rheinab-
wärts von Freiburg nach Köln verloren
zu haben. Der Hund heißt Cheeky, ist
ein bühnenbegabter Parson Russell Ter-
rier und hat den letzten Ton in Philippe
Manourys – nein, nicht Oper sondern
„Thinkspiel“ – „Kein Licht“ nach Texten
von Elfriede Jelinek, das wenige Wo-
chen nach seiner Uraufführung am 25.
August bei der Ruhr-Triennale seine
französische Erstaufführung erlebte.
Der Dirigent ist François-Xavier Roth,
bis 2016 Chef des dem vorgeblichen
Sparzwanggeopferten, einst in der Pha-
lanx der sich zeitgenössischer Musik-
produktion widmenden Klangkörper
ganz vorne spielenden SWR-Sinfonie-
orchesters Baden-Baden/Freiburg.

Auch Roths neues Orchester ist eines
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die Sache nicht retten. Jelineks Text und
Manourys zum Teil einfach dem Zu-
fallsgenerator überlassene Musik – sie
finden nicht zueinander. Schlimmer
noch: Außer der (sattsam bekannten)
Wut der Autorin auf Gott und die Welt
undeinempenetrantenAnti-Atom-Zei-
gefinger bleibt nichts – außer demelek-
tronisch verlängerten Jaulen des wirk-
lich begabten Hundes ...

Da hörte man sich doch lieber in ei-
ner Matinee der Reihe „Jeunes talents“
im Saal der Alten Börse die Kompositio-
nen von Teilnehmern – zwischen 20
und 25 Jahre jung – der Kurse an, die
Philippe Manoury in einer dem Festival
„Musica“ angegliederten Akademie
gibt: Stückemit bereits zum Teil ausge-
prägter Individualität, manchmal auch
mit Rückwendung zu dem, was lange
als „Schönklang“ verpönt war. Oder
man amüsiert sich in der Cité de la mu-
sique et de la danse bei einem „Ciné-
Concert“ mit der Musik, die der 1959
geborene TschecheMartin Smolka 2010
zu Ernst Lubitschts Stummfilm „Die
Puppe“ von 1919 komponierte: Zeitge-
nössische Musik hat eine ungeheure
Vielfalt, die man in Straßburg noch bis
7. Oktober entdecken kann: www.festi-
valmusica.org

Der Kugel Erde geht es schlecht – und imWasser kugeln die Schauspieler
Niels Bormann und Caroline Peters. FOTO: KLARA BECK
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Straßburg. Das Sinfonieor-
chester der Stadt Köln, das seit
mehr als 100 Jahren im spät-
gotischen Saalbau »Gürze-
nich« beheimatete ist, hat am
Samstagabend die 35. Ausga-
be des Straßburger Festivals
»Musica« eröffnet. Mehr als
100 Musiker erforschten dabei
die Akustik im großen Saal
des Kongresszentrums.

Der in 35 Jahren mit mehr
als 1100 Aufführungen er-
arbeitete Ruf verpflichtet:
»Musica« hat sich 1983 aufge-
macht, eine Lanze für die
neue Musik zu brechen und
Forschungsarbeit weit abseits
gängiger Unterhaltungsstruk-
turen zu leisten. Das Straßbur-
ger Festival wagt sich forsch
auf musikalisches Neuland,
bringt Werke zur Aufführung,
die ganz unterschiedliche An-

sätze verknüpfen und immer
wieder die Grenzen des klassi-
schen Genres überschreiten.
Genau hier setzte auch das Er-
öffnungskonzert des Festivals
an, das bis zum 7. Oktober mit
mehr als 40 Konzerten und
Aufführungen aufwartet. Die
Impulse des Abends setzten
dabei der 1952 im französi-
schen Tulle geborene Kompo-
nist Philippe Manoury und Ri-
chard Strauss (1864 bis 1949),
einer der Wegbereiter der mu-
sikalischen Avantgarde.

Das mit einem jährlichen
Budget von rund zwei Millio-
nen Euro ausgestattete Festi-
val wartete damit zum Auftakt
nicht nur mit einer mehr als
100 Jahre umfassenden Klam-
mer auf. Es setzte mit zwei
außergewöhnlichen Werken
und einem fulminant auf-
trumpfenden Orchester auch
ein dickes Ausrufezeichen.

Manourys bisher noch nie in
Frankreich aufgeführte Kom-
position »Ring«, der erste Akt
seiner noch unvollendeten
Trilogie für das Kölner Or-
chester, erforschte dabei das
Potenzial des Klangraums.
Die Aufführung stellte auch
die Frage in den Raum, wann
ein Konzert eigentlich be-
ginnt: Zuhörer und Musiker
strömten gleichzeitig in den
Saal; in die Gespräche bei der
Platzsuche und das gleichzei-
tige Einspielen der Instrumen-
te mischten sich komponierte
Fragmente. 

Manourys »Ring« umfasste
dann akustisch den Zuhörer-
raum, prasselte in immer neu-
en Wellen und Schichten von
vorne und hinten, von links
und rechts auf das Publikum
ein. Das eigens für das Kölner
»Gürzenich-Orchester« unter
der Leitung von Francoise-Xa-

vier Roth komponierte Werk
setzte dabei auf die Kraft eines
mehr als 100 Köpfe zählen-
den, auf Podesten im Raum
verteilten Klangkörpers. 

Nach der Pause kam dann
eine Hinwendung zur musika-
lischen Poesie: zum Einstieg
Manourys Orchesterfassung

von Claude Debussys »Pre-
mière Suite d’orchestre«, eine
wunderbar leichte und schwe-
bende Reminiszenz an die
Klangwelt des Impressionis-
mus. Im Anschluss dann die
Tondichtung »Don Quichotte«
von Strauss. Das vor fast 120
Jahren in Köln aufgeführte

Werk verzauberte das Publi-
kum mit einer sich mehr und
mehr verdichtenden Klangpo-
esie, in deren Zentrum sich
aber provokative Tonsprache
der Moderne manifestierte.

WEITERE INFORMATIONEN:
u www.festivalmusica.org

Musikalische Avantgarde
»Musica« | Sinfonieorchester der Stadt Köln eröffnet Festival

Das »Gürzenich-Orchester« spielte zum Auftakt der »Musica« Manoury und Strauss. Foto: Haberer

ausschreibungen. Was das be-
deutet, konkretisiert ab 18.45
Uhr Katharina Haenel, Expertin
für EDV-Schulungen und Mar-
keting. Barbara Hölscher-Bu-
sam stellt ab 19.15 Uhr Strate-
gien und Methoden vor, wie
man als Fachkraft in Führung
kommt.

Die zeitgemäße Bewerbung
ist entscheidend für den beruf-
lichen Werdegang. Ab 19.45
Uhr gibt Oliver Heitz, Schullei-
ter der paritätischen Schulen
für soziale Berufe, dazu wichti-
ge Tipps. Infos zur Veranstal-
tung erteilt das Regionalbüro
für berufliche Fortbildung Or-
tenau und Freudenstadt-Horb,
Bianca Böhnlein, unter Telefon
0781/793193 oder per Mail
an ortenau-fds@regionalbuero-
bw.de. Auf www.fortbildung-
bw.de lässt sich der Programm-
Flyer herunterladen. tk

den. In 30 Minuten können die
Interessierten ihre wichtigsten
Fragen klären und Informatio-
nen erhalten für ihre nächsten
Schritte auf der Suche nach der
passenden Weiterbildung.

Parallel dazu finden verschie-
dene Workshops statt. Bianca
Böhnlein gibt Tipps zur Orien-
tierung im Weiterbildungs-
dschungel. Um das berufsbe-
gleitende Ingenieurstudium
geht es bei »KontaktING«. Der
Leiter des Instituts für wissen-
schaftliche Weiterbildung, Det-
lev Doherr, vermittelt ab 17.45
Uhr Informationen für den in-
dividuellen Karriereweg.

»Suchtprobleme am Arbeits-
platz« sind ab 18.15 Uhr The-
ma in einem Workshop von
Martha Ohnemus-Wolf, Leite-
rin der Fachstelle Sucht Offen-
burg. »Office-Kenntnisse erfor-
derlich« heißt es oft in Stellen-

Die Veranstaltung steht er-
neut unter Schirmherrschaft
der Oberbürgermeisterin Edith
Schreiner. Gefördert wird sie
durch das Landesministerium
für Wirtschaft und Arbeit. Für
die Organisation der Plattform
ist das Netzwerk »Fortbildung«
unter Vorsitz von Dirk Gebert
mit Unterstützung des Regio-
nalbüros für berufliche Fortbil-
dung unter Leitung von Bianca
Böhnlein verantwortlich. Darin
sind rund 40 Weiterbildungs-
träger zusammengeschlossen.
Der Eintritt zu allen Angeboten
ist kostenlos.

Zwischen 17.15 und 20.15
Uhr beraten die Regionalbüros
für berufliche Fortbildung und
die Kontaktstelle »Frau und Be-
ruf Offenburg« zu Karriere,
Neustart und Wiedereinstieg.
Dazu sollten sich die Teilneh-
mer im Eingangsbereich anmel-

Das Netzwerk Fortbildung
und das Regionalbüro für

berufliche Fortbildung laden er-
neut zur »Nacht der Weiterbil-
dung« in Offenburg ein. Am
Donnerstag, 28. September, in-
formieren und beraten ab 17
Uhr Weiterbildungsexperten aus
der gesamten Ortenau im his-
torischen Salmen zu den The-
men Fortbildung, Wiederein-
stieg und Neustart, Karriere,
Bewerbung und Glück.

Bereits zum zweiten Mal fin-
det die Veranstaltung im »Sal-
men« statt. Im Mittelpunkt
steht ab 20.15 Uhr ein Vortrag
von Ulrike Bossmann. Die Di-
plom-Psychologin stellt Übun-
gen vor, die leicht in den eige-
nen Alltag integriert werden
können. Die Referentin ist spe-
zialisiert auf die Prophylaxe von
Burnout, Förderung der Resi-
lienz und gesunde Führung.

Tipps zum beruflichen Werdegang im Salmen

Anzeige

Horst Sahrbacher (Agentur für Arbeit Offenburg) und Bianca Böhn-
lein (Netzwerk Fortbildung) freuen sich auf die Nacht der Weiter-
bildung. Archivfoto: Ast

Das Netzwerk Fortbildung ist
mit folgenden Unternehmen
und Institutionen im Salmen
vertreten:
n Agentur für Arbeit Offen-
burg
n Akademie für Gesundheits-
berufe und Wundmanage-
ment
n DAA – Deutsche Angestell-
ten-Akademie GmbH
n DEKRA Akademie GmbH
n Donner + Partner GmbH
Bildungszentren
n Fachstelle Sucht Offenburg
n Fit for work Berufliche Bil-
dung GmbH
n Gewerbe Akademie Offen-
burg
n Gewerbliche Schule Lahr

n Hölscher-Busam Coaching
& Training
n IHK-Bildungszentrum Südli-
cher Oberrhein GmbH
n IWW Institut für wissen-
schaftliche Weiterbildung,
Hochschule Offenburg
n Interparla GmbH
n Katharina Haenel Marke-
ting und EDV-Schulungen
n Paritätische Schulen für so-
ziale Berufe gGmbH
n REFA Region West
n Regionalbüro für berufliche
Fortbildung Ortenau und
Freudenstadt-Horb
n Volkshochschule Lahr
n Volkshochschule Offenburg
n Volkshochschule Ortenau
n WBS Training AG

Wer ist das Netzwerk Fortbildung?

INFO
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n Fachstelle Sucht Offenburg
n Fit for work Berufliche Bil-
dung GmbH
n Gewerbe Akademie Offen-
burg
n Gewerbliche Schule Lahr

n Hölscher-Busam Coaching
& Training
n IHK-Bildungszentrum Südli-
cher Oberrhein GmbH
n IWW Institut für wissen-
schaftliche Weiterbildung,
Hochschule Offenburg
n Interparla GmbH
n Katharina Haenel Marke-
ting und EDV-Schulungen
n Paritätische Schulen für so-
ziale Berufe gGmbH
n REFA Region West
n Regionalbüro für berufliche
Fortbildung Ortenau und
Freudenstadt-Horb
n Volkshochschule Lahr
n Volkshochschule Offenburg
n Volkshochschule Ortenau
n WBS Training AG

Wer ist das Netzwerk Fortbildung?

INFO
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Ein Bach-Chor, der Duke
Ellington singt? Ein
herrlich beschwingtes
Konzert eröffnete am
Sonntag in der katholi-
schen Kirche in Oppenau
die »21. Festwoche klassi-
scher Musik«.

VON OSCAR SALA

Oppenau. Mit dem jazzigen
Musikstück »Sacred Concert«
(Heiliges Konzert) des welt-
berühmten amerikanischen
Komponisten und Meisters des
Swing, Duke Ellington, hatten
sich der Bach-Chor Ortenau
und sein Leiter Thomas Strauß
in diesem Jahr »für die moder-
nen Klänge« entschieden. Ver-
stärkung holte man sich durch
die »Keep Swinging Big Band«
unter der Leitung von Christi-
an Leitherer. Für die erkrank-
te Jazzsängerin Elodie Lauton
sprang Anke Held ein.

Zur Einstimmung erklang
im Oppenauer Gotteshaus das
viersätzige »Gloria« von Bob
Chilcott. Der britische Chorlei-
ter, Komponist und Sänger war
bei den »Kings Singers«, leitete
den Chor am Royal College of
Music in London und ist Prin-
cipal Guest Conductor der BBC
Singers. Kraftvoll intonierten
die Musiker sowie die Sänge-
rinnen und Sänger das jubilie-
rende Konzertwerk.

Dem »Gloria in excelsis
Deo« mit lebhaftem synkopier-
tem Rhythmus folgte zart und
dennoch majestätisch ein »Do-
mine Deus«, das in die verwo-
benen Melodien des »Qui tol-
lis peccata mundi« mündete.
Gegen Ende folgte ein tänzeri-
scher »Quonium tu solus sanc-
tus« immunteren Tempo.

Jazz-Legende Duke Elling-
ton (1899-1974) gehört zu den
ganz Großen des vergangenen
Jahrhunderts. Die Auftrags-

arbeit »Sacred Concerts«, sei-
ne erste und einzige Kirchen-
musik, bezeichnete er selbst
als »das Wichtigste, das ich ge-
schaffen habe«. Das Oppenau-
er Konzert bot die Gelegen-
heit, diese etwas unbekanntere
Seite des Meisters kennenzu-
lernen. John Høybye ist es zu
verdanken, dass das ursprüng-
liche Notenmaterial, aus dem
Duke Ellington bei jedem Kon-
zert eine andere Version auf-
führte, in einer kompletten
Partitur für Chor und Orches-
ter arrangiert ist.

Ergreifender Moment
Das »Sacred Concert« be-

gann mit einem Gotteslob
»Praise God«, gefolgt von ei-
nem Ausblick auf das Para-
dies, bei dem Solistin Anke
Held mit bluesigem Gestus ihr
Publikum fesselte. Vor allem
die vielfarbige und vielstimmi-
ge »Freedom-Suite« hatte es in
sich. Ein ergreifender Moment
entstand, als bei der Hymne
»Freiheit«, deren Namen von

einzelnen Chormitgliedern in
verschiedenen Sprachen in die
Stille der Kirche hineingeru-
fen wurden.

Der mehrstimmige Chorge-
sang und die glänzend agieren-
de Band verschmolzen zu ei-
nem swingenden Korpus voller
Soul und Jazz. Die beeindru-
ckende Stimmgewalt, die har-
monische Vielfalt und die ein-
fühlsame jazzige Stimme der
Sängerin steigerten sich von
Part zu Part. Die souveräne Big
Band bestach immer wieder
mit ihren Solisten. Zwischen
den Sätzen gab es spontanen
Applaus, eher eine ungewohn-
te Reaktion in einem Kirchen-
konzert.

Tanz als Glaubensbekennt-
nis ist eine in fast allen Kultu-
ren verankerte Tradition, die
bei »David danced before the
Lord« und »Praise God and
dance« aufgegriffen wurde.
Als vielbejubelter Höhepunkt
erwies sich hier der faszinie-
rende Auftritt der Stepptänze-
rin Pia Neises.

Etwas getrübt wurde das
Konzerterlebnis durch die
weitläufige Akustik in der Kir-
che, die eher der einer Dance-
Hall glich, sodass streckenwei-
se Gesang und Musik darunter
zu leiden hatten. Die begeister-
ten Zuhörer spendeten aber da-
von ungeachtet tosenden Bei-
fall und bekamen zum Dank
einen kleinen Nachschlag ge-
boten.

Bereits am Samstagabend
wurde das gleiche Konzert in
der katholischen Kirche in
Achern aufgeführt.

