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RADIOS

Les animatrices
Annonces du festival avant et pendant tout le festival, offres de places

Intra-Musiques / Pierre Durr
Programmation musicale entièrement dédiée à Musica, le dimanche de 10h à 11h

Dimanche 1er juillet : Frank Zappa, les Beatles, Edgard Varèse, Giacinto Scelsi, Rebecca 
Saunders, Kaija Saariaho, Steve Reich, les Neue Vocalsolisten Stuttgart et David Jisse

Dimanche 16 septembre : Frank Zappa Dupree's paradise ; Soffio di Scelsi, Uaxuctum de Gia-
cinto Scelsi, 2 mouvements de quatuor à cordes 2 de Ligeti et Water" de Thierry de Mey.

Dimanche 23 septembre : Marquis de Sade, de Toshio Hosokawa, une sélection autour de 
Cosmos 69 (Purcell, King Crimson, Pink Floyd, Beatles, Bowie), une sélection autour de Homo 
Instrumentalis (Kyriakides, Nono, Aperghis), Berio (Sinfonia) et Scelsi (to the master).

Dimanche 30 septembre : une sélection évoquant Gravité, (Phil Glass, Gérard Grisey, Tris-
tan Murail, Ryoji Ikeda), Stockhausen - Luzifers Abschied, Wolfgang Mitterer, San Francisco 
Polyphony de Ligeti, les Beatles.

Dimanche 7 octobre : émission spéciale Beatles 

 
Terres tribales, Jean-Daniel Burckhardt
Jeudi 13 septembre à 16h et 21h



Le cri du patchwork / Clément Lebrun
Mardi 11 septembre à 23h
Invité : Antoine Gindt 

Le portrait contemporain / Arnaud Merlin
Mercredi 29 août à 23h (enregistré en juin 2018)
Invité : Jean-Philippe Wurtz

Mercredi 5 septembre (enregistré le 29 août)
Invité : Francesco Filidei

Mercredi 12 septembre (enregistré le 5 septembre)
Invité : Yves Chauris

Mercredi 19 septembre (enregistré le 12 septembre)
Invité : Jonathan Pontier

Le Concert du soir / Arnaud Merlin
Mercredi 26 septembre à 20h
Diffusion du concert « 200 Motels - The Suites » enregistré le 21 septembre à Strasbourg

Mercredi 3 octobre 
Diffusion du concert « Quatuor Tana » enregistré le 26 septembre à Strasbourg

Mercredi 10 octobre 
Diffusion du concert « The Lips Cycle / Daniel D'Adamo »  
enregistré le 28 septembre à Strasbourg 

France MUSIQUE à Strasbourg pour l’ouverture du festival Musica
 
Vendredi 21 septembre

Musique Matin / Emission présentée par Saskia de Ville
De 7h à 9h
En direct de France Bleu Strasbourg
Invités : Jean-Dominique Marco, Léo Warynski, Antoine Gindt et Minh-Tâm Nguyen
Reportage de Sofia Anastasio autour de 200 Motels - The Suites 

Génération France Musique / Emission présentée par Emilie Munera 
De 16h à 18h 
En direct de la Place Kléber Salle Aubette
Invités :
Les Métaboles dirigés par Léo Warynski
Ballaké Cissoko, kora / Fassery Diabaté, balafon / Oumar Niang, guitare n’goni u



Samedi 22 septembre

Génération France Musique / Jean-Baptiste Urbain 
De 7h30 à 9h en direct de France Bleu Strasbourg
Invités : Françoise Kubler et Armand Angster

France Musique est à vous / Gabrielle Oliveira Guyon
De 9h à 11h
Programmation faite par les auditeurs strasbourgeois (depuis Paris)

Etonnez-moi Benoît / Benoit Duteurtre
De 11h à 12h30
Musique live – Salle Aubette
Invité : Jonathan Pontier

Générations France Musique, le Live / Clément Rochefort  
De 16h à 18h en direct de la Place Kléber Salle Aubette
Les Percussions de Strasbourg

Le Concert du soir / Jean-Baptiste Urbain
A 20h, diffusion en direct du concert Counter Phrases

Messages antenne pour annoncer la délocalisation (10 messages)

Matinale du week-end « Classic & Co » / chronique d’Anna Sigalevitch
Samedi 15 septembre
Chronique autour de Frank Zappa

« Rendez-vous culture » / chronique de Carmen Lunsmann
Samedi 29 septembre
Reportage autour de 200 Motels - The Suites le vendredi 21 septembre,  
interview d'Antoine Gindt et Léo Warynski

Radio Nacional de España - Radio Clásica 
Música viva / José L. Besada
Entretien avec Sebastian Rivas à l'occasion de la création  
de Étude de Brouillard, commande de Hugues Leclère



TELEVISIONS

Journal Alsace 12/13, mercredi 19 septembre
Sujet sur la jeune génération d'interprètes de musique contemporaine, avec des élèves de 
l'Académie supérieure de musique de Strasbourg-HEAR.

Journal Alsace soir, mercredi 19 septembre 
Jean-Dominique Marco invité du plateau du Journal présenté par Caroline Moreau.
Reprise du sujet présenté en milieu de journée et images de répétitions de la création de  
200 Motels - The Suites tournées au Zénith de Strasbourg.

Annonces diffusées dans la rubrique Sortir en Alsace et Grand Est
Du 3 au 7 septembre : Diffusions en Grand Est 
Du 3 au 9 septembre : Diffusions en Alsace 
Du 10 au 16 septembre : Diffusions en Alsace 
Du 17 au 23 septembre : Diffusions en Alsace et en Grand Est

Reprise du sujet en édition nationale.

u
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Culture24

Musique

Voix françaises  
aux Festi’Val de Marne
Le slogan du Festi’Val de Marne, 
« où la musique embrase les mots », 
dit l’ambition de cet événement 
qui porte haut la chanson fran-
çaise sans oublier le rock. Du 2 
au 20 octobre, dans 24 villes du 
Val-de-Marne, se produiront plus 
de 90 artistes. La suavité conqué-
rante de Clara Luciani, le slam de 
Grand Corps Malade, le lyrisme 
d’Arthur H, l’énergie d’Eddy de 
Pretto, l’inspiration de Feu ! Chat-
terton, le folk de Pomme, le blues 
de Hugh Coltman, la transe de 
Fatoumata Diawara, l’humour de 
Juliette, le verbe de Gaël Faure, la 
profondeur de Miossec… Étincelante en têtes d’affiche, la program-
mation s’étoffe de nombreux artistes accomplis, et de talents émer-
gents. Avec en plus, « Les refrains des gamins », mini-festival de 
18 concerts à 6 €, pour faire grandir les enfants en chansons.
Nathalie Lacube
Rens. : festivaldemarne.org

DVD

La guerre de Stéphane Brizé
En compétition officielle au Festival de Cannes,  
injustement oublié au palmarès, le quatrième film de 
Stéphane Brizé nous plonge dans le brasier d’une lutte 
sociale, au milieu d’ouvriers désespérés qui se battent 
pour ne pas perdre leur emploi dans une usine du sud-
ouest de la France menacée de fermeture. Seul acteur 
professionnel, Vincent Lindon, récompensé à Cannes 
en 2015 pour son rôle dans le précédent film du réalisa-
teur La Loi du marché, y interprète un délégué syndical 

CGT dont le jusqu’au-boutisme causera la perte. Ce film 
coup-de-poing, entre cinéma-vérité et film de guerre, sort la semaine 
prochaine en DVD et Blu-ray. En bonus, le passionnant commentaire 
de Stéphane Brizé dévoilant comment il capte si magnifiquement la 
colère de ces hommes et femmes.
Céline Rouden
« En guerre », en DVD, Blu-ray et VOD à partir du 2 octobre, 19,99 €, Darkstar.

Pour sa dernière édition 
à la tête du festival 
strasbourgeois, Jean-
Dominique Marco synthétise 
ses amours musicales 
partagées avec le public 
durant vingt-neuf ans.

Strasbourg
De notre envoyé spécial

C ’est en 1983 que Jean-Do-
minique Marco contribua 
à créer le festival Musica, 

dont la direction fut alors confiée 
à Laurent Bayle. Ce dernier est 
aujourd’hui directeur de la Phil-
harmonie de Paris, mais aussi 
président de Musica. Et c’est  
l’un de ses « poulains », Stéphane 
Roth, qui prendra les rênes de la 
manifestation strasbourgeoise, 
au terme de cette 35e édition…

En un flash-back de près d’un 
demi-siècle, celle-ci s’est ouverte 
par un hommage à la star améri-
caine Frank Zappa (1940-1993) et 
ses Mothers of Invention. Com-
positeur se réclamant de Varèse, 
Stravinski et Webern, Zappa était 
un musicien complet, amalga-
mant pop, rock, blues, jazz fu-
sion, symphonique, électronique, 
au point de conquérir Pierre  

Boulez, qui lui ouvrit les portes 
de l’Ircam et de l’Ensemble  
intercontemporain.

Antoine Gindt signe au-
jourd’hui une adaptation scé-
nique du film psychédélique 
(1971) de Frank Zappa et Tony 
Palmer, 200 Motels (1), récit dé-
janté des folles aventures d’une 
tournée du groupe The Mothers 
of Invention. Toutes les scènes 
du film sont imprégnées d’effets 
spéciaux vidéo, très innovants 
en 1971. Antoine Gindt, qui s’est 
appuyé sur la Suite créée par le 
Finlandais Esa-Pekka Salonen 
en 2013, en a tiré un spectacle 
bariolé où la vidéo tient la place 
centrale, réalisée en direct par 
Philippe Béziat. Sur l’énorme 
plateau du Zénith sont réunis 
pêle-mêle chanteurs menés 
par Zappa – campé par Lionel 
Peintre –, comédiens, le groupe 
pop The HeadShakers,  
l’Orchestre philharmonique  
de Strasbourg, les ensembles  
Métaboles et Percussions de 
Strasbourg, le tout dirigé par  
Léo Warynski ! Un fatras  
bon enfant qui a attiré toutes  
les catégories de mélomanes 
dans une ambiance festive et 
nostalgique.

La vidéo a d’ailleurs dominé le 
premier week-end de Musica, avec 
une version de 2016 du film magné-
tique Counter Phrases de Thierry 
De Mey sur une chorégraphie 
d’Anne Teresa De Keersmaeker et 
des musiques exécutées en direct 
par l’Ensemble TM +, l’Orchestre 
symphonique de Mulhouse, Bal-
laké Sissoko et ses musiciens afri-
cains, dirigés par Laurent Cuniot.

Trois concerts plus tradition-
nels ont, eux, permis de retrouver 
l’essence de Musica, grâce aux 
jeunes musiciens de l’Académie 
supérieure de musique de Stras-
bourg dans des œuvres de John 
Adams, Edgard Varèse et Frank 
Zappa, et à deux rendez-vous 
de musique de chambre de haut 
vol : le Quatuor Diotima dans un 
somptueux programme György 
Ligeti, Rebecca Saunders, Gérard 
Pesson, et un récital solo de l’ad-
mirable altiste allemande Tabea 
Zimmermann. Elle y a mis en 
perspective Bach et le XXe siècle…
Bruno Serrou

Jusqu’au 6 octobre.  
Rés. : 03.88.23.47.23 et festivalmusica.org 
(1) Reprise à la Philharmonie de Paris  
le 29 septembre dans le cadre  
d’un week-end consacré à Frank Zappa.

Musica entre fête et nostalgie sortir

sélectionUne scène de 200 Motels, le film psychédélique de Frank Zappa, dans une adaptation scénique 
d’Antoine Gindt. Philippe Stirnweiss

Clara Luciani. Manuel Obadia-Wills

Retrouvez Robert Migliorini de LA CROIX
sur RCF dans l’émission

« Un air qui me rappelle »

RDV
MÉDIAS
Radio

SAMEDI À 18H15 I DIMANCHE À 7H03 ET 22H45
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CULTURE

Le festival Musica célèbre les années 1960
La manifestation strasbourgeoise invite à réfléchir sur l'héritage de Mai 68 autant que sur son propre avenir

MUSIQUE

L a 36e édition de Musica, qui
se tient à Strasbourg jus-
qu'au 6 octobre, assume

son statut de festival de création.
De nouvelles œuvres sont à l'affi-
che : réalisations de jeunes com-
positeurs (issus de la classe de Da-
niel D'Adamo au conservatoire
de Strasbourg, ou de l'Académie
Philippe Manoury, instituée par
Musica en 2015) ; musique de film
(signée par François Narboni
pourl'/nconnu, film muet de Ted
Browning, sorti en 1926) ; specta-
cle multimédia (Le Voyage super-
SONique, de Thierry Balasse) et
portrait d'un iconoclaste qui a le
vent en poupe (Alexander Schu-
bert) ; sans oublier la contribu-
tion d'une formation locale de

prestige (Les Percussions de
Strasbourg).

Claude Debussy, mort il y a cent
ans, suscite aussi de nouvelles
pièces, appelées à baliser l'inté-
grale de ses Etudes pour piano qui
sera donnée, le 29 septembre, par
Hugues Leclèrc. Dix partitions
commandées à des compositeurs
aussi différents que Philippe Le-
roux et Hugues Dufourt, ou
Franck Bedrossian et Philippe
Schoeller.

Plus largement, la programma-
tion invite à célébrer les années
1960, «une décennie qui changea
le monde», selon Jean-Dominique
Marco, le directeur de Musica,
dans la présentation de l'édition
2018 du festival, la dernière qu'il
aura conçue avant de prendre sa
retraite. «Pierre Boulez domine la

pensée musicale, tandis que Pierre
Schaeffer légitime la musique con-
crète», rappelle-t-il, après avoir
évoqué l'émergence d'«une jeu-
nesse désireuse de s'émanciper et
de s'inventer un nouvel art de vivre
revendiqué haut et fort sur les bar-
ricades dè Mai 68 ».

Implications politiques
Cependant, si les ouvrages théori-
ques de Boulez (Penser la musique
aujourd'hui, 1963, rééd. Galli-
mard, 1987) et de Schaeffer (Traité
des objets musicaux, Seuil, 1966)
appartiennent bien à la décennie
de référence par leur date de pu-
blication, ils n'ont rien à voir avec
les mouvements de révolte qui
ont éclaté en 1968. D'ailleurs, «en
France, on chercherait en vain une
œuvre à la mesure des événe-
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ments», assure Laurent Feney-
rou, dans le livre-programme dè
Musica. «Ce n'est pas en France
mais en Italie que le Mai français
connut les implications politiques
et sociales principales», poursuit
le musicologue, avant de préciser
que c'est à Luigi Nono (1924-
1990), «le plus sartrien des musi-
ciens», qu'il advint de «position-
ner le compositeur engagé».

De Nono, on entendra à Stras-
bourg, le 28 septembre, La Fab-
brica illuminata, composée
en 1964 à partir de divers tracts
d'extrême gauche et de sons enre-
gistrés dans une usine. Beaucoup
moins engagés politiquement
que lui, Luciano Berio et Karlheinz
Stockhausen seront aussi à l'hon-
neur. Le premier, par sa célèbre
Sinfonia (1968), et le second, par la

scène finale de « Samedi », tirée de
son opéra Lumière (1982). Mais,
pour faire véritablement écho au
mouvement de contestation de la
fin des années 1960, une oeuvre de
Mans Werner Henze (par exemple,
Le Radeau de la Méduse, requiem à
la mémoire de Che Guevara, dont
la création, en novembre 1968, à
Hambourg, fut perturbée par la
police) eût été bienvenue.

Ou, plus encore, une page de
Helmut Lachenmann, dont la pa-
renté révolutionnaire avec cer-
tains idéaux de la « bande à Baa-
der» a été mise au jour dans une
remarquable étude de Laurent Fe-
neyrou récemment publiée par
Musica Falsa, en 2017 (De lave et de
fer. Une jeunesse allemande: Hel-
mut Lachenmann). Représentés
cette année par Francesco Filidei

et Salvatore Sciarrino, les héritiers
de Lachenmann dessinent un axe
italo-allemand qui reflète aussi
une spécificité dè Musica, tant
historique (jumelage du festival à
ses débuts, en 1983, avec la Villa
Médicis, à Rome) que géographi-
que (délocalisation fréquente de
certains concerts outre-Rhin).

Quant à la réflexion suggérée
par le festival sur les conséquen-
ces de Mai 68 - sous la bannière
« Et puis après... » -, elle peut
s'étendre à la manifestation, qui
poursuivra son aventure avec un
nouveau directeur, Stéphane
Roth, lui aussi âgé de 36 ans lors
de sa nomination en avril. •

PIERRE GERVASONI

Musica, à Strasbourg, jusquau
6 octobre. Festivalmusica.org
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CULTURE

Festival Musica :
un esprit ouvert

CHRONIQUE À Strasbourg, Jean-Dominique Marco fête
ses 29 ans en tant que directeur. Ses goûts éclectiques
et sa soif de découverte émaillent sa dernière édition.

LE CLASSIQUE
Christian Merlin

Vingt-neuf ans. Cela fait
vingt-neuf ans que Jean-
Dominique Marco était à
la tête du Festival Musica
de Strasbourg, dont l'édi-

tion 2018 sera sa dernière en tant que
directeur. Mais en réalité cela fait
beaucoup plus longtemps que son
nom est associé à la manifestation,
car il était délégué à la musique pour
la région Alsace auprès du ministère
de la Culture quand Musica a été fon-
dé en 1982, à l'initiative de Maurice
Fleuret, alors directeur de la musi-
que. C'est lui qui a contribué à y faire
nommer un certain Laurent Bayle,
qui allait jouer plus tard un rôle cen-
tral dans la vie musicale française.
L'idée était alors de donner, dans un
temps et un lieu concentrés, une
audience au foisonnement créatif qui
accompagnait la musique contempo-
raine, les moyens publics permettant
d'éviter le bricolage un peu dilettante
qui caractérisait alors souvent ce type
de festival. Outre une chaleur humai-
ne qui a déteint sur l'esprit toujours
convivial de Musica, Jean-Dominique
Marco aura fait fructifier une menta-
lité alsacienne spécifique, faite
d'amour de la culture et d'esprit de

découverte, et un sens du service pu-
blic cheville au corps.

Sa dernière édition reflète les goûts
éclectiques de cet amoureux de Bou-
lez et Stockhausen, qui a commencé
par le rock : Frank Zappa y côtoie Li-
geti. Lors du premier week-end, en
une seule journée, on aura ainsi pu
admirer le talent des jeunes de l'Aca-
démie supérieure de musique de
Strasbourg, savamment guidés par
Jean-Philippe Wurtz à travers un
programme allant de l'austérité mi-
nérale de Varèse à l'énergie ludique
de John Adams, quèlques heures
avant de retrouver la qualité trans-
cendante du jeu du Quatuor Diotima.
Fidèles à l'esprit du festival, ils met-
taient en regard un classique du
XXe siècle, le fabuleux Quatuor n° 2 de
Ligeti, et deux œuvres contemporai-
nes, le captivant Unbreathed de Re-
becca Saunders, tout en fulgurances
échappées au silence, et le très subtil
et allusif Farrago de Gérard Pesson,
de la dentelle.

Rencontre inédite
Le soir, rencontre inédite entre musi-
que, danse et cinéma, à travers l'objet
singulier qu'est Counter Phrases,
chorégraphié par Anne Teresa De
Keersmaeker et filmé par Thierry De
Mey: à l'inverse de l'ordre habituel,
ce sont les musiques qui ont été com-
posées après la danse, se laissant ins-
pirer par le mouvement. Musiques
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savantes occidentales admirablement
jouées par l'Ensemble TM+ et l'Or-
chestre symphonique de Mulhouse
dirigés par Laurent Cuniot, et musi-
ques orales maliennes jouées par
l'étonnant Ballaké Sissoko, virtuose
de son étrange kora, cette harpe à
vingt et une cordes jouée par les
griots mandingues.

Au traditionnel déjeuner de presse,
Jean-Dominique Marco partageait la
table avec son successeur, Stéphane
Roth, 37 ans, ne cachant pas sa joie de
voir lui succéder un Alsacien («Mul-
housien du sud»...). Sa culture et ses
goûts ont été forgés dans les annees
2000 et non dans les annees 1960. Que
signifie musique contemporaine en
cette premiere moitié du XXIe siècle,
pour quelqu'un qui n'était pas né
quand Musica a été créé ? Rendez-vous
l'année prochaine pour le savoir. •
Festival Musica, Strasbourg (67),
jusqu'au 6 octobre, www.festivalmusica.org

Jean-Dominique Marco, directeur general du festival Musica a Strasbourg.
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Culture Savoirs

CONCERTS

Du loufoque à la sérénité,
musiques du grand écart

200 Mofels, de Frank Zappa, a marqué le premier week-end du festival Musica
à Strasbourg. L'œuvre, atypique, sera reprise dimanche à la Philharmonie de Paris.

On entend parler d'un joli man-
teau vert râpé orné de poissons
en plastique et de saucisses de
Francfort aux épaules... Pen-
dant que, sur l'écran vidéo du

fond de la scène, un homme vante les mé-
rites du fil dentaire, démonstration à l'ap-
pui, l'orchestre déchaîne un torrent musical
né dans les fracas de la musique contem-
poraine du côté d'Edgard Varèse... 200 Mo
tels, de Frank Zappa (dimanche, à 16h30,
à la Philarmonie), est une sorte de créature
hybride et un brin monstrueuse associant
un orchestre symphonique, en l'occurrence
celui de Strasbourg, un groupe de rock, de
multiples percussions, un choeur mixte et
des solistes de grand talent, dont Lionel
Peintre et Mélanie Boisvert, superbe so-
prano. C'était le week-end dernier, au
festival Musica de Strasbourg, l'œuvre la
plus attendue par un public un peu plus
jeune que d'habitude.

Une Amérique contestataire
Frank Zappa, disparu en 1993 à 53 ans, est

un phénomène exceptionnel dans l'his-
toire de la musique, à la fois interprète,
compositeur de génie, qu'il s'agisse de
rock, de musique concrète, de classique
ancré dans la modernité et l'avant garde
européenne avec la figure de Varèse, on
l'a dit, mais aussi celles de Berio, Ligeti,
Nono et bien sûr Pierre Boulez, qu'il côtoie
à rircarn dans les années 1980... C'était
en même temps un créateur pleinement
américain, mais de cette Amérique des
années 1970, contestataire et nourrie de
culture pop, naviguant entre les paradis
artificiels et l'hyperconsommation, ou- 200 Motels raconte la vie en tournée du groupe Mothers of Invention. Philippe Stirnweiss
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vrant les chemins dè la liberte sexuelle
et se dressant contre les discriminations,
et la guerre du Vietnam On peut ajouter
encore que Zappa est un dadaïste, ou un
crypto surréaliste Son oeuvre, nourrie au
depart par les quelque 200 concerts donnes
par son groupe, les Mothers of Invention,
pendant cinq annees de tournee, d'où le
titre 200 Motels, procede du collage, du coq
a l'âne, voire du cadavre exquis, mêlant des
chansons ringardes aux envolées lyriques,
convoquant aussi bien un ploue texan qui
bourre se fait un « salaud de communiste »
qu'une journaliste allumée chevauchant
un énorme phallus rose Antoine Gindt, a
la mise en scene, et Philippe Beziat, pour
la video, ont réussi a organiser ce joyeux
bordel, jusqu'à dominer les quèlques trous
d'un livret improbable Au total, l'ensemble
emporte l'adhésion et davantage On se
dit que c'était la, dans les annees 1970,
une œuvre d'un incroyable culot et que ça
reste tout aussi vrai aujourd'hui, peut être
même davantage

Des corps se posent dans le silence
Ce même week end de Musica aura ete

celui d'un grand écart en passant donc de
Zappa au spectacle Counter Phrases, cree
en 2003 a Bruxelles par la chorégraphe Anne
Teresa De Keersmaeker et les compositeurs
Steve Reich, George Aperghis et Fausto Ro
mitelli, avec ceci de particulier que c'est
dans ce cas la danse qui a précède la musique
Sa reprise dans la salle du Point d'eau a
Ostwald incluait quèlques modifications
dans la liste des compositeurs et aussi l'ajout
de l'ensemble de Ballake Sissoko, avec l'en
semble contemporain TM+ et l'Orchestre
symphomque de Mulhouse sous la direction
de Laurent Cumot Au total, c'est une of
frande plastique et musicale sereine, comme
une musique et des corps se posant dans le
silence, les souffles du vent, les pépiements
de quèlques oiseaux
Parmi les rendez vous a venir du festival

jusqu'au 6 octobre, dont le directeur em
blematique qu'a ete Jean Dominique Marco
passe la main a Stephane Roth, Laurent
Bayle ayant succède a Henri Pflmhn a sa
présidence, on notera demain le spectacle
Cosmosl969deThierry Balasse, Unregard
sur la mission Apollo ll, mêlant les Pink
Floyd aux Beatles et a Henry Purcell

MAURICE ULRICH
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MUSIQUE VIRTUOSE DANS LAME

ALTO
DE HAUT VOL

L'altiste allemande Tabea Zimmermann excelle à la fois comme soliste
et chambriste. De préférence sans chef, ni ensemble fixe. Elle inspire aussi

régulièrement d'autres musiciens de renom. Témoin cette sonate écrite
à son intention par Gyôrgy Ligeti, qu'elle ressuscitera au Festival Musica.

Par Sophie Bourdais
Photo Derek Hudson pour Telerama

En ce lumineux matin d'automne berlinois,
l'Ecole superieure de musique Hanns Eisler
est presque vide Pas un bruit dans la classe
d alto de Tabea Zmmiermann, sinon celui de
l'eau pour le the, qui frémit dans la bouilloire
Les cours n'ont pas recommence, l'altiste aile

mande attend cependant quèlques élevés qui préparent un
concours Ces épreuves, qui rythment la formation des
jeunes musiciens, Tabea Zimmermann, bientôt 52 ans, les
ajadis affrontées, accumulant les recompenses, gagnant au
passage le superbe instrument, fabrique par le luthier
Etienne Vatelot, qui l'accompagne depuis 1983, et qu'elle
emportera fin septembre a Strasbourg au Festival Musica

Une video sur YouTube la montre en 1982, interprétant
un concerto de Carl Stamitz au Concours de Geneve Pre
mier prix d alto la jeune Tabea, pas encore 16 ans, arbore
une robe et une tresse dignes de La Petite Maison dans la
prairie, et joue comme une deesse, stupéfiante de matun
te dans la maitrise du phrase comme dans la richesse du
son Elle a tout juste l'âge de concourir, maîs déjà treize
ans d'alto a son actif Sa premiere leçon, elle la reclame
des ses 3 ans Ses ames n apprennent ils pas le piano, le
violon, le violoncelle ' «Je voulais participer ' » S'ils ne sont
pas musiciens, les parents Zimmermann n'en souhaitent
pas moins que leurs enfants reçoivent une éducation mu
sicale, un vœu facilite par le dynamisme du conservatoire
de musique de la ville de Lahr (Bade Wurtemberg), ou Ta
béa a vu le jour Sur les pas de sa soeur violoniste, la fillette
adopte d emblée ce nouvel univers «J'aimais tout l'am
biance, les odeurs » On lui propose l'alto, elle s'en saisit
avec délectation, ravie d avoir son instrument a elle A
5 ans, elle exige de jouer < des œuvres originales, pas des ar
rangements ' Et je les obtenais De 3 a 13 ans, j'ai eu un profes
seurgénial, qui m'a transmis tout ce qu'il fallait»

A 5 ans toujours, elle forme avec ses soeurs un trio qui durera
quinze ans Lenfant n'est pas seulement curieuse et tenace,
elle a aussi I oreille absolue, soit la capacite de reconnaître
immédiatement toutes les notes de musique Un don qui
aide a «travailler vite sur des choses complexes», et lui per
mettra de creer, des ses 13 ans, de nombreuses oeuvres pour
alto, sans reculer devant leur difficulté «fadoremedebroml
ler avec la partition qu'on me donne, même quand ca paraît
impossible » Elle apprend aussi le piano, dont elle se sert
toujours, notamment dans le cadre de ses cours, «parce que
j'en ai besoin pour comprendre la musique, et je veux que mes
élevés entendent la justesse relative des notes» En plus de la
musique de chambre, elle rejoint un orchestre de jeunes,
adore I experience, qui reste sans lendemain professionnel,
les concours l'entraînant naturellement vers une (belle)
carriere soliste et chambriste

«Je ne sais pas qui je serais sans l'alto'La musique, j'en ai
besoin depuis toujours», constate t elle, trente six ans plus
tard, dans un français remarquable Visage ouvert, regard
doux et pénétrant, elle dégage la même impression de pie
mtude, de chaleur et d'énergie, que son jeu D equilibre,
aussi Une notion centrale dans toutes les vies de la musi
cienne (« apres tout je suis du signe de la Balance »), qui ne
cesse de chercher le juste milieu entre les aspirations de ses
ele\ es et leurs capacites Enti e la vie familiale - elle a trois
enfants qui ont tous, se réjouit elle, l'oreille musicale - et
les invitations a venir louer dans le monde entier Entre la
volonté d enrichir son répertoire de soliste, bien moins
fourni que celui du piano ou du violon, par des créations
d œuvres écrites a son intention (telle cette sonate compo
see en 1994 par Gyôrgy Ligeti, qu'on entendra a Stras
bourg), et le désir déjouer toutes les œuvres qui lui plaisent
Quitte a transcrire la partie de violoncelle pour I alto dans
les suites du «grand maître Bach », ou dans le concerto de
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AVOIR
Festival Musica
a Strasbourg,
jusqu'au 6 octobre,
festivalmusica.org
Consacrée
a la musique
contemporaine,
la manifestation
fête ses 35 ans
Récital de Tabea
Zimmermann
le 23 septembre
a u h

À ÉCOUTER
Le label Myrios
édite la plupart
des disques
de Tabea
Zimmermann.
Le plus récent
Eswareinmal,
oeuvres de
Robert Schumann
et Jorg Widmann.
ffff
(lire Te/erama
n°3552).

Robert Schumann, qu'elle a interprété en mai dernier avec
l'Orchestre de chambre de Paris : «La musique est beaucoup
plus grande que mon instrument! Et je ne veux pas être une
altiste, mais une musicienne qui a choisi l'alto. »

Elle tient à son autonomie, et préfère ainsi la lutherie
moderne aux instruments historiques, « pas faits pour les
solos de musique contemporaine que je dois jouer», et si
coûteux qu'ils doivent être prêtés par des Fondations.
« Cest comme l'immobilier, les prix explosent sans rapport
avec la qualité du son », s'agace Tabea Zimmermann. Elle se
montre beaucoup plus sereine quant à la place subalterne
qu'occupé son instrument dans le monde musical. Long-
temps méprisé par les compositeurs, qui le croyaient ré-
serve aux mauvais violonistes, et l'imaginaient incapable

de virtuosité, l'alto s'est construit une
place de choix au xvm6 siècle avec
l'invention du quatuor à cordes. Il n'a
gagné ses lettres de noblesse, dans
les œuvres solistes et orchestrales,
qu'au XXe siècle. Sans pour autant
devenir une vedette, ce qu'elle accep-
te sans amertume: «Je fais ce que je
peux comme enseignante, mais l'alto
est une voix du milieu, il ne faut pas
essayer de changer cela. »

Cette position médiane, elle l'ap-
précie surtout en musique de chambre,
où la place respective des instruments
ne cesse d'évoluer en fonction des
œuvres. Tabea Zimmermann a peu
de goût pour les pesanteurs hiérar-
chiques, si présentes en musique clas-
sique, et leur préfère largement «le
fait de travailler sans chef, entre musi-

ciens qui ont tous les mêmes droits. Nous nous mettons d'ac-
cord sur l'essentiel, nous sommes très souples sur les détails,
et chaque concert est toujours nouveau». Avec Jean-Guihen
Queyras, Daniel Sepec et Antje Weithaas, au sein du qua-
tuor Arcanto, elle a pratique avec bonheur cet exercice
pendant quatorze ans, et compte bien continuer, sans en-
semble fixe. Ce goût du dialogue permanent, elle l'entre-
tient aussi à travers l'enseignement : «J'ai toujours aimé
discuter avec les étudiants, les inviter à poser des questions
aux compositeurs, vivants ou morts, les encourager à cher-
cher les réponses dans la partition. » Avec une certitude des
plus stimulante : «C'est l'individu qui est intéressant. ll faut
trouver les bons conseils qui permettront à chaque personne
de donner le meilleur d'elle-même. » •
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Brassant large, cette trente­sixième édition du
festival strasbourgeois a su conjuguer dans sa
deuxième semaine l'héritage des décennies 1960­
1980 et le foisonnement des créations d'aujourd'hui.
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Devant un auditoire trop ample pour que le spécialiste ou même les 
mélomanes avertis y soient majoritaires, et d'une qualité d'écoute et de 
concentration exemplaire, Io, frammento da Prometeo (1981) de Luigi 
Nono déploie ses soixante­quinze minutes d'une musique planante, 
raréfiée, incroyablement raffinée, hypnotique et subtile. Bien que ne 
faisant appel qu'à un matériau sonore infiniment modeste (chœur de 
chambre, trois sopranos solistes, flûte basse, clarinette contrebasse, 
magnifiés par un dispositif électronique hors norme), le compositeur 
vénitien atteint d'emblée une faculté d'expression proprement 
déconcertante. Et le chœur Les Métaboles et des solistes de l'ensemble 
Multilatérale dirigés par Léo Warynski en donnent dans le vaisseau de 
l'église Saint­Paul une interprétation superlative.

La veille, les excellents musiciens du Quatuor Tana assurent avec une 
impressionnante maturité la création mondiale d'Other voices (2018) du 
Français Yves Chauris (né en 1980). Loin d'être traitées comme des 
réminiscences ou des citations, les sources souterraines donnant naissance 
au matériau (Hildegard von Bingen, Ockeghem, Gesualdo, Mozart) sont 
totalement métamorphosées. Usant d'une scordatura de la corde grave 
pour trois des quatre instruments, le compositeur nous entraîne hardiment 
dans une voie inexplorée que bon nombre de ses collègues ne semblent 
même pas avoir entrevue. A n'en pas douter, Yves Chauris confirme qu'il 
est de ces jeunes forces en devenir avec lesquelles la musique devra 
compter.
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Autre nom à retenir, plus connu celui­là, l'Italien Luca Francesconi (né en
1956). Elève de Stockhausen et de Berio, dont il fut l'assistant, il a hérité
de ce dernier le goût d'expérimenter avec virtuosité les possibilités
virtuelles d'un matériau et de composer non seulement avec les sons, mais
aussi de composer la réalité qu'ils évoquent et expriment. Que ce soit
dans Animus II pour violoncelle (Francesco Dillon) et électronique (2013,
création mondiale), spectaculaire et riche de sens, ou dans Dentro non ha
tempopour grand orchestre (2014, création française), on perçoit derrière
la profusion ensorcelante un architecte, un artisan au magistral tour de
main, un musicien captivant par la diversité et la puissance des visions
que son écriture instrumentale suggère.

A ce même concert de l'Orchestre national des Pays de la Loire et des
Neue Vocalsolisten de Stuttgart parfaitement dirigés par Pascal Rophé, la
reprise de la mythique Sinfonia(1968) de Berio prend un relief saisissant.
Que n'a­t­on reproché à cette œuvre, une des trois ou quatre parmi les
plus jouées de son auteur, d'être par trop l'exact reflet de son époque ! En
réalité, Sinfonia n'a pas pris une ride depuis un demi­siècle, et pulvérise, à
l'inverse du postmodernisme, dont elle diffère radicalement malgré les
apparences, toutes les conventions, par son vertige de collages, de
matériaux réalistes et d'éléments référencés qui viennent se fracasser puis
se marier en un maelstrom miraculeusement homogène. Et ne signe­t­elle
pas, reliée à d'autres pages (Scelsi, Filidei, Momi, Sciarrino, outre Nono et
Francesconi), l'unité sous­jacente d'une voie italienne de la création
d'aujourd'hui, peut­être le thème majeur, mais nullement affirmé comme
tel, de cette édition 2018 de Musica ?

Festival Musica. Strasbourg, du 26 au 30 septembre.

Octobre 2018 en ligne - Novembre 2018 en kiosque
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Festival Musica de Strasbourg : de l'image dans le son

Par Pierre Rigaudière
Le 30 sept 2018 à 10h03

 

Lors du premier week­end du festival de musique
contemporaine strasbourgeois, la vidéo menait la danse, tout
au long d'une programmation éclectique.

À la tête du festival Musica depuis près de trois décennies, Jean­Dominique Marco n'a
jamais caché son inclination pour le rock. Pour sa dernière édition avant le passage de
relais, il a choisi la figure de Frank Zappa, dont la musique connecte rock et musique
écrite. S'il peut paraître stylistiquement éclectique, l'oratorio 200 Motels ­ The
Suites (1971) révèle la fécondité créatrice d'un musicien qui n'hésitait pas à rassembler
sur scène orchestre, chœur, solistes, ensemble de percussions et combo jazz­rock. Les
passages orchestraux font alterner des ambiances de musique de film, de pop
symphonique, et des textures plus complexes qui trahissent l'influence de Varèse et de
Stravinsky. Si l'assemblage reste cohérent, c'est grâce à une écriture bien maîtrisée, et
grâce aussi à la puissance fédératrice du jeune chef Léo Warynski, que ni
l'hétérogénéité de l'effectif ni son étendue sur une scène immense ne semblent effrayer.
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Jouant avec bonheur avec le second degré d'un pseudo­show télévisé gorgé de paillettes
et de sourires factices qu'amplifie très efficacement la vidéo virtuose de Philippe
Béziat, la mise en scène d'Antoine Gindtaurait gagné en relief si elle avait davantage
relié les îlots de cet immense plateau. Les solistes vocaux sont sous les projecteurs ­ le
très bon casting le justifie certes ­, mais l'orchestre Philharmonique et les Percussions de
Strasbourg, le groupe hexagonal The HeadShakers et le chœur Les Métaboles, qui tous
jouent remarquablement le jeu, restent souvent trop peu visibles. Soirée réjouissante,
malgré quelques longueurs d'un texte fleuve et déjanté, où l'absurde le dispute à l'ironie.

Filmée par Thierry de Mey, la très élégante chorégraphie d'Anne Teresa De
Keersmaeker (Counter Phrases, 2003) est baignée de musique par un florilège de
pièces brèves (celles de Reich et de Romitelli sont immédiatement identifiables),
alternant avec la kora d'un Ballaké Sissoko flanqué de deux comparses (balafon et du
luth). Pour le ciné­concert Au bonheur des dames (Julien Duvivier), c'est encore l'image
qui mène la danse. Jonathan Pontier trouve un équilibre subtil entre narrativité
descriptive assumée, parfois détournée, et distanciation décalée. Sa partition, qui inclut
des séquences d'improvisation cadrée, favorise l'hybridation des matériaux et des styles
(boucles techno, faux bruitages transgéniques, accordéon pseudo­populaire, contrepoint
atonal et guitare électrique), ce qui convient fort bien aux musiciens d'Accroche Note.

Musica a toujours favorisé la cohabitation de la création la plus récente avec des «
classiques contemporains ». Tabea Zimmermann incarne la Sonate pour alto de Ligeti
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avec une densité admirable, mais est plus remarquable encore dans la rigueur ascétique
de la Sonate de son homonyme Zimmermann (Bernd Alois), transcendant l'extrême
exigence technique en un discours essentiel.

Lui aussi attaché à Ligeti, le Quatuor Diotima livre un Quatuor No 2 à la fois limpide et
tendu à bloc après lequel Unbreathed (2017) de Rebecca Saunders semble un peu diffus,
malgré son grand raffinement de timbres ­ on apprécie particulièrement l'ambiance
aquatique d'intonations à la dérive dans la parie finale. Plus resserré qu'à l'accoutumée,
presque plus abstrait malgré la vitalité de son matériau, le troisième quatuor de Gérard
Pesson (Farrago, 2013) pourrait paraître comme la moins pessonienne des compositions
de son auteur. Micro­phénomènes de boucles, irisations, scintillements, dentelles
d'harmoniques et rebonds n'ont pas déserté, mais l'aspect référentiel au ludique passe à
l'arrière­plan. Ici au cœur de leur palette, les Diotima mettent en valeur la richesse
harmonique de ce discours recentré sur une musique presque sans images.

Musica 2018. Strasbourg, du 21 au 23 septembre.
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classiques contemporains ». Tabea Zimmermann incarne la Sonate pour alto de Ligeti

PUBLICITÉ

inRead invented by Teads

avec une densité admirable, mais est plus remarquable encore dans la rigueur ascétique
de la Sonate de son homonyme Zimmermann (Bernd Alois), transcendant l'extrême
exigence technique en un discours essentiel.

Lui aussi attaché à Ligeti, le Quatuor Diotima livre un Quatuor No 2 à la fois limpide et
tendu à bloc après lequel Unbreathed (2017) de Rebecca Saunders semble un peu diffus,
malgré son grand raffinement de timbres ­ on apprécie particulièrement l'ambiance
aquatique d'intonations à la dérive dans la parie finale. Plus resserré qu'à l'accoutumée,
presque plus abstrait malgré la vitalité de son matériau, le troisième quatuor de Gérard
Pesson (Farrago, 2013) pourrait paraître comme la moins pessonienne des compositions
de son auteur. Micro­phénomènes de boucles, irisations, scintillements, dentelles
d'harmoniques et rebonds n'ont pas déserté, mais l'aspect référentiel au ludique passe à
l'arrière­plan. Ici au cœur de leur palette, les Diotima mettent en valeur la richesse
harmonique de ce discours recentré sur une musique presque sans images.

Musica 2018. Strasbourg, du 21 au 23 septembre.
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MUSICA
Une musique
de L'Inconnu

Ciné-concert de L'Inconnu.
(C) ARNAUD HUSSENOT

Film muet de Tod Browning, L'Incon-
nu était proposé mardi soir dans une
séduisante version ciné-concert, à
Musica. Quèlques années avant le
célébrissime Freaks (1932), Tod
Browning réalisait L'Inconnu (The
Unknown, 1927), un muet sur lequel
François Narboni a imaginé une
partition, pas « une musique de film,
mais une musique avec le film ».
Nuance importante qui se découvrit
sur la scène de la Cité de la Musique O
Strasbourg : à la tête de son ensemble
depuis le vibraphone, le compositeur
a créé une BD envoûtante allant
comme un gant à un film placé sous le
signe du bizarre. ll dialogue avec les
claviers de Laurent Inserra et un
quatuor à cordes (violons de Pierre
Trimbur et Andrea Gandecki, alto de
Carole Dillenschneider et violoncelle
de Perceval Séné). Le tout est agré-
menté de sons électroacoustiques.
Une musique planante et obsédante
se déploie. Obsédante comme l'uni-
vers étrange où se déroule l'action :
un cirque installe en Espagne rempli
de phénomènes de foire avec Alonzo
(un faux homme sans bras, qui les
dissimule avec un corset) lançant ses
couteaux avec les pieds et son homme
de main, le nain Cojo, ou encore le
bellâtre musculeux Malabar qui tord
une barre de fer comme on boit des
bières. Les sons épousent les regards,
soulignent les folies délirantes
d'Alonzo qui se fait amputer des bras
par amour.

Hervé LÉVY

Vendredi 5 octobre 2018
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CULTURE

MUSIQUE Festival M lisica

Le zapping de Zappa
Premier temps fort du Festi-
val M lisica, l'oratorio pop-
rock 200 Motels - The Suites
de Frank Zappa était présen-
te vendredi soir, au Zénith,
dans une nouvelle produc-
tion, proposant une plongée
dans les années 1970 mar-
quée par un éclectisme
musical et un humour déca-
pant.

QUELQUE i 800 personnes
avaient pris place au Zénith
de Strasbourg pour assister à
un spectacle en forme d'objet
sonore non identifié où Varè-
se rencontre la pop et où Berg
se perd dans les méandres de
la comédie musicale, le tout
piqueté de références à Char-
les Ives ou John Cage.
Au pupitre, Léo Warynski gé-
rait son (vaste) monde avec
souplesse, trouvant des équi-
libres subtils entre les diffé-
rents protagonistes et faisant
joliment entrer en résonance
l'orchestre philharmonique
de Strasbourg -peu habitué à
tel répertoire, mais qui a sem-
blé réellement s'y amuser -,
les Percussions de Stras-
bourg, l'ensemble vocal Les
Métaboles (qu'il a fondé) à
l'impeccable cohérence et The
HeadShakers, groupe dont
l'univers oseille entre funk,
jazz et échappée hendrixien-
nes. Près de deux heures du-
rant, ils ont entraîné les spec-
t a t e u r s au coeur d 'une
tournée de Frank Zappa et de
son groupe, The Mothers of
Invention, au cours des se-

Musica dans un délirant hommage à Zappa. PHOTO DMA CEDRIC JOUBERT

venties : imaginant une mise
en scène se déployant autour
d'un plateau de télévision en-
châssé au milieu des musi-
ciens, Antoine Gindt a créé un
capharnaiim inspire dans le-
quel s'ébattaient des chan-
teurs - mention spéciale à la
soprano Mélanie Boisvert aux
aigus lumineux - semblant
toujours au bord de la crise de
nerfs.
À côté de Zappa himself, ils
incarnent des personnages
archétypaux : journaliste
nymphomane se frottant le
sexe sur un immense et phal-

lique ballon de baudruche,
redneck qui fait figure de par-
faite incarnation de l'Améri-
que profonde carburant au
Four Roses ou encore anima-
teur de télé survolté et vulgai-

L'émergence du
divertissement
Orchestre de main de maître
par Philippe Béziat, un flot
d'images (généré par trois ca-
dreurs, des caméras fixes dis-
posées autour du plateau et
des smartphones dans les
mains des interprètes) projeté

sur un écran géant renforce le
génial désordre qui règne
dans l'œuvre. Mais derrière le
non-sens apparent des situa-
tions et les outrances verbales
surréalistes se dessinent, en
creux, les contours d'une so-
ciété que Zappa analyse avec
belle autodérision et brocarde
avec grande férocité, celle de
l'émergence du divertisse-
ment, rn

Hervé LÉVY

» Le Festival M lisica se poursuit
jusqu'au 6 octobre.
www.festivalmusica.org
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HOMMAGE
STRASBOURG Festival M lisica
Giacinto Scelsi toujours vivant !
Une rencontre à la BN U, un
concert de musique de
chambre et une projection
en avant-première française
de deux films ont marqué,
dans le cadre de Musica, les
30 ans du décès du compo-
siteur italien Giacinto Scelsi,
méconnu et peu joué.