Das weitere Programm
Die weiteren Veranstaltun-

gen der Festwoche: Morgen,
Mittwoch, 20 Uhr, Orgelkino
mit Stummfilm »Der General«
von Buster Keaton; Sonntag,
1. Oktober, 20 Uhr, Konzert des
Jazz-Chors Freiburg; Dienstag,
3. Oktober (Feiertag), Konzert
der Kirchenband »Inshalla«
aus Oppenau. Karten: Kultur-
büro Oppenau, www.karten.
festwoche.info

Stimmgewalt und Stepptanz
Bach-Chor Ortenau eröffnete 21. Festwoche in Oppenau mit Duke Ellingtons »Sacred Concerts«

Straßburgs Kultur-
leben ist im Oktober
voll in Schwung:
Marko Letonja beginnt
seinen sinfonischen
Beethoven-Zyklus.
Die Rheinoper spielt
Mozarts »Figaro«. Und
in der Laiterie rockt
und rappt es. Einziger
Wermutstropfen: Der
Klavierabend von Lang
Lang wurde abgesagt.

VON KURT WITTERSTÄTTER

Straßburg. Beim Festival
»Musica« stehen am 3. und
7. Oktober in der Cité neue
Versionen des im Krimi-
nellen-Milieu spielenden
Stummfilms »Les Vampires«
und des alten Orpheus-My-
thos unter dem Titel »Je suis
mort en Arcadie« auf dem
Programm. Seine Überarbei-
tung von Monteverdis »Tand-
redi« stellt Zad Moultaka am
4. Oktober in der Aurelienkir-
che vor.

In »Figaros Hochzeit« am
20. Oktober in der Rheinoper
hat Graf Almaviva (Davide
Luciano) zum Kummer der
Gräfin (Vannina Santoni) ein
Auge auf Zofe Susanna (Lau-
ryna Bendziunaité), die Braut
Figaros (AndreasWolf). Doch
die List der Frauen bringt al-
les wieder ins Lot. Patrick Da-
vin dirigiert die von Ludovic
Lagarde inszenierte Mozart-
Oper. Die Matinee am 21. Ok-
tober verfolgt »Figaro hier,
Figaro da«. Am Abend singt
Marie-Nicole Lemieux Goe-
the- und Baudelaire-Verto-
nungen von Beethoven, Schu-
bert, Schumann, Hugo Wolf,
Fauré, Chausson und Debus-
sy.

Marko Letonja dirigiert
In den Zykluskonzerten

der Philharmoniker am 5./6.
und 12./13. Oktober beginnt
Chefdirigent Marko Letonja
im Musikpalais seinen Beet-
hovensinfonie-Zyklusmit den
Nummern 2, 3 und 5. Neue
Werke von Thomas Adès und
Christian Lindberg ergän-
zen die Programme. Der Oboe
spielende und dirigierende
Saison-Solist François Leleux
präsentiert am 19. Oktober in
der Synagoge Mozart, Beet-
hoven und Schubert. Der für
den 16. Oktober vorgesehene
Klavierabend von Lang Lang
wurde abgesagt.

Das TNS-Schauspiel
bringt bis 13. Oktober den Le-

bensrückblick eines todkran-
ken Autoren »Le Pays loin-
tain« von Jean-Luc Lagarce.
Vom 2. bis 7. Oktober hat es
Nicolas Truongs Frage- und
Antwort-Spiel »Interview« im
Programm. Im Maillon kann
man vom 11. bis 13. Oktober
bei »Germinal« die soziale
Verwandlung des Menschen
vomHominiden bis zumCom-
puterfreak verfolgen und am
18./19. Oktober bei »Kaixu
by Pixvae« in den kolumbia-
nischen Musik-Underground
tauchen. In der Choucroute-
rie gibt es bis 8. Oktober mit
»Faut qu’on parle« (Einander
alles sagen) die Empfehlung
zum Partner-Dialog.

Michel Sardou kommt
Die Laiterie hat fast je-

den Abend mit Chansons,
Rock, Pop und Rap die Welt
zu Gast: die Black-Metaler
Der Weg einer Freiheit (4.10.)
und die Krautrocker Kadavar
(17.10.), die Zwillingsschwes-
tern Ibeyi aus Kuba (5.10.), die
Traum-Rocker Anathema aus
England (7.10.), die Progres-
siv-Rocker Gong sowie die
Spee-Metaler Dragonforce
aus Kanada (18. und 20.10.),
die Post-Rocker Black Em-
peror (21.10.) aus Kanada und
die Heavy-Metaler WASP aus
den USA (21. 10.). Im Zénith
gastiert am 13. Oktober Mi-
chel Sardou mit seinem Pro-
gramm »La dernière Dance«.

Weitere Informatio-
nen/Karten (Vorwahl
immer 0033): Musica
!388.234723, Rheinoper
!368.987593, Philhar-
moniker !368.986815,
TNS ! 388.248824, Mail-
lon !388.276171, Laiterie
!388.237237, Choucrouterie
!388.360728.

Sinfonien und
Seitensprünge
Straßburger Kulturprogramm imMonat Oktober

Goethe- und Baudelaire-Ver-
tonungen singt Marie-Nicole
Lemieux am 21. Oktober in
der Rheinoper.

Foto: ONR/Geneviève Lesieur

Umjubelter Auftritt zwischen Kirchenbänken: Stepptänzerin Pia Neises. Foto: Tilmann Krieg

Das Auftaktkonzert des
Festivals »Musica« am
Samstagabend wurde
von der Erforschung des
Raumklanges und der
Zusammenarbeit des
französischen Kompo-
nisten Philippe Manoury
mit dem Gürzenich-
Orchester Köln geprägt.

VON JÜRGEN HABERER

Straßburg. Philippe Ma-
noury, 1952 in Tulle geboren,
gilt nicht nur als eine der Gal-
lionsfiguren der französischen
Avantgarde. Der seit 2012 in
Straßburg lebende Komponist
ist längst auch ein Dauergast
des Festivals »Musica«. Am
6. und 7. Oktober stehen zwei
Werkstattkonzerte mit jun-
gen Kompositionsschülern des
Meisters auf dem Festival-Pro-
gramm.

Am Samstagabend, einen
Tag nach der Premiere seines
Musiktheaters »Kein Licht« in
der Straßburger Rheinoper,
prägten seine Musik und die
Zusammenarbeit mit dem Köl-
ner Gürzenich-Orchester das
Auftaktkonzert der 35. Festi-
valausgabe. Die bisher noch
nie in Frankreich aufgeführ-
te Komposition »Ring«, der ers-
te Akt von Manourys noch un-
vollendeter Trilogie für das
Sinfonieorchester der Stadt
Köln, erforschte nicht nur die
Klangsphäre eines im Raum
verteilten Orchesters. Sie stell-
te auch die Frage in den Raum,
wann ein Konzert eigentlich
beginnt.

Denn Zuhörer und Orches-
termusiker strömten gleich-

zeitig in den großen Saal des
Straßburger Kongresszent-
rums. In die Gespräche bei der
Platzsuche und das gleichzeiti-
ge Einspielen der Instrumen-
te mischten sich vom ersten
Moment an auch komponier-
te Fragmente und wuchtige
Klangschrapnellen des üppig
ausgestatteten Schlagwerks.

Philippe Manourys »Ring«
umfasste dann akustisch den
Zuhörerraum, strömte in im-
mer neuen Wellen und Schich-
ten von vorne und hinten, von
links und rechts auf das Pub-
likum zu. Das eigens für das
Kölner Gürzenich-Orchester
unter der Leitung von Fran-
coise-Xavier Roth komponierte

Werk setzte auf die Kraft eines
mehr als 100 Köpfe zählenden,
auf Podesten im Raum verteil-
ten Klangkörpers. 35 Minuten
lang brausten Töne durch den
Raum, prasselten dissonante
Klangbilder mit Momenten des
Stillstands versetzt auf das Pu-
blikum ein.

Beruhigung und Poesie
Nach der Pause erlebte das

Eröffnungskonzert dann eine
so sicherlich von kaum einem
der Zuhörer erwartete Beru-
higung und Hinwendung zur
musikalischen Poesie. Zum
Einstieg hörten sie Philippe
Manourys Orchesterfassung
von Claude Debussys »Premi-

ère Suite d’orchestre«, eine
wunderbar leichte und schwe-
bende Reminiszenz an die
Klangwelt des Impressionis-
mus.

Im Anschluss dann die Ton-
dichtung »Don Quichotte« von
Richard Strauss. Das 1898 im
»Gürzenich«, der 1986 aufge-
gebenen Spielstätte des Or-
chesters, erstmals aufgeführte
Werk verzauberte das Publi-
kum mit einer sich mehr und
mehr verdichtenden Klang-
poesie, in deren Zentrum sich
aber sehr wohl die amEnde des
19. Jahrhunderts noch unge-
hörte und provokative Ton-
sprache der Moderne manifes-
tierte.

Die Töne brausten durch den Raum
Überraschungen inbegriffen: Philippe Manoury und das Gürzenich-Orchester starten »Musica«

Das Kölner Gürzenich-Orchester spielte in Straßburg unter der Leitung von Francoise-Xavier
Roth. Foto: Jürgen Haberer

Jarmusch-Film »Paterson« im KiK
Offenburg (red/gs). Das Kommunale Kino im KiK zeigt
morgen, Mittwoch, um 20 Uhr als Film des Monats »Paterson«
von Jim Jarmusch. Die Hauptfigur ist Busfahrer in Paterson,
einer Kleinstadt in New Jersey. Er sitzt in der Mittagspause
auf einer Parkbank und verfasst Gedichte. Ansonsten wäre
sein Alltag recht ereignislos, wenn da nicht seine Freundin
Laura wäre. Sie huldigt dem ständigenWandel und hat dau-
ernd neue Träume.

Mit dem Fahrrad auf Theater-Tournee
Kehl (red/gs). Die neue Theatersaison des »Theaters der 2
Ufer« hat begonnen. Am Freitag, 29. September, um 19 Uhr
präsentiert es das deutsch-französische Theater »Au Fil des
Nuages«aus Berlin mit »Manèges/Kreise« in der Alten Kaffee-
rösterei im Kehler Hafen (Oststraße 13). Zum Stück: Das junge
Paar Maria und Pierre betreibt ein Karussell und veranstal-
tet kleine Zirkusnummern für Kinder. Doch Maria hat davon
genug. Sie möchte ein neues Leben, mehr Geld zum Reisen
und zur Erfüllung ihrer Träume... Ungewöhnlich sind auch
die Schauspieler: Christina Gumz und Clément Labail gehen
per Fahrrad auf Theater-Tournee.

Theaterkarten für die neue Saison
Kehl (red/gs). Das Schauspielabonnement C und das Kam-
mermusikabonnement E des Kehler Kulturbüros lassen sich
noch bis zur jeweils ersten Veranstaltung am 4. Oktober
beziehungsweise 11. November im Kulturbüro buchen. Ein-
zelkarten gibt es in der Tourist-Information oder online unter
www.kultur.kehl.de.

Tipps und Termine

MITTELBADISCHE PRESSE www.bo.de Dienstag, 26. September 2017
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organizzatore Opéra national du Rhin (Strasbourg)

data prima 22 Settembre 2017
scheda cast Sarah Maria Sun (soprano), Olivia Vermeulen (mezzosoprano), Christina Daletska (contralto), Lionel Peintre

(baritono), Caroline Peters e Niels Bormann (attori), Cheeky
regia Nicolas Stemann
scene Katrin Nottrodt
costumi Marysol del Castillo
orchestra United instruments of Lucilin
direttore Julien Leroy
coro Quartetto vocale del Coro del Teatro nazionale croato di Zagabria
luci Rainer Casper (video: Claudia Lehmann)
note Commissione e produzione dell’Opéra Comique di Parigi in collaborazione con Ruhrtriennale, Opéra national du

Rhin, Festival Musica, Teatro nazionale croato di Zagabria, Grands Théâtres de la Ville de Luxembourg,
Münchner Kammerspiele, Ircam-Centre Pompidou, United instruments of Lucilin. Con il sostegno del Fonds de
Création Lyrique e del Fonds franco-allemand pour la musique contemporaine / Impuls Neue Musik

biglietto 85 €, 80 €, 75 €, 53 €, 30 €, 14 €, 12 €
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RECENSIONI ONLINE

L'APOCALISSE, CANTANDO
Kein Licht

 di Philippe Manoury

A Strasburgo "Kein Licht" di
Manoury su testo di Jelinek

 
Fa ripensare a certe operazioni di
teatro militante in auge negli anni
’70 lo spettacolo allestito da
Nicolas Stemann per "Kein
Licht" di Philippe Manoury,
tenuto a battesimo solo lo scorso
agosto alla Ruhrtriennale e
approdato a Strasburgo
nell’ambito dell’annuale rassegna
di contemporanea “Musica”.
Dismesso l’operaismo del secolo
passato, la nuova frontiera della
militanza in musica è
chiaramente la questione
ambientale. Se l’opera scaligera
di Giorgio Battistelli si
alimentava ad anidride carbonica

ed eleggeva Al Gore a proprio maître à penser, il lavoro di Philippe Manoury procede dal nucleare di Fukushima a partire dal testo di
Elfriede Jelinek. Quello scritto della Nobel austriaca sotto la spinta emotiva della catastrofe giapponese è un dialogo quanto mai
frammentario nei contenuti e molto vario nei toni fra due personaggi non meglio identificati, A e B, che a Strasburgo sono Caroline Peters
e Niels Bormann. C’è di tutto in quel dialogo ma c’è soprattutto l’apocalisse del pensiero e il tramonto definitivo di una visione organica e
coerente dei destini del pianeta causa contraddizioni interne. Un esempio: la cancelliera Merkel fa piazza pulita dell’energia atomica in
Germania sulla spinta emotiva della catastrofe nucleare di Fukushima? E di botto la produzione di monossido di carbonio raddoppia
rispetto alla Francia, che la propria energia nucleare la vende a tutti i paesi vicini … È una tragedia? Forse. Intanto Manoury ci costruisce
sopra un “Thinkspiel”, definizione tanto originale quanto linguisticamente disinvolta, che allude a un Singspiel per pensare o che magari
vuol dire un gioco col pensiero o di pensieri. Sì perché, nonostante un certo sussiego tutto francese specie nei proclami letti al microfono
dallo stesso Manoury nelle sue due brevi comparsate, su quest’apocalisse, che si scatena proprio mentre nel centro culturale francese di
Tokyo va in scena la soirée musicale “Kein Licht” dedicata all’apocalisse, si può anche cantarci sopra, magari allegramente. Insomma,
siamo dalle parti del vecchio ridere delle follie del mondo con contorno di live electronic. Divisa in tre parti (2011, 2012 e 2017) e
frammentaria come il testo della Jelinek è anche la partitura, che alterna interventi orchestrali e solipsismi strumentali, sperimentalismi
elettronici dal sapore un po’ rétro, siparietti parlati piuttosto prolissi che talora scivolano nell’assurdo, a incursioni vocali spesso divertite e
meno spesso di tono più elevato come il Lamento 3 del contralto (Christina Daletska) sul nietzschiano “O Mensch!”, che inevitabilmente
richiama altre apocalissi mahleriane. Non manca nemmeno un’elaborazione di guaiti rigorosamente live dalla cagnolina Cheecky
(accreditata in locandina). Animata la realizzazione di Stemann con l’orchestra in scena, inondazioni reali, incursioni in platea dei
performers, luci in sala, e interazioni con la platea. Ma il tutto appare piuttosto artificioso per essere teatro autenticamente politico e
comunque molto lontano, per dire, dalla forza eversiva delle storiche performance del Living Theatre ma anche dalle provocazioni
acrobatico-muscolari della Fura dels Baus. Nessuna contestazione dalla sala, molti applausi.

 È certamente lodevole l’attenzione degli artisti ai grandi temi civili, ma se si lasciassero i proclami ai politici?

Stefano Nardelli
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Zwei Tage vor der offi-
ziellen Eröffnung setzte
das Straßburger Festival
»Musica« am Donners-
tagabend seine erste
Duftmarke. Das Orato-
rium »La Passion selon
Marc« von Michael Levi-
nas tauchte weit abseits
der klassischen Tonalität
in eine beeindruckend
dichte Klangsphäre ein.

VON JÜRGEN HABERER

Straßburg. Der in 35 Jah-
ren mit mehr als 1100 Konzer-
ten undAufführungen erarbei-
tete Ruf verpflichtet. »Musica«
hat sich 1983 aufgemacht, ei-
ne Lanze für die neue Musik
zu brechen und Forschungs-
arbeit abseits gängiger Unter-
haltungsstrukturen zu leisten.
Das Straßburger Festival wagt
es immer wieder, forsch musi-
kalisches Neuland zu betreten.
Es bringt Werke zur Auffüh-
rung, die ganz unterschiedli-
che Ansätze verknüpfen und
die Grenzen des klassischen
Genres überschreiten. Es wagt
die Konfrontation mit neuen
Hörerlebnissen und Ansätzen,
die lustvoll gängige Normen
brechen. AmEnde stehen dann
Konzerte, wie der am Donners-
tagabend im Straßburger Kon-
gresszentrum servierte Auf-
takt zur 35. Festivalausgabe.

Michael Levinas’ Oratori-
um »La Passion selon Marc«
verweist klar auf Johann Se-
bastian Bach und dessen »Mar-
kuspassion«, von der nur das
Libretto überliefert ist. Es hat
aber weitaus mehr zu bieten,
als eine schlichte Nacherzäh-
lung in der Sprache der zeitge-
nössischen Musik.

Das Werk, am Karfreitag
diesen Jahres als offizieller

Beitrag der Westschweiz zum
Lutherjahr in Lausanne ur-
aufgeführt wurde, trägt ganz
bewusst den Untertitel: »Ei-
ne Passion nach Ausschwitz«.
Es feiert 500 Jahre Reformati-
on mit einem klaren Hinweis
auf Martin Luthers Antisemi-
tismus und dessen Fortschrei-
bung durch die Nationalsozia-
listen.

Michael Levinas (68), ein ge-
bürtiger Jude, hat die Leidens-
geschichte Jesu auf den Spuren
einer französischen Bibelüber-
setzung des 13. Jahrhunderts
in den Mittelpunkt seiner Pas-
sion gestellt. Den Beginn des
Werkes markieren aber Ver-
se aus der jüdischen Liturgie.
Und am Ende stehen zwei Ge-
dichte von Paul Celan, in denen
der Sohn den Tod der Mutter,
nicht die Mutter den Tod des
Sohnes beweint.

Levinas nimmt sich die
Freiheit, hebräische und
aramäische Verse mit alt-
französischen Texten und
deutschsprachigen Gedich-
ten zusammenzuführen. Er
verknüpft das Ganze über ei-
ne Klangsprache, die abstrak-
te Tonfolgen in einer immer
auch sphärischen Aura ver-
dichtet. Das Kammerorchester
Lausanne unter der Leitung
von Marc Kissóczy erzeugt ei-
ne Klanglandschaft, die wie
ein diffuser Wind im Raum
schwebt und doch auch wun-
derbar fragile Momente setzt.

Solisten beindruckten
Die Hauptlast der Auffüh-

rung tragenaberdas 30-köpfige
Vokalensemble und die Solis-
ten Guilhem Terrail (Evange-
list), Mathieu Dubroca (Jesus),
Raquel Camarinha (Maria)

und Marion Granges (Maria-
Magdalena), die mit den reich
kolorierten, aber ganz ohne
Orchesterbegleitung vorgetra-
genen Gedichten »Die Schleu-
se« und »Espenbaum« ein
beeindruckendes Finale mar-
kieren.

Die Distanz zwischen dem
Publikum und den Akteu-
ren auf der Bühne des Kon-
gresszentrums hat sich zu dem
Zeitpunkt aber längst aufge-
löst. Levinas »Passion nach
Auschwitz« hebt ein Klagelied
an, das vom Publikum sicher-
lich als schwere Kost empfun-
den wird. Das Werk besticht
aber auch mit einer beeindru-
ckenden Klarheit und einer
Vielzahl musikalischer Fein-
heiten. Es schafft eine Aura,
die den Zuhörer – ebenso wie
auch die Klangwelten Bachs –
in ihren Bann zwingt.

Klagelied mit musikalischen Feinheiten
Festival »Musica« bot vor offiziellem Start Oratorium »La Passion selon Marc« von Michael Levinas

Die am Bodensee lebende
Malerin Beate Bitter-
wolf eröffnet morgen,
Sonntag, mit »Nah und
Fern« den Ausstellungs-
reigen der Kunstsaison
2017/2018 beim Künst-
lerkreis Ortenau. Die
Vernissage beginnt um
11 Uhr in der Galerie
Galerie im Artforum.

VON GERTRUD SCHLEY

Offenburg. Interessante
und abwechslungsreiche Aus-
stellungen aus verschiede-
nen Kunstsparten – Malerei,
Zeichnung, Skulptur, Fotogra-
fie, Installation und Objekt –
zu zeigen, das ist auch in der
neuen Saison erklärtes Ziel des
Künstlerkreises Ortenau.

Zum Start bringt Beate Bit-
terwolf viel Farbe in das nüch-
terne Fabrik-Ambiente des
Artforums. »Freie Farbigkeit«
nennt sie das, was ihre Bild-
schöpfungen unverwechsel-
bar macht. Die an Blumen er-
innernden Motive aus der
Werkreihe »Floridez« leuchten
in Rot, Gelb und Orange. Die
Grünmischungen von »Planta-
res« lassen den Betrachter an
Blattformen denken.

Während die Motive aus
der Natur für die Nähe stehen,
führt die Künstlerin mit ihren
in dunklem Blau und Schwarz
gehaltenen Landschaftsbil-
dern in der Reihe »Horizon-
te« in die Ferne. Ein schnee-
bedeckter Alpengipfel im
Hintergrund, dunkle Umris-
se im Vordergrund, die Häu-
ser sein könnten – nicht ge-
genständlich, aber doch so
angedeutet, dass die Fantasie
angeregt wird. Es gehe ihr bei

den vielschichtigen Arbeiten
um die Frage des Woher und
Wohin, erläutert die Künstle-
rin.

Die Inspiration für ihre
Kunst findet Beate Bitterwolf
quasi vor ihrer Haustür. Seit
2006 in dem kleinen Ort Horn
auf der Bodensee-Halbinsel
Höri in einer Umgebung, die
schon viele Künstlerseelen an-
gesprochen hat. Der berühm-
teste ist Otto Dix (1891-1969),
der dort Zuflucht fand.

Die Künstlerin, 1961 inWan-
gen im Allgäu geboren, hat in
Bonn und Stuttgart Malerei
und Kunst studiert. Seit 1989
arbeitet sie freischaffend. Als

zweites Standbein hat sie eine
private Kunstakademie aufge-
baut, in der sie auch unterrich-
tet.

Beate Bitterfelds farbenfro-
he Malerei hat eine sehr opti-
mistische Ausstrahlung. Und
so verwundert es nicht, dass
viele ihrer Bilder auf Klinik-
fluren und in den Foyers von
Ämtern und Banken hängen.

Das Programm
Das weitere Ausstellungs-

programmdesKünstlerkreises
Ortenau in der Saison 2017/18:
19. November bis 17. Dezember:
Bernd Hennig – »Der König der
Welt betrachtet ein schwar-

zes Loch« (Skulptur und Zeich-
nung); 21. Januar bis 18. Febru-
ar, Mitgliederausstellung; 25.
Februar bis 25. März; Brendan
Kelly: »Touch and let go« (Ma-
lerei und Zeichnung); 15 Ap-
ril bis 13 Mai: Petra Göhringer
Machleid.

Ausstellung »Nah und Fern« von Be-
ate Bitterwolf, Künstlerkreis Orte-
nau, Galerie im Artforum (Hauptein-
gang Tullastraße) in Offenburg, bis
22. Oktober, Öffnungszeiten: Freitag
17 bis 20 Uhr, Samstag/Sonntag
14 bis 17 Uhr.

Optimismus trägt bunte Farben
Ausstellung »Nah und Fern« von Beate Bitterwolf zur Saisoneröffnung beim Künstlerkreis Ortenau

Von Blättern und Blüten sind die Gemälde von Beate Bitterwolf inspiriert. Die Farben dafür stellt
die Künstlerin selbst her. Foto: Iris Rothe

Die Sänger Pierre Arpin (von links) Guilhem Terrail und Mathieu Dubroca bei der Aufführung im
Straßburgerm Kongresszentrum. Foto: Jürgen Haberer
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Die documenta 14 hat
5,4 Millionen Euro
mehr ausgegeben, als
sie hat. Das Geld
floss nach bisherigen
Erkenntnissen haupt-
sächlich in den zweiten
Ausstellungsstandort
Athen. Das Land Hessen
und die Stadt springen
nun ein.

Kassel (dpa). Acht Milli-
onen Euro stellen das Land
Hessen und die Stadt Kassel
durch Bürgschaften bereit,
um die Kunstausstellung do-
cumenta weiter zahlungs-
fähig zu halten. Das gaben
Kassels Oberbürgermeister
Christian Geselle (SPD) und
Hessens Kunstminister Bo-
ris Rhein (CDU) nach einer
Sitzung des documenta-Auf-
sichtsrats am Donnerstag in
Kassel bekannt. Laut Wirt-
schaftsprüfern wird das end-
gültige Defizit im Ausstel-
lungsjahr der documenta 14
voraussichtlich bei 5,4 Millio-
nen Euro liegen.

Weitere Aufklärung
Wo das Geld geblieben ist

und wer die Verantwortung
trage, »bedarf der Vertiefung
und weiteren Aufklärung«,
sagte Kunstminister Rhein.
Es habe aber etwas mit Miet-,
Energie-, Transport- und Per-
sonalkosten in Griechenland
zu tun. Personelle, strukturel-
le und finanzielle Konsequen-
zen für die documenta gibt es

bisher nicht. »Welche Schlüs-
se zu ziehen sind, werden wir
im November beraten«, er-
klärte Oberbürgermeister Ge-
selle. Dann gebe es eine weite-
re Aufsichtsratssitzung.

Laut Geselle empfiehlt der
Aufsichtsrat »die Struktur
der documenta grundsätzlich
zu überprüfen«. Dabei wer-
de es auch um eine zeitgemä-
ße Kontrolle der Finanzen
gehen. Auch einen dritten Ge-
sellschafter – beispielsweise
den Bund – ins Boot zu holen,
schlossen Geselle und Rhein
nicht aus. Die künstlerische
Freiheit werde man aber
»weiter sehr hoch halten«.

Zudem werde Kassel auch
in Zukunft Heimat der docu-
menta sein. »Wir wollen es
und wir bleiben es«, betonte
Geselle. Das es erneut einen
Zweitstandort wie Athen gibt,
schlossen die Gesellschafter
nicht aus.

Während das Land Hessen
seine Bürgschaft ohne Land-
tagsbeschluss geben kön-
ne, wird in Kassel noch ab-
gestimmt. Am Montag sollen
der Magistrat und das Parla-
ment der Stadt entscheiden,
sagte Geselle: »Wer dagegen
stimmt, bringt die documen-
ta gGmbH in Gefahr.«

Die weltweit bedeutends-
te Ausstellung zeitgenössi-
scher Kunst fand von April
bis September in Kassel und
Athen statt. Nach Nordhes-
sen kamen 891500 Besucher.
In Griechenland wurden
339000 Besucher gezählt.

documenta-Defizit
bei 5,4 Millionen Euro
Land Hessen und Stadt Kassel wollen einspringen

Performance «Check Point – Prosfygika» des Künstlers Ibra-
him Mahama aus Ghana im Rahmen der documenta 14 auf
dem Syntagma-Platz in Athen. Foto: Angelos Tzortzinis/dpa

Joseph-Breitbach-Preis für Dea Loher
Koblenz (dpa). Die Autorin Dea Loher
erhielt gestern eine der höchstdotier-
ten deutschen Auszeichnungen in
der Literatur. In Koblenz wurde die
53-Jährige aus Berlin mit dem Joseph-
Breitbach-Preis ausgezeichnet, der mit
50000 Euro verbunden ist. Die Akademie
der Wissenschaften und der Literatur
in Mainz würdigte die Berliner Dra-
matikerin damit »für ein bedeutendes,
gattungsübergreifendes Werk, das über
20 Theaterstücke, Hörspiele und Prosa
umfasst«. Breitbach (1903-1980) war ein deutsch-französischer
Schriftsteller und Publizist aus Koblenz, der überwiegend in
Frankreich lebte.

Personalie

Autorin Dea
Loher. Foto: dpa

Bolschoi führt Ballett »Nurejew« nun doch auf
Moskau (dpa). Das Bolschoi-Theater in Moskau wird das ab-
gesetzte Ballett »Nurejew« ohne den unter Hausarrest stehen-
den Regisseur Kirill Serebrennikow auf die Bühne bringen.
Zwei Premieren seien für 9. und 10. Dezember geplant, gab
Theaterdirektor Wladimir Urin gestern bekannt. Serebren-
nikow habe bei einem Treffen zugestimmt, dass Choreograph
Juri Possochow das Stück fertigstellt. Das von Serebrennikow
entworfene Ballett über die sowjetische Tanzlegende Rudolf
Nurejew (1938-1993) war im Juli wenige Tage vor der Urauf-
führung abgesetzt worden. Urin sagte damals offiziell, es sei
nicht aufführungsreif gewesen. Allerdings wurde auch in
diesem Fall politischer Druck vermutet, denn in dem Stück
sollte es unter anderem umNurejews Homosexualität gehen.

Kurz gemeldet

www.kuenstlerkreis-
ortenau.de

MITTELBADISCHE PRESSE www.bo.de Samstag, 23. September 2017
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Vom ewig Neuen – 35. Festival MUSICA beendet
Zweieinhalb Wochen dauerte eines der wichtigsten Festivals der ernsten neuen und neueren Musik,
das sich mehr und mehr zu einem Schaulaufen aller, auch nicht immer ganz so ernsten Formen der
zeitgenössischen Musikveranstaltung entwickelt.

Veröffentlicht am 9. Oktober 2017 von Eurojournalist(e) in Culture // 0 Kommentare

Das Festival MUSICA hat seinen festen Platz im Kulturkalender. Foto: Musica 2017

(Von Michael Magercord) – „Die Musik könne sobald dahin kommen, dass jeder, der nicht
genau mit den Regeln und Schwierigkeiten der Kunst vertraut ist, schlechterdings gar
keinen Genuss bei ihr finden“, schreibt da ein Kritiker und zeigt vielleicht eines der zentralen
Probleme in der ernsten Form der Neuen Musik auf. Die zeitgenössische Musik stellt, um
letztlich aus der Zeit zu ragen, oft ihre eigenen Regeln darüber auf, was Musik noch sein
darf. Abstrus erscheinen da manchmal die intellektuellen Schwierigkeiten, die da zuvor
ausgemacht werden, um sie dann mit oftmals ziemlich eigenwilligen, angeblich
unumstößlichen Regeln, zumindest aber überkomplexen Konstrukten zu lösen.

„Durch eine Menge unzusammenhängender und überhäufter Ideen und einen fortwährenden
Tumult aller Instrumente zu Boden gedrückt, verlasse man mit einem unangenehmen Gefühl der
Ermattung den Konzertsaal“, schreibt der Kritiker weiter. Aber so sehr der Kritiker sicher damit
vielleicht das Gefühl, das so manchen ungeübten Hörer überfällt, wenn er dem Neuen ausgesetzt
wird, beschreibt, so muss man nun nach den zweieinhalb Festivalwochen feststellen, dass es
vielleicht so schlimm doch nicht ist.

Denn bei MUSICA ging es nämlich recht abwechslungsreich zu: Zwischen dem Auftakt mit dem
Konzert von Michael Levinas’ Markus-Passion, das dem Begriff „Ernste Musik“ auf
richtungsweisende Art wieder einen tiefen Sinn verlieh, und dem turbulenten Abschluss am
Samstag mit der eigenwilligen Interpretation des ersten Opernwerkes des Abendlandes „Orpheus
und Eurydike“ von Monteverdi, gab es so viele unterschiedliche Veranstaltungen – da war doch für
jeden etwas dabei: Chor- und Acapellagesang, Klavierrezital und Streichquartett, Oper und
musikalisches Theater und und und…
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wird, beschreibt, so muss man nun nach den zweieinhalb Festivalwochen feststellen, dass es
vielleicht so schlimm doch nicht ist.