Le festival Musica avait été pion-
nier en affichant en 1992. quatre
ans après la mort de Scelsi, des
œuvres de musique de chambre et
en deux soirées l'intégrale de ses
oeuvres avec chœur et orchestre en
première française.
Cela à l'instigation des Murail ou
Levinas, tenants de la musique
spectrale. Il fallait le rappeler mais
cet hommage de 2018 n'était pas
inutile, car il visualisait en partie,
par le film documentaire Scelsi, k
premier mouvement de l'immobile,
la singulière personnalité du
musicien qui après 1940 se cher-
cha une autre voie que la composi-
tion classique. Malade, improvisant
nuitamment souvent sa musique
qui n'est que transcrite ensuite.
Quand il demande de faire sonner
de dix façons une même note, il
défend une approche qui travaille
sensuellement sur le son, sa ron-
deur, son volume plus que sur le
rythme, et donc sur la vibration qui
prend une dimension cosmique,
mystique aussi, chez lui.
Le film documentaire réalisé par
Sebastiano d'Ayala Valva, projeté à
l'UGC Ciné-Cité, montre le composi-
teur au milieu des musiciens qui se
sont attachés à lui. Mais l'ambition
de Scelsi est d'élargir l'œuvre à une
dimension et une interprétation
orchestrale. Telle que Uazuctum
(1966) qui décrit avec chœurs,

Dans l'univers de Scelsi. PH

solistes et orchestre la destruction
d'une cité maya. Radio France l'a
enregistré récemment sous la
direction d'Aldo Brizzi. C'était le
sujet du deuxième film projeté le
soir, et produit par les Films de la
Butte, Ideacinema en coproduction
avec ARTE et Radio France.
La diffusion dans la salle a fait
l'objet d'un travail particulier sur
le son pour donner l'impression
d'une écoute dans une salle de
concert. Si l'élément visuel est
important dans cette découverte ou
redécouverte de Scelsi, ce qui était
l'objet de la soirée, la rencontre
organisée à la BNU, a été éclairant
par la qualité des échanges d'idées
entre les partenaires.
De son côté, le concert de 18 h 30 à
la Bourse proposé par un trio
formé par Jean-Marc Foltz (clarinet-
tes et percussion), qui en était
l'initiateur, Stephan Oliva (contre-
basse et percussion) et Bruno
Chevillon (piano et percussion),
avec Gérard de Haro en ingénieur
du son, a recréé par ses passages
écrits et ses improvisations l'exact
esprit de la musique de Scelsi. Ce
très beau travail du trio témoignait
de ce que l'héritage du compositeur
est encore vivant.

MARC MUNCH
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MUSIQUE II signe sa dernière édition de Musica

Fin de partition
pour Marco

Depuis 1990, il était Monsieur Musica dont il signe, dans quèlques jours, sa dernière édition : Jean-
Dominique Marco, 67 ans, tourne la page du plus grand festival dè musique contemporaine de France.
De Boulez à Dusapin, de Stockhausen à Aperg his, une mémoire de la création du demi-siècle écoulé.

I I en caresse vaguement le
projet se lancer, la retrai-
te venue, dans la redaction
de pages qui réuniraient le

fruit de toutes ses rencontres
artistiques, de tous ses echan
ges menés durant pres de trois
décennies avec des musiciens
qui ont pour noms, excusez du
peu, Pierre Boulez, Gyorgy Lige
ti, Pierre Henry, lannis Xena
kis, John Cage ou encore Karl
heinz Stockhausen et Mauncio
Kagel
Maîs petite moue dubitative
suivie d'un grand sourire, Jean-
Domimque Marco tempère son
elan d'une moue ironique « La
question qu'on se pose toujours
dans ce genre d'entreprises
qui est ce que cela interesse
vraiment a part l'auteur ' »

Les années Lang, aux
origines de M lisica...

Au risque de pecher par empha
se, il est difficile de ne pas lui
ré torquer qu'avec 3 D O O
œuvres donnees sous son pen
tificat a Musica, dont une moi-
tié de créations mondiales ou
de premieres françaises, il in
carne inévitablement une me
moire de la musique contempo
raine en France Qu'elle en
cartographie le territoire sub Sous le regard de Frank Zappa Jean-Dominique Marco PHOTO DMA CHRISTIAN UT/
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jectif et mouvant avec ses eco
les, ses tendances, ses singula
rites ses figures
Dans ses memoires, il pourrait
ainsi relater cette période faste
que furent les annees Lang,
« avec un ministere de la Cultu
re porte par un vrai projet,
adosse a la relation privilégiée
qu entretenait Jack Lang avec
François Mitterrand »
Rue de Valois le directeur de la
musique et de la danse, Maur!
ce Fleuret s'était alors adjoint
le j eune lean Dominique
Marco qui avait fait ses armes
en dirigeant, de 1979 a 1981 la
préfiguration du relais culturel

Ses coups de cœur

II n est pas du genre a
pratiquer le name drop
ping Maîs enfin Jean-Do-
minique Marco en pres de
trois décennies passées a
la direction de Musica a
rencontre quèlques gran
des peintures de la rn usi
que contemporaine Ses
impressions les plus for
tes ? < Pierre Boulez pour
sa pensée musicale sa
rigueur Xenakis et Aper
ghis pour leur generosite
leur gentillesse même Ils
étaient des artistes d une
grande humanite Et puis
aussi Stockhausen ' Avec
lui on avait tout de suite le
sentiment d etre face a un
gourou II vivait dans sa
propre stratosphère C était
un vrai visionnaire II a su
anticiper ce que I ordina
teur allait apporter a la
creation musicale »

de Thann, pour l'aider a eon
vaincre les elus strasbourgeois
de l'intérêt a lancer un grand
festival de musique contempo
rame dans la capitale alsacien
ne « J'ai encore en tete le re-
gard amuse de Pierre Pflimlin
quand il nous a reçus II s'agis
sait de sa derniere annee a la
tete de la ville II était assez
dubitatif maîs n a pas manque
de nous soutenir » se souvient-
il Et jusqu'à la fm de sa vie,
Pflimlin demeurera un fidèle
spectateur de Musica
« Des le depart, rappelle Jean-
Dominique Marco l'idée était
de garantir le succes et la longe
vite de Musica en l'ancrant
dans son territoire en sollici
tant les collectivites locales, en
mobilisant les acteurs stras-
bourgeois de la culture, en pa
nant aussi sur la curiosité des
Alsaciens II ne s'agissait pas
d organiser depuis Paris des
trains de spectateurs, d oth
ciels, de journalistes, maîs d'of
frir au public de la region la
possibilité de decouvrir la crea
lion musicale de notre temps »
Une ligne qui sera résolument
la sienne lorsqu'il prendra la
direction de Musica en 1990
La phase de mise sur orbite de
Musica ainsi que les annees
qui suivirent immédiatement,
correspondait a un temps béni
d'avant les verrouillages bud
getaires et la chasse a toutes les
economies auxquels sont
aujourd hui confrontées les
institutions culturelles « L'en
veloppe de Musica en 2018,
d environ deux mil l ions
d euros est presque la même
qu en 2004 ' Alors que d une
façon generale, les productions

deviennent, pour des raisons
techniques, de plus en plus
coûteuses »
Dans ce cadre contraint defen-
dre I offre artistique signifie ne
cessairement comprimer les
autres postes du festival « On y
arrive maîs cest de plus en
plus dur »,resume-til Le tra-
vail de partenariats tous azi
muts s'est révèle ici crucial
pour compenser la stagnation
des subventions

« De n'oppose pas la
musique savante à la
musique populaire »

Mulhousien dorigine -tout
comme son successeur, Stepha
ne Roth-, venu a Strasbourg
étudier le droit Jean Domini
que Marco incarne cette gênera
lion qui a vécu les sixties a la
façon d un appel a la liberte, en
opposition a la culture des pa
rents « Ils avaient connu la
guerre froide la peur les sou
cls et nous arrivions dans une
societe portée par une extraor-
dinaire croissance La musique
était un moyen nous permet
tant d'affirmer notre identité
generationnelle Elle a en tout
cas occupe tres tôt une place
importante pour moi »
On pense évidemment au rock,
sujet sur lequel Jean Dommi
que Marco est imbattable, du
moins pour la période doree
des sixties et seventies -
« apres, on est un peu dans la
redite des mêmes modeles »
line passion qui se manifeste

e est le nombre de
permanents employes a
Musica Maîs durant le
festival une centaine
d intermittents et de

saisonniers est mobilisée

aussi dans sa collection de gui-
tares electriques qui n a rien de
decorative - l'homme a une
maitrise certaine de I instru-
ment
Et qu il signe sa derniere edi-
tion de Musica en rendant hom-
mage, en concert d'ouverture
au Zenith, a Frank Zappa et a
son mythique 200 Motels (un
film, tout d abord suivi d'un
double album) n'étonnera
donc pas - « dans la galaxie
rock Zappa est vraiment a un
carrefour II s extrait du rock et
pose des jalons vers la musique
contemporaine ou le jazz C'est
un cas a part »
On croise aussi dans cette der-
niere programmation, la résur-
rection de Marquis de Sade ain
si que celle des Beatles sous la
forme d'un groupe qui sonne a
I identique des Fab Four
On touche la a une politique de
decloisonnement qui a aussi
ete celle de sa ligne artistique
On y perçoit le souci de defen
dre un répertoire, maîs aussi
d en livrer de nouvelles visions,
de ne pas s enfermer dans une
chapelle qui serait celle des in
tegnstes de la musique contem
poraine En témoigne sa derme
re programmation Debussy y
est célèbre dans une creation

qui fait dialoguer ses Etudes
pour piano avec les musiques
de dix compositeurs actuels
Et a ceux qui ne trouveront pas
tres sérieux de faire cohabiter
le monumental maitre Karl
heinz Stockhausen avec un
groupe de reprises des Beatles
(« Love love me do/You know I
love you »), Jean Dominique
Marco se veut pragmatique Et
livre ce qui a ete un peu sa ligne
de conduite durant pres de trois
décennies a Musica « Je n'op
pose pas la musique savante a
la musique populaire Ce qui
m'intéresse, c'est tout simple
ment la bonne musique » i

Serge HARTMANN

> Musica du 19 septembre au
6 octobre festivalmusica org

PUBLIC ET
FRÉQUENTATION
C est un sujet qui le chatouille
la frequentation de Musica
Parce que les idees préconçues
ont la vie dure etquelamusi
que contemporaine n y échappe
pas on soupçonne Musica d etre
une chapelle elitiste réservée a
quèlques vieilles barbes celé
brant les mânes de Stockhausen
ou Boulez « C est totalement
inexact Notre taux de frequen
tation des salles est de 96 %
Quant a I age du public il est a
28 % au-dessous de 28 ans »
dit il rappelant que la derniere
edition avait reuni 16 DOO per
sonnes et que le taux de renou
vellement du public était l'an
passe de 40 % Du cote de la
frequentation ça bouge donc
pas mal a Musica
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200 MOTELS DE ZAPPA À LA
PHILHARMONIE - LE GÉNIE DU
DÉSORDRE - COMPTE-RENDU

« Il y a la musique classique, la musique rock et la musique de Zappa ». Le chef
d’orchestre Léo Warynski a raison : la musique de Frank Zappa (1940-1993) n’est
jamais réductible à un genre identifié, qu’il l’écrive pour un groupe de rock, un big
band, un clavier électronique, un ensemble de musique contemporaine ou un orchestre
symphonique. Ce n’est pas la une question de versatilité ni même seulement
d’éclectisme, encore moins d’opportunisme : chez Zappa, l’effectif instrumental
procède de l’intention musicale. C’est particulièrement vrai pour 200 Motels, œuvre
inclassable, trans-musicale et trans-média, que Léo Warynski vient de diriger en
création scénique française au Festival Musica de Strasbourg puis à la Philharmonie
de Paris.

Zachary Wilder et Nicholas Scott © Philippe Stirnweiss

200 Motels est à l’origine un projet de film conçu par Frank Zappa et réalisé par Tony
Palmer, que l’on peut voir comme la transposition à l’image de l’univers sonore du
compositeur  : d’abord car il y est question, de façon très autobiographique, des
vicissitudes de la vie en tournée d’un groupe de rock, ensuite et surtout parce que les
effets visuels créent une image composite, complexe et bordélique à la fois, en
résonance parfaite avec la bande son. La version scénique préparée par Antoine Gindt,
si elle suit d’assez près la trame originale du film, lui confère davantage de cohérence
narrative. La grande réussite du metteur en scène est de faire vivre à la fois le plateau,
où les protagonistes (chanteurs, acteurs, musiciens de l’orchestre et du  rock band,
caméramans) entrent en collision permanente, et l’écran qui le surplombe. Réalisé en
direct par Philippe Béziat, le film qui y est projeté construit sa propre vision de
l’intrigue en allant chercher des plans qui donnent sens à ce qui se passe –
confusément – sur scène. Le parallèle avec la musique composite de Zappa fonctionne
ici parfaitement.

Léo Warynski © DR
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Excellent à la tête de l’Orchestre philharmonique de Strasbourg, Léo Warynski fait de
la masse orchestrale le soubassement de toute l’œuvre, à la fois dans une exploitation
bruitiste et dans les moments (ouverture et finale notamment) où l’écriture respecte
davantage les codes de la musique symphonique, avec une pompe toute anglo-
saxonne assez ironique. Surtout, lors de quelques interludes, il souligne à quel point la
musique de Frank Zappa est marquée par celle d’Edgar Varèse  : les percussions
d’Ionisation, les blocs sonores de l’orchestre d’Amériques sont bien là, de même que
les échos de l’École de Vienne ou les expérimentations vocales du sérialisme (la
cantate La Gazelle plissée, délicieusement moqueuse, chantée par la soprano Mélanie
Boisvert). Précise et énergique, la direction de Léo Warynski crée un bel équilibre
entre l’orchestre et les autres musiciens. Le rock band The Headshakers, à qui revient
la lourde tâche de reprendre le rôle des Mothers of Invention, le groupe virtuose et
déjanté de Frank Zappa, est entré prudemment avant de progressivement mêler ses
sonorités rock à celles de l’orchestre.

 Aucune hésitation en revanche pour Lionel Peintre, aussi bluffant comme acteur (il est
ici un véritable maître de cérémonie) que comme chanteur country et trash (Lonesome
Cowboy Burt) ou pour Dominic Gould, acteur caméléon, qui prend les traits de Frank
Zappa (comme le faisait Ringo Starr dans le film de 1971), et conduit la trame
narrative du spectacle. Les solistes sont d’ailleurs tous particulièrement bien choisis :
comme la basse Nicholas Isherwood, les ténors Zachary Wilder et Nicholas Scott sont
bien loins des rôles qu’ils ont travaillé au sein du Jardin des Voix de William Christie ;
les jeunes Aliénor Feix (mezzo) et Marina Ruiz (soprano) montrent également un bel
engagement vocal et scénique – et on pourrait en dire autant de l’ensemble vocal Les
Métaboles. C’est un peu la leçon de l’œuvre de Zappa  : la dérision est un art qui
implique l’excellence.

  
 Jean-Guillaume Lebrun
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ENTRE MÉMOIRE ET CRÉATION AU FESTIVAL MUSICA

Tendant une oreille nostalgique vers la génération des sixties, le festival Musica 2018 n’en
regarde pas moins vers la musique d’aujourd’hui, avec huit créations françaises et trente‐
sept nouvelles œuvres. Neuf d’entre elles naissent sous les doigts du pianiste  Hugues
Leclère au sein d’un projet aussi séduisant que risqué où l’écriture de la contemporaine
dialogue avec le Debussy de la modernité.

Les challenges d’Hugues Leclère

Le projet renvoie à celui de 2012 où, pour les 150 ans de la naissance de Debussy, le pianiste aventureux avait eu
l’idée de croiser les vingt‐quatre Préludes avec vingt‐deux pièces en création qu’il jouait en alternance. Il relève le
défi avec la même énergie pour le centenaire de la mort du compositeur. C’est le corpus des douze Études, le plus
abstrait sans aucun doute, qu’il offre cette fois « en pâture » à dix compositeurs (renouvelés en partie), témoignant
de leur filiation avec le compositeur de La Mer.

Si la majorité des pièces regarde vers le piano debussyste, en matière d’espace résonnant, de fluidité voire de
virtuosité digitales, certaines se conçoivent en fonction de leur position au sein des douze Études :  Pour les
septièmes  (entre les études 4 et 5) titre le britannique  Stephen Hough. Dans  Répéter… Opposer  (entre 9 et
10), Philippe Leroux prend Debussy « au mot », s’intéressant au geste et au mouvement qui métamorphosent la
matière sonore. Dans  Passage,  Frédéric Durieux  combine astucieusement le matériau des Études 11 et 12,
anticipant la dernière (Pour les accords) avec une énergie presque rageuse. Pour le majeur, du facétieux Laurent
Durupt, engage sous les dix doigts du pianiste un mouvement de gammes donnant l’illusion de monter à
l’infini. Sébastien Rivas brouille les pistes avec Étude de brouillard dont l’écriture «  musclée  » au large spectre
sonore prend une allure improvisée. Debussy demeure, et ses «  lumières spéciales  », dans  Éclipses de  Philippe
Schoeller, une pièce étonnante où la pédale tonale du piano reste enfoncée, gage de la richesse du spectre
sonore. Franck Bedrossian transgresse le modèle dans Pour les corps électriques où le compositeur ès saturation
met à l’œuvre une transformation en temps réel du son sans le recours de l’électronique. Le piano a été préparé
(feuilles d’aluminium, touches bloquées, accessoires non identifiés dans les cordes de l’instrument…) et l’interprète
a mis ses mitaines pour l’exécution «  furioso  » d’une pièce franchissant les limites par excès de résonance.
D’Hugues Dufourt enfin,  Tombeau deDebussy est sans aucun doute le plus bel hommage rendu au maître de la
modernité. Avec cette autorité du son qu’a le compositeur et le rythme obstiné d’une danse lente où se profilent
des cariatides antiques, Dufourt fait tinter lointainement des cloches avec la gravité et l’élégance qui siéent au
musicien de la résonance.

Observant une concentration qui sidère, Hugues Leclère habite chacun des univers sonores autant qu’il sert la
musique de Debussy. Des six Études du Premier livre ressort davantage la fluidité du jeu du pianiste au détriment
du timbre et des plans sonores que l’usage d’une pédale généreuse tend à niveler. On a préféré l’interprétation
du Deuxième livre où la palette des couleurs s’enrichit et le geste de l’interprète se libère, laissant apprécier la
brillance des aigus et l’élégance du trait, prenant parfois une acuité nouvelle face aux sonorités d’aujourd’hui.

Les archets du Quatuor Tana

À l’Auditorium de France 3 Grand Est, le concert du  Quatuor Tana  affiche deux créations mondiales au côté
du Quatuor n°1 de Ligeti, une œuvre que les quatre musiciens affectionnent tout particulièrement.

Dans Le livre des songes, cinquième quatuor de François Meïmoun, le lyrisme quasi brahmsien et la rhétorique de
l’écriture des premières pages ne sont que fausses pistes, au sein d’une musique qui en efface rapidement les
contours. L’énergie cinétique est à l’œuvre dans ce maelström sonore charriant un matériau hétérogène que
Meïmoun conduit avec un sentiment d’urgence qui capte l’écoute. Les Tana s’engagent cordes et âme dans cette
trajectoire du rêve qui s’estompe in fine, comme par enchantement. Né d’une même problématique, celle d’un
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Strasbourg. Festival Musica
 26‐IX‐2018. François Meïmoun (né en 1979) : Le livre des songes pour quatuor à cordes (CM) ; Yves Chauris (né en 1980) : Other voices

pour quatuor à cordes (CM) ; György Ligeti (1923‐2006) : Quatuor à cordes n°1 « Métamorphoses nocturnes ». Quatuor Tana
 29‐IX‐2018. Claude Debussy (1862‐1918) : Études, Livres I et II ; œuvres en création mondiale de Laurent Durupt, Mauro Lanza, Franck

Bedrossian, Stephen Hough, Philippe Schoeller, Sébastien Rivas, Philippe Leroux, Hugues Dufourt, Frédéric Durieux. Piano, Hugues
Leclère

 29‐IX‐2018. Francesco Filidei (né en 1973) : Fiori di fiori pour orchestre ; Luca Francesconi (né en 1956) : Dentro non ha tempo pour
orchestre ; Luciano Berio (1925‐2003) : Sinfonia pour voix et orchestre ; NeueVocalsolisten Stuttgart ; Orchestre National des Payse
de la Loire. Direction, Pascal Rophé
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ENTRE MÉMOIRE ET CRÉATION AU FESTIVAL MUSICA

Tendant une oreille nostalgique vers la génération des sixties, le festival Musica 2018 n’en
regarde pas moins vers la musique d’aujourd’hui, avec huit créations françaises et trente‐
sept nouvelles œuvres. Neuf d’entre elles naissent sous les doigts du pianiste  Hugues
Leclère au sein d’un projet aussi séduisant que risqué où l’écriture de la contemporaine
dialogue avec le Debussy de la modernité.

Les challenges d’Hugues Leclère

Le projet renvoie à celui de 2012 où, pour les 150 ans de la naissance de Debussy, le pianiste aventureux avait eu
l’idée de croiser les vingt‐quatre Préludes avec vingt‐deux pièces en création qu’il jouait en alternance. Il relève le
défi avec la même énergie pour le centenaire de la mort du compositeur. C’est le corpus des douze Études, le plus
abstrait sans aucun doute, qu’il offre cette fois « en pâture » à dix compositeurs (renouvelés en partie), témoignant
de leur filiation avec le compositeur de La Mer.

Si la majorité des pièces regarde vers le piano debussyste, en matière d’espace résonnant, de fluidité voire de
virtuosité digitales, certaines se conçoivent en fonction de leur position au sein des douze Études :  Pour les
septièmes  (entre les études 4 et 5) titre le britannique  Stephen Hough. Dans  Répéter… Opposer  (entre 9 et
10), Philippe Leroux prend Debussy « au mot », s’intéressant au geste et au mouvement qui métamorphosent la
matière sonore. Dans  Passage,  Frédéric Durieux  combine astucieusement le matériau des Études 11 et 12,
anticipant la dernière (Pour les accords) avec une énergie presque rageuse. Pour le majeur, du facétieux Laurent
Durupt, engage sous les dix doigts du pianiste un mouvement de gammes donnant l’illusion de monter à
l’infini. Sébastien Rivas brouille les pistes avec  Étude de brouillard dont l’écriture «  musclée  » au large spectre
sonore prend une allure improvisée. Debussy demeure, et ses «  lumières spéciales  », dans  Éclipses de  Philippe
Schoeller, une pièce étonnante où la pédale tonale du piano reste enfoncée, gage de la richesse du spectre
sonore. Franck Bedrossian transgresse le modèle dans Pour les corps électriques où le compositeur ès saturation
met à l’œuvre une transformation en temps réel du son sans le recours de l’électronique. Le piano a été préparé
(feuilles d’aluminium, touches bloquées, accessoires non identifiés dans les cordes de l’instrument…) et l’interprète
a mis ses mitaines pour l’exécution «  furioso  » d’une pièce franchissant les limites par excès de résonance.
D’Hugues Dufourt enfin,  Tombeau deDebussy est sans aucun doute le plus bel hommage rendu au maître de la
modernité. Avec cette autorité du son qu’a le compositeur et le rythme obstiné d’une danse lente où se profilent
des cariatides antiques, Dufourt fait tinter lointainement des cloches avec la gravité et l’élégance qui siéent au
musicien de la résonance.