Denn bei MUSICA ging es nämlich recht abwechslungsreich zu: Zwischen dem Auftakt mit dem
Konzert von Michael Levinas’ Markus-Passion, das dem Begriff „Ernste Musik“ auf
richtungsweisende Art wieder einen tiefen Sinn verlieh, und dem turbulenten Abschluss am
Samstag mit der eigenwilligen Interpretation des ersten Opernwerkes des Abendlandes „Orpheus
und Eurydike“ von Monteverdi, gab es so viele unterschiedliche Veranstaltungen – da war doch für
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So ist das heute nämlich. Vorbei die Zeiten, wo es immer nur das angestrengt Neue gab, nun darf
man auch ohne als verstockt zu gelten, musikalische Mindestregeln hochhalten. Aber klar, es gab
auch Konzerte für die Freunde der alten Manier des Neuen, atonaler Hardcore mit Elektronik dazu.
Das sollte ja auch so sein auf einem Festival für zeitgenössische Musik. War es also etwa eines
dieser Konzerte, das der Kritiker das zum Maßstab seiner Betrachtung nahm? „Das Publikum und
Herr van Beethoven, der selbst dirigierte, waren an diesem Abende nicht miteinander zufrieden“,
schreibt der Kritiker – allerdings schon 1805 über die Uraufführung der 3. Symphonie „Eroica“ des
ungestümen Klassikers. Aber das waren ja auch noch ganz andere Zeiten…

Ausschnitt vom Auftaktkonzert,¬HIER KLICKEN!

www.festivalmusica.org
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Grandi Passioni a Strasburgo: da Levinas a
Bussotti

 by Gianluigi Mattietti  Ott 09, 2017

È stata una passione quest’anno a inaugurare solennemente il Festival Musica di

Strasburgo, La Passion selon Marc di Michaël Levinas. Un grande affresco

sinfonico-corale, commissionato al compositore francese per celebrare i 500 anni

della Riforma, eseguito per la prima volta a Losanna lo scorso aprile.

Levinas ha legato il destino di Cristo a quello delle vittime della Shoah (il sottotitolo

era infatti «Une passion après Auschwitz»), cercando l’espressione di un dolore

senza tempo. La Passion selon Marc era costruita come un trittico polilinguistico,

con la prima parte, in ebraico e aramaico, che comprendeva la preghiera

del Kaddish, la preghiera per i morti di El maleh Rachamim e la lettura dei nomi

delle vittime della Shoah; la seconda dedicata al racconto della passione, basata

sul Vangelo di Marco (il racconto della passione più breve e più drammatico, e

considerato anche quello più anti-giudaico) in una traduzione in francese antico del

XIII secolo, mescolato con poesie tratte dai Mystères et Passionsdi Arnoul Gréban

del XV secolo; la terza basata su due poesie di Paul Celan, in lingua tedesca, Die

Schleuse(la chiusa) e Espenbaum (pioppo tremulo), come due Lieder con

pianoforte, capaci di esprimere un concentrato di sofferenza.

Levinas ha strutturato il tempo narrativo prendendo spunto dalle passione

bachiane, con una serie di refrain modulanti, con una polifonia poliritmica a 36 voci

indipendenti, che creavano una pasta armonica di tipo spettrale. Ha colto la

teatralità dei testi, trovando un colore strumentale e vocale particolare per ogni

scena, sfruttando soprattutto i massicci interventi del coro, ruvido e percussivo,

arcaico e rituale, con diversi tipi di scrittura vocale, dalla preghiera più scarna, alla

trama di lamenti fatta di glissati discendenti, dagli intrecci parlati o urlati, al brusio

indistinto. Il coro si intrecciava con diversi strati strumentali, sempre abilmente

distorti, con melopee che suonavano insieme arcaiche e modernissime, con

dissonanti rintocchi di campane, con “cori” di fiati che parevano voci,

AMADEUS
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creando textures sempre cariche di tensione (come nella drammatica scena della

cattura di Cristo e del suo interrogatorio).

Elementi di grande presa emotiva, bene evidenziati da Marc Kissoczy sul podio

dell’Orchestra de chambre de Lausanne, e dalla prova dei quattro solisti, il

controtenore Guilhem Terrail (l’evangelista), il baritono Mathieu Dubroca (Gesù),

che affrontavano con grande sicurezza linee vocali impervie, e i due soprani

Marion Grange (un’intensa Maria Maddalena) e Raquel Camarinha (la madre) che

sfoggiava tutta la sua tempra drammatica nella parte finale su testi di Celan.

A Strasburgo c’è stata anche un’altra passione, quella selon Sade di Sylvano

Bussotti, nell’allestimento di Antoine Gindt (già presentato a Nimes). Il regista

francese non ha seguito le indicazioni del compositore (che invece erano alla base

dello spettacolo più “filologico” presentato a Roma lo scorso anno, nell’ambito

del Fast Forward Festival, con le regia di Luca Bargagna), e ha costruito uno

spettacolo molto personale, che sottolineava la dimensione politica del

libertinaggio, mirava a rappresentare la dimensione “trascendente” della violenza

fisica, piuttosto che la seduzione dell’erotismo. Non uno spettacolo astratto, fatto

di tableaux vivants, ma un teatro carnale, basato sul confronto, molto fisico, tra la

donna (ancora il soprano Raquel Camarinha, che interpretava insieme, con grande

carattere e pienezza vocale, la virtuosa, sfortunata Justine e la viziosa, felice

Juliette, nel caleidoscopico montaggio di parole tratte da libri di Sade e dal sonetto

cinquecentesco di Louise Labè) e il Marchese (non una figura inanimata, come

immaginato da Bussotti, ma un attore in carne, ossa e vestaglia di seta) all’interno

di uno spazio chiuso, una specie di boudoir psichedelico (scene di Élise

Capdenat), illuminato dalle luci spettrali di Daniel Lévy, con un divano, un piccolo

frigorifero, un telefono, con i musicisti che suonavano dietro una tenda e

diventavano parte integrante dello spettacolo.

 

Gurzenich Orchester Koln© Guillaume Chauvin

Gindt ha anche inquadrato questo «mistero da camera» con un preludio e un

postludio: lo spettacolo iniziava infatti con il celebre «Français encore un effort»

dalla Philosophie dans le Boudoir, proseguiva con la Sonata Erotica di Erwin
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Gindt ha anche inquadrato questo «mistero da camera» con un preludio e un

postludio: lo spettacolo iniziava infatti con il celebre «Français encore un effort»

dalla Philosophie dans le Boudoir, proseguiva con la Sonata Erotica di Erwin

Schulhoff e si concludeva con Juliette/Justine che intonava, quasi sussurrando,

«Blute nur, du liebes Herz» dalla bachiana Passione secondo Matteo. In

questa Passion selon Sade si è vista la mano dell’uomo di teatro e insieme l’abilità

del direttore Léo Warynski e dell’Ensemble Multilatérale nel dare forma al collage

di brani diversi, dipanando il labirinto di pentagrammi della partitura grafica (che

lascia agli esecutori ampia libertà) e di pezzi “chiusi” (Solo per organo,

due Tableaux vivants, Phrase per oboe, oboe d’amore e corno, Rara per flauto).

Ma le due dimensioni, quella musicale e quella teatrale (rivisitata e drammatizzata)

non parevano capaci di ingranare, e l’insieme risultava fiacco, oltre che del tutto

privo del potere “scandaloso” che aveva avuto negli anni Sessanta.

Nominata alle Victoires de la Musique Classique 2017, e destinata a una grande

carriera in Francia, il giovane soprano portoghese Raquel Camarinha ha

completato le sue performances strasburghesi con un recital: insieme al giovane

pianista Yoan Héreau, ha offerto un’emozionante interpretazione delle Ariettes

Oubliées di Debussy, dei Leino Songs di Kaija Saariaho (su testi del poeta

finlandese Eino Leino), di Life Story di Thomas Adès (da Tennessee Williams), che

descrive in un’atmosfera amara e tragicomica i sentimenti di due amanti e la loro

morte nella stanza di un hotel, e del lungo ciclo Apparition di George Crumb (su

versi di Walt Whitman), dove ha dato sfoggio anche di grande abilità tecnica, tra

vocalizzi, onomatopee, improvvise esplosioni vocali.

Tra gli spettacoli più applauditi al Festival Musica, c’è stato un «ciné-concert» in

prima francese: il film Die Puppe (La bambola di carne, girato da Ernst Lubitsch nel

1919) con le musiche dal vivo di Martin Smolka (Der Puppenkavalier), presentato a

Locarno nel 2010 e riproposto a Strasburgo dall’austriaco ensemble Phace diretto

da Simeon Pironkoff. La storia del timido Lancelot, nipote del barone Chanterelle,

che per sfuggire alle sue pretendenti, decide di fare un matrimonio fittizio, con una

delle bambole costruite dall’inventore Hilarius. L’automa però si rompe, e Ossi,

figlia di Hilarius, prende il posto della bambola. Le nozze hanno luogo e Lancelot,

innamoratosi della sua “bambola” sarà alla fine felice di scoprire di avere una

moglie vera. Smolka, esperto compositore di musiche da film, ha scritto una

partitura piena di verve, con un’accorta sincronizzazione e con un gusto

meccanico, rumoristico e surrealista, che sfruttava tutte le potenzialità del piccolo

ensemble da camera (con chitarra elettrica e fisarmonica), sottolineando molto

bene la gestualità, i ritmi, i momenti poetici e lirici del film (con citazione distorta del
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ensemble da camera (con chitarra elettrica e fisarmonica), sottolineando molto
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tema di Tatjana dall’Eugene Onegin) e la straordinaria vis comica di una star del

cinema muto come Ossi Oswalda.

Ospite d’onore del Festival Musica quest’anno era Philippe Manoury, presente con

la nuova opera Kein Licht (che faceva esplicito riferimento a Licht di Stockhausen),

e con l’esecuzione di una ampio lavoro per orchestra, intitolato Ring (che invece

non aveva alcun riferimento a Wagner). Composto nel 2016, diretto da François-

Xavier Roth sul podio dell’ottima Gürzenich-Orchesterdi Colonia, Ring è la prima

parte di un grande trittico, la “Trilogia di Colonia”, di cui esiste già la seconda parte

si tratta di In situ, presentato a Donaueschingen nel 2014), mentre la terza arriverà

nel 2019. Manoury che è sempre stato attratto dal mondo dell’orchestra («in tutta

la mia vita di compositore, sono sempre voluto andare verso l’orchestra»), che ha

avuto sempre tra i suoi punti di riferimento compositori come Wagner, Mahler e

Strauss, in Ring ha tentato di adattare l’orchestra a spazi diversi, di cambiare le

coordinate del rituale dell’ascolto, distribuendo gli strumentisti nello spazio (con sei

gruppi orchestrali collocati dietro il pubblico), integrando la musica con la vita di

una sala da concerto (l’esecuzione iniziava infatti 15 minuti prima dell’orario

indicato nel programma, in modo da fondere la musica con i rumori del pubblico

che entrava in sala).

Mentre In situ aveva una struttura concertante, con un gruppo di solisti circondati

dall’orchestra, con parti dalla scrittura virtuosistica, Ring era concepito come un

vero lavoro sinfonico, più lento, più denso, fatto di masse di suono avvolgenti,

capace di far sentire davvero l’ascoltatore al centro dell’orchestra. Manoury ha

creato una materia orchestrale incandescente, con blocchi di ottoni (che

riprendevano uno dei motivi di In situ), ondate di soffi, impressionanti crescendo,

masse accordali che si muovevano simultaneamente, con un impatto quasi

organistico, esplosioni telluriche che si percepivano a 360 gradi. Una materia molto

densa, ma finemente lavorata al suo interno, con una precisione ritmica

bouleziana. Un autentico capolavoro, capace di sedurre l’ascolto senza un attimo

di cedimento.

Manoury ha anche mostrato la sua perizia di orchestratore nella realizzazione del

terzo movimento (Rêve) di un lavoro poco noto di Debussy, la Première

Suite composta tra il 1882 e il 1884 in una versione per pianoforte a quattro mani,

e in una versione per orchestra, priva però del terzo movimento. In questa
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capace di far sentire davvero l’ascoltatore al centro dell’orchestra. Manoury ha

creato una materia orchestrale incandescente, con blocchi di ottoni (che

riprendevano uno dei motivi di In situ), ondate di soffi, impressionanti crescendo,

masse accordali che si muovevano simultaneamente, con un impatto quasi

organistico, esplosioni telluriche che si percepivano a 360 gradi. Una materia molto

densa, ma finemente lavorata al suo interno, con una precisione ritmica

bouleziana. Un autentico capolavoro, capace di sedurre l’ascolto senza un attimo

di cedimento.

Manoury ha anche mostrato la sua perizia di orchestratore nella realizzazione del

terzo movimento (Rêve) di un lavoro poco noto di Debussy, la Première

Suite composta tra il 1882 e il 1884 in una versione per pianoforte a quattro mani,

e in una versione per orchestra, priva però del terzo movimento. In questa
orchestrazione, ha mescolato elementi wagneriani (tipici del periodo di

infatuazione per Wagner del giovane Debussy), con tratti impressionistici e colori

accesissimi, moderni, fiammeggianti, giocando su una continua, flessuosa,

variazione degli spessori orchestrali. Il concerto era completato da una

bell’esecuzione del Don Chisciotte di Strauss, che ha svelato anche il talento del

giovane violoncellista Edgar Moreau, premiato al Concorso Caikovksji di Mosca a

soli 17 anni.
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Tags: RubricheAmadeus Contemporanea



Mercredi 4 octobre 2017
1/2

LA VOIX DE RAQUEL CAMARINHA ET L’ORCHESTRE DE PHILIPPE
MANOURY À MUSICA

Le compositeur  Philippe Manoury  avait les
honneurs de Musica durant le premier week-end
du festival qui mettait à l’affiche, en partenariat
avec l’Opéra du Rhin,  son «  Thinkspiel  »  Kein
Licht, et donnait à entendre en création
française  Ring, une pièce d’orchestre
spectaculaire investissant l’espace de la Salle
Érasme du Palais de la Musique et des Congrès. Le
lendemain matin, dans l’intimité de la Salle de la
Bourse, c’est la soprano Raquel Camarihna qui
nous enchantait. Autre héroïne de cette édition
2017, elle incarnait déjà La Mère dans La Passion
selon Marc  de Michaël Levinas, affrontait  Le
Marquis dans La Passion selon Sade de Bussotti et
tenait le devant de la scène dans un récital aux
côtés du pianiste Yoan Héreau.

Bien avant Philippe Manoury, le génial visionnaire
qu’était Berlioz soutenait que l’originalité d’une
partition d’orchestre impliquait le renouvellement
du dispositif instrumental. C’est ce qu’appelle
aujourd’hui de ses vœux notre compositeur de
la Trilogie Köln. Le triptyque lui a été commandé
par François-Xavier Roth, Generaldirektor de la ville
de Cologne, dans le cadre de la résidence du compositeur auprès du prestigieux Gürzenich Orchester Köln. Après In
situ donné à Musica en 2014, Ring est la deuxième partition à voir le jour, qui figurera en tête de la Trilogie.

Deux plateaux de front et trois à l’arrière du public ont été érigés en vue d’une spatialisation totale de l’orchestre –
«  l’anneau » suggéré par le titre – qui situe l’auditeur au cœur du son. Autre manière de bousculer le rituel du
concert, mais la chose n’est pas inédite, est l’idée de mêler à la rumeur du public qui commence à s’installer le jeu
semi-aléatoire des musiciens de l’orchestre, avant la prise en mains du chef, François-Xavier Roth, que l’on devine
aux côtés des instrumentistes, assis sur le rebord de l’estrade. Après cette «  mise en bouche  », il prend les
commandes de l’imposante machine orchestrale, à l’œuvre durant quelques trente minutes à haute tension. Mais le
rendu sonore n’est pas à la hauteur de nos attentes, l’écriture par blocs sonores souvent compacts créant
paradoxalement une inertie du son. L’écriture profuse, l’utilisation sans modération des steel-drums – décidément
très appréciés des compositeurs d’aujourd’hui -, les effets de « plein-jeu » très agressifs et un rien gratuits que l’on
subit sans en apprécier la plénitude, déçoivent. Plus subtil et virtuose est le transfert de la pensée électronique
dans l’écriture des masses orchestrales. L’ombre de Répons se profile et de beaux effets en ressortent : tels ces
sons toupies très spectaculaires qui animent une dernière partie plus décantée où la matière s’hybride au contact
des percussions métalliques. Les « cloches » qui résonnent dans les dernières minutes de la partition ne sont pas
sans évoquer certains chefs d’œuvre de l’héritage.

C’est à Philippe Manoury toujours que l’on doit la partition d’orchestre de Rêve donnée en début de seconde partie
de concert sous le geste fringant de François-Xavier Roth. Il s’agit du troisième mouvement de la Première Suite
d’orchestre du tout jeune Debussy (1882-84) dont les Éditions Durand ne possédaient que la version pour piano à
quatre mains. Si le traitement des cordes un rien incisives surprend, les bois ondoyants, la diversité des plans
sonores et les traits de lumière fulgurants enchantent une écriture qui n’a pas encore trouvé sa temporalité
singulière.

FRANCE GRAND EST STRASBOURG

Le 4 octobre 2017 par Michèle Tosi

Festivals, La Scène, Musique de chambre et récital, Musique symphonique

Strasbourg. Festival Musica
 23-IX-2017. Palais de la Musique et des Congrès, salle Érasme. Philippe Manoury (né en 1952) : Ring pour grand orchestre spatialisé ;

Claude Debussy (1862-1918) : Première Suite pour orchestre, 3e mouvement : Rêve, orchestration de Philippe Manoury ; Richard
Strauss (1864-1949) : Don Quichotte poème symphonique pour violoncelle et grand orchestre op. 35. Edgar Moreau, violoncelle ;
Nathan Braude, alto ; Gürzenich-Orchester Köln ; direction : François-Xavier Roth.