Observant une concentration qui sidère, Hugues Leclère habite chacun des univers sonores autant qu’il sert la
musique de Debussy. Des six Études du Premier livre ressort davantage la fluidité du jeu du pianiste au détriment
du timbre et des plans sonores que l’usage d’une pédale généreuse tend à niveler. On a préféré l’interprétation
du Deuxième livre où la palette des couleurs s’enrichit et le geste de l’interprète se libère, laissant apprécier la
brillance des aigus et l’élégance du trait, prenant parfois une acuité nouvelle face aux sonorités d’aujourd’hui.

Les archets du Quatuor Tana

À l’Auditorium de France 3 Grand Est, le concert du  Quatuor Tana  affiche deux créations mondiales au côté
du Quatuor n°1 de Ligeti, une œuvre que les quatre musiciens affectionnent tout particulièrement.

Dans Le livre des songes, cinquième quatuor de François Meïmoun, le lyrisme quasi brahmsien et la rhétorique de
l’écriture des premières pages ne sont que fausses pistes, au sein d’une musique qui en efface rapidement les
contours. L’énergie cinétique est à l’œuvre dans ce maelström sonore charriant un matériau hétérogène que
Meïmoun conduit avec un sentiment d’urgence qui capte l’écoute. Les Tana s’engagent cordes et âme dans cette
trajectoire du rêve qui s’estompe in fine, comme par enchantement. Né d’une même problématique, celle d’un
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Strasbourg. Festival Musica
 26‐IX‐2018. François Meïmoun (né en 1979) : Le livre des songes pour quatuor à cordes (CM) ; Yves Chauris (né en 1980) : Other voices

pour quatuor à cordes (CM) ; György Ligeti (1923‐2006) : Quatuor à cordes n°1 « Métamorphoses nocturnes ». Quatuor Tana
 29‐IX‐2018. Claude Debussy (1862‐1918) : Études, Livres I et II ; œuvres en création mondiale de Laurent Durupt, Mauro Lanza, Franck

Bedrossian, Stephen Hough, Philippe Schoeller, Sébastien Rivas, Philippe Leroux, Hugues Dufourt, Frédéric Durieux. Piano, Hugues
Leclère

 29‐IX‐2018. Francesco Filidei (né en 1973) : Fiori di fiori pour orchestre ; Luca Francesconi (né en 1956) : Dentro non ha tempo pour
orchestre ; Luciano Berio (1925‐2003) : Sinfonia pour voix et orchestre ; NeueVocalsolisten Stuttgart ; Orchestre National des Payse
de la Loire. Direction, Pascal Rophé

 

 

héritage musical tout à la fois convoqué et réinventé, Other voices d’Yves Chauris n’engendre pas moins un univers
sonore aux antipodes du précédent. Musique délicate, aux échos bruités et aux lignes ployantes, l’œuvre joue sur
les émergences fluctuantes (cernes mélodiques ou jaillissement plus impulsif) de musiques stockées et filtrées par
la mémoire. L’alliage des cordes et du sifflement très doux des interprètes confère un lissage et une sensualité du
timbre rares : peut‐être celle des shōs japonais dans la musique raffinée du Gagaku dont l’étrange beauté semble
ici rejaillir.

Le Quatuor n°1 de Ligeti « Métamorphoses nocturnes » composé en 1953‐54 est une musique de résistance, écrite
« pour le tiroir », en pleine période de dictature communiste. C’est ce que nous rappelle Antoine Maisonhaute,
prenant la parole pour présenter chaque œuvre du programme. Grâce au Quatuor Lasalle qui a créé Métamorphoses
nocturnes aux côtés de Ligeti, les Tana possèdent aujourd’hui les précieuses corrections du compositeur, qui ne
figurent pas sur la partition éditée. L’interprétation qu’ils nous offrent ce soir, aussi personnelle que profondément
sentie, sidère par la variété des couleurs, la synergie des archets et la dialectique subtile entre rigueur des
structures et liberté de la forme, pour tendre le fil qui relie ces dix‐sept variations.

Thank you mister Rophé

L’Orchestre national des Pays de la Loire et leur chef Pascal Rophé investissent la scène du Palais de la Musique et
des Congrès pour un concert résolument italien, culminant avec la mythique Sinfonia de Luciano Berio.

De Francesco Filidei tout d’abord, l’émouvant Fiori di fiori, remarquablement interprété ce soir, est un hommage à
Frescobaldi (Fiori musicali), et à l’orgue que pratique également le compositeur. C’est dans le rapport intimiste et
presque tactile avec son instrument (souffle, craquement, sons éoliens…) que Filidei élabore une trajectoire
sonoredall’niente all niente. La citation frescobaldienne qui émerge à trois reprises semble se volatiliser dans l’air
sous l’action des rhombes qui tournent en continu. Dans  Dentro non ha tempo, son compatriote  Luca
Francesconi invoque quant à lui Mozart, citant les trois premières mesures de l’Ouverture de Don Giovanni : étirées,
anamorphosées, elles infiltrent la partie centrale aux dimensions spectrales. Pascal Rophé en conduit de main de
maître l’écriture aussi dense qu’exigeante.

On lui doit également le parfait équilibre instauré ce soir entre les huit voix amplifiées – inégalables  Neue
Vocalsolisten Stuttgart – et l’orchestre pléthorique de Sinfonia de Berio (1968‐69). Unique autant qu’emblématique
des années 60, l’œuvre‐monde charrie une somme de matériaux hétérogènes (sources littéraires et citations
musicales, échos de Mai 68…) répondant au désir jamais assouvi chez Berio d’embrasser la totalité des sources et la
pluralité des genres. L’Orchestre national des Pays de la Loire en grande forme sous la ferme direction de son chef
en donne une interprétation exemplaire, où la précision des contours le dispute à l’acuité des timbres et la
sensualité des voix qui s’y agrègent.

Crédits photographiques : © festival Musica
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THÉÂTRE INTÉRIEUR ET TRANSDISCIPLINARITÉ AU FESTIVAL MUSICA

La 35e édition de Musica (et dernière pour son
directeur  Jean‐Dominique Marco) braque ses
projecteurs sur les années 1960, une décennie de
tous les bouleversements dont artistes et
compositeurs se font l’écho.

Cinquante ans après, Thierry Balasse met en scène
et en musique la mission d’Apollo 11 sur fond de
rock progressif et chansons des «  sixties  ». Le
spectacle  Cosmos 1969  tourne depuis la saison
dernière. Dans l’espace bien sonnant du Point d’Eau
d’Ostwald, Thierry Balasse et sa compagnie Inouïe
nous font revivre en sons et en image l’arrivée de
Neil Armstrong sur la lune, associant à cette
aventure le son des premiers synthétiseurs (Moog et
EMS), placés à cour, tandis que batterie, guitares et
claviers électriques sont à jardin pour servir les
musiques des mythiques David Bowie, Pink Floyd et autre King Crimson. Toute la troupe est en combinaison bleue
Nasa, excepté Thierry Balasse, le maître d’œuvre de la « mission  » en uniforme d’ingénieur, censé diriger les
opérations de la tour de contrôle de Houston. Des sons d’archives de la Nasa, le compte à rebours gravé dans toutes
les mémoires, constituent le socle authentique du voyage où ambiance sonore immersive (Vol translunaire) alterne
avec les refrains des «  sixties  ». Mais le spectacle ne «  décollerait  » pas vraiment sans la performance
impressionnante de la circassienne Fanny Austry, simulant l’apesanteur sur son chemin de métal, à la force des
poignets et des chevilles. Aussi physique que chorégraphique (Chloé Moglia), sa prestation dans l’espace s’inscrit sur
la musique des sphères de Thierry Balasse (Quanta Canta 1 et 2), une musique du flux, au temps long et suspendu.
La création lumière très sophistiquée d’Yves Godin est un autre atout de cette virée cosmique. Elle s’achève sur la
chanson Because des Beatles, avec les voix un rien nostalgiques d’Élisabeth Gilly et d’Élise Blanchard.

Machine‐action

Les voix sont chauffées à blanc dans  Homo
Instrumentalis, le spectacle de la compagnie
amstellodamoise Silbersee, qui investit la scène de
la Cité de la musique et de la danse de Strasbourg.
Cette odyssée transdisciplinaire, donnée en
création à la Ruhrtriennale de Duisbourg en 2017,
mobilise quatre chanteuses, quatre danseurs, la
vidéo et l’électronique live.  Homo
Instrumentalis est un face à face aussi percutant
que stimulant de l’homme et de la machine en
quatre phases évolutives :  L’homme créateur,
L’homme industriel, L’homme cybernétique et Par‐
delà l’homme. Elles correspondent à quatre univers
musicaux singuliers que le metteur en scène et

directeur musical Romain Bischoff a choisi d’articuler au sein d’une même trajectoire. L’hymne hiératique (Ode to
man I de Yannis Kyriakides) est chanté par les quatre voix nues sur la toile sonore électronique (L’homme créateur).
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Strasbourg. Festival Musica
 26‐IX‐2018. Cosmos 1969, un regard sur la mission Apollo 11, spectacle pour corps aérien, six musiciens et dispositif sonore immersif ;

musique originale de Thierry Balasse (né en 1964) ; musique mémorielle : Pink Floyd, The Beatles, David Bowie, King Crimson, Henry
Purcell. Scénographie et lumière, Yves Godin ; écriture aérienne, Chloé Moglia ; costumes, Alexandra Bertaut. Fanny Austry,
trapéziste ; Élise Blanchard, guitare basse et chant ; Elisabeth Gilly, chant ; Cécile Maisonhaute, claviers et chant ; Éric Grosleau,
batterie ; Éric Lohrer, guitare ; Thierry Balasse, synthétiseur et électroacoustique

 28‐IX‐2018. Homo instrumentalis. Yannis Kyriakides (né en 1969) : Ode to man I et II ; Luigi Nono (1924‐1990) : La fabbrica illuminata
; Georges Aperghis (né en 1945) : Machinations. Mise en scène et direction musicale, Romain Bischoff ; vidéo, Frederik Jassogne, Bart
Moens (Hangaar) ; lumière, Floriaan Ganzevoort (de Theatermachine). Fanny Alofs, Jennifer Claire van der Hart, Eléonore Lemaire,
chant. Électronique live, Wouter Snoei

 27‐IX‐2018. Luigi Nono : Io, frammento da Prometeo. Livret de Massimo Cacciari ; Susanna Andersson, Raphaële Kennedy, Émilie Rose
Bry, sopranos solos ; ensemble vocal Les Métaboles ; Bogdan Sydorenko, clarinette basse ; Matteo Cesari, flûte basse ; SWR
Experimentalstudio ; direction : Léo Warynski
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S’enchaîne sans autre transition La fabbrica illuminata (1964), œuvre contestataire de Luigi Nono dont la mise en
scène ne fait apparaître que le visage de la chanteuse au loin, tandis que les haut‐parleurs projettent de manière
frontale les voix des manifestants. Parties chorégraphique et musicale sont étroitement liées
dans Machinations (version Silbersee 2017) de Georges Aperghis, une œuvre majeure du compositeur qui s’empare
du texte de François Regnault pour formuler ses interrogations sur le dire, le sens et le chant. Mais la machine ici
s’interpose, qui concurrence, robotise les voix de femmes dans un processus délirant autant qu’inquiétant, que les
quatre chanteuses entretiennent jusqu’à des seuils d’intensité. La chorégraphie, incluant la prestation d’un danseur
hip‐hop, n’est pas sans rappeler la stylisation de l’Américaine Trisha Brown. Cette vision sombre de l’humanité
débouche sur le total sonore saturé (Ode to man II) où toute forme semble dissoute, n’était cette petite bougie
vacillante et bien vivante qui focalise les regards, dans les dernières minutes d’une représentation dont on ne sort
pas indemne.

Tragédie de l’écoute

Moins spectaculaire mais tout aussi radicale dans sa
conception, l’action sonore de  Io, frammento da
Prometeo de Luigi Nono, est donnée sous la voûte
de l’église Saint‐Paul. Trois ingénieurs du son de la
SWR Experimentalstudio de Fribourg (la régie
technique qui a assuré la création de l’œuvre à
Venise en 1981) sont aux manettes pour modeler le
son en temps réel, chaque interprète étant muni
d’un micro. L’ensemble Les Métaboles  (douze voix
mixtes magnifiquement préparées), trois voix
féminines (Susanna Andersson,  Raphaële
Kennedy  et Émilie Rose Bry) et deux solistes de
l’ensemble Multilatérale (Matteo Cesari, flûte basse
et Bogdan Sydorenko, clarinette contrebasse) sont
réunis sous la direction de Léo Warynski dont c’est
la deuxième prestation très remarquée dans cette
édition du festival. L’œuvre fait appel au livret de
Massimo Cacciari compilant des fragments de textes
d’Eschyle, Euripide, Hölderlin, Pindare, etc. S’y
déploie une musique liminale, instable, discontinue, dans une concentration extrême des événements sonores :
écriture vocale aux lignes escarpées, variations incessantes de volumes et d’intensité, décrochements brusques de
registres animent un théâtre intérieur qui préfigure la «  tragédie de l’écoute » du Prometeo  (1985). Épurée, la
partie instrumentale, dont l’électronique dessine très finement l’enveloppe sonore, relaie par intermittence les
voix et   joue sur l’émission du souffle et l’image spectrale des sons multiphoniques. L’écoute est exigeante, le
temps très étiré mais l’intensité toujours chevillée au geste de Léo Warynsky, exemplaire dans cette exécution qui
relève de la performance.

Crédits photographiques : © Caroline Seidel (Homo instrumentalis) / Festival Musica
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200 MOTELS – THE SUITES FAIT REDÉCOUVRIR LA MODERNITÉ DE ZAPPA

Avec 200 Motels – The Suites, fresque opératique
inspirée du vrai‐faux « rockumentaire » créé par
Zappa au début des années 70, le public de la
Philharmonie, après celui de Strasbourg, se laisse
emporter dans les délires de ce compositeur
inclassable, reconnu par les amateurs de rock
comme par le monde de la musique
contemporaine.

Léo Warynski à la direction, Antoine Gindt à la mise
en scène et Philippe Béziat à la vidéo, maîtrisent
avec brio la complexité et l’humour de cette œuvre
parfois provocante, souvent drôle et riche de
trouvailles musicales dans ses différents styles.

C’est avec une  standing ovation  – Franck Zappa
aurait écrit « une érection du public »… – que se termine ce brillant spectacle, après un chœur final grandiloquent
mais plein de vie, au message iconoclaste et provocateur, mais humaniste… C’est qu’on «  zappe » d’un style à
l’autre tout au long de cet opéra, au‐delà des contradictions et du mélange des genres, quand Zappa nous emmène
dans les fantasmes, puis dans les cauchemars psychédéliques du créateur.

Un pied dans la musique savante « contemporaine », l’autre dans le rock, voilà comment il « prend son pied » au
sens propre, pourtant pas très propre selon ce que nous montre la mise en scène ! S’il est beaucoup question de
sexe, de façon très prosaïque, l’adaptation du film réalisé par Zappa en 1971 est théâtralisée par  Antoine
Gindt avec intelligence, sans perdre pourtant l’humour et les côtés potache du compositeur. Ainsi, l’autodérision du
propos, comme la parodie du show télévisé, renvoient la vulgarité vers ceux que Zappa dénonce, mais épargne son
propre univers. Il va pourtant souvent loin dans la crudité et l’étalage de fantasmes oniriques insistants. Le
formidable travail en vidéo live réalisé par Philippe Béziat, appuyé sur la virtuosité de ceux qui filment sur scène – y
compris les chanteurs sous forme de «  selfies » – comme de ceux qui œuvrent en régie, permet de jouer sur le
détail et les expressions des visages, souvent en très gros plan. Les chanteurs solistes, époustouflants, y donnent de
la profondeur et de la vie à leurs personnages, au‐delà de la caricature qu’ils incarnent.

Œuvre «  datée  »  ? Créée dans le début de ces années 70 qui voient se diffuser la libération sexuelle et la
contestation de la société de consommation, relayées par le monde de la pop et du rock, elle paraît pourtant très
actuelle : autofiction, questionnements sur les limites d’une sexualité libérée des tabous de l’époque précédente,
mélange des genres musicaux. On devine d’ailleurs, dans le public, des « anciens jeunes », ex‐rockeurs dans les
années 70, comme on y croise des amateurs de musique savante d’aujourd’hui – Boulez avait d’ailleurs dirigé du
Zappa avec l’EIC. Cette diversité reflète les tendances actuelles de la programmation musicale. Zappa se révèle
donc bien en phase avec notre époque.

Le plateau musical est à ce titre visuellement révélateur  : au premier plan, l’orchestre philharmonique de
Strasbourg, avec plusieurs pianistes et un intéressant trio de guitares, qui donne quelques beaux moments,
notamment avec la harpe et les violoncelles. A droite derrière l’orchestre, les HeadShakers, groupe rock à
l’impeccable synchronisation avec les chanteurs comme avec l’orchestre. Au centre et à gauche le « plateau télé »
où évoluent les solistes, remarquables aussi dans leurs fréquents passages parlés, le plus souvent sur fond musical,
et les chanteurs de l’excellent  ensemble Les Métaboles, dont les costumes colorés évoquent plaisamment
l’esthétique pop. Derrière, occupant tout le fond de la scène, les Percussions de Strasbourg et leur riche palette de
timbres. Au‐dessus, un écran à la forme suggestive qui redouble l’action en la recentrant, accentuant l’effet
« montage » de la mise en scène, au sens cinématographique. Et pourtant, de cet ensemble hétéroclite et d’une
partition qui passe sans pause des styles de Varèse ou Stravinsky revus par Zappa, à la guitare électrique ou au
country pour show télé, une grande homogénéité se dégage. Souvent contrôlé de près par l’acteur incarnant
Franck, assis derrière lui sur son fauteuil de metteur en scène, Léo Warynski reste imperturbable. Mais, pour rester
dans le ton de Zappa, le chef «  en a dans la baguette  »  : il assure la dynamique, préserve les changements
d’atmosphère, pilote la complexité rythmique et articule toutes ces composantes, comme si l’ambiance déjantée
qui domine sur scène évoluait en toute liberté.

Crédits photographiques : © Philippe Stirnweiss

FRANCE ÎLE‐DE‐FRANCE PARIS PHILHARMONIE DE PARIS – GRANDE SALLE PIERRE BOULEZ

Le 3 octobre 2018 par Jean‐Pierre Sicard

La Scène, Opéra, Opéras

Paris. Philharmonie – Salle Pierre Boulez. 30‐IX‐2018. Franck Zappa (1940‐1993) : 200 Motels – The Suites. Mise en scène : Antoine
Gindt. Vidéo live : Philippe Béziat. Scénographie : Elise Capdenat. Lumière : Daniel Levy. Costumes : Fanny Brouste. Avec : Lionel
Peintre, baryton ; Dominic Gould, comédien ; Zachary Wilder, ténor ; Nicholas Scott, ténor ; Mélanie Boivert, soprano ; Nicholas
Isherwood, baryton basse ; Alénor Feix, mezzo‐soprano ; Marina Ruiz, soprano. Orchestre philharmonique de Strasbourg ; Les
Métaboles ; Les Percussions de Strasbourg ; The HeadShakers. Léo Warynski, direction.

 

 

Mercredi 3 octobre 2018



l

Le 27/09/2018 Par Charles Arden

PRODUCTION

Singing Garden : la fan
zone enchantée à
l'Opéra national du
Rhin

L'Opéra de Strasbourg offre un nouveau voyage musical, fantastique et
engagé : porté par des forces locales, la direction de Claire Levacher, la
mise en scène, scénographie et lumière de Philippe Arlaud, voguant sur
deux créations françaises et une création mondiale vers un after techno.

Une fan-zone accueille le public strasbourgeois. La coupe du
monde ne serait-elle pas terminée ? Un grand événement sportif
est-il prévu sur le parvis de l'Opéra ? Sportif, que nenni,
événement culturel, assurément : une fois franchies les barrières
de sécurité, après avoir mis un bracelet jaune fluo, le spectateur
constate la grande pelouse verte synthétique disposée devant le
théâtre, sur laquelle il pourra s'asseoir après le spectacle pour
un after chorégraphié !
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Comme le fit  , l'
 emploie en effet à son avantage le fait de

disposer d'un ballet de qualité pour tisser des liens avec le
lyrique et, le spectacle terminé dans la salle, des danseurs
invitent ici aussi le public à les rejoindre dehors pour profiter
d'un impressionnant panorama chorégraphique : 10 danseurs
exécutent tango, flamenco, salsa, bossa, tarentelle et autre
habanera sur les musiques traditionnelles, mais aussi sur une
bande-son qui reprend des éléments entendus durant le concert
qui vient de s'achever (et qui le "hacke" :  le pirate, le déforme)
en virant bientôt au Sound System (avec deux DJ derrière leurs
ordinateurs).

 

"Where is the garden? Where is the garden?" questionne taquin
l'un des panneaux présentés au public entre les morceaux de la
première partie. Le jardin chantant promis par le titre du
spectacle (Singing Garden) est donc aussi la pelouse verte
synthétique de la fan zone, mais il est avant cela le plateau
musical offert durant le spectacle. Ce jardin est plein de boutons
qui éclosent sous les yeux du public pour la première fois : deux
créations françaises, une création mondiale et d'autres œuvres
originales sont au programme. 

Le titre du spectacle vient de la première œuvre interprétée
: Singing Garden (pour chanteuse et petit ensemble instrumental
mixte) créé en 2003 par   et représenté pour la
première fois en France. L'œuvre est une navigation vers un
monde exotique, rappelant les grands voyages des explorateurs.
La vidéo aqueuse, longue étendue en noir et blanc dans laquelle
dansent des gouttes d'encre ou sur laquelle poudroie le soleil
compose l'univers marin et poétique, à l’unisson des cordes et
des bois très filés. Bien que l'oeuvre soit contemporaine, elle
présente une construction limpide, dans la structure comme le
langage musical. Des notes pivots se transmettent entre les
instruments, qui se rejoignent par des intervalles symétriques.
La chanteuse   rejoint elle aussi les notes
fondamentales et ces intervalles, qu'elle balaye avec toute la
richesse du théâtre japonais (parcourant d'infinies nuances
séparant le parlé guttural et le suraigu lyrique). Toujours en
mouvements souples, elle se meut dans l'espace scénique
comme elle balaye un ambitus très ondulant. L'oxymore auquel
elle recourt fréquemment entre la sirène et le picotement est
exactement identique chez les instrumentistes (les cordes

l'Opéra de Bordeaux pour La Vie Parisienne Opéra
national du Rhin

Toshio Hosokawa

Yeree Suh
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passent du glissé des archets aux pizzicati, même le
percussionniste sort un archet pour frotter ses lamelles et des
balais pour les cymbales, avant de cogner ses mailloches sur les
timbales). La pièce est en six parties bien définies (avec da capo :
forme à reprise initiale), embarquant sur la découverte d'un
monde nouveau, celui des aigus messa di voce (enflant et
s'amenuisant sur un même souffle) en un souple ternaire,
l'alphabet des missionnaires enseignant la langue aux
"sauvages", la suite finale de suraigus tenus puis plongeant dans
une série de grands coups percussifs qui semblent convoquer la
puissance finale des  .

© Klara Beck
 

Dans la mer vidéo devenue impassible, Corps et ombre ensemble
s'engloutissent, nom de la création mondiale commandée à
Francisco Alvarado par le   2018, joue et se joue
de la frontière entre note et bruit : les archets s'écrasent et se
rapprochent des chevalets pour forger des fréquences
métalliques, le piano préparé (des objets sont placés sur les
cordes) est également gratté, frotté par des chaînes, le couvercle
est violemment claqué, le percussionniste tord une bouteille en
plastique. Mais, loin du chaos, cet ensemble est organisé (autour
du contrebassiste soliste Florentin Ginot) et l'auditeur repère
des événements simultanés ou qui se répondent, dans des élans
bien construits. La pièce se referme vers une nuance si ténue et
une attention si affûtée du public que les trotteuses des montres
parmi l'assistance en deviennent très sonores.

Dialogues des Carmélites

Festival Musica
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Outre le ballet, ce sont les forces locales de l'Opéra Studio et
des   qui referment le programme dans le
théâtre. "I want to be with someone [...] who wants to be with me
for who I am", clame la sublime douceur contrastant avec ses
projections vers l'aigu dans une bouleversante supplique
optimiste de  , intitulée Manifesto. Le texte résonne
d'ailleurs avec l'initiative récente de l'Opéra national du Rhin
qui accueillait pour la dernière répétition du Barbier de
Séville, cinq jeunes et une bénévole du Refuge, association de
lutte contre l'homophobie ou la transphobie, et qui soutient ses
victimes.

  

L'ensemble Cantus interprète Manifesto de David Lang : 

Tout aussi justement engagé, dans le propos comme la musique,
le programme dans le bâtiment se referme sur un féminisme
jazzy et music-hall : Rhondda Rips It Up! d'  (une
commande du   dont sont représentés ici
des extraits en création française). 

 Le public aurait pu y croire en voyant sur scène un
barbecue fumant, prêt à griller des saucisses, mais celles-ci sont
factices et nulle odeur de merguez grillée ne viendra chatouiller
l'assistance. Ces dames chipent les chipos aux hommes, expulsés
manu militari par le "sexe faible" enfin glorieux dans sa toute-
puissance avec des tabliers proclamant "VOTES FOR WOMEN /
FREEDOM FOR WOMEN IS NOT A CRIME"

 

Chœurs de l'OnR

David Lang

Elena Langer
Welsh National Opera

Shirley et Dino auraient-ils
encore sévi ?
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Un projet foisonnant, multimédia et multi-talents, engagé et
engageant à l'image de l'Opéra national du Rhin sous la
direction d' , qui ouvre ici, peu après 

, sa deuxième saison de mandat.
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Eva Kleinitz un Barbier de
qualité supérieure
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Pour notre troisième et dernier jour à Strasbourg, à 11:00 nous avions le choix entre un concert de
jeunes talents ou à une expérience audio orchestrée par David Jisse. Nous avons choisi la deuxième
option, joueuse et réflexive… 

Intitulée «  Comme à la radio, Hörspiel  », l’expérience proposée par le producteur de France
Musique David Jisse avait lieu sous la plafond art nouveau de la Aula du Palais des étudiants. Des
chaises longues et des coussins étaient disséminés et nous nous sommes allongés à une trentaine de
participants, casque sur les oreilles, pour 45 minutes de plongée dans le son. Avec le créateur de
cette bande son assis à une table comme un DJ et récitant son texte comme un animateur radio et
sous la surveillance de l’ingénieur son Camille Lezer, nous avons été invités à marcher dans
Strasbourg d’un pas familier et à réfléchir au format radiophonique.

MATINÉE RADIOPHONIQUE AU FESTIVAL
MUSICA
22 septembre 2018 Par
Yaël Hirsch

| 0 commentaires
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Avec des témoignages de Brigitte Fontaine, Jean-Dominique Marco, Pierre Boulez, Pascal Dusapin
ou Hannah Schygulla, le son émaillé de musiques de Ligeti, Asperghis, Rodolphe Burger ou la vieille
chanson réaliste « Rue Saint Vincent » nous avons réfléchi au format radiophonique, à se passer
d’images, à ce qu’il porte en lui de création. Composition et décomposition se sont nouées et
dénouées dans une expérience que certains d’entre nous ont faite les yeux fermés. Le tout était
agréable et attendu comme un bon podcast de Radio France la nuit, lorsqu’on a l’impression que le
monde entier dort et que l’on veille à moitié.

Après un début assez évocateur, et un commencement de jeu un peu Asmr (technique en vogue de
relaxation par le son) sur les vibrations et leur sensualité, le tout était plutôt direct et frontal et les
sens n’ont pas été sollicités, ni l’immersion  parfaitement parachevée… Il n’empêche, l’hommage au
Festival, à la radio et à la ville était agréable. Fréquenté par un public jeune, il   s’est reproduit à
14:30.

Nous reprenons la route pour Paris alors que le  Festival Musica  se poursuit encore jusqu’au 6
octobre avec bien des découvertes à faire …

visuels : YH
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Ce vendredi 21 septembre 2018 avait lieu la première française de 200 Motels, l’album et le film
créée en 1971 par Franck Zappa (1940-1993) avec les Mothers of invention. Coproduction de la
Philharmonie de Paris, dirigée par le chef Leo Warynski, cette œuvre déjantée révèle l’inspiration
et l’apport « classique » chez le rocker qui était aussi fan de Varèse et Bartok.

★★★★★

Lorsque nous entrons dans la coque orange du Zénith de Strasbourg, l’ambiance est électrique et la
jauge inhabituelle pour Musica : 2000 personnes. Le spectacle commence avant l’heure et dans la
salle, avec des interviews sauvages opérées par Lionel Peintre qui joue le présentateur TV et qui est
entouré de deux animatrices aux robes oranges aguichantes (Marina Ruiz et Alienor Feix). Quelques
riffs suspendus animent la salle, tandis qu’une écran en forme de pénis stylisé nous transforme en
voyeurs. On annonce le chef d’orchestre qui arrive comme une star de talk show, veste à brillants
incluse, entouré par la masse de ses Métaboles, de l’Orchestre Philharmonique de Strasbourg et des
Percussions de Strasbourg. La production nous permet de voir un Zappa double : en pantin et joué
par Dominic Gould  tandis que l’écran grossit le cœur de scène qui reste statique mais permet
parfois de voir un peu dans les vestiaires.

200 MOTELS : ZAPPA DÉVOILE SES TALENTS
CLASSIQUES DANS UNE CRÉATION AU ZÉNITH
DE STRASBOURG
22 septembre 2018 Par
Yaël Hirsch

| 0 commentaires
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Tout le projet déjanté de Zappa est de nous emmener dans les coulisses d’une tournée où les
sandwichs au thon lyophilisés, le consumérisme du petit peuple américain et les motels sont rois.
On s’envoie en l’air facilement et sans grande envie et quand c’est plus avec de la drogue que de sexe,
on a la tentation de dépecer et voler le matériel de la chambre. Il faut bien mettre un peu de
sentiments dans cette soupe, nous dit-il, ce qui donne des chansons provocatrices et pastiches
comme « Lonesome Cowboy Burt » ou poétiques et absurdes comme « The Pleated Gazelle ».

Les costumes fluos et le procédé de film en direct usé jusqu’à la corde par le metteur en scène
Antoine Gindt et son vidéaste Philippe Béziat,  semblent appliquer à la lettre et à la scène l’univers
psychédélique du film originel. Mais sans dessin, sans distance et sans autre direction d’acteurs (et
d’actrices!) qu’une ferme volonté d’obscène, le faux bordel concentré sur 1/5 de la scène est inerte.
Et les scènes de branlette avec des baudruches ou de rébellion dans les toilettes ne disent rien de
l’œuvre. Elles jurent même avec la musique qui, elle, est d’une rigueur et d’une intensité
déroutantes. Alors qu’une vision qui redonne du sens au What the fuck du  film pour notre temps
était un bel objectif, le spectacle achoppe sur les fausses paillettes et la vraie vulgarité de sa mise en
scène. Plate, toujours au premier degré, celle-ci redouble la légèreté d’une intrigue écrite à la va-vite
et les offenses racistes et sexistes de borborygmes aujourd’hui plus adolescents crados que
révolutionnaires.

Reste la matière musicale, étonnante et riche. Les fans de Zappa, comme les amateurs de Berg et
Boulez seront tous surpris du peu de rock qu’il y a dans cette musique et de la somme de citations «
classiques ». Le challenge est grand car le mélange est complexe. Les voix des chanteurs sont à la
hauteur, notamment celle de la soprano Mélanie Boisvert en femme-objet. Mais les plus beaux
moments sont instrumentaux, notamment l’interlude orchestral qui précède un final à la fois sexuel
et gentiment blasphématoire. Cette musique « prise au sérieux » est une révélation et une
découverte à faire.

200 motels  se donne le 30 septembre à la Philharmonie dans le cadre d’un week-end dédié à
Zappa avec entrée autres The Yellow  Sha r k, deuxième collaboration de Zappa avec un ensemble
contemporain après Per fect Str a ng er  commandé à l’époque par Pierre Boulez pour l’Ensemble
Intercontemporain.

Visuels : YH
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Les trois événements de ce deuxième jour de Musica permettaient de découvrir ou de redécouvrir la musique du
compositeur italien Gia cinto Scelsi (1905-1988) en trois formats de trois lieux. Longtemps écarté de
l’institution et du Panthéon, cette voix singulière et spirituelle, concentrée sur l’art de repenser le son, est une
puissante rencontre.

Ce jeudi un soleil carrément estival baigne Strasbourg. Partenaire de Musica, France Musique est déjà là et c’est
Arnaud Merlin qui anime à 12:30 à la Bibliothèque nationale et universitaire de la ville un débat autour Giacinto
Scelsi (prononcez « chelsie ») avec le producteur Nicolas Lesoult, le réalisateur Sebastiano d’Ayala Valva, la
contrebassiste Joëlle Léandre et Jean Wittersheim, directeur adjoint rédaction culture Arte.

Nous arrivons malheureusement trop tard pour cette introduction et entrons tout de suite dans le vif du sujet avec
un trio de musique entièrement placé sous l’aile inspirée de Scelsi à la salle de la Bourse. Alors que le
clarinettiste Jean­Marc Foltza joué pour la première fois du Scelsi en 1992, il a pris l’artiste italien au mot
quand il disait qu’il travaillait sur le son mais n’était pas lui même compositeur. Disant être inspiré par les
dharmas, Scelsi a connu une grande crise spirituelle dans les années 1940 et en est sorti plus solitaires, croyant à
la réincarnation, plus concentré sur la matière du son que sur sa forme et modeste au pont de pensée que son
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la réincarnation, plus concentré sur la matière du son que sur sa forme et modeste au pont de pensée que son
travail n’était sur le moyen d’un souffle qui le dépassait. A la fois entièrement inspiré par les partitions rigoureuses
du compositeur mais fidèlement dépassé par leur inspiration le concert du jour est Une initiation.

Avec le pianiste Stephan Oliva, le contrebassiste Bruno Chevillon et l’ingénieur son Gérard de Haro, Jean-
Marc Foltz propose donc cette suite Soffio di Scelsi, comme un voyage .

Dès le début le souffle est au rendez vous de cette bande passante qui nous relie via les trois musiciens à Scelsi. Le
piano se maintient dans les touches les plus graves et la clarinette se fait respiration avant de doucement aller vers
le cri. Un cri mélodieux, un cri sans douleur, un cri d’acceptation venu d’ailleurs qui permet au piano de remonter
délicatement la pente et à la contrebasse de se faire orientale. Il y a une grande douceur dans ce début lent et
profond. Quand les touches du piano montent, les autres instruments créent une sorte d’apesanteur. Les
percussions marquent une pause, et les cordes et le souffle prennent le relais. Dans cette suite assez mystique, où
le son s’étouffe comme des astres qui tombent, l’on prend son temps: la respiration est là, et c’est l’expiration
permet la méditation. Le rythme s’installe et cela tangue sous les doigts de Stéphane Olivia, ce qui n’empêche pas
les cordes de Bruno Chevillon de crisser. Et tout d’un coup les percussions d’exploser. Le piano se fait alors plus
blues et la clarinette retentit comme une plainte un peu étouffée. La tension monte et les percussions s’emballent,
c’est un champs de mines et la peur cavale. Puis une pause, le silence et les cordes du piano grincent et se mettent
en tension. Le souffle siffle dans des tubes transparents qui grésillent. Quelque chose est sur le feu du destin.
Jean-Marc Foltz se met à genoux pour suggérer un chant du cygne. Un écho un peu sauvage et menaçant de
disque 33 tours gratté ou de Reichstag en flammes crée la pointe d’un malaise. Puis La douceur revient, susurrée
comme une vieille bande-son de cinéma avec un piano un peu lyrique, une clarinette sotto voce et une contrebasse
sur la pointe des pieds. C’est encore et toujours pneumatique et très beau. La clarinette remonte, orientalisante,
puis hachée, puis perçante. Et le son crache comme une phtisie métaphysique. Ça crie comme un déchirement
avant que l’archet de la contrebasse ne prenne le relais d’une veillée mortuaire et que le piano ne marque
l’inquiétude. Le son sature dans un acmé plus vivant et très vibrant puis les percussions prennent le relais dans un
feu d’artifice. Le piano est seul à reprendre la cadence en écho. D’un bureau improvisé, le grattement du stylo du
contrebassiste se fait essentiel, scandé par le piano lancinant. La clarinette joue, la lumière de chevet veille et le
contrebassiste lit une lettre en italien. C’est mystique et peut être pas tout à fait utile pour entrer dans le dernier
mouvement à nouveau plein d’attente, de souffle, de douceur et de destin.

Au troisième événement dédié à Scelsi de ce jour, l’on confirme que le texte lu salle de la Bourse est bien de la
main et de la voix du maître. Craignant de mourir, le compositeur a enregistré un long témoignage qu’il a lui
même enregistré et dont la voix scande le beau film de Sebastiano d’Ayala Valva, Le pr em ier  m ouvem ent
de l’im m obile  (2017), présenté au très moderne UGC Ciné Cité de Strasbourg, en salle 20 habillée de 32 hauts-
parleurs pour un son immersif, à 20:30.

Coproduction par les Films de la butte et Arte, ce documentaire habité sur l’influence du compositeur qui a détruit
toutes les photos de lui est une quête dans les lieux qu’il a connus et auprès des musiciens qu’il a marqués de son
art exigeant et de sa musique transcendante: tout commence par le père du réalisateur qui a fait écouter la
musique de leur parent éloigné, lui aussi d’Ayala Valva a son enfant, suscitant alors l’effroi. Vingt ans plus tard, le
jeune homme redécouvre la musique de son cousin éloigné, mort depuis 30 ans. Alors que son père lui même est
très malade, il fait témoigner les derniers musiciens a avoir travailler avec Scelsi : la soprano  Michiko
Hirayama, décédée depuis, la clarinettiste Carol Robinson,  la contrebassiste  Joëlle Lesandre  et le chef
d’orchestre Aldo Brizzi. Le film de 82 minutes est imbibé de la musique et la voix du maître et il se vit aussi
comme une initiation : l’on suit l’apprentissage du réalisateur pour être « assez scelsien ». Le film est suivi d’une
captation live par Sebastiano d’Ayala Valva d’un des monuments pour chœur et orchestre de Scelsi récemment
enregistré à l’Auditorium de Radio France selon un nouveau dispositif de captation en 106 micros, logiciel de mix
innovant et dispositif WFS relayé à la diffusion par des haut parleurs latéraux permettant une immersion dans la
matière de la musique. L’œuvre,  Uaxuctum (1966) est dédiée à une ville Maya qui s’est elle même sacrifiée pour
des raisons religieuses et. Lis envoie graviter bien haut dans les mondes chuintants et graves d’un son
d’apocalypse acceptée. Solennelle la pièce nous laisse sur une note grave et universelle applaudissant au cœur
d’une public nombreux un Music’Arte sur Scelsi qu’on peut retrouver en ligne (ici) pour plus de captations du
compositeur italien désormais mieux connu.

Toute La Culture est encore à Strasbourg ce vendredi 21 septembre, pour un changement de registre et de grand
musicien inspiré. Ce soir, au Zénith de Strasbourg place à la création française de l’opéra pop rock de Franck
Zappa, 200 Motels.

Visuels : ©Yaël Hirsch
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Pe Werner hat viele
Talente. Die 57-jährige 
Künstlerin ist eine
mehrfach ausgezeich-
nete Sängerin, Kompo-
nistin, Textdichterin, 
und Kabarettistin. Am
Donnerstagabend riss 
sie das Publikum mit
ihrem Auftritt in der 
»Gong«-Reihe im Fest-
saal der Illenau hin.

VON BRIGITTE GUTMANN

Achern. Seit 2015, dem 
Jahr, in dem sie ihr 25-jäh-
riges Plattenjubiläum feier-
te, ist Pe Werner mit dem Al-
bum »Beflügelt von A nach 
Pe« auf Tour.  Bei ihrem Gast-
spiel im Festsaal der Illenau
sprang der Funke der sym-
pathischen Songpoetin mit 
der unverwechselbaren Stim-
me schnell auf das Publikum 
über. Begleitet wurde sie von 
ihrem großartigen Pianis-
ten, »dem Tastentier« Peter
Grabinger, mit dem sie schon 
20 Jahre auftritt, und der 
auch tolle Jazzsoli bot. 

»Kribbeln im Bauch«
Pe Werner eröffnete den

Abend mit ihrem ersten Er-
folgstitel »Dieses Kribbeln 
im Bauch«. Mit dem gleich-
namigen Album, das sie 1991
veröffentlichte, schaffte die 
rothaarige Sängerin den bun-
desweiten Durchbruch. Sie 
erhielt für das Album die 
Goldene Schallplatte und 
wurde mit zwei Echos aus-
gezeichnet. Dem Gefühl über-
zusprudeln vor Glück steht in 
dem Lied der Satz »Die Zeit 
hat uns die Leidenschaft ab-
gewöhnt« gegenüber.

Die Künstlerin kann auch
selbstironisch sein wie in 
»Mondgesicht«, in dem es
heißt: »Der Mond ist rund, ich 
bin es auch«. Sie kann zwar
nicht prima kochen, aber
»prima essen gehen«. Zum
Brüllen komisch war, wie sie
sich mit ihrem Klavierpart-

ner über Kartoffelpüree-Re-
zepte austauschte.

»Deine Stimme«, ein sou-
liges Stück, sang sie im Duo
mit ihrem Tonmeister Pit
Lenz, der auch Mundhar-
monika spielte. Bei dem nos-
talgischen Liebes-Chanson 
»Das Lebkuchenherz« trat die 
Sängerin mit Lenz und Peter 
Grabinger im Trio auf. Fazit: 
»Manchmal kann ein ›für im-
mer‹ doch nicht ewig sein…«

Im Song »Fliegen« wur-
de ein Gefühl voller voll Po-
esie beschrieben: »Wolken 
zuckerwatteleicht – Seelen-
federleichtigkeit«. In einem
anderen Lied gab Pe Werner
bildhaft »ihrem See-Elefan-
ten die Sporen« und sprach
von ihrer Freibeuterseele.

Sie parodierte auch kaba-
rettistisch alte Schlager wie 
»Heißer Sand« und forderte 
das  Publikum zum Mitma-
chen auf. Sie imitierte Ma-
donna, den Hit »Sexbomb«
und philosophierte über das
Alter. Improvisation und 
Scatgesang lagen ihr eben-
falls. Komödiantisch erzähl-
te sie von ihren Auftritten 
bei einer Kreuzfahrt zusam-
men mit ihrem Pianisten. Als 
einziges nicht selbst kompo-
niertes Lied trug Pe Werner 
toll schauspielernd das Otto-
Reutter-Couplet »Nehm’ Sie 
’nen Alten« vor.

Im zweiten Teil des Abends 
wurde der Ton etwas nach-
denklicher und auch per-
sönlicher. So zum Beispiel in 
»Herbstzeitlos«.  Ihre verletz-
liche Seite zeigte die Sängerin
in »Vaterseelenallein« und 
der Liebesballade »Schnee
von gestern«. 

Mit dem vom Publikum
mitgesungenen Kanon »Heho,
spann den Wagen an« schli-
chen sich die Künstler am
Ende des begeisternden Kon-
zerts von der Bühne, um für
herbeigeklatschte Zugaben 
wieder zu erscheinen. Sicher-
lich wird Pe Werner nicht das
letzte Mal in Achern gewesen
sein.

Komödiantisch
und voller Poesie
Sängerin und Kabarettisten Pe Werner begeisterte
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Songpoetin mit unverwechselbarer Stimme: Pe Werner mit
ihrem Pianisten Peter Grabinger. Foto: Brigitte Gutmann

Banksy-Bild nach Versteigerung geschreddert
London (dpa). Ein Bild des Street-Art-Künstlers Banksy hat
sich kurz nach seiner Versteigerung in London selbst zerstört. 
Kaum war das Werk am Freitag für umgerechnet knapp 
1,2 Millionen Euro verkauft worden, lief es vor staunenden
Betrachtern durch einen Schredder, der im Rahmen verbor-
gen war. Übrig blieb nur der obere Teil des Bildes. Es handelt
es sich dabei um eines der berühmtesten Banksy-Motive, 
ein Mädchen, das den Arm nach einem davonfliegenden
Luftballon in Herzform ausstreckt. Das Motiv erschien
zuerst als Wandgemälde in London. Das nun zerstörte Bild,
auf Leinwand gesprüht, stammt aus dem Jahr 2006. In den
Medien wurde am Wochenende spekuliert, ob Mitarbeiter des
Auktionshauses Sotheby’s an der Aktion beteiligt waren und
ob Banksy möglicherweise selbst vor Ort gewesen ist.

Kurz gemeldet

Viele sahen in ihr die
letzte große Diva der
Opernwelt. Die Spanierin
Montserrat Caballé, die 
über die Grenzen ihres
Faches hinaus weltbe-
rühmt wurde, starb  am
Samstag im Alter von 
85 Jahren. Ihr Werde-
gang ist märchenhaft.