 24-IX-2017 : Salle de la Bourse. Claude Debussy (1862-1918) : Ariettes oubliées, mélodies sur des poèmes de Paul Verlaine extraits
des Romances sans paroles ; Kaija Saariaho (née en 1952) : Leino Songs, mélodies sur des poèmes de Eino Leino ; Thomas Adès (né en
1971) : Blanca Variations pour piano ; Life Story pour voix et piano sur un texte de Tennessee Williams ; George Crumb (né en 1929) :
Apparition, Mélodies et vocalises élégiaques pour soprano et piano amplifié sur des poèmes de Walt Whitman. Raquel Camarinha,
soprano; Yoan Héreau, piano.
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Richard Strauss est un compositeur haut placé dans le panthéon manourien. De fait, le concert s’achève avec
les Variations fantastiques sur un thème à caractère chevaleresque du Don Quichotte, invitant le violoncelle solo
d’Edgar Moreau secondé par l’alto de Nathan Brande, super soliste du « Gürzenich ». L’orchestre luxuriant émaillé
de trouvailles sonores et autres touches pittoresques (la machine à vent), qui conte les aventures du chevalier à la
triste figure, s’éploie dans toute sa splendeur sous la direction magnétique de François-Xavier Roth. Si le violoncelle
d’Edgar Moreauest plus lyrique qu’éloquent, on est séduit par la beauté du timbre et la sonorité généreuse qu’il tire
de son bel instrument. Plus théâtral et incisif est l’alto de Nathan Brande, révélant une personnalité très affirmée.
L’énergie circule ce soir dans les rangs de cette magnifique phalange allemande pour faire flamboyer les couleurs
straussiennes dans un poème symphonique qui fut créé par ce même orchestre, à Cologne, en 1898.

Les matinées de Musica

Ce que les chanteurs font très rarement (chanter à
onze du matin !), Raquel Camarinha l’assume quant
à elle avec un naturel confondant, partageant la
scène avec l’excellent pianiste Yoan Héreau,
partenaire à la ville comme à la scène.

Anticipant de quelques mois la célébration du
centenaire de la mort de Debussy, la soprano
débute par les six mélodies des Ariettes oubliées,
avec une voix gracile au médium soyeux qui sert

idéalement l’arabesque debussyste et la délicatesse du verbe poétique. La diction est parfaite et la voix très
homogène dans un équilibre bien senti entre chant et piano. L’émotion affleure toujours, plus intense encore
dans Green (redonné en bis), cette « offrande » à laquelle la soprano confère une fraicheur et un ensoleillement
merveilleux. Les quatre mélodies de Kaija Saariaho, Leino songs, qu’elle interprète ensuite, sont en finnois, écrites
sur les poèmes de Eino Leino. Intégrant une partie de piano très volubile, elles semblent solliciter une « grande
voix  », avec plus d’épaisseur et de profondeur que n’en confère  Raquel Camarinha, du moins dans les trois
premières. En revanche, Prière du  soir est une splendeur, chantée  sotto voce dans les deux premières strophes
avant que le voile ne se déchire. La soprano en souligne le relief dramatique, emmenée par le piano très évocateur
de Yoan Héreau.

Le pianiste est seul à son instrument dans les Blanca Variations de Thomas Adès  (2015), une pièce de concours
d’une insolente virtuosité qu’aime déployer le compositeur et pianiste britannique. Force est de constater qu’elle
est aussi très séduisante dans l’interprétation de Yoan Héreau, qui confère à l’écriture son caractère ludique,
étrange et presque improvisée … des aspects qui se retrouvent dans sa Life Story (Raquel Camarinha a rejoint son
pianiste) sur un texte de Tennessee Williams. La manière y est un rien vulgaire et le texte volontairement trivial. La
soprano s’y soumet avec un talent scénique et une gouaille  ad hoc. C’est avec  Apparition  (1979) de
l’Américain George Crumb qu’elle termine son récital. Narrative et aventurière comme toute sa musique, mais
néanmoins profonde voire métaphysique, l’œuvre – la première du catalogue de Crumb pour voix solo et piano –
s’articule en six séquences portées par des textes de Walt Whitman. La voix de la soprano y est tour à tour fragile,
joueuse et enjôleuse, imitant parfois le chant des oiseaux (« Song of the Nightbird ») sous les résonances d’un
piano/harpe ou tampura, Yoan Héreau jouant autant sur le clavier que dans les cordes de son instrument : bel
hommage rendu par nos deux interprètes à ce pionnier du son-bruit qui explore toujours plus avant l’univers sonore
en transgressant les genres, les styles et les habitudes de jeu.

Crédits photographiques : Philippe Manoury © Olivier Roller ; Raquel Camarinha et Yohan Héreau © Paul Montag
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Les matinées de Musica

Ce que les chanteurs font très rarement (chanter à
onze du matin !), Raquel Camarinha l’assume quant
à elle avec un naturel confondant, partageant la
scène avec l’excellent pianiste Yoan Héreau,
partenaire à la ville comme à la scène.

Anticipant de quelques mois la célébration du
centenaire de la mort de Debussy, la soprano
débute par les six mélodies des Ariettes oubliées,
avec une voix gracile au médium soyeux qui sert

idéalement l’arabesque debussyste et la délicatesse du verbe poétique. La diction est parfaite et la voix très
homogène dans un équilibre bien senti entre chant et piano. L’émotion affleure toujours, plus intense encore
dans Green (redonné en bis), cette « offrande » à laquelle la soprano confère une fraicheur et un ensoleillement
merveilleux. Les quatre mélodies de Kaija Saariaho, Leino songs, qu’elle interprète ensuite, sont en finnois, écrites
sur les poèmes de Eino Leino. Intégrant une partie de piano très volubile, elles semblent solliciter une « grande
voix  », avec plus d’épaisseur et de profondeur que n’en confère  Raquel Camarinha, du moins dans les trois
premières. En revanche, Prière du  soir est une splendeur, chantée  sotto voce dans les deux premières strophes
avant que le voile ne se déchire. La soprano en souligne le relief dramatique, emmenée par le piano très évocateur
de Yoan Héreau.

Le pianiste est seul à son instrument dans les Blanca Variations de Thomas Adès  (2015), une pièce de concours
d’une insolente virtuosité qu’aime déployer le compositeur et pianiste britannique. Force est de constater qu’elle
est aussi très séduisante dans l’interprétation de Yoan Héreau, qui confère à l’écriture son caractère ludique,
étrange et presque improvisée … des aspects qui se retrouvent dans sa Life Story (Raquel Camarinha a rejoint son
pianiste) sur un texte de Tennessee Williams. La manière y est un rien vulgaire et le texte volontairement trivial. La
soprano s’y soumet avec un talent scénique et une gouaille  ad hoc. C’est avec  Apparition  (1979) de
l’Américain George Crumb qu’elle termine son récital. Narrative et aventurière comme toute sa musique, mais
néanmoins profonde voire métaphysique, l’œuvre – la première du catalogue de Crumb pour voix solo et piano –
s’articule en six séquences portées par des textes de Walt Whitman. La voix de la soprano y est tour à tour fragile,
joueuse et enjôleuse, imitant parfois le chant des oiseaux (« Song of the Nightbird ») sous les résonances d’un
piano/harpe ou tampura, Yoan Héreau jouant autant sur le clavier que dans les cordes de son instrument : bel
hommage rendu par nos deux interprètes à ce pionnier du son-bruit qui explore toujours plus avant l’univers sonore
en transgressant les genres, les styles et les habitudes de jeu.

Crédits photographiques : Philippe Manoury © Olivier Roller ; Raquel Camarinha et Yohan Héreau © Paul Montag
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Avec la création française de l'opéra Kein Licht de Philippe Manoury s'ouvre la première semaine du
Festival Musica, manifestation consacrée à la musique contemporaine et ses rapports avec des
domaines d'expression aussi variés que le cinéma, le théâtre et l'art de la marionnette. La
représentation est suivie par le traditionnel concert inaugural donné au Palais de la Musique et des
Congrès, ainsi qu'au récital piano chant de la jeune Raquel Camarinha à la Salle de la Bourse.

Créée durant la Ruhrtriennale dans le complexe industriel de la Gebläsehalle à Duisburg,

ce Kein Lichtfait escale à l'Opéra du Rhin avant de rejoindre Paris à la fin du mois. Objet

d'une commande de l'Opéra Comique et lauréat du prix FEDORA – Rolf Liebermann, cette

partition de Philippe Manoury vise rien de moins qu'à s'affranchir des clivages hiérarchiques

traditionnels en inventant une forme intitulée  Thinkspiel  (allusion détournée

au Singspielmêlant théâtre et musique). Entre "jeu de la pensée" et "pensée en jeu" opère un

théâtre de la revendication et du geste, porté à ébullition par un volumineux livret signé

Elfriede Jelinek.

Ecrit à la suite de la catastrophe de Fukushima, le texte imagine une série de saynètes à

l'intérieur desquelles des personnages échangent leurs impressions. Entre fusion, fission et

effusion, un curieux matériau sentimental et intellectuel se délite en une réflexion croisée

au sujet des politiques énergétiques et de la dépendance technologique qui mine nos

existences de l'intérieur. Le flux verbeux engloutit rapidement toute velléité de théâtre sous

une épaisseur sonore assez éloignée des subtilités musicales d'un Thomas Bernhardt, autre

haut "bavard". La mise en scène de Nicolas Stemann envoie par le fond nombre d'intentions,

mêmes anecdotiques ou embryonnaires. Ainsi ces projections stroboscopées de Trump, les

interventions des êtres extra-terrestres ou cette scène avec la marionnette ATOMI qui sort

d'un cercueil, sans qu'on sache au juste s'il faut en rire ou en pleurer.
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La scène d'ouverture donne la parole à un petit chien apprivoisé qui dialogue en jappant avec
la sonorité d'une trompette en sourdine jazzy, façon mascotte de "His Master's Voice".
Abandonnés en scène au beau milieu d'une mare aquatique, les deux acteurs Caroline Peters
et Niels Bormann empoignent le texte et le débitent en roue libre dans une ambiance
improvisée façon adolescents immatures. La salle à l'italienne ne favorise pas le déploiement
des scènes, sauf à créer un curieux décalage d'atmosphère dans une soirée déjà très chargée
en éléments hétéroclites.

Le déversement de liquide radioactif, énième épisode tragi-burlesque, vient rompre une
nouvelle fois le fil de l'action. Les deux acteurs se glissent à l'intérieur de ballons géants dans
lesquels ils s'ébattent joyeusement en faisant des selfies. Philippe Manoury intervient en
personne pour souligner un message déjà pachydermique autour de l'écrasement de la
technologie, la consommation de charbon en Allemagne ou encore (et c'est encore le plus
intéressant) la musique aléatoire composée en temps réel par l'ordinateur.

Tandis que tout explose et que l'avenir de la terre est voué au pire, les chanteurs arpentent
l'allée centrale dans une sorte de cérémonie délirante à la fois funèbre et funeste. Le sérieux
ne dure jamais trop longtemps, tandis qu'on navigue à vue sur le fil étroit entre réflexion et
comique. Enveloppés d'un scaphandre d'astronaute, les deux trublions s'envolent vers
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nouvelle fois le fil de l'action. Les deux acteurs se glissent à l'intérieur de ballons géants dans
lesquels ils s'ébattent joyeusement en faisant des selfies. Philippe Manoury intervient en
personne pour souligner un message déjà pachydermique autour de l'écrasement de la
technologie, la consommation de charbon en Allemagne ou encore (et c'est encore le plus
intéressant) la musique aléatoire composée en temps réel par l'ordinateur.

Tandis que tout explose et que l'avenir de la terre est voué au pire, les chanteurs arpentent
l'allée centrale dans une sorte de cérémonie délirante à la fois funèbre et funeste. Le sérieux
ne dure jamais trop longtemps, tandis qu'on navigue à vue sur le fil étroit entre réflexion et
comique. Enveloppés d'un scaphandre d'astronaute, les deux trublions s'envolent vers
d'autres cieux qu'on imagine déjà propices à l'exploitation carnassière du système capitaliste
décrié à maintes reprises dans le texte de Jelinek.

Admirablement dirigés par un Julien Leroy qui se fait le complice d'un spectacle centrifuge,
les seize musiciens et le quatuor vocal déploient un panel de gestes et de tournures avec une
musique qui refuse le sur-place et se projette dans toutes les dimensions. Lionel Peintre joue
sur la dimension d'un humour pince-sans-rire tandis que l'aigu rayonnant de Sarah Sun ou la
projection impressionnante de Christina Daletska et Olivia Vermeulen puisent explicitement
dans une palette lyrique parfois conventionnelle comme la partition invite à le faire.

–

François-Xavier Roth

Changement d'atmosphère le lendemain avec la création française de Ring  (2016), premier
volet de la trilogie Köln que Philippe Manoury compose à l'occasion de sa résidence à
Cologne. La pièce est donnée dans l'acoustique assez brouillonne du Palais de la Musique et
des congrès. L'orchestre du Gürzenich de Cologne est réparti en plusieurs groupes entourant
un effectif plus "traditionnel" présent sur la scène. Le public pénètre dans la salle et perçoit



Lundi 2 octobre 2017
4/4

d'autres cieux qu'on imagine déjà propices à l'exploitation carnassière du système capitaliste
décrié à maintes reprises dans le texte de Jelinek.

Admirablement dirigés par un Julien Leroy qui se fait le complice d'un spectacle centrifuge,
les seize musiciens et le quatuor vocal déploient un panel de gestes et de tournures avec une
musique qui refuse le sur-place et se projette dans toutes les dimensions. Lionel Peintre joue
sur la dimension d'un humour pince-sans-rire tandis que l'aigu rayonnant de Sarah Sun ou la
projection impressionnante de Christina Daletska et Olivia Vermeulen puisent explicitement
dans une palette lyrique parfois conventionnelle comme la partition invite à le faire.

–

François-Xavier Roth

Changement d'atmosphère le lendemain avec la création française de Ring  (2016), premier
volet de la trilogie Köln que Philippe Manoury compose à l'occasion de sa résidence à
Cologne. La pièce est donnée dans l'acoustique assez brouillonne du Palais de la Musique et
des congrès. L'orchestre du Gürzenich de Cologne est réparti en plusieurs groupes entourant
un effectif plus "traditionnel" présent sur la scène. Le public pénètre dans la salle et perçoit

ce qu'il croit être un orchestre qui répète. Nulle improvisation pourtant puisque les groupes
interviennent à des moments très précis, réglés par des chiffres indicateurs. Lorsque
François-Xavier Roth monte sur le podium, le flux gagne en intensité sans la salve
d'applaudissements qui marque traditionnellement le début du concert. Puissamment
brassée et pulsée, la musique de Manoury ne tourne pas le dos aux moyens volumétriques
qu'offre un grand effectif philharmonique. Le fracas des percussions répond à la tension des
cordes, sollicitées dans un ambitus peu aisé qui produit des textures nerveuses et
agglutinantes. L'écriture exprime une dimension à la fois libre et savoureuse, à l'opposé des
contraintes qui semblaient planer la veille sur Kein Licht.

C'est un sentiment hédoniste qui ressort d'une certaine manière à l'écoute de l'orchestration
par Philippe Manoury du 3  mouvement de la Première Suite d'orchestre de Claude Debussy.
Initialement écrite pour piano à quatre mains, il manquait à la version orchestrée de cette
Suite ce dernier mouvement intitulé Rêve. Précédant de dix années le Prélude à l'Après-midi
d'un Faune, on entend ici une très sage forme sonate aux contours encore très romantiques
et lorgnant explicitement vers les harmonies du prélude de Parsifal. Hédonisme encore dans
le  Don Quichotteop.35 de Richard Strauss qui vient compléter la soirée de façon très
étonnante. Cette pièce que Romain Rolland qualifiait de "plaisanterie musicale" est
interprétée par le jeune violoncelliste Edgard Moreau dans le rôle éponyme et l'altiste
Nathan Braude en Sancho Pança. En refusant de jouer des coudes pour dessiner son
personnage à gros traits, Moreau joue sur une facette humoristique assez discrète et
détaillée. L'orchestre occupe les premiers plans, piaffant d'impatience dans la scène des
moulins à vents ou de la bataille contre les moutons ; libérant une brillance sans pareil dans
les passages attendris (rencontre avec Dulcinée et mort de Don Quichotte). François-Xavier
Roth imprime au poème symphonique une luminosité proche d'un Ravel ou d'un Saint-
Saëns, avec une attention particulière aux arrière-plans et aux dialogues entre pupitres.