VON EMILIO RAPPOLD

Barcelona. Sie wolle auf der
Bühne sterben, hatte Monts-
errat Caballé gesagt. Die Spa-
nierin, die als die letzte große
Operndiva galt, tat ihren letz-
ten Atemzug aber am Samstag 
in einem Krankenbett in ihrer 
Geburtsstadt Barcelona. Die 
Sopranistin wurde über die
Grenzen ihres Faches hinaus
weltberühmt. Das Königshaus 
in Madrid würdigte sie zum 
Abschied als »Legende der uni-
versellen Kultur«. Sie sei »die
Beste der Besten« gewesen.

Gerüchte über ein unmit-
telbar bevorstehendes Karri-
ereende hatte sie trotz ihres 
Alters und zunehmender Ge-
sundheitsprobleme bis zuletzt
hartnäckig zurückgewiesen. 
Am 14. April, zwei Tage nach 
ihrem 85. Geburtstag, war sie 
in der ukrainischen Haupt-
stadt Kiew mit ihrer Tochter 
Montserrat Martí (45) aufgetre-
ten. Sitzend allerdings, denn 
nach einem Sturz konnte die 
zweifache Mutter und Groß-
mutter kaum noch gehen.

Das Leben der María de
Montserrat Bibiana Concepci-
ón Caballé i Folch erinnert an
ein Märchen: Ihre Eltern verlo-
ren im spanischen Bürgerkrieg 
ihr Hab und Gut. Die Tochter 
musste die Schule verlassen,
um als Näherin zum Familien-
unterhalt beizutragen. Da ihr 

Talent schon damals zu erken-
nen war, konnte sie mit Hilfe 
von Mäzenen das Konservato-
rium besuchen.

Durchbruch in New York
Mitte der 50er-Jahre zog 

die Familie als Gastarbeiter 
in die Schweiz. In Basel feier-
te die Sängerin 1956 ihr offi-
zielles Debüt. Den internatio-
nalen Durchbruch schaffte sie
1965 als Ersatzbesetzung in der
Titelrolle von Donizettis »Luc-
rezia Borgia« in der Carnegie
Hall in New York. Sie wurde so
gefeiert, dass die Metropolitan 

Opera sie engagierte. Mit dem 
für die Olympischen Spiele 
1992 in Spanien  geschriebenen
Song »Barcelona« wurde sie 
auch außerhalb der Opernwelt
bekannt. Sie hatte das Stück
mit dem britischen Rockstar 
Freddie Mercury aufgenom-
men, der kurz darauf an Aids 
starb. 

Caballé wurde bewundert
für ihre Vokaltechnik und ih-
re Interpretationen des Belcan-
to-Repertoires, auf das sie sich 
schon Anfang der 60er-Jahre 
spezialisiert hatte. Zur Kritik,
in der Oper herrsche immer 

mehr ein Schlankheitswahn,
sagte Caballé, die sich stets zu 
ihrer Leibesfülle bekannte:
»Ich hatte das Glück, in einer 
Zeit zu singen, als man nicht 
zur Oper ging, um sich deine
Figur anzuschauen.«

Im Laufe ihrer jahrzehnte-
langen Karriere kam sie auf 
über 4000 Auftritte und etwa
90 verschiedene Rollen. Sie ar-
beitete mit Stardirigenten wie 
Herbert von Karajan, Leonard 
Bernstein, Zubin Mehta und 
Claudio Abbado zusammen
und trat besonders gern mit ih-
rem Landsmann Plácido Do-
mingo und dem Italiener Luci-
ano Pavarotti auf.

Den Kontakt zu anderen
Genres der Musik scheute Ca-
ballé nie. Sie sang schon als 
junge Frau an der Seite von 
Frank Sinatra auf. Und sie saß 
bei »Wetten, dass ..?« auf dem
Sofa. Neben der Karriere un-
terstützte sie soziale Vorha-
ben, förderte den Nachwuchs 
und galt als Entdeckerin ih-
res katalanischen Landsman-
nes José Carreras. Es gab aber 
auch negative Schlagzeilen: Im 
Dezember 2015 wurde Cabal-
lé wegen Steuerhinterziehung 
zu sechs Monaten Haft auf Be-
währung und zu einer Geld-
strafe von gut 250000 Euro ver-
urteilt.

Bei allen Triumphen und
Schwierigkeiten ist die Frau,
die seit mehr als 50 Jahren
mit dem Tenor im Ruhestand 
Bernabé Martí (89) verheiratet 
war, stets bodenständig, herz-
lich und bescheiden geblie-
ben. Nach dem Tod ihrer en-
gen Freundin Maria Callas im
Jahr 1977 hatten viele in ihr die 
Nachfolgerin von »La Divina« 
gesehen. Dem widersprach sie
ganz energisch: »Mich als ei-
ne Diva zu betrachten, ist ab-
surd!«

Die »Beste der Besten« ist tot
Montserrat Caballé wurde 85 Jahre alt / Ihre Interessen reichten weit über die Operwelt hinaus 

Zwei epochale Meister-
werke und eine franzö-
sische Erstaufführung,
radikale Rhythmen und
tellurische Energiefel-
der: Die Straßburger 
Philharmonie eröffnete
am Freitagabend beim 
Festival »Musica« die 
Saison 2018/19.  

VON JÜRGEN HABERER

Straßburg. Ordnung und 
Chaos ringen miteinander, mu-
sikalische Beschleunigung 
und Verzögerung spiegeln die
pulsierende Kraft einer urba-
nen Metropole, erzählen von
seismischen Bewegungen und
meteorologischen Besonder-
heiten. György Ligetis 1975
uraufgeführte »San Francis-
co Polyphony« eröffnete am
Freitagabend einen Orches-
terabend mit einer intensiven 
Auseinandersetzung mit der 
zeitgenössischen Musik.

Die tonale Abstraktion Li-
getis, Igor Strawinskis »Die
Frühlingsweihe«, das oft mit 
einem Urknall verglichene 
Schlüsselwerk der Moderne,
sowie eine erstmals in Frank-
reich aufgeführte Komposition 
des tschechischen Komponis-
ten Ondrej Adámek bildeten
gleichzeitig den Saisonauftakt
der Philharmoniker. Er bot im
Palais de la Musique ein span-
nungsgeladenes Konzertpro-
gramm, eine Klangreise, die
den Anspruch des Orchesters 
und ihres musikalischen Lei-
ters Marko Letonja eindrucks-
voll untermauerte. 

Die Philharmonie der
elsässischen Metropole ver-
mag auf nahezu jedem Parkett
zu glänzen. Sie pflegt die klas-

sische Literatur, schreckt we-
der vor schwungvoller Unter-
haltungskost noch vor dem 
Brückenschlag zur Popkultur 
zurück. Das alljährliche Kon-
zert im Rahmen des Festivals
»Musica« und die im Verlaufe 
der Saison immer wieder be-
schrittenen Seitenpfade zeigen 
aber auch auf, dass in Straß-
burg mit viel Lust experimen-
tiert wird. 

Ligetis strenges Wechsel-
spiel zwischen Ordnung und 
Chaos blüht dabei ebenso auf 
wie die impulsive Kraft und
das rhythmische Feuerwerk
von »Frühlingsweihe«. Das als
Ballett konzipierte Werk Stra-
winskis, das 1913 ein Erdbeben
in der Welt der Musik auslöste, 
setzte am Freitagabend einen 

fulminanten Schlussakord. Es 
faszinierte alleine schon durch 
die technische Brillanz, mit
der Marko Letonja und sein Or-
chester das atemberaubende 
Spannungsfeld zwischen tona-
ler Harmonie und pulsierend 
überschäumender Rhythmik 
mit Leben erfüllten.

Individuum und Masse
Nicht weniger beein-

druckend war die 25-minü-
tige Klangschöpfung von 
Ondrej Adámek. Das 2017 ur-
aufgeführte, für die Violinis-
tin Isabelle Faust geschriebe-
ne »Follow me« definiert das 
Verhältnis zwischen Individu-
um und Masse, zwischen So-
list und Orchester neu. Der So-
list gibt die musikalische Idee 

vor, diskutiert sie mit der ers-
ten Geige, bevor sie vom Or-
chester aufgenommen wird.
Die in ihrer Geste anfangs fast 
schroff wirkende Manifesta-
tion der Sologeige wird ver-
dreht und verformt. Der Solist 
scheint gestenreich zu ver-
stummen, als sich die Masse 
gegen ihn wendet. Der forsch
geführte Geigenbogen von Isa-
belle Faust scheint nicht inne-
zuhalten, die Töne lösen sich 
aber nach und nach auf. Das 
wunderbar harmonische Auf-ff
begehren im zweiten Satz stirbt 
tausend Tode, schlägt um in
ein fragiles Wehklagen und
wird lautstark überstimmt von
zwei Posaunen. Am Ende geht 
der Solist in der Masse des Or-
chesters unter. 

Von Chaos und musikalischen Erdbeben
Straßburger Philharmonie eröffnete beim Festival« Musica« ihre Saison mit Ligeti und Strawinsky

Die Musikwelt trauert um Montserrat Caballé. Eine Diva wollte 
die Opernsängerin nie sein. Foto: Toni Albir/EFE/EPA Files/dpa

Wunderbares Aufbegehren: Geigerin Isabelle Faust (Mitte) bei ihrem Solo in Ondrej Adámeks 
»Follow me«.  Foto: Jürgen Haberer
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Die Staatsgalerie Stutt-
gart hat mit Landesmit-
teln drei Skulpturen und 
69 Papierarbeiten von 
Wilhelm Lehmbruck er-
worben und präsentiert 
die Schätze mit weiteren 
eigenen Werken sowie 
Leihgaben.

VON HANS-DIETER FRONZ

Stuttgart. Am Grab Wil-
helm Lehmbrucks (1881–1919) 
sprach der Dichter Hans Bethge 
von der »evahaften Ursprüng-
lichkeit« der menschlichen Ge-
stalten im Werk des Freun-
des. Das ist nicht nur schön 
gesagt, es stimmt genau mit 
dem von Paul Westheim über-
lieferten Künstlerwort über-
ein, wonach jedes Kunstwerk 
»etwas von den ersten Schöp-
fungstagen« haben solle. Viel-
leicht ist es diese Mischung aus 
Ursprünglichkeit und Moder-
nität, die das bildhauerische 
Schaffen Wilhelm Lehmbrucks 
in der Kunst des beginnenden 
20. Jahrhunderts sowohl kenn-
zeichnet wie auszeichnet. Jetzt 
zeigt die Staatsgalerie Stutt-
gart 34 Skulpturen, ein Gemäl-
de sowie 75 Arbeiten auf Pa-
pier des in Duisburg geborenen 
Künstlers.

Lehmbruck und Stutt-
gart – das ist eine lange Ge-
schichte. Bereits 1921 erwarb 
die Vorgängerinstitution der 
Staatsgalerie zwei Skulptu-
ren Lehmbrucks. Weitere plas-
tische Werke kamen hinzu. 
Seit den 1950er-Jahren stell-
te Lehmbrucks Witwe Anita 
der Staatsgalerie zahlreiche 
Skulpturen, Gemälde und Pa-
pierarbeiten aus dem Nachlass 
als Dauerleihgaben zur Verfü-
gung. Jetzt sind, unter ande-
rem mit Hilfe von Landesmit-
teln, drei weitere Skulpturen 
sowie 69 Papierarbeiten in den 
Besitz des Museums gelangt. 

Die Ausstellung ist zweige-
teilt: Unter dem Titel »Varia-

tion und Vollendung« werden 
im Barth-Flügel 33 Skulpturen 
gezeigt – neben dem Gemälde 
»Weiblicher Halbakt, Medea«, 
das die mythische Rächerin als 
zeitgenössische Femme fatale 
interpretiert. Im Graphikka-
binett treten der Skulpturen-
schau unter der Überschrift 
»Die Bedeutung der Linie« 
Papierarbeiten sowie ein Ze- 
mentguss der berühmten 
Großskulptur »Der Gestürzte« 
zur Seite – eins der drei von der 
Staatsgalerie erworbenen plas-
tischen Werke.

Steinguss und Terrakotta
Das Experimentieren mit 

unterschiedlichen Materialien 
und Techniken ist als bedeut-
samer Aspekt von Lehmbrucks 
Schaffen das Thema der Skulp-

turenschau. Lehmbruck er-
weitert das klassische Reper-
toire von Marmor, Bronze oder 
Holz etwa um Steinguss, Stuc-
co oder Terrakotta. Und er 
lässt ein und dieselbe Plastik 
nicht selten in unterschiedli-
chen Materialien gießen. Auch 
entstehen zahlreiche Schnitt-
varianten. So heißen partiel-
le Wiedergaben ganzfiguriger 
Plastiken, beispielsweise als 
Büste oder Halbfigur.

Darin tritt nicht nur allein 
die Bedeutung der verwen-
deten Stoffe in Färbung und 
Oberflächenbeschaffenheit für 
Lehmbruck hervor. Vielmehr 
erscheinen die ganzfigurigen 
Skulpturen des Frühwerks 
auf dieser Folie als Materiali-
sierungen bruchloser Identität 
und Integrität, auch des Men-

schenbildes, die Lehmbruck im 
mittleren und insbesondere im 
späten Werk verwirft.

Denn während das Früh-
werk die Figur als ganze in er-
zählerische Kontexte stellt, 
und im mittleren Werk zahl-
reiche Schnittvarianten und 
Bruchstücke ganzheitlicher Fi-
guren entstehen, dominieren 
im Spätwerk Torsi und Frag-
mente als von Anfang an in 
dieser Gestalt konzipiert. Fi-
gürliche Ganzheit und Integri-
tät strebt Lehmbruck da schon 
nicht mehr an. Ein Indiz ei-
nes grundlegenden Wandels in 
seinem Menschenbild als Fol-
ge der Katastrophe des Ersten 
Weltkriegs.

Besuch lohnt sich
Die Ausstellung reiht ver-

schiedene Materialfassungen 
und Schnittvarianten ganz-
figuriger Skulpturen wie der 
»Großen Sinnenden« oder des 
»Emporsteigenden Jünglings« 
aneinander. Allein der »Frau-
enbüste (Büste Frau L.)« in 
Bronze von 1910 oder der »Gro-
ßen Stehenden (Junges Weib)« 
aus demselben Jahr wegen 
lohnt der Besuch. 

 Von 1918 – dem Jahr vor dem 
Freitod – datiert ein Gedicht 
Lehmbrucks mit den Versen: 
„Wer bleibt noch da von diesem 
Morden …? / Der Glaube, Lie-
be, alles hin, / Und Tod, er liegt 
auf allen Wegen«. War der Sui-
zid eine Reaktion auf den Ers-
ten Weltkrieg? Dass schon auf 
den Figuren vor dem Ersten 
Weltkrieg der Mehltau von Me-
lancholie liegt, lässt sich als in-
nerer Bruch deuten, der in den 
Torsi zutage tritt und in der 
Verzweiflungstat seine Ent-
sprechung findet.

Staatsgalerie Stuttgart, Konrad-
Adenauer-Straße 30. Bis 24. Febru-
ar 2019, Dienstag bis Sonntag 10 
bis 18 Uhr, Donnerstag bis 20 Uhr.

Ursprünglich und modern
Staatsgalerie Stuttgart zeigt Skulpturen von Wilhelm Lehmbruck / Krieg veränderte Menschenbild

In der Straßburger 
Pauluskirche wurde am 
Mittwochabend »Luzifers 
Abschied«, der letzte 
Akt der Oper »Samstag« 
aus dem Zyklus »Licht« 
von Karlheinz Stock-
hausen, aufgeführt. Das 
Publikum erlebte eine 
archaische Aufführung, 
die auf dem Platz vor der 
Kirche endete.

VON JÜRGEN HABERER

Straßburg. Ein langsam 
anschwellender Orgelton er-
füllt den in ein rotes Licht ge-
tauchten Kirchenraum, in den 
eine Mönchsprozession ein-
marschiert. Ihr Anführer 
trägt an einer Stange einen Vo-
gelkäfig, mit einem Raben vor 
sich her. Nachdem er den Käfig 
abgestellt hat, bilden die drei 
Dutzend Mönche ein Quad-
rat im Mittelschiff der Kirche. 
In das Klappern ihrer Holz-
schuhe mischt sich der schar-
fe Knall von Karfreitagsrat-
schen, begleitet vom dunklen 
Grummeln und Stöhnen der 
Männerstimmen. Eine archa-
isch anmutende Szenerie.

Die Inszenierung verstört 
im ersten Augenblick, entwi-
ckelt dann aber eine immer 
stärkere Sogwirkung. Vokal-
laute werden übereinanderge-
schichtet und verschoben, die 
Orgel gewinnt an Präsenz. In 
das polyphone Klanggewirr 
fallen noch sieben Posaunen 
ein, während sich aus dem dif-
fusen Gesang kurze Textfrag-

mente von Franz von Assisi he-
rausschälen.

»Luzifers Abschied«, der 
letzte Akt von Karlheinz Stock-
hausens »Samstag« aus »Licht« 
gleicht einem rituellen Exor-
zismus, einer in Töne und Bil-
der gegossenen Teufelsaus-
treibung, die mehr und mehr 
in Bewegung gerät. Die Mön-
che umkreisen das Publikum 
in immer schnelleren Schrit-
ten, erzeugen eine infernali-
sche Klangkaskade, die sich 
in mehreren Anläufen empor-
schwingt. 

Die szenische Aufführung, 
mit dem Pariser Ensemble Le 
Balcon entwickelt sich zu ei-

nem der nachhaltig beeindru-
ckenden Momente der diesjäh-
rigen Ausgabe des Festivals 
»Musica«. Der 2008 von Maxi-
me Pascal und einigen Studi-
enkollegen gegründete Klang-
körper führt in Straßburg die 
finale Sequenz seiner Inszenie-
rung der zweiten Oper inner-
halb des Zyklus »Licht« auf. 

Prozession mit Rabe
Es ist eine Aufführung, 

die innerhalb der Kirche eine 
Stunde lang hin und her wogt. 
Dann wird der Rabe in einer 
feierlichen Prozession hinaus-
getragen. Das Publikum folgt 
ihr auf den Vorplatz, wo die 

Mönche von Glockenschlägen 
begleitet einzeln hervortre-
ten, um von ihren Brüdern an-
gefeuert, Kokosnüsse auf dem 
Pflaster zu zerschmettern. 

Der düsterste Moment des 
fast 30 Stunden dauernden Zy-
klus folgt exakt den Regiean-
weisungen Karlheinz Stock-
hausens und untermauert die 
Ausnahmestellung des 2007 
verstorbenen Komponisten. 
Seine Musik sprengt immer 
wieder Dimensionen, dringt 
auf neue Ebenen vor, auf denen 
ein neugieriges und offenes Pu-
blikum in eine bisweilen ver-
störende, aber immer auch fas-
zinierende Welt eintaucht. 

Beim Finale bersten Kokosnüsse
Archaische Aufführung von »Luzifers Abschied« hielt sich an Stockhausens Regieanweisung

Die Büste der »Knienden« in der Stuttgarter Ausstellung ist eine 
Leihgabe aus Privatbesitz.  Foto: Staatsgalerie Stuttgart

Schlussszenerie im Freien: Die Mönche umringt von Zuschauern auf dem Platz vor der Straßbur-
ger Pauluskirche.   Foto: Jürgen Haberer
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Das Theater der 2 Ufer 
hat sich an ein besonde-
res Projekt gewagt: Die 
multimediale Rhein- 
und Hafen-Revue »Am 
großen Fluss« eröffnet 
morgen, Samstag, die 
Spielzeit 2018/19.

Kehl (gs). Eine exklusi-
ve Flusskreuzfahrt auf dem 
Rhein mit illustren Gästen an 
Bord macht Halt im Kehler 
Hafen. Die Passagiere wer-
den von individuellen Sehn-
süchten getrieben. Man liebt, 
hasst und streitet sich, man 
findet und verliert sich wie-
der. Alles ist im Fluss, dabei 
höchst musikalisch und von 
ausdrucksstarken Bildern il-
lustriert.

Das Konzept der Revue 
stammt von Ruth Dilles, die 
auch Regie führt. Andreas 
Dilles hat alle Lieder neu ar-
rangiert. Es spielt und singt 
ein Ensemble aus erfahrenen 
Künstlern. Viele standen be-
reits auf großen Bühnen im 
deutschsprachigen Raum. 

Die Vorstellungen fin-
den im einzigartigen Ambi-
ente der alten Kaffeerösterei 
im Kehler Hafen, Oststraße 
13, statt. Premiere ist mor-
gen, Samstag, 20 Uhr. Weitere 
Termine: Sonntag, 7. Oktober,  
19 Uhr, Samstag, 13. Oktober, 
20 Uhr,  Sonntag, 14. Oktober, 
19 Uhr.     

Karten: Tourist-Info Kehl 
� 0 78 51/88 15 55 und Klavier-
haus Labianca Offenburg,  
� 07 81/9 70 72 80.

Lieder und Bilder einer 
Kreuzfahrt auf dem Rhein
Theater der 2 Ufer eröffnet morgen Spielzeit 2018/19

»Am großen Fluss« spielt die muntere Revue des Theaters 
der 2 Ufer.  Foto: Lukas Habura

Concertino spielt »Schwanengesang«
Offenburg (red/gs). Franz Schubert starb im Jahr 1828. 
Im gleichen Jahr schrieb er einen Liederzyklus, der heute 
»Schwanengesang« genannt wird. Das Concertino Offenburg 
spielt daraus am Sonntag, 7. Oktober, 19 Uhr, im Saal der Frei-
en Waldorfschule vier Lieder mit Texten von Ludwig Rellstab. 
Außerdem  sind »Ernste Gesänge für Bariton und Streichor-
chester« von Hans Eisler sowie Werke von Felix Mendelssohn 
Bartholdy und Guillaume Lekeu zu hören. Solisten sind der 
Bariton Modestas Sedlevicvius aus Litauen und Mayumi 
Shimizu, Solo-Posaunistin beim SWR-Symphonieorchester. 
Der Eintritt ist frei, um einen Unkostenbeitrag wird gebeten. 

Harter Sound im Jugendkeller
Kehl (red/gs). Harter Gitarrensound erklingt heute, Freitag, 
20 Uhr, im Jugendkeller »St. Nepomuk«. Das Konzert, das um 
20 Uhr beginnt, bestreiten die Bands Drown in Malice aus 
Konstanz,  Endlevel aus Balingen und Bleed Again aus dem 
englischen Brighton.

Schmid & Ritter musizieren am See
Schutterwald (red/gs). Die Band Schmid & Ritter macht heu-
te, Freitag, Musik im Haus am See in Schutterwald. Beginn 
ist um 21 Uhr. Der Eintritt ist frei.

Musik der Beatles im Rockafé
Ettenheim-Altdorf (red/gs). Die vierköpfige Musikformation 
Soul Affair aus dem Raum Offenburg interpretiert heute, 
Freitag, im Rockcafé Altdorf bekannte Pop, Rock- und Soul-
stücke von den frühen 60er-Jahren bis heute. Morgen, Sams-
tag, kommen The Moondogs ins Rockcafé. Die Band hat sich 
der Musik der Beatles verschrieben. Beide Konzerte beginnen 
um 21.30 Uhr. Der Eintritt ist jeweils frei, der Hut geht rum. 

Jazz mit Attila Vural und Isam Shéhade 
Lahr (red/gs). Wie es klingt, wenn Gitarre und Klarinette auf 
der Bühne zusammentreffen, erleben die Zuhörer morgen, 
Samstag, 20 Uhr, beim Jazzkonzert im Stiftsschaffneikeller 
in Lahr. Zu Gast beim Kulturkreis Lahr sind Attila Vural und  
Isam Shéhade aus der Schweiz. Karten: Kulturbüro Lahr, 
Musik Eichler, Buchhandlung Schwab und Buchhandlung 
Rombach, jeweils in Lahr.

Rod Fritz besucht Heimat der Mutter
Offenburg (red/gs). Der australische Singer/Songwriter Rod 
Fritz ist nach 36 Jahren das erste Mal wieder in der Heimat 
seiner Mutter, die aus Biberach stammt. Er schreibt seine 
Songs selbst. Seine unverwechselbare Stimme und seine tief-
gründigen Texte haben einen hohen Wiedererkennungswert. 
Morgen, Samstag, 21 Uhr, tritt er im Gasthaus »Durbacher 
Hof« in Offenburg auf. Der Eintritt ist frei, der Hut geht rum.

Tipps und Termine
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Mit Charles Aznavour 
ist gestern einer der 
letzten großen Chan-
sonniers gestorben. Der 
Nachwelt hinterlässt der 
französisch-armenische 
Sänger mehr als 1300 
Lieder – und das Bild ei-
nes Ausnahmekünstlers.
VON SABINE GLAUBITZ

Paris. Charles Aznavour 
galt als »französischer Frank 
Sinatra« und als Ausnahme-
künstler. Mit seiner rauen 
Stimme eroberte er sich ein 
Weltpublikum, und Starregis-
seure wie François Truffaut 
und Volker Schlöndorff holten 
ihn vor die Kamera. Sein En-
gagement im Kampf um die in-
ternationale Anerkennung der 
Gräueltaten an den Armeniern 
als Völkermord brachte ihm 
Ämter und Ehren. Im Alter von 
94 Jahren ist der französisch-
armenische Sänger, Liedtex-
ter, Komponist und Schauspie-
ler in der Nacht zum Montag 
im südfranzösischen Alpilles 
gestorben, wie die französische 
Nachrichtenagentur AFP un-
ter Berufung auf seine Presse-
sprecher meldete.

Aznavour hat über 1300 
Chansons komponiert, mehr 
als 180 Millionen Platten welt-
weit verkauft und in mehr als 
60 Filmen mitgewirkt. Ar-
beit war sein Leben. »Wer sich 
langweilt, altert schneller«, 
so seine Überzeugung. Lieder 
wie »La Bohème«, »Du lässt 
Dich geh’n« und »Yesterday 
When I Was Young« haben ihn 
zum Weltstar gemacht. Gesun-
gen hat Aznavour in mehreren 
Sprachen. Mit seinen Tourne-
en und Alben wie »Das Beste 
auf Deutsch« feierte er auch in 
Deutschland Erfolge.

Manche sahen in ihm den 
»einzigen europäischen Soul-
sänger«. Doch lange stand er 
bei den Kritikern schlecht im 
Kurs. Er habe keine Stimme, 
sei klein und hässlich, urteil-
ten sie. Als »Zwerg mit Krächz-
stimme« wurde der 1,61 Me-
ter große Künstler bezeichnet. 
Seine Stimme habe etwas von 
einem Muezzin, auch etwas 
Persisches und Nordafrikani-

sches, wie er selbst sagte. Sei-
nen Durchbruch zum Schau-
spieler schaffte er 1960 mit 
»Schießen Sie auf den Pianis-
ten« von François Truffaut, 
mit der Oscar-prämierten Ver-
filmung »Die Blechtrommel« 
von Volker Schlöndorff  auch 
in Deutschland. Zuletzt war er 
2006 in dem Polit-Drama »Der 
Oberst und ich« über den Alge-
rienkrieg zu sehen.

Durchbruch 1956
Geboren wurde Azna-

vour am 22. Mai 1924 in Pari-
ser Quartier Latin. Schon als 
Neunjähriger sang er im Re-
staurant seiner armenischen 
Eltern – der Vater war Sän-
ger, die Mutter Schauspielerin 
–, die vor den Gräueltaten in 
ihrer Heimat geflohen waren. 
Entscheidend für seine Kar-
riere war die Begegnung mit 
Edith Piaf, die ihn 1946  auf ei-
ne Tournee durch Frankreich 
und die Vereinten Staaten mit-
nahm. Er komponierte für sie. 
Mit seinem Auftritt im Pariser 
»L’Olympia«, dem Epizentrum 
des französischen Chansons, 

gewann er 1956 das Großstadt-
Publikum. Fortan füllte er die 
Konzertsäle in Deutschland, 
England, Russland und Ame-
rika.

Einsatz für Armenien
Liebe, Transvestiten und 

Randgruppen: Die Texte waren 
für Aznavour immer wichti-
ger als der Gesang. Er sang von 
Kriegskindern und von Ar-
menien, für das er sich immer 
wieder einsetzte, wo er fast wie 
ein Heiliger verehrt wurde. So-
gar ein Kulturhaus mit Muse-
um wurde in der Hauptstadt 
Eriwan nach ihm benannt. Das 
Engagement für sein Land und 
sein Kampf um die internatio-
nale Anerkennung des Völker-
mords brachten ihm politische 
Ehren und Ämter ein. 

Vom Präsidenten der Kau-
kasusrepublik wurde er zum 
»Sonderbotschafter für huma-
nitäre Aktionen« ernannt, von 
der Weltkulturorganisation 
Unesco zum Sonderbotschaf-
ter für Armenien, und auch bei 
der Unicef und der Uno vertrat 
er die Interessen seines Lan-

des. 2009 wurde er noch ar-
menischer Botschafter in der 
Schweiz, wo er auch lebte. 

Aznavour stand bis ins ho-
he Alter auf der Bühne. Vor 
drei Jahren hat er noch ein be-
eindruckendes Konzert auf der 
Weinmesse in Colmar gege-
ben. In einem Interview hatte 
er sich gewünscht, zu seinem 
100-jährigen Geburtstag als äl-
tester Sänger auf der Bühne zu 
stehen. 

»Er hat eine ganze Gene-
ration inspiriert«, erklär-
te EU-Kommissionspräsident 
Jean-Claude Juncker gestern 
in Brüssel. »Europa hat heu-
te eine seiner schönsten Stim-
men verloren«, schrieb er. »Sei-
ne Meisterwerke, sein Klang, 
seine einmalige Ausstrah-
lung werden ihn lange über-
leben«, erklärte Frankreichs 
Staatschef Emmanuel Macron. 
Die Pariser Kulturministe-
rin Françoise Nyysen schrieb, 
das Land verliere »einen seiner 
größten Poeten, immer in der 
Avantgarde, eine echte Legen-
de, die Grenzen und Epochen 
überquert hat«.

Ein großer Poet und Sänger
Charles Aznavour starb gestern im Alter von 94 Jahren / Botschafter für seine Heimat Armenien

Sigi Schwarz kommt im März 
Offenburg (red/joth). Die Veranstaltung Siggi Schwarz & 
Frankfurter Sinfoniker, die ursprünglich heute, Dienstag, 
stattfinden sollte, wird auf den 9. März 2019 – und nicht auf 
den 9. Oktober, wie gestern irrtümlich berichtet – verschoben. 
Wir bitten den Fehler zu entschuldigen. Wie das Kulturbüro 
Offenburg weiter versichert, behalten alle Tickets weiterhin 
ihre Gültigkeit und die gebuchten Plätze bleiben bestehen.

Two and a Man im Durbacher Hof
Offenburg (red/joth). Das Offenburger Trio »Two and a Man« 
ist heute, Dienstag, 21 Uhr, im Durbacher Hof, Offenburg, mit 
sanften Tönen und bekannten Soul-und Popsongs zu Gast.  
Eintritt frei, der Hut wird gerreicht.

Seasick Steve in der Laterie
Straßburg (red/joth). Der amerikanische Blues-Künstler Sea-
sick Steve ist morgen, Mittwoch, 20 Uhr (Einlass 19.30 Uhr, 
in der Laterie in Straßburg zu Gast. Er singt mit seiner rauen 
Stimme den puren Blues, den Folk und den Boogie. Karten: 
Vorverkauf und Abendkasse. 

In Wien weltweit erste Bruegel-Ausstellung
Wien (dpa). Zum ersten Mal überhaupt ist ab heute in Wien 
eine umfassende Ausstellung über den Maler Pieter Bruegel 
den Älteren (1525/30-1569) zu sehen. Bruegel gilt als einer der 
bedeutendsten niederländischen Maler des 16. Jahrhunderts, 
der vor allem für seine Darstellungen des bäuerlichen Lebens 
und seine Landschaftsmalerei bekannt ist. Das Kunsthistori-
sche Museum Wien zeigt bei der Ausstellung fast 30 Gemälde 
sowie rund 60 Zeichnungen und Grafiken. Anlass ist der 450. 
Todestag des Künstlers im kommenden Jahr. 

Wolfgang Tillmans erhielt Goslarer Kaiserring
Goslar (dpa). Der Fotokünstler Wolfgang Tillmans hat den 
undotierten Kaiserring 2018 der Stadt Goslar, einer der 
weltweit wichtigsten Preise für moderne Kunst, erhalten. Der 
Künstler gehöre angesichts seines dichten, vielschichtigen 
Lebenswerks zu den bedeutendsten Fotografen unserer Zeit, 
begründete die Jury ihre Entscheidung. Bekannt wurde Till-
mans in den 90er Jahren mit Fotografien aus der Popkultur. 

»Cabaret«-Autor Joe Masteroff  ist tot
New York (dpa). Der Autor des Erfolgsmusicals »Cabaret«, Joe 
Masteroff, ist im Alter von 98 Jahren gestorben. Das teilte die 
Roundabout Theatre Company mit; Masteroff starb am Frei-
tag in einem Altersheim für Kunstschaffende in der Nähe von 
New York, wie Masteroffs Freund und Literaturagent Howard 
Marren der »New York Times« bestätigte.

Jefferson-Airplane-Rocker Balin gestorben
San Francisco (dpa). Der amerikanische Rockmusiker Marty 
Balin, Mitbegründer der Band Jefferson Airplane, ist tot. 
Er starb am Donnerstag im Alter von 76 Jahren, wie sein 
Sprecher Ryan Romenesko mitteilte. Balin hatte Mitte der 
1960er-Jahre zusammen mit Musikern wie dem 2016 gestorbe-
nen Paul Kantner und Grace Slick die legendäre Band n San 
Francisco gegründet. Sie wurden für ihren psychedelischen 
Blues-Rock und Hits wie »Somebody to Love« und »White 
Rabbit« bekannt. Als Leadsänger der Band Jefferson Starship 
hatte Balin Hits wie »Miracles« (1975) und »With Your Love« 
(1976).

Kurz notiert

Stockholm (dpa). Der Fran-
zose Jean-Claude Arnault, 
Auslöser für den Konflikt in 
der Schwedischen Akademie, 
muss wegen Vergewaltigung 
ins Gefängnis. Ein Gericht 
in Stockholm verurteilte den 
72-Jährigen gestern zu zwei 
Jahren Haft.

Die Akademie vergibt je-
des Jahr den Literaturnobel-
preis. In diesem Jahr wur-
de die Verleihung abgesagt, 
weil die Mitglieder völlig zer-
stritten sind. Grund waren 
unterschiedliche Auffassun-
gen darüber, wie man mit den 
Vorwürfen gegen Arnault 
umgehen sollte. Arnault ist 
mit dem ehemaligen Mitglied 
der Schwedischen Akademie 
Katarina Frostenson verhei-
ratet. Einem Bericht der Zei-
tung »Svenska Dagbladet« 
zufolge haben insgesamt 18 
Frauen dem Franzosen sexu-
elle Übergriffe vorgeworfen. 
Verurteilt wurde er am Frei-
tag wegen Vergewaltigung ei-
ner Frau. Eine Anklage we-
gen Korruption wurde bereits 
früher aus Mangel an Bewei-
sen fallengelassen.

Als die Vorwürfe gegen 
Arnault im November be-
kanntwurden, entschied die 
Mehrheit der Akademie, dass 
Frostenson trotz der An-
schuldigungen gegen ihren 
Mann im Amt bleiben könne. 
Aus Protest hatten daraufhin 

mehrere Jurymitglieder ihre 
Arbeit niedergelegt. Im Mai 
kündigte die Akademie an, 
dass 2018 kein Literaturno-
belpreis vergeben wird.

Arnauld wurde wegen 
Vergewaltigung verurteilt
Dennoch kein Literatur-Nobelpreis in diesem Jahr

Katarina Forstenson und 
Jean-Claude Arnault.  
 Foto: dpa

2015 gab Charles Aznavour ein großartiges Konzert in Colmar.   Foto: Jürgen Haberer

Das Straßburger Festival 
Musica hat zur Halbzeit 
mit einem italienischen 
Abend aufgewartet, ei-
nem impulsiv angelegten 
Orchesterkonzert, das 
tonal Harmonie und 
dissonante Ausbrüche 
zusammengeführt hat. 
Auf dem Programm stan-
den Werke von Francesco 
Filidei, Luca Francesconi 
und Luciano Berio.  

VON JÜRGEN HABERER

Straßburg. Pascal Rophé 
und das »Orchestre National 
des Pays de la Loire« zählen 
ebenso zu den immer wieder 
gerne gesehenen Akteuren 
des Festivals Musica in Straß-
burg wie die »Neuen Vocalso-
listen Stuttgart«. Das Natio-
nalorchester von der Loire und 
das achtköpfige Vokalensem-
ble stehen für die Lust an der 
Auseinandersetzung mit dem 
musikalischen Oeuvre der Mo-
derne, für das immer auch for-
schende Klangexperiment. 

In diesem Jahr haben sie 
das Straßburger Publikum zur 
Halbzeit von Musica mit einem 
gemeinsamen Konzert begeis-
tert. Mit einem italienischen 
Abend, der zwischen tonaler 
Poesie und impulsiver Klang-
kraft, feinen Gesten und per-

kussiven Ausbrüchen pendel-
te. Neue Werke von Francesco 
Filidei und Luca Francesconi 
prallten dabei auf eine bereits 
1968 uraufgeführte »Sinfonia« 
von Altmeister Luciano Berio. 

Starke Präsenz
Musikalisch überraschte 

der Abend mit einem in sich 
schlüssigen Gesamteindruck, 
der innerhalb der einzel-
nen Werke immer wieder aus 
ganz ähnlich angelegten Kon-
trasten schöpft. Zum Einstieg 
Francesco Filideis »Fiori die fi-
ori« (2012), ein tonales Blumen-

gemälde, das sich aus kaum 
mehr als einem musikalischen 
Hauch heraus entwickelte. 

Geigenbögen sausen in 
rhythmischen Figuren durch 
die Luft, rotierende Plastik-
rohre erzeugen singende Wind-
geräusche. In winzigen Gesten 
blitzen atmosphärische, an ei-
nen Choral erinnernde Anlei-
hen bei der alten Musik auf, 
ohne sich wirklich greifbar 
zu manifestieren. Harmonie 
und Dissonanz scheinen mit-
einander zu ringen. Das Werk 
verdichtet sich, schwingt sich 
auf, verliert sich am Ende wie-

der  in immer leiser werdenden 
Windgeräuschen. 

Luca Francesconis »Dent-
ro non ha tempo« (2014) steht 
vom ersten Augenblick an mit 
einer bemerkenswerten Prä-
senz und Kraft im Raum. Das 
mit vielen Xylophonen und Vi-
braphonen und dunkel grollen-
den Basstrommeln aufwarten-
de Schlagwerk sorgt für eine 
starke rhythmische Präsenz. 
Letztendlich schwingen aber 
auch hier stets feine Harmoni-
en mit, die der Komposition ei-
nen ganz eigenen Charme ver-
leihen.

Gesanglicher Wohlklang
Nach der Pause stoßen dann 

endlich die acht Vokalisten 
hinzu. Luciano Berios »Sin-
fonia« dauert so lange wie die 
beiden Werke des ersten Teils. 
Das Klanggefüge ist unge-
mein dicht, das Stück scheint 
zwischendurch immer wieder 
förmlich zu explodieren. Berio 
arbeitet aber ebenfalls mit Ein-
schüben und Sequenzen vol-
ler Wohlklang. Die Vokalisten 
pendeln mit Texten von Claude 
Lévi-Strauss, Martin Luther 
und Samuel Beckett zwischen 
Harmonie, sphärischer Laut-
malerei und messerscharf ak-
zentuiertem Sprechgesang, der 
sich immer wieder gegen das 
musikalische Gefüge des Or-
chesters stellt. Großartig.

Impulsive Klangkraft und feine Gesten
Musica: Italienischer Abend mit dem Nationalorchester Loire und den »Neuen Vocalsolisten«

Das Orchestre National des Pays de la Loire und die Neuen Vo-
calsolisten Stuttgart überraschten mit einem schlüssigen Ge-
samteindruck.   Foto: Jürgen Haberer
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Night of Stars mit »Voices« in Haslach
Haslach (red/joth). »Voices« ist das Motto der neunten Aufla-
ge der Kult-Show »Night of Stars« in der Haslacher Stadthalle. 
Die Big Band Surprise unter der Leitung von Peter Stöhr und 
acht Sängerinnen und Sängern präsentieren eine großartige 
Show: Kemi Cee, Angelina Madeleine, Claudia Moehrke, 
Melanie Schäfer und Patricia Winkler sowie Allan Garnelis, 
Thilo Mensak und Maik Schwendemann. Für die Choreogra-
fie sorgen Ellen Winkler und die Tanzgruppe des TV Haslach. 
Termine: Freitag, 23., und Samstag, 24. November, jeweils 
20 Uhr. Der Vorverkauf startet am Montag, 1. Oktober, Ge-
schäftsstellen der MITTELBADISCHEN PRESSE, � 0800/911811711.

»Mon Erevan« in Kehl
Kehl (red/joth). Das Tanzensemble »Renaissance« aus 
Jerevan präsentiert am Samstag, 6. Oktober, in der Stadthalle 
Kehl die Tanzshow »Mon Erevan« auf Einladung der armeni-
schen Gemeinde Kehl. Beginn ist um 20 Uhr (Einlass 19 Uhr). 
Karten: ESPE Catering Richard-Wagner-Straße Kehl (Kirche 
St. Maria), Abendkasse. 

Duo JanDI beim Kulturkreis Lahr
Lahr (red/joth). »Zeitreise auf dem musikalischen Regenbo-
gen....« heißt das Kammermusik-Programm des Duos JanDi 
heute, Samstag, 20 Uhr, im Stiftsschaffneikeller Lahr. Dimitri 
Schenker und Jan Weigelt schlagen eine musikalische Brücke 
von der Romantik bis zur Gegenwart, von Schumann bis 
Gershwin. Karten: Vorverkauf und Abendkasse.

Vortrag: Alter und neuer Antisemitismus
Offenburg (red/joth). Der Antisemitismusbeauftragte der 
Landesregierung, Michael Blume, spricht am Dienstag, 2. 
Oktober, auf Einladung des Verbunds Gedenkstätten, des 
Fachbereichs Kultur der Stadt Offenburg und der Landeszen-
trale für politische Bildung über »alten und neuen Antisemi-
tismus«. Der Vortrag im Offenburger Salmen beginnt um 20 
Uhr. 

Termine und Tipps

Musica Straßburg bot am 
Mittwoch ein besonderes 
Spektakel: Die Welt-
raummission von Apollo 
11 spiegelt sich wider in 
einer musikalischen und 
szenischen Hommage, 
die elektronische Klänge 
mit der Stimme des Ast-
ronauten Neil Armstrong 
koppelt und mit Remi-
niszenzen an Pink Floyd, 
Bowie oder Purcell.  

VON JÜRGEN HABERER

Straßburg. Eine geschwun-
gene Metallschiene schwebt 
über der Bühne des »Pont 
d’Eau« im Straßburger Vorort 
Ostwald. Sie symbolisiert eine 
imaginäre Erdumlaufbahn, an 
der sich die scheinbar schwere-
los im Raum schwebende Ast-
ronautin Fanny Austray ent-
lang hangelt. Das Bühnenlicht 
wird von silbrigen Metallfoli-
en zurückgeworfen und fun-
kelt diffus. 

Es ist eine unwirkliche und 
doch auch durch und durch po-
etische Kulisse, die das Spekta-
kel »Cosmos 1969« von Thierry 
Balasse umgibt. Der Sound-
tüftler, der mit seiner Band im 
Rahmen des Festivals Musi-
ca bereits auf den Spuren von 
Pink Floyd (2012) und Pierre 
Henry (2016) gewandelt ist, 
setzt auch mit »Cosmos 1969« 
eine bemerkenswerte Duft-
marke. Die Weltraummission 
von Apollo 11 wird gespiegelt in 
einer gleichermaßen schlich-
ten wie faszinierenden Kulisse. 
In einer Soundcollage, in der 
elektronische Sphärenklängen 
durch den Raum zirkulieren, 
psychedelische Rockklänge 

und Popharmonien die Musik 
von Henry Purcell, dem »Or-
pheus britanicus« des Frühba-
rocks umranken. 

Erste Mondlandung
»Cosmos 1969« erinnert so 

an die erste Mondlandung, die 
1969 Millionen von Fernseh-
zuschauern in ihren Bann ge-
zogen hat und feiert die Mu-
sik jener Ära. Es öffnet den 
Raum für tonale Experimen-
te und elektronische Fragmen-
te, aus denen heraus in der Mit-
te des Konzertes der feierliche 
Gesang von Henry Purcells »O 

solitude« emporsteigt und im 
Saal schwebt. Thierry Balasse 
ist wie 2012 und 2016 mit seiner 
Band am Start. 

Elisabeth Gilly (Gesang, 
Synthesizer) Cécile Maison-
haute (Keyboards, Gesang), 
Élise Blanchard (Bass, Ge-
sang), Éric Lohrer (Gitarre), 
Éric Groleau (Schlagzeug) und 
Balasse (Synthesizer, Elekt-
ronik) selbst steigen mit Pink 
Floyd empor. David Bowies 
»Space Oddity« zerbröselt im 
elektronischen Niemandsland, 
bevor das wunderbar rockig 
angelegte »Astronomy Domi-

ne« eine neue Erdung im psy-
chedelischen Gewand her-
stellt. Purcells »O solitude« 
manifestiert sich als Engelsge-
sang in einem langen Solo von 
Balasse, dass die Aufmerksam-
keit des Publikums auf die At-
ronautin im Himmel lenkt. 

Mit »Echos« von Pink Floyd 
kehrt das Bandkollektiv zu-
rück, der Sound explodiert in 
»Epitaph« von »King Grim-
son«, bevor die 90-minütige 
Weltraummission mit »Beau-
se« von den Beatles und der 
Stimme von Neil Armstrong 
wieder zur Landung ansetzt. 