—

e
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LES PASSIONS DE MUSICA À STRASBOURG

La passion est à l’affiche de l’édition 2017 de
Musica, à travers quatre œuvres aussi fortes que
singulières, qui jalonnent la programmation du
festival. En ouverture, c’est  La Passion selon
Saint Marc, une passion après Auschwitz qui crée
l’événement. L’œuvre donnée en création
française est une commande passée à  Michaël
Levinas  pour commémorer les 500 ans de la
Réforme de Luther. Le surlendemain, La Passion
selon Sade de Sylvano Bussotti  investit la scène
de la Cité de la musique de Strasbourg où la
soprano  Raquel Camarinha  affronte le
Marquis/Eric Houzelot dans un «  Mystère de
chambre » sulfureux et sous tension.

Le Palais de la Musique et des Congrès de
Strasbourg n’est peut-être pas l’écrin idéal pour accueillir La Passion selon Marc de Michaël Levinas, créée en avril
dernier en l’église Saint-François de Lausanne. Mais la ferveur et l’excellence des forces en présence – solistes,
chœur et Orchestre de Lausanne, tous placés sous la direction exemplaire de Marc Kissóczy  – révèlent ce soir la
hauteur d’un chef d’œuvre où le compositeur met toutes les ressources de son écriture virtuose et sophistiquée au
service d’une pensée et d’un sujet qui résonnent au plus profond de lui-même : « Peut-on composer de la musique
sans pleurer et sans trembler après la Shoah » s’interroge Levinas qui est, à ce jour, le premier compositeur juif à
mettre en musique une passion de la tradition chrétienne.

Si l’héritage de Bach y est tangible, le compositeur conçoit l’œuvre sous forme d’un triptyque où le récit
proprement dit de la Passion selon Marc (chapitres 14 et 15) est précédé des prières de la synagogue en hébreu et
araméen (Hatzi Kaddish et El male Rahamin). La Passion se conclut par deux poèmes chantés en allemand de Paul
Celan (L’Écluse et Tremble) dont la langue « pleure toujours » souligne le compositeur : « Sur tout ce deuil/ qui est
le tien : pas/de deuxième ciel ». Car la Passion de Levinas est sans salut.

Se joignent aux pupitres de l’Orchestre de chambre de Lausanne un célesta, une harpe, un synthétiseur et deux
pianos dont l’un est accordé au seizième de ton. Levinas poursuit là son investigation sonore amorcée dans son
dernier opéra Le petit Prince  qui multiplie les trajectoires de chute obtenues sur l’instrument microtonal. Le
compositeur conçoit une écriture chorale complexe engendrant une micro-polyphonie à 36 voix séparées. Le son y
est souvent filtré (la main ou une feuille de papier devant la bouche des choristes) au sein de textures sonores qui
rejoignent voire se confondent avec celles de l’orchestre. Après la clameur des voix d’hommes, impressionnantes
dans Hatzi Kaddish, et la déploration d’Elmale Rahamin où la masse chorale sert de « chambre d’écho » au baryton
soliste (superbe Mathieu Dubroca), la cantillation des voix «  fait entendre le tragique dans sa nudité », avec une
lecture des noms du mur de la Shoah.

Michaël Levinas a choisi de faire chanter le récit de la Passion, partie centrale la plus développée, en français
ancien, une langue « âpre et très accentuée », dit-il, que Michel Zink a transcrite dans l’alphabet moderne. Comme
chez Bach cette fois, le récit de l’Évangéliste (merveilleux contre-ténor Guilhem Terrail) alterne avec l’intervention
des personnages, Jésus, La Mère, Marie-Madeleine…, et les chœurs de turba (la foule) qui confèrent sa part de
théâtralité à la narration. Mathieu Dubroca est ici Jésus, voix flexible et expressive, d’une assurance imparable,
empruntant le plus souvent les trajectoires ascendantes. Les trois implorations de La Mère qui jalonnent le récit
(émouvantes  Raquel Camarinha  et  Marion Grange) ont des profils plus ondoyants et laissent parfois la voix  a

FRANCE GRAND EST STRASBOURG

Le 28 septembre 2017 par Michèle Tosi

Festivals, La Scène, Musique d'ensemble, Spectacles divers

Strasbourg. Festival Musica.
 21-IX-2017 : Michaël Levinas (né en 1949) : La Passion selon Saint Marc. Une passion après Auschwitz pour solistes, chœur et

orchestre, textes en hébreu, araméen, allemand et français ancien. Raquel Camarinha, soprano, La Mère ; Marion Grange, soprano,
Marie-Madeleine ; Guilhem Terrail, contre-ténor, L’Evangéliste ; Mathieu Dubroca, baryton, Jésus. Solistes du choeur : Marie Hamard,
La servante ; Simon Savoy, Pierre ; Pierre Arpin, Judas, L’évêque. Ensemble vocal de Lausanne. Orchestre de Chambre de Lausanne,
direction : Marc Kissóczy.

 23-IX-2017 : Sylvano Bussotti (né en 1931) : La Passion selon Sade, Mystère de chambre avec tableaux vivants. Mise en scène Antoine
Gindt ; scénographie Élise Capdenat ; lumières Daniel Levy ; costumes Fanny Brouste ; Raquel Camarinha, soprano, Justine ou
Juliette ; Éric Houzelot, comédien, Le Marquis ; Ensemble Multilatérale, direction : Léo Warynski.
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cappella. Dans les parties plus dramatiques – Trahison de Pierre, Récit de Golgotha – l’orchestre se fait plus coloré
(sonneries, cloches, steel-drums), révélant un travail d’orfèvre sur le timbre et l’hybridation des sonorités dont
Levinas est le maître d’œuvre virtuose.

C’est avec la voix chaleureuse et invoquante de Marion Grange, terminant a cappella dans le deuxième poème de
Celan, que se referme cette passion, laissant advenir l’émotion nue dans l’espace silencieux de la salle de concert.

Robe rouge sur fond de velours vert

Autre lieu, autre registre avec La Passion selon Sade de  Sylvano Bussotti, une œuvre emblématique des années
1960, regardant vers le théâtre musical et l’œuvre ouverte, voire le happening, introduit en Europe à cette même
époque par John Cage et ses suiveurs. Œuvre «  intuitive » aurait dit Stockhausen, qui met au cœur du projet un
sonnet de Louise Labé, Ô beaux yeux bruns, qui n’est pas destiné à être chanté. La partition est une énigme que les
deux maîtres d’œuvre – Léo Warynski, en charge de la direction, et Antoine Gindt pour la mise en scène – ont dû
sonder, décrypter, élaguer et finalement restituer, à la lumière des indications, autant sonores que scéniques,
données par le compositeur. Et c’est tant mieux ! Car ni la musique ni le spectacle ainsi réactualisés ne sont
véritablement datés.

Cathy Berberian  était seule en scène lors de la création houleuse du spectacle en 1965 au Teatro Biondo de
Palerme. Antoine Gindt a choisi quant à lui d’introduire le personnage muet du Marquis dans une mise en scène où
les instrumentistes, costumés et fardés (l’Ensemble Multilatérale  en grande forme), font quelques apparitions.
Prologue et épilogue bienvenus relèvent également de l’imagination du metteur en scène, pour étoffer une matière
un brin ténue.

Ainsi, c’est entre les drapeaux français et européen qu’Éric Houzelot investit la scène pour prononcer le discours
enflammé de Donatien Alphonse François de Sade : « Français, encore un effort si vous voulez être républicains »,
judicieusement tuilé par la  Sonata Erotica d’Erwin Schulhoff avec laquelle on pénètre de plain pied «  dans le
boudoir ». Autre chaud/froid très réussi, cette pièce d’orgue (Solo de Bussotti) brutalisant nos oreilles alors que le
Marquis de Sade (Éric Houzelot toujours) se dénude lentement et revêt son habit soyeux d’intérieur, dans une
temporalité toujours très étirée où chaque geste et attitude requièrent une importance. Dans sa robe-fourreau
rouge sang sur fond de velours vert (rideau et lit de repos), Raquel Camarinha est éblouissante, endossant le double
rôle de Justine et Juliette. Elle sera fouettée dans un premier temps par son partenaire qu’elle parvient ensuite à
dominer et à neutraliser. La voix est elle aussi de velours : ambrée dans le médium grave, elle flamboie dans les
aigus au gré des arabesques et autres figures flexibles qui fibrent la dramaturgie sonore. Gageons que le choral du
Cantor de Leipzig, Blute nur, du liebes Herz(« Saigne mon cher cœur ») qu’elle fredonne lascivement au terme de
cette descente aux enfers n’aurait pas déplu à l’iconoclaste florentin !

Crédits photographiques : La Passion selon Saint Marc © Guillaume Chauvin et La Passion selon Sade  © Sandy
Korzekwa
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Musica 2017, jour 3 : Une Passion selon Sade élégante et
dépassionnée

Cʼest toujours sous un grand soleil que ce samedi de Festival Musica sʼest déroulé avec
comme programme matinal, un concert de créations dʼétudiants de la classe de composition de
Daniel DʼAdamo et dʼinterprètes du conservatoire de Strasbourg. Le public a pu entendre des
œuvres de Clara Olivares, Daphné Hejebri, Loïc Le Roux et Etienne Haan.

A 16h, au Conservatoire, Leo Warynski à la baguette et Antoine Gindt à la mise en scène
élégante faisaient revivre une œuvre qui en son temps a senti le souffre : La Passion selon
Sade de Sylvano Bussotti qui avait marqué les esprits au Festival de Palerme en 1965. Créée
à Nïmes, cette nouvelle production commence par un discours politiques, le fameux « Français
encore un effort » de la Philosophie dans le Boudoir, se poursuit par la Sonata Erotica dʼErwin
Schulhoff (1919) et se termine par une Juliette/ Justine rechaussée en Louboutin qui fredonne
à peine soutenue par une basse, le « Blute nur » de la Passion selon Saint Matthieu de Bach.
Entre les deux lʼorchestre est caché de manière chic derrière un rideau de velours vert profond.
Le marquis (le comédien Eric Houzelot) est habillé de soie quand il nʼest pas nu et/ou en
laisse de cuir, et seule voix à peine humaine, la sculpturale et sublime soprano Raquel
Camarinha (quʼon avait entendue en ouverture en Marie dans la Passion selon Marc et qui fait
la transition entre ces deux Passions à Musica) joue et Juliette et Justine en jouant de ses
belles jambes, en soutien-gorge et robe rouge. Ses gémissements et ses trilles répondent de
manière aigu à un orchestre grave, porté sur les cordes, dans une mise en son lente, lancinante
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mais jamais langoureuse des emboîtements sadiens. Les jeux de dominations sont là, mais il
manque un peu la machine dans ce Sade des année authentiques où le marquis a été
redécouvert. On reste un peu sur sa faim, tout en étant heureux de voir ressuscité le son dʼune
époque qui semble presquʼaussi lointaine que celle du libertinage du 18e siècle.

Nous avons malheureusement dû quitter Strasbourg avant dʼentendre Ring, le premier volet de
la trilogie pour orchestre spacialisé que Philippe Manoury a composé à Köln. Cette dernière
était donnée à 19h au Palais de la Musique et des Congrès, avec le Gürzenich-Orchester
Köln, dirgé par François Xavier-Roth.

Après tant de créations et de sollicitations des oreilles et des neurones, nous étions bien triste
de quitter Strasbourg et le Festival Musica qui se poursuit jusquʼau 7 octobre. Pour découvrir
tout le reste du programme, cʼest ici. 

visuel : SandyKorzekwa
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Visualiser l'article

Musica 2017, jour 2 : Création Française de « Kein Licht » de
Philippe Manoury à l'Opéra National du Rhin
C'est sous un soleil radieux que s'est déroulée cette deuxième journée du Festival Musica rythmée par France
Musique qui est venue s'installer à Strasbourg les 22 et 23 septembre pour accompagner l'évènement. Le
moment très attendu était la création française du « Thinkspiel » du composteur Français Philippe Manoury
à l'Opéra National du Rhin.
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A 7 heures du matin, c'est au cœur de la ville, dans la très jolie et très art déco salle de l'aubette, qu'il fallait être,
là où France Musique a posé ses bureaux pour deux jours. Dans le cadre de l'émission « Musique Matin » de
Saskia Deville, on a pu revenir sur la création française de la Passion selon Marc de la veille, en savoir plus
sur l'importance du Festival Musica par son directeur, Jean-Dominique Marco et le fondateur de l'ensemble
LINEA Jean-Philippe Wurtz mais aussi comprendre combien ce festival installé (35 ans d'existence) est
l'un des fleurons d'une politique culturelle riche axée sur la création européenne pour la ville. La directrice
des musées de Strasbourg, Joëlle Pijaudier-Cabot, nous a parlé d'une affluence croissante pour les 11
institutions qu'elle pilote (600 000 visiteurs par an) tandis que le premier adjoint au maire, Alain Fontanel a
donné une petite idée de l'engouement des strasbourgeois pour la culture et la création.

A la veille de l'événement « Laboratoire d'Europe » qui s'ouvre par une série de conférences ce 23 septembre
2017, il était précieux d'en savoir un peu plus sur les grandes données politiques et culturelles de la ville.
Laboratoire d'Europe célèbre Strasbourg comme ville d'avant-garde artistique et scientifique de 1880 à 1930,
dans une quinzaine de lieux, avec entre autres, une grande exposition au Musée d'Art Moderne et un focus
entre identité allemande et française sur Wilhelm von Bode, directeur des Musées de Berlin et par cette
fonction réorganisateur des collections de Strasbourg, au Musée des Beaux-Arts…

L'après-midi a été marqué par les concerts ouverts au public de l'émission de Frédéric Lodéon, toujours sur
France Musique et à la salle de l'aubette. Michaël Levinas s'est mis au piano dans du Debussy et dans deux
de ses propres compositions dont il a parlé avec fougue, un quatuor de clarinettistes a joué des compositions
contemporaines (Mantovani…) et on a continué d'en apprendre plus sur la politique culturelle et la création
avec la présence du directeur de la Philharmonie Laurent Ba&le qui vient d'être aussi nommé Président du
Festival Musica. Le compositeur Philippe Manoury était également sur le plateau pour évoquer la création du
soir : le très attendu Kein Licht.
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Les couloirs de l'Opéra du national du Rhin bruissaient dès 19h30, ce vendredi 22 septembre pour saluer la
première française (après une création à la Ruhrtriennale cet été et avant un passage par l'Opéra Comique,
co-prducteur) de Kein Licht de Philippe Manoury. Professeur au Collège de France (chaire de création
artistique), membre de l'académie des arts de Berlin et compositeur en résidence au Festival Musica où il
dirige une académie de composition, Philippe Manoury s'est inspiré pour Kein Licht de fragments de l'auteure
autrichienne Elfriede Jelinek. Reprenant la tradition du « Singspiel » allemand, c'est un projet entre théâtre
(parlé) et opéra (chanté) mais réflexif sur notre rapport à l'énergie, à la technique et à la planète qu'il nous
a proposé avec ce « Thinkspiel » de deux heures qui se voulait à la fois grandiose et potache. Malgré
d'immenses moyens et de très grands talents et malgré une volonté louable de nous faire rire pour nous
faire réfléchir, Kein Licht a raté ses effets. Parfois « less is more » et le spectacle pêche par deux points
cardinaux qui vont jusqu'à remettre en cause sa musicalité : un livret impossible et la volonté de tout
agglomérer jusqu'à engloutir message et forme.

Commençant par la présence du chien Cheeky et par des aboiements, la pièce ne parvient pas à dépasser ce
décalage sympathique et de bonne volonté. Alors que l'allemand loghorréen (plus de 50 pages de texte !) de
Elfriede Jelinek hésite entre de l'humour potache (clichés sur les français et les allemands dans « Non a strom
atom », blagues sur Nicolas Hulot, le petit personnage d' « atomi » qu'une mezzo ventriloque fait parler…) et
des longues saillies de bons sentiments sur le besoin de respecter la planète, la musique, elle est difficile à
entendre au-delà des pauses d'ambiance électronique. Et cela est vrai, même pour les voix qui parlent par les
bouches de comédiens très impliqués (Caroline Peters, Niels Bormann) et de chanteurs excellents (Sarah
Maria Sun, la soprano a un timbre sublime et l'air aux accents mahleriens de la contralto, Christina Daletska
est le plus beau moment du spectacle) qui aiment vraiment jouer la comédie.

Dirigés depuis la scène par un Julien Leroy habile, les musiciens se font donc à peine entendre, sauf le violon
quand il accompagne une diatribe parlée. Faute d'intelligibilité et peut-etre aussi finalement d'originalité, tant
cela ressemble à du Berg ou du Strauss quand ça chante enfin, même le pic du spectacle où toutes les voix
se superposent avec des chanteurs placés au cœur du public (premier acte) nous passe au-dessus de la
tête et du cœur.

Enfin, la mise en scène est à l'avenant de la composition et du livret trop « pleins » de ce Kein Licht : jouant
à la fois sur des tombées d'eau diluviennes, des costumes qui changent à chaque acte, la lumière et le noir,
ainsi que de grands écrans de cinéma en temps réel à la Katie Mitchell, Nicolas Stemann se fait l'écho fidèle
de l'œuvre qu'il alourdit encore.

Alors que Manoury intervient lui-même sur scène à la fin du premier acte (il le refera par vidéo interposée)
dans une intervention où il nous montre les cuisines de son œuvre foisonnante l'on se prend de tendresse
pour cet homme de génie qui a le courage de se mettre sur scène pour faire ce qui n'est pas son métier : jouer
la comédie. Mais le texte hyper-sérieux et très lourd* de mise en garde sur lequel il bute semble concentrer
tous les défauts de sa pièce et tandis qu'il hésite entre une lecture au premier degré et l'humour passionnant
de se mettre lui-même en scène, l'on saisit le point exact où le projet achoppe : l'absence de choix.

Sortant du spectacle qui nous a gardés avec toujours plus de débauche visuelle et sonore jusqu'au bout très
divertis mais très froids, l'on est un peu abasourdi avec une impression de gâchis de talents et de moyens.
Alors que notre Ministre de la Culture, Françoise Nyssen prend la parole pour dire qu'après ceci il n'y a rien
à dire qu'à célébrer, on lui donne raison et l'on a hâte de voir la prochaine pièce de Philippe Manoury dans
quelque chose de plus simple et où son génie puisse nous toucher.

Visuels : YH et Opéra National du Rhin

*Extrait du texte avec lequel il est bien difficile de faire de l'humour : « Comment à l'époque d'internet qui
fournit des couches de données de réalités (et de pseudo-réalités) en superpositions proliférantes -qui sous
les strates accumulées ensevelissent la réalité- comment dans ces conditions rendre une histoire 'vraie' L
Notre réel es un immense palimpseste. Le texte de Jelinek creuse cet abMme sans fond N ainsi ce 'Thinkspiel',
par les interférences multiples de chants, de musiques, de paroles, de sons et d'images, veut à son tour
creuser ce palimpseste réel » p. 24
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Musica 2017, Ouverture : La Passion selon Michaël
Levinas, une musique pour un monde sans rédemption

Au Palais de la musique et des congrès de Strasbourg, lʼédition 2017 du Festival Musica sʼest
ouverte avec solennité sur une création Française de Michaël Levinas. La Passion selon
Marc est une oeuvre qui a été commandée pour les 500 ans de la Réforme et jouée pour la
première fois en avril 2017 à l'Eglise Saint François, à Lausanne. Devant une salle pleine et
concentrée, lʼOrchestre de Chambre et lʼEnsemble vocal de Lausanne, sous la baguette
de Marc Kissoczy, ont exécuté le « retable en trois parties » et en quatre langues (Hébreu,
Araméen, Français du 13e siècle et Allemand) imaginé par le compositeur et pianiste pour un
orchestre et 36 voix. Sous-titrée « Une passion après Auschwitz », cette version
contemporaine de La Passion selon Marc était puissante et émouvante. "Mais" ou peut-être
"car", elle était sans transcendance, ni rédemption, possibles.
[rating=5]
« Peut-on composer de la musique sans pleurer et sans trembler après la Shoah ? » demande
Michaël Levinas, dans cette Passion selon Marc jouée pour la première fois en France un
deuxième soir de Rosh Hashana (Nouvel an juif) et où les hommes du chœur ont commencé par
réciter le Kaddish, la prière juive pour les morts, qui glorifie le nom de Dieu. Cʼest presque
sans instruments et tout à fait sans cordes que le compositeur nous a fait réentendre les mots
hébreux de cette prière à voix graves, individualisée et faisant pourtant écho au « mauscheln »
(murmure péjoratif) des soldats juifs dans le Salomé de Richard Strauss. Le mot « sheme »,
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lʼécoute, est ressorti comme un cri dans ce commencement saisissant, glaçant et puissant qui
sʼest poursuivi dans la même veine par une autre prière hébraïque de deuil et de mémoire : le
« El male Rahmim » (Dieu de miséricorde). A la fin de ce premier « panneau » du triptyque, le
vent sʼest levé avec la harpe et les noms de trois camps dʼexterminations ont été prononcés,
ainsi que lʼimpératif catégorique « Yizkhor ». Il faut se rappeler…

Si le Dieu unique est interpellé, sa sainteté et sa miséricorde, lorsquʼon entre dans la deuxième
et plus longue partie de la Passion, celle que transmet le premier évangéliste Marc (le contre-
ténor Guilhem Terrail), le Christ (le baryton Mathieu Dubroca) ne connaît que souffrance sans
rédemption. Trahi par Judas (absent de la cène mais arrivant lors de lʼarrestation) puis par
Pierre, il est arrêté et exécuté sans délivrer dʼautres message que celui de sa tragédie
humaine, dans le texte choisi par Levinas en français du Moyen-Age. Face à lui et secondée
par Marie-Madeleine (la soprano Marion Grange), Marie (sublime soprano Raquel Camarinha)
implore par trois fois quʼon garde son fils en vie ou du moins quʼon ne la laisse pas lui survivre.
En vain. Les voix des femmes jouent un rôle important dans ce second panneau mais le chœur
continue à bourdonner la tragédie de lʼhomme et de sa violence, dans un bourdonnement sans
élévation. A peine la voix de la mère peut-elle chanter lʼamour filial (« Jhesus, mon filz, mon
enfant gracieux », quasiment à capella), à peine le violoncelle peut-il suggérer la beauté des
larmes de lʼhomme que les cloches tintent et détonnent pour souligner sa nature fourbe et
traîtresse. « Suis-je ce ? » se demandent avec Pierre et Judas les hommes et les femmes qui
ont connu et côtoyé le fils de Dieu. La Vierge elle-même ne se tient pas droit devant le corps de
son fils mort. Il nʼy a ni résurrection, ni Stabat Mater (et pas de latin ) dans cette Passion selon
Marc où lʼévangile culmine avec de lʼaraméen (« Eli, Eli, lama zabaktani rakhik min », « Mon
père, Mon père, pourquoi mʼas-tu abandonné ? ») et où le sacrifice sans rédemption rejoint les
prières en hébreu de la première partie : Dieu est miséricorde et les hommes doivent se
rappeler leurs morts. Après le gong de la mort, des hululements et une impression
apocalyptique de courant électrique, cette deuxième partie se termine assez cruellement (et
magnifiquement côté chant) par la longue description par Marc de la descente de croix.

Bref et quasiment sans chœur, ni orchestre le troisième panneau de l'Oratorio est en
allemand, la langue de Bach, et se compose de deux poèmes de Paul Celan. Ce poète
roumain de langue allemande a tenté de détruire "de l'intérieur" la langue dʼune mère morte
dans les camps, après la Shoah. Ce faisant, Celan bravait lʼinterdit posé par le philosophe
Theodor Adorno, ouvrant la possibilité dʼun « poème après Auschwitz » et il suscitait la colère
de Primo Levi qui lui reprochait une « écriture obscure », là où lʼhumanisme semblait avoir
besoin d''un discours limpide sur le mal. Assez proche de Celan dans son idée esthétique de
"présenter" la souffrance tremblotante et le mal angoissant, Levinas a choisi deux poèmes de
deuil impossible chez le poète : Die Schleuse (lʼécluse) où reviennent les mots hébreux
Kaddish et Yizkhor, ainsi que Espenbaum qui détourne la tradition romantique et pastorale
allemande pour parler du deuil impossible dʼune mère qui « jamais nʼeût de cheveux blancs ».
La mère, marie, la soprano, cʼest justement elle qui « chante » les deux poèmes, à peine
accompagnée par un piano simple et quasiment schubertien pour le premier et . Chez Levinas,
elle termine nue et dans la nuit sur le constat de sa propre disparition...

Nous sommes restés sous le choc de cette voix magnifique, à la fois forte et fragile, qui
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Nous sommes restés sous le choc de cette voix magnifique, à la fois forte et fragile, qui
disparaît toute seule dans le néant compact des corps et des instruments qui lʼentourent. Dans
un monde où Dieu est peut-être encore miséricordieux mais où lʼhumanité a disparu avec la
Shoah, même les mères ne peuvent plus nous indiquer comment transcender le deuil et
comment transformer survivre à la Passion. Ovationnés par la foule, les musiciens, les
chanteurs et le compositeur ont salué avec chaleur une première soirée à la fois dure, aride et
bouleversante, pour le Festival Musica 2017.

Visuels : Michaël Levinas © Marie Magnin / Ensemble Vocal Lausanne © Mario del Curto
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Immer wieder von Neuem – 35. Festival MUSICA
Das MUSICA-Festival Nr. 35 beginnt am Donnerstag in Straßburg mit dem großen Auftaktkonzert des
Kammerorchesters Lausanne im PMC – es folgen über zwei Wochen neue und immer wieder neuste Musik
auf höchstem Niveau.

Veröffentlicht am 20. September 2017 von Eurojournalist(e)in Culture // 0 Kommentare

Schon zum 35. Mal findet in Strasbourg das Festival MUSICA statt. Foto: Veranstalter

(Von Michel Magercord) – Musik ist immer wieder neu, egal wie alt sie ist. Es ist das Wesen der
Musik, immer wieder neu zu sein für jenen, der sie gerade hört. Das Hören von Musik erzeugt in der
Zeit, die mit ihr gefüllt wird, ihre eigene Wahrnehmung: Klangfarbe, Tonlage und was man sonst noch
alles aus Noten- und Taktfolgen intellektuell extrahieren kann, sorgen für eine ganz individuelle
Stimmungslage beim Hörer.

Und es gibt natürlich auch ganz neue Musik, die 1ࡐeue Musik“: neue Klangfarben, neue Tonlagen, am
besten noch intellektuell extrahierte, deren Vorgabe es ist, neu zu sein. Ist sie aber nicht. Ja, ungehört
vielleicht. Mit auf seltsame Weise malträtierten Instrumenten oder auch gar keinen mehr erzeugt
wohlmöglich. Und doch: neu ist ihr Wesen nicht. Auch diese Musik erzeugt letztlich nichts anderes, als die ihr
und dem Zuhörer eigene Wahrnehmung – nur mit anderen Mitteln.

Die Frage, was neu ist, reduziert sich letztlich auf die Mittel und ihrer Bedienung. Und da gibt es tatsächlich
immer wieder reichlich 1eues. Um da einen Einblick und Überblick zu behalten, gibt es Festivals wie
MUSICA in Straßburg. 1ach über dreißig Jahrgängen hat es sich zu einer der bedeutendsten
Veranstaltungen für die Ausweitung musikalischer Wahrnehmungsmittel etabliert. Und auch in seinem 35.
-ahrgang bietet es Zieder Anh|rungsmaterial aus vielen SSarten des 1euen.

Zum Auftakt am Donnerstag setzt sich das Festival und seine Besucher gleich einer der ganz großen Fragen
des 20. Jahrhunderts aus: kann man nach der Shoah Musik komponieren ohne zu weinen und zu zittern?
Das Kammerorchester aus Lausanne wird Michael Levinas ࡐ'ie Passion nach Markus, eine Passion nach
Auschwitz“ aufführen. Am Freitag folgt dann mit der Oper ࡐ.ein Licht“ die Apokalypse und Weltuntergang,
und am Samstag noch ࡐ'ie 3assion nach Sade´ von S\lvano %ussotti aus dem -ahre ���5.

Danach folgen noch zwei Wochen neuer Musik, wobei aber auch gelacht werden darf: ganz genüsslich etwa
im Kino, wenn die Komödie ࡐdie Puppe“ von Ernst Lubitsch vertont wird, oder heimlich über so manche
kompositorische Kapriole bei den immerhin �3 Einzelwerken, von denen 22 auch noch Welturaufführungen
sind. Denn eines bleibt Zie·s mit dem 1euen nun einmal ist, bei all den Veranstaltungen darf man nämlich
aufs 1eue das tun, was Musikhörer schon immer taten: der eigenen Stimmung erliegen, die das Gehörte
auslöst. Fröhlich und heiter, angespannt und besorgt, intellektuell und abgehoben, tiefgesinnt und berührt,
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auslöst. Fröhlich und heiter, angespannt und besorgt, intellektuell und abgehoben, tiefgesinnt und berührt,

genervt und verstimmt – alles ist möglich, egal ob Instrumente oder Notebooks dafür sorgen. Nur eines will
nicht funktionieren: sich zu langweilen. Einfach, weil die Zeit, die Musik mit gefüllt wird, nie leer ist.

MUSICA, von 21. September bis 7. Oktober an unterschiedlichen Spielstätten in Straßburg

Informationen zum Programm, Orten und Tickets:¬www.festivalmusica.org
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STRASBOURG

Festival M lisica :

en harmonie

Au cours de la 35e édition du
festival Musica qui s'est achevée
le 7 octobre, 93 œuvres, dont 28
créations, ont été présentées
lors de 42 manifestations.
Soixante-quatre compositeurs
ont été joués, issus de seize
pays. La fréquentation a été
forte avec 16195 spectateurs
pour une jauge de 16 805 pla-
ces. Les spectateurs de moins de
28 ans représentaient 27,55 %
du public de 2017. Plus de 80 %
des entrées ont été payantes.
Par ailleurs, 1229 enfants, dont
1128 dans un cadre scolaire, ont
assisté à au moins un spectacle.
138 heures d'ateliers pédagogi-
ques ont été dispensées dans les
écoles primaires, collèges et
lycées alsaciens auprès de 2330
enfants.
Enfin, neuf master classes,
quatre rencontres et une table
ronde, une conférence et un
colloque ont été organisés du-
rant le festival.
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MUSICA Création au festival
Le quatuor de Raphaël Cendo
CE CONCERT donné samedi à
l'église Sainte- Aurélie à Stras-
bourg a donné lieu à la création de
l'œuvre de Cendo. Elle associait
musique vocale et instruments.
L'œuvre évoque la poussière et les
cendres du feu destructeur. Elle
parle d'Hiroshima dans l'argumen-
taire accompagnant une musique
elliptique par ses effets de souffle
et de son monosyllabisme côté
vocal, et d'accords de notes isolées
côté cordes. Rencontre de deux
quatuors, où les musiciens du
quatuor Nana ponctuaient les
interventions des quatre chanteurs
des Neue Vocalsolisten. Mais le
plus surprenant : le livret ne
devint perceptible qu'au milieu du
concert, avant de disparaître à
nouveau. Au bout de cinq quarts
d'heure, le seul accord diatonique

vint à la note finale de ce qui a été
le plus souvent murmures d'un
côté, pizzicati et accords râpés à
l'archet de l'autre.
C'est surtout l'attente des mots qui
crée le suspense. Les paroles ne
vinrent distinctement qu'au 9e des
14 paragraphes du texte pour
s'estomper ensuite à nouveau. La
conclusion du livret affirmait que
« chaque mur serait un accomplis-
sement du vide ». Et on avait pu
lire auparavant que « les choses de
l'art commencent souvent au
rebours des choses de la vie » : le
paradoxe valait explication.
Et il ne restait qu'à saluer la
vaillance des musiciens qui en
présence du compositeur Raphael
Cendo n'ont pas lâché prise durant
toute la durée de l'œuvre.

MARC MUNCH
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MUSICA Percustra à Hautepierre
En impliquant des scolaires
L'école de percussion Per-
custra pratique dans son
quartier de Hautepierre
l'immersion de son activité
au sein de la population et
du milieu scolaire.

Trois créations de l'Atelier concert
pour en faire la démonstration au
festival Musica avec pour dénomi-
nateur commun la notion de
« corps- instrument ».
François Papirer, des Percussions
de Strasbourg, présentait à l'audi-
torium de France 3 les fonde-
ments de ce travail collectif.
Benoît Montambault a conçu deux
des trois pièces au programme :
Fragments articulés, interprétés
par sept participants adultes. La

deuxième pièce, une commande
des Percussions de Strasbourg
était destinée aux élèves d'une
classe - la 5e A - du collège Eras-
me de Hautepierre, qui ont choisi
de suivre l'atelier dont l'encadre-
ment pédagogique était assuré
par Galdric Subirana. Les 15
élèves ont eux aussi tout à fait
bien joué le jeu.
La dernière pièce, signée Min-Tâm
Nguyen, des Percussions de Stras-
bourg, dont le compositeur et
Olivier Pfeuffer assuraient l'enca-
drement pédagogique, faisait
appel à une collaboration avec un
atelier de jeu vidéo dangoulême
pour travailler sur une autre
donnée technologique : le losan-
ge, symbole de Percustra.

MM
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MUSICA La Passion selon saint Matthieu de Bach
Le regard de Castellucci
La traditionnelle contribu-
tion d'Arte à M lisica est,
cette année, un captage par
la société Ozango de la Pas-
sion selon saint Mathieu de
Bach revue par Castellucci.

LE CHEF-D'ŒUVRE a encore
inspire des compositeurs
d'aujourd'hui. Ainsi les Passions
de Levinas et de Moultaka enten-
dues à cette édition de Musica.
Mais le modèle a tenté aussi le
cinéaste Roméo Castellucci qui
en a fait, en captant une inter-
prétation musicale dirigée par
Kent Nagano, une création vi-
suelle originale.
Sa Passione est filmée dans un
grand espace intégralement
blanc, au fond duquel ont été
placés la Philharmonie de Ham-
bourg et la Audi Jugendchoraka-
demie, des solistes, notamment
le ténor John Bostridge en évan-
géliste, et le baryton Philippe Sly
pour le rôle de Jésus et les autres
rôles masculins, les airs de
soprano et d'alto étant de leur
côté bien pourvus.
Kent Nagano au pupitre mène
impeccablement le déroulement
de l'oratorio. Mais la musique, si

elle nuance entre doubles
chœurs, chorals et sol! vocaux
ou instrumentaux, semble gar-
der une sorte de neutralité.
En fait, c'est ce qu'il met dans
l'espace libre devant les inter-
prètes de la musique qui intéres-
se le cinéaste. Apparaissent des
personnages allégoriques et des
objets symboliques amenés à
tour de bras. Sur l'écran, Castel-
lucci mélange les textes surtitrés
du livret, et des tirades visuelles
sur différents sujets, de la vie
quotidienne, ou sur la mort. Mais
les gestes ne sont pas moins
importants pour le cinéaste. On
amène le tronc en annonce de la
croix. On traite grossi ou avec les
pipettes au laboratoire, l'analyse
du sang. Si l'image d'une croix
nue apparaît en final, il y a, plus
insistant, en deuxième partie,
les exercices gymniques à la
barre horizontale quand de
nombreuses personnes s'y sus-
pendent. Le sacré et le profane
se mêlent totalement dans ce
spectacle. Le spectacle du monde
ordinaire et le récit de la souf-
france du Christ semblent se
mettre à égalité. Est-ce la leçon
du cinéaste ?

MM
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STRASBOURG

Héroïque symphonie
Familier du festival Musica, l'Orchestre philharmonique de Strasbourg fait entendre deux compositeurs qui le sont
moins : Thomas Adès (la « Totentanz » connaîtra ici sa création française) et Ludwig van Beethoven (dont l'« Héroïque »).
Sur quel	 pas vivre la	 mort ? Celui
d'une	marche, qui la	déplore et	 l'ac
cepte, ou celui	d'une danse, qui	 l'af
fronte et la t ranscende i Le	 2e

mouvement de la Symphonie n°3de
Beethoven est	bien une «	marche	fu-
nèbre »	 d'une longueur certes	mé-
dite, elle en	 adopte toutes les
caractéristiques canoniques	(tempo
lent,	mode	mineur,	mesure	binaire)
La Totentanz	d'Ades	 (2013) quant a
elle, est	bien une « danse	funèbre»
composee en	 memoire de Witold
Lutoslawski	 (lui-même auteur	 d'une
Musique funèbre	 pour	 orchestre a
cordes), elle	s'inscrit a cet égard dans
une tradition vieille de	 plusieurs siè-
cles - et cite de	 maniere grinçante
l'air du Oies lme

La Symphonie n°3 de	 Beethoven	fut
d'abord dédiée a	Napoleon	Bonapar-
te ,	maîs celui-ci	s'étant	fait couron-
ner	 empereur , la ded icace	 fut
corrigée	etfinalementdestmee« a la
memoire	d'un grand	 homme » Hé-
roïque	 pour cette raison, cette	 sym-

phon ie	 l 'es t a u s s i	 pou r les
proportions	 qu'elle	 adopte elle

prend en	effet,	pourderoulersesqua-
tre	 mouvements, environ deux	 fois

L'Orchestre philharmonique de Strasbourg jouera des compositions de Beethoven et
Ades,	Ie6octobre.au Palais de la	musique et des	congres.PhotoLAlsace/ChnstelleDidierjean

plus de	temps	qu'une	symphonie de
Haydn La Totentanz	d'Ades	reprend
pour sa	 part le scénario	 d'une	 frise
peinte en	1463 a	Lubeck sur une lon-
gue	 bande de tissu devant la	 mort
défile une serie de	personnages, ran-
ges du	 plusau	 moins	 important-du
pape a	l'enfant -, et associe	chacun a
un texte	d'imploration
Ades a sélectionne	seize de ces victi-
mes avant	d'en	confier les	mots a une
mezzo-soprano celle-ci,	interprétée
par	Chnstianne	 Stotijn (qui crea la
partition en	 2013), dialogue avec le
Grand Macabre (le	 baryton	 Adnan
Erod)	Ades	s'attache ainsi a caracté-
riser	chaque	personnage,	jusqu'au	fi-
nale	 bouleversant de	 l'enfant « O
Mort, comment dasie te compren
dre ? le dois danser alors que /e ne
sais pas marcher »

Vendredi 6	octobre a	20	h au Palais de
la	 musique et des congres, Stras
bourg Concert reserve aux deten
teurs du Pass Musica et	 Liberte
wwwfestivalmusica org
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MUSICA Oratorio de Zad Moultaka
La Passion selon Marie

La mort du Christ à travers le regard de Marie.
PHOTO DMA	 :EAN	 FRANCOIS	BADIAS

Après La Passion après Aus-
chwitz de Levinas, Musica
présentait celle de Zad
Moultakas, qui en langue
syriaque ou araméenne
assortie de surtitrage en
français, voit les derniers
instants de la vie de Jésus à
travers le regard de Marie.

La composition réunit des textes
d'origines diverses (évangiles
reconnus ou apocryphes mêlés à
des pages poétiques) que le livret
organise sans ordonnance chrono-
logique du récit, mais en fonction
de la sensibilité de l'auteur,
line contemplation de la figure du
Christ par sa mère et ses plus
proches disciples (Jean, Pierre,
Marie-Madeleine ou Judas) mais
qui fait intervenir aussi la foule.
Son originalité est peut-être davan-
tage dans le style musical qui met
en œuvre sous la direction de Joël
Subulette et autour de la soprano
Marie-Kristina Kier pour le rôle-ti-
tre, le chœur de chambre Les
Éléments rompu à la musique
contemporaine, un ensemble
instrumental, Le Concerto Soave,
spécialisé dans la musique ancien-
ne, mais qui en l'occurrence relie
des expressions orientales et
occidentales.
Sur tous ces points, le composi-
teur, né à Beyrouth et formé à
Paris, fait œuvre nouvelle.
Dominées peut-être par les voix,

les interventions de l'orchestre
sont plus rares et mesurées, pour
ponctuer des moments importants
ou se signaler par leur économie.
En revanche, les interventions de
la soliste sont calculées pour
mettre en relief les paroles de la
mère dans ce qu'elles ont d'essen-
tiel, et qui respirent une infinie
tendresse. Elles se placent au-des-
sus du groupe choral ou sont
isolées dans un a cappella très
prenant : le chant de Marie-Kristi-
na Krier étant, on le savait déjà par
ses prestations dans le baroque,
d'une pureté exemplaire.
Le chœur de chambre, dont sont
issus les autres solistes chantant
les rôles de Marie-Madeleine,
Judas, Pierre et Jean, trace pour sa
part en lignes horizontales, posi-
tions serrées ou à l'unisson, dans
un dense tissu sonore, où domi-
nent les intervalles courts en
demi-tons voire en quart de tons,
les frottements imposant une
énorme concentration maintenue
sans faille dans le mouvement
calme du récit. La dynamique
souligne les sommets de l'événe-
ment aux moments où ils inter-
viennent et rythment ainsi le
déroulement de l'oratorio. Très
belle performance de tous les
protagonistes de cette Passion
selon Marie même un peu austère
mais toujours très méditée de la
part du compositeur et du chef qui
a mis en œuvre cette musique.

MARC MUNCH
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OSTWALD

Synergie du sextuor
Proposé dans le cadre du Festival Musica, « L'orchestre d'hommes-orchestres Joue à Tom Watts» est un cirque mu-
sical réjouissant, foutraque et délirant. Ici, l'homme-orchestre n'a qu'un talent : celui de les avoir tous - un peu.
L'orchestre	 d'hommes-orchestres
(LODHO) en réunit six qui, tous,
touchent a tout, en	assumant de
ne le	 faire	 qu'a	 moitié Car la
limite devient	opportunite	 n'être
qu un virtuose	 moyen de	 chaque
instrument

Elle	 justifie la	 recherche de « solu-
tions	 hors-pistes »	 radicalement
indisciplinées Leurs	 reprises de
chansons de	 Tom Walls se révè-
lent alors	 être	 bien	 plus	 qu'un
concert Celui qui a de	 nombreu
ses	 fois	 chante le destin	 imaginai-
re de Frank a construit	 depuis
1971 une carriere	 atypique celle
d'un	 veritable «	 homme-orches-
tre »,	 auteur-compositeur-mter-
prete-comedien-real isateu r et
concepteur de	 spectacles

Le	 timbre rauque et	 abrasif de sa
voix, le	 cynisme de ses textes et
l'humour de ses	 mises en scene
n'en ont	 pas	 moins	 fait de	 Tom
Waits une icône du rock et de sa
production un univers unique,
dans lequel ne	 pouvait que	 s'epa-
nouir	l'esprit	burlesque de LODHO
Car celui-ci ne se contente	 pas de

En s'approchant du bricolage, Le collectif s'éloigne de l'uniformité. Il en résulte des propositions libres, ouvertes,
inventives et délibérément chaotiques. Des plaidoyers en faveur de la débrouillardise et de l'intelligence. DR

« louer du	Tom Waits » il	«joue a
Tom Walls », avec tout ce que cela
implique de	 recherche	 mimétique
et de	 bricolage ludique Hors la
voix, la guitare et la	 basse, tous
les	 instruments sont en	 effet in-
ventes ou relèvent	 d'un usage
détourne	d'ob|ets du quotidien

Ces	corps sonores sont	eux-mêmes
soustraits a leur seule	 fonction
musicale	 pour donner lieu a
d'abracadabrants gags visuels
Pieces de	costume ou de decor, ils
participent du tournoyant	 caphar-
naum organise	 par les six artistes
autour	 d'un	 pot de	 fleurs en	 plasti-

que Ca doit	ressembler un	peu a
ca,	chez Frank

Y ALLER Jeudi	 5	 octobre a	 20	 h 30 a
l'Espace culturel Le Point	d'eau, 17
allee Rene Gassin, Ostwald	 Tarifs
d e 6€a 2 2¤ Rens	 0388234723
Site	 wwwfestivalmusica org
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GROS PLAN
ALSACE > Création française contemporaine pour l'ouverture de la saison de l'Opéra du Rhin

Le crépuscule des hommes

Une ambitieuse production évolutive convoquant théâtre, chant, musique instrumentale et électronique en temps réel. DR
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Dès vendredi, les projecteurs vont à
nouveau mettre en lumière les
scènes de l'Opéra du Rhin. Avec en
guise d'ouverture, la création
française de Kein Lichi. Quelque
chose comme une petite révolution,
lin genre opératique totalement
inédit, porté par le compositeur
Philippe Manoury, son concepteur.

LJ oeuvre qui sera présentée à
partir de vendredi à l'opéra
de Strasbourg, trouve sa

genèse dans un texte du prix Nobel
de littérature 2004, Elfriede Jeli-
nek, réaction littéraire à la catastro
phe de Fukushima Un texte propo-
sé pai le metteur en scène allemand
Nicolas Stemann - familier de
l'œuvre de l'auteure autrichienne -,
au compositeur Philippe Manoury

Kein Lichi fait dialoguer deux lo-
cuteurs indéfinis, peut-être des par-
ticules élémentaires, après la catas-
trophe Le propos global de
l'œuvre tourne bien évidemment
autour de la place du nucléaire
dans la production énergétique, de
la catastrophe écologique en sus-
pens, de la place de la technologie
dans nos vies, de la vie après une
catastrophe de ce type Jette les
mots de I effroi, de la douleur, de la
colère Au premier texte post-
Fukushima, sont venus s'adjoindre
d'autres de Jelinek, dont le dernier
en date, à quèlques jours de la créa-
tion mondiale à la Ruhrtriennale
de Duisbourg, fustigeant la politi-
que absurde de Donald Trump,
présente comme un roitelet ridicu-

le, prétentieux et avide Ces textes
réunis ont donc donné naissance
au projet Kein Lichi, ambitieuse
production évolutive convoquant
théâtre, chant, musique instrumen-
tale et électronique en temps réel

Outrepasser les codes
Le projet est novateur A même

pour ambition proclamée de réin-
venter une forme d'opéra Bouscu-
ler les codes Pioposeï une nouvel-
le matrice Ce qui ne peut se faire,
indique Philippe Manoury, que par
« un rapprochement avec des for-
mes théâtrales contemporaines »
Celles dont le metteur en scène al-
lemand Nicolas Stemann s'est fait
le hérault II s'agit en premier lieu
de tordre le cou au clivage « prima
la musica » ou « prima le paro-
le » « Avec Nicolas Stemann,
nous recherchons avant tout un
dialogue entre théâtre et musi-

que II s'agit pour nous de mêler
théâtre muet, théâtre accompagné
ou non de musique, théâti e chante,
opéra chanté (avec musique instru-
mentale et/ou électronique) et mu-
sique instrumentale (sans partici-
pation de la voix) »

Dans ce creuset alchimique, le
dispositif scénique est repensé Exit
la configuration habituelle de l'opé-
ra Sur scène, un ensemble de 16
instrumentistes, quatre chanteurs
et deux comédiens Tous, ont dévi-
dé ensemble le fil du projet, partici-
pé en commun à sa conception
Voilà pourquoi Philippe Manoury
parle de Kein Lichi comme d'un
Thinkspiel (jeu de la pensée) plutôl
que d'un opéra Une œuvre qui
n'esl pas composée linéairemenl
du débul à la fin, comme l'esl un
opéra du répertoire, mais qui com-
porte des modules d'écrilure musi
cale illuslranl un Iiième importanl

Création	française	à	Strasbourg
Kein Li cht est une commande de l'Opéra Comique II bénéficie d'une

large coproduction internationale, donl l'Opéra du PJiin el le festival
Musica à Slrasbourg Après la création mondiale lors de la Ruhrtrien
nale de Duisburg le 25 aoûl dernier, l'œuvre esl en création française à
l'opéra de Slrasbourg le vendredi 22 septembre à 20 h, puis le 23 à
20 h 30, le 24 à 15 h el le 25 à 20 h Philippe Manoury en est le
compositeur, Nicolas Stemann le metteur en scène Avec quatre chan
leurs lyriques la soprano Sarah Maria Sun, la mezzo Olivia Vermeu
len, conlrallo Christina Dalelska el le baryton Lionel Peinlre Direction
musicale Julien Leroy Qui dirigera Les United instrumente of Lucilin
Qualuor vocal Théâlre national croate de Zagreb
www. operanationaldurhin.eu

de l'ouvrage, qui n'onl Irouvé leur
place el leur ordre qu'au cours du
Iravail de répétition

À la nouvelle redislribulion des
caries, Philippe Manoury ajoute
bien évidemment celle de la musi-
que éleclromque Déclinée en
temps réel Au cours du déroule-
menl de la pièce, un dispositif per-
mel, par le canal de l'informatique
musicale d'extraire de la voie par-
lée son essence mélodique et de la
donner à entendre simultanément
au discours Le résultai crée, indi-
que le compositeur, « une ambigui-
lé Iroublanle de la vok, parlée el
chanlée dans le même temps Je
donne à cette nouvelle forme le
nom de Sprechmélodie, ou mélo-
dieduparler» Aulre procédé tech-
nique utilisé, celui des chaînes de
Markov, processus malhématique
aléatoire qui va permettre à un or
dinaleur de produire de la musique
élection!que de façon autonome
Un systeme de réaction en chaîne
qui vienl symboliser celui d'une ca-
laslrophe nucléaire

La réflexion a porte égalemenl
sur l'individualilé des personnages
Ou plulôl l'absence d'identifica-
tion L'imporlanl pour les concep-
teurs résidanl plulôl dans l'évoca-
lion d'une hisloire, dans la
production d'émotions, que dans la
personnification Exil donc, les
personnages À sa création en Alle-
magne, Kein Lichi a été diverse-
menl accueilli Le propre sans dou-
te des voies nouvelles

Didier JOLY