Wie Klänge aus dem Universum
Musica Straßburg 2019 mit Thierry Balasse und Ensemble: Das Echo einer Raumfahrtmission

Die Saison im Festspiel-
haus Baden-Baden, es ist 
die letzte, die Andreas 
Mölich-Zebhauser als 
Intendant verantwor-
tet, wurde mit einem 
Konzert der Wiener 
Philharmoniker am Don-
nerstagabend eröffnet. 
Der Schwede Herbert 
Blomstedt stand hier nun 
bereits zum zweiten Mal 
am Dirigentenpult.

VON DIETRICH MACK

Baden-Baden. Populä-
re Klassikstars treten überall 
auf, wenn die Gage stimmt, in 
New York ebenso wie in Bad 
Wörishofen. Große Orches-
ter sind nicht so wohlfeil, man 
muss um sie werben und um 
die Wiener besonders intensiv. 
Das gelang Mölich-Zebhauser 
wiederholt: 2014 erhielten die 
Wiener den »Herbert von Ka-
rajan-Preis« des Festspielhau-
ses, 2017 gastierten sie bei den 
Pfingstfestspielen. 

Man bewunderte ihre von 
strengen Konzertmeistern und 
Stimmführern gepflegte Spiel-
kultur bei Haydn, Strauss, Mo-
zart und Bruckner und war 
jetzt überrascht, wie viele 
Frauen einschließlich der Kon-
zertmeisterin diese Männerdo-
mäne inzwischen bereichern. 

Der große Unbekannte
Zunächst gab es die 3. Sin-

fonie von Franz Berwald, und 
nicht wenige Zuschauer schau-
ten etwas ratlos. Als man je-
doch das Stück gehört hatte, 
verstand man überhaupt nicht, 
dass dieser schwedische Kom-
ponist (1796-1868) vollkommen 
verkannt war, sich mit kuri-
osen Berufen durchschlagen 
musste und diese Sinfonie erst-
mals 60 Jahre nach der Kom-

position 1905 in Stockholm 
aufgeführt und dann als mo-
dern gelobt wurde. Aber ent-
deckt als großer Sinfoniker 
(Kammermusik und Oper wa-
ren nicht seine Stärke), dem 
die musikalische Form wich-
tiger war als das romantische 
Gefühl, wurde er erst, als man 
100 Jahre nach seinem Tod sei-
ne Werke edierte. 

Entscheidenden Anteil an 
der Entdeckung Berwalds hat-
te sein Landsmann Herbert 
Blomstedt. Er dirigierte am 
Donnerstag zum zweiten Mal 
die Wiener im Festspielhaus 
Baden-Baden. Blomstedt ist 
kein Pult-Guru, sondern ein 
uneitler Gentleman von 91 Jah-
ren; er dirigiert auswendig, 

horcht in das Orchester hinein, 
fließende und genaue Zeichen-
gebung ohne jede Dramatik. 
Das passt gut zu der schönen, 
fast klassisch klingenden Ton-
sprache Berwalds. Aber es 
passt erstaunlicherweise auch 
gut zu der aufwühlenden, lei-
denschaftlichen Musik der 7. 
Sinfonie von Antonín Dvorák. 

Kämpferischer Ton
Diese Sinfonie aus dem Jahr 

1885 »sympathisiert« mit dem 
Ringen der Tschechen um ei-
nen Nationalstaat, hat in den 
Ecksätzen und selbst im Ada-
gio einen kämpferischen, teils 
düster-bedrohlichen Ton; nur 
im Scherzo hört man tsche-
chische Folklore, für die Dvor-

ák so berühmt ist. Die Coda 
schließlich ist an Dramatik 
kaum zu überbieten. Das Le-
ben ist Kampf. Zupackend und 
zugleich elegant gestalteten 
Blomstedt und die Wiener die-
se Musik. Als sie nach vielem 
Beifall den »Kaiserwalzer« von 
Johann Strauss Jr. zugaben, 
fielen einem die Worte von Ri-
chard Strauss ein: Dieses Or-
chester zu preisen, heiße Gei-
gen nach Wien zu tragen und 
mit den Geigen auch alle ande-
ren Instrumente. 

Ein Abend für Kenner und 
Feinschmecker. Am Wochen-
ende wird das Konzert in Wien 
zweimal wiederholt; dort aus-
verkauft, in Baden-Baden be-
dauerlicherweise nicht.

Wieder ein starker Auftakt nach Maß
Die »Abschiedssaison« in Baden-Baden startete mit den Wiener Philharmonikern und Blomstedt

Thierry Balasses »Cosmos1969« – spielt auf der Bühne und im virtuellen All.  Foto: Jürgen Haberer

Herbert Blomstedt und die Wiener Philharmoniker boten Berwald, Dvorak und zum Ausklang Jo-
hann Strauß jr.. Foto: Stephanie Schweigert

Bilder in Mischtechnik auf Plexiglas von Ilona Makrutzki im 
Gebäude des Mildenberger Verlags. Fotos: Ilona Makrutzki

Offenburg (joth). Gerd De-
cker und Girogio Silvano prä-
sentieren auch heute, Sams-
tag, gemeinsam mit Ilona 
Makrutzki noch einmal ihre 
Arbeiten der Öffentlichkeit.  
Die kleine Sonderausstel-
lung, zu der Makrutzki ihre 
Künstlerkollegen eingeladen 
hatte, öffnet um 16 Uhr im 
ehemaligen Gebäude des Mil-
denberger Verlages Im Leh-
bühl 6 in Offenburg.

Wie Makrutzki gestern ge-
genüber der MITTELBADISCHEN 
PRESSE erklärte, arbeitet sie 
mit Gerd Decker zusammen 
an einer neuen Form der 
Aquarelle, die beide Künst-
ler demnächst in der Berliner 
Galerie Marie Wirth zur Ber-
linale zeigen werden. 

Zur Eröffnung am Frei-
tagabend war unter ande-
rem Prinz Jörg von Sachsen 
Coburg zu Gast. In Offen-
burg zeigt Makrutzki, die 
an diversen Filmproduktio-
nen beteiligt ist und gerade 
an einer Zauberflötenadap-

tion arbeitet, unter anderem 
Mischtechnik auf Plexiglas. 
Diese Sonderausstellung ges-
tern und heute »in meiner 
Heimatstadt« habe sie auf Bit-
ten ihres Verwandten Gerd 
Decker zugesagt, wie die 
Künstlerin im Gespräch ges-
tern verriet. 

Makrutzkis Gast Giorgio 
Silvano ist unter anderem ein 
Wegbegleiter des Offenburger 
Künstlers Stefan Strumbel. 

Kleine Sonderausstellung 
mit zwei Freunden
Ilona Makrutzki stellt in Offenburg aus

Gemeinsames Werk von Gerd 
Decker und Ilona Makrutzki.
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Melodie und Rhythmus zeich-
nete. 

Die finale »Sonata« Ligetis
setzte dann durchaus auch
kraftvoll auftrumpfende Duft-
marken, die formal aber wie-
der zu den Ansätzen Bachs zu-
rückkehrten. Besonders reiz-
voll war der in der ersten Zu-
gabe widerhallende vierte
Satz, ein temporeiches Presto,
das Ligeti bei Paul Hindemith
entlehnt hat. Das von Tabea
Zimmermann spontan ser-
vierte Original kommunizier-
te wiederum kontrastreich mit
dem abschließenden »Capric-
cio« von Henri Vieuxtemps,
das für die atmosphärische
Beruhigung sorgte. 

pressive Klangsprache der
Moderne, im Kontext einer
immer auch mitschwingen-
den Verbeugung vor der Tra-
dition spiegelt. 

Die in Berlin unterrichten-
de Professorin breitete das dy-
namische Wechselspiel der
zehnminütigen Komposition
aus, und öffnete unfreiwillig
sogar den Raum für ein im
Saal klingelndes Telefon. Am
Ende gab es dann ein fast
atemberaubendes Fortissimo,
ein musikalischer Hauch, der
das Zitat Bachs vorbereitete.
Die »Elégie« Strawinskys be-
schwor dann den ruhigen
Fluss einer musikalischen Po-
esie, die magische Bilder ohne

be, erläuterte Tabea Zimmer-
mann. 

Rund 300 Zuhörer erlebten
so am Ende einen gut 70-mi-
nütigen Klangreigen. Und die-
ser war voller Charme und
Ausdruckskraft.

Zum Einstieg also die vierte
der insgesamt sechs Cellosui-
ten Bachs, die von Musikken-
nern zu der Quintessenz sei-
nes Gesamtwerkes gezählt
wird. Eine Abfolge höfischer
Tänze, virtuose Kleinode, die
in den Händen der Bratschis-
tin wunderbar elegant und
hell funkelnd erblühten. Di-
rekt danach Bernd Alois Zim-
mermanns »Sonata für Viola
solo«, ein Werk das die ex-

spräch nach dem Konzert be-
tonte. »Bach gehört einfach
dazu, weil er einen neuen,
nach wie vor nur schwer zu er-
reichenden Maßstab, für klas-
sische Solodarbietungen ge-
setzt hat.« György Ligetis letz-
te Sonate, die er kurz vor sei-
nem Tod im Jahr 1994 für die
Bratschistin geschrieben hat,
nimmt auf Bach ebenso Bezug
wie eine kurze Sonate von
Bernd Alois Zimmermann,
der den barocken Meister am
Ende sogar zitiert. 

Igor Strawinskys »Elégie«
sei dazugekommen, weil sich
Ligeti das bereits bei der Ur-
aufführung vor mehr als zwei
Jahrzehnten so gewünscht ha-

n Von Jürgen Haberer

Straßburg. Das Straßburger
Festival »Musica« hat mit
einem Solorezital der aus
Lahr stammenden Bratschis-
tin Tabea Zimmermann auf-
gewartet. Johann Sebastian
Bach leitete einen von zeitge-
nössischen Werken geprägten
Klangreigen ein, den eine ei-
gens für sie geschriebene So-
nate von György Ligeti krön-
te. 

Das Programm für die Mati-
nee im Straßburger »Salle de
la Bourse« hat sich eigentlich
ganz von selbst zusammenge-
stellt, wie Tabea Zimmer-
mann in einem kurzen Ge-
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Seit 100 Jahren bilden die 
Wallfahrtskirche »Maria zu 
den Ketten« und das an-
grenzende Kapuzinerklos-
ter »St. Fidelis« in Zell am 
Harmersbach eine Einheit. 
Das wird am Donnerstag, 
4. Oktober, gefeiert. 

n Von Karl-August Lehmann

Zell. Nur wenige Stunden vor
ihrer Abdankung genehmigte
die badische Großherzogliche
Regierung am 11. November
1918 mit einem ihrer letzten
Erlasse den Zuzug der Kapuzi-
ner nach Zell. Das war der
Startschuss für eine jetzt 100-
jährige Geschichte, die aller-
dings vorher ihren Anfang
hatte. 

In früheren Jahrhunderten
kamen freitags zwei Patres
aus dem damaligen Kapuzi-
nerkloster Haslach nach Zell,
um hier die Beichte zu hören
und an Marienfeiertagen die
Messe zu lesen. Dafür über-
nachteten sie vorübergehend
im »Kapuzinerstübchen« in
der Wohnung des Mesners.

Erster Weltkrieg 
verdrängt Kapuziner 

Das Kapuzinerkloster in Has-
lach wurde 1823 endgültig ge-
räumt. Die Patres mussten
sich andere Unterkünfte su-
chen; der letzte Haslacher Ka-
puziner, Pater Leopold, starb
1851. Kapuziner vor allem aus
dem nahen Elsass, wo der Ka-
puzinerorden in Königshofen
eine Ordensschule unterhielt,
übernahmen die Arbeit. Gera-
de an Wallfahrtstagen waren
sie gefordert. So wurden 1910
am Patrozinium »Maria Him-
melfahrt« an die 5000 Pilger

gezählt, die zu Fuß und mit
Sonderzügen der Harmers-
bachtalbahn zur Kirche
»Maria zu den Ketten« gekom-
men waren.

Aufgrund des Ersten Welt-
kriegs war das klösterliche Le-
ben in Königshofen nicht
mehr möglich. Zudem hatten
Franzosen das Kloster in den
ersten Kriegstagen 1914 für
kurze Zeit besetzt. Nach de-
ren Abzug unterhielt die deut-
sche Militärführung hier bis
November 1918 ein Kriegsla-
zarett. 

Wohl wegen des bevorste-
henden Waffenstillstands ge-
nehmigte die Großherzogli-
che Regierung die Wieder-
gründung von Kapuziner-
Klöstern in Baden. Es geschah
wahrscheinlich auch unter
dem Eindruck, dass die deut-
schen Mönche und Brüder
wegen der Niederlage das El-
sass verlassen mussten. Das
galt auch für die Kapuziner in
Sigolsheim,Straßburg-Königs-
hofen und Maria Dusenbach.

Das bischöfliche Ordinariat
in Freiburg hatte im Vorfeld

gemeinsam mit der Ordenslei-
tung mehrere Orte ausge-
wählt, um den Kapuzinern
eine neue Bleibe zu ermögli-
chen. Zells Stadtpfarrer Isidor
Kayser hatte deren Niederlas-
sung begrüßt, sodass die Pat-
res Bonaventura und Paulinus
am 13. November 1918 in der
Stadt eintrafen. 

Das eigentliche Kloster, das
an die Wallfahrtskirche an-
schließt, wurde 1921 bezogen.
Zuvor waren die Patres privat
und im Pfarrhaus unterge-
bracht. 

Kloster blickt auf 100 Jahre zurück
Jubiläum | Festgottesdienst am 4. Oktober in der Wallfahrtskirche »Maria zu den Ketten« in Zell

Anlässlich des Franziskustags
am Donnerstag, 4. Oktober,
wird im Gottesdienst um 10
Uhr in der Wallfahrtskirche
»Maria zu den Ketten« in Zell
am Harmersbach an dieses
Jubiläum erinnert. 

WEITERE INFORMATIONEN:
u www.seelsorgeeinheit-

zell.de

Erinnerung

INFO

Gengenbach (red/pme). Zwei
Oratorienchöre haben sich für
dieses Konzert zusammenge-
tan: Heute, Samstag, 29. Sep-
tember, singen die Capella
Crucis aus Rastatt unter der
Leitung von Jürgen Ochs und
die katholische Bezirkskanto-
rei der Ortenau unter der Lei-
tung von Matthias Degott in
der katholischen Stadtkirche
St. Marien in Gengenbach: Sie
führen gemeinsam das »Mag-
nificat«, drei Sätze aus dem
»Psalmfest« von John Rutter
und Felix Mendelssohns Ver-
tonung von Psalm 42 auf. Die
Leitung teilen sich die Diri-
genten der beiden Chöre. Für
die weiblichen Solopartien
habe man Cornelia Samuelis
gewinnen können und für den
groß besetzten Orchesterpart
die Philharmonie Baden-Ba-
den. Weitere Information hat
das Kultur- und Tourismusbü-
ro Gengenbach, Telefonnum-
mer 07803/ 93 01 44. Karten
gibt es an er Abendkasse ab
19.15 Uhr, das Konzert be-
ginnt um 20 Uhr.

Psalm 42 als 
Oratorium

Offenburg (red/pme). Einen
Vorbereitungskurs zur MPU
abgekürzten Medizinisch-Psy-
chologischen Untersuchung
bietet die Fachstelle Sucht Of-
fenburg des Baden-Württem-
bergischen Landesverbandes
für Prävention und Rehabilita-
tion. Der Kurs »richtet sich an
alle, die den Führerschein we-
gen Alkohol am Steuer verlo-
ren haben und eine MPU ma-
chen müssen«. Die Fachstelle
Sucht biete eine »fundierte
und qualifizierte Vorberei-
tung« auf die Untersuchung
an. Der Kurs beginnt am Mitt-
woch, 10. Oktober, und findet
an neun Terminen von 17 bis
19 Uhr statt. Infos gibt es per
Telefon unter 0781/9 19 34 80.

Kurs für den 
Führerschein

Die Wallfahrtskirche Maria zu den Ketten in Zell: Ihre ältesten Bestandteile stammen aus dem 15. Jahrhundert. Foto: Merck

Der Offenburger Bahnhof im Modell: Mit dem Bau der Eisenbahn vor 200 Jahren hat sich auch
die Stadt verändert Foto: Bleyer

Offenburg (red/pme). Der
Kurs »Abenteuer Eisenbahn«
am Donnerstag, 4. Oktober,
im Ritterhaus in Offenburg,
Telefon 0781/ 82 25 77, richtet
sich an Kinder von fünf bis
neun Jahren. Mit der Erfin-
dung der Eisenbahn vor etwa
200 Jahren habe sich vieles
verändert: so »die Landschaft
durch den Bau der Bahnstre-
cken, die Arbeit durch neue
Berufe«. Aber warum?, fragt
Alexandra Eisinger. Anmel-
dungen für den kostenpflichti-
gen Kurs, sind bis zum Vortag
möglich.

WEITERE INFORMATIONEN:
u museum-offenburg.de

Welche Veränderung die Bahn gebracht hat
Geschichte | Museum im Ritterhaus beleuchtet die Bedeutung der Schiene 

Selbst das Klingeln eines Telefons bringt sie nicht aus der Ruhe
Kultur | Tabea Zimmermann aus Lahr beim Straßburger Musikfestival »Musica« / 300 Zuhörer erleben Werke von Bach und Ligeti 

Tabea Zimmermann spielte
bei »Musica« in Straßburg
ein Solorezital. Foto: Haberer

Willstätt (red/pme). Wegen
mehrerer Vergehen darf ein
19-Jähriger mit amtlicher Post
rechnen. Weil der Mann mit
seinem Wagen am frühen
Freitagmorgen mitten auf der
B 28 kurz vor Willstätt in Rich-
tung Autobahn stand, hatte
ein Verkehrsteilnehmer die
Polizei alarmiert. Bei der
Kontrolle hätten die Beamten
nicht nur festgestellt, dass der
in Frankreich Wohnende »kei-
nen Führerschein besitzt und
der Wagen nicht mehr versi-
chert war, sondern dass der
Mann auch erheblich unter
Alkoholeinfluss stand«. An
die zwei Promille habe der
stark schwankende Mann auf-
gewiesen. Anzeigen wegen
Trunkenheit im Verkehr, Fah-
rens ohne Fahrerlaubnis und
fehlendem Versicherungs-
schutz sind nun die Folgen,
teilt die Polizei mit. 

Nicht versichert 
und alkoholisiert

Offenburg (red/pme). Sein
Auto stehenlassen und dessen
Schlüssel an den Vater weiter-
geben. Das sind die direkten
Folgen einer Polizeikontrolle
für einen 21-Jährigen. Der
junge Mann war unter Dro-
geneinfluss mit dem Auto ge-
fahren. Weil der Urintest ver-
botene Substanzen angezeigt
habe, sei eine Blutentnahme
angeordnet worden. Eine An-
zeige inklusive mehrwöchi-
gem Fahrverbot und ein emp-
findliches Bußgeld folgten, so
die Polizei.

Auto muss 
stehenbleiben
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Großbritanniens Museen 
sind voll von Kunstschät-
zen aus der Kolonialzeit. 
Viele sind Beutestücke. 
Trotzdem tut sich 
London schwer mit der
Rückgabe. Am ehesten 
könnten wohl Vereinba-
rungen zur Leihgabe das
Problem lösen.

VON CHRISTOPH MEYER

London. Es müssen drama-
tische Szenen gewesen sein, die 
sich im Jahr 1868 im Hochland 
von Äthiopien abspielten. Der
abessinische Kaiser Theodor 
II., bedrängt von einer britisch-
indischen Strafexpedition, hat-
te sich in seine Felsenfestung 
Magdala zurückgezogen. Als
die feindlichen Truppen das
Tor durchbrachen, tötete er 
sich mit einer Pistole. Die Ein-
dringlinge nahmen seinen
sechsjährigen Sohn und Hun-
derte Manuskripte, Gemälde, 
Schmuck, Kleider und rituel-
le Objekte mit, die heute auf 
verschiedene Sammlungen in 
Großbritannien verteilt sind.

Die äthiopische Regierung 
fordert die Kunstschätze zu-
rück, doch London tut sich
schwer. Die Museen des Landes
sind voller Artefakte, die die 
einstige Kolonialmacht teils er-
beutet, teils unter heute zwei-
felhaften Umständen erwor-
ben oder in Sicherheit gebracht 
hat. Niemand will einen Präze-
denzfall schaffen für eine un-
aufhörliche Reihe von Forde-
rungen.

Die bekanntesten Streit-Ob-
jekte sind die Teile des Frie-
ses von der Athener Akropolis 
im British Museum in London. 
Die Marmor-Statuen gehören 
zu den bedeutendesten Relik-
ten der griechischen Antike
und sind eine der Hauptattrak-

tionen im meistbesuchten Mu-
seum Großbritanniens. Ein
britischer Lord hatte sie An-
fang des 19. Jahrhunderts mit 
Zustimmung der osmanischen 
Oberherren im damaligen 
Griechenland abtransportiert
und nach London geschafft.

Die Regierung in Athen for-
dert seit Jahren die Rückgabe, 
doch London stellt sich stur. 
Star-Anwältin Amal Clooney, 
Frau von Hollywood-Schau-
spieler George Clooney, woll-
te für Athen vor internationale
Gerichte ziehen, aber die grie-
chische Regierung winkte ab. 
Zu unsicher sei der Ausgang ei-
nes solchen Verfahrens. Athen 
hofft auf eine politische Lö-

sung. Zumindest Oppositions-
chef Jeremy Corbyn von der 
Labour-Partei kündigte an, er 
wolle Verhandlungen über ei-
ne Rückgabe mit Athen auf-ff
nehmen, sollte er zum Premi-
erminister gewählt werden.

Gemeinwohl?
Hartwig Fischer, Direktor

des Britischen Museums, legt 
den Fokus auf den universellen 
Charakter seines Hauses. Es
sei »ein Museum der Welt für
die Welt«, sagte er dem »Guar-
dian«. »Diese Organisationen 
sind eine Kraft des Guten, sie 
fördern das Gemeinwohl und
ziehen jedes Jahr Millionen 
Besucher an«, fügte er auf An-

frage der Deutschen Presse-
Agentur hinzu. Griechenlands 
Ministerpräsident Alexis Tsi-
pras entgegnete dieser Haltung 
bei einem Besuch in London im 
Juni, die Statuen seien ein Ver-
mächtnis der Weltkultur, »aber 
ihr natürlicher Platz ist der 
Parthenon«.

Im Fall des äthiopischen
Schatzes von Magdala kam im
Frühjahr Bewegung. Trist-
ram Hunt, Direktor des Victo-
ria-and-Albert-Museums, wo
ein Großteil der Artefakte auf-ff
bewahrt werden, teilte mit, sie 
könnten in Form einer Dau-
erleihgabe ans Horn von Af-ff
rika zurückkehren. Doch die
äthiopische Regierung zeigte 

sich wenig begeistert. Trotz-
dem könnte sich das Modell der 
Leihgabe als Erfolg erweisen. 
Vorbild könnte eine Lösung in 
der Debatte um die sogenann-
ten Benin-Bronzen werden. 
Mehrere Tausend der filigra-
nen Metall-Tafeln und Skulp-
turen mit Darstellungen von
Königen, Kriegern und Hofsze-
nen aus dem Palast des Königs 
von Benin im heutigen Nigeria
waren 1897 bei einer britischen
Strafexpedition geraubt wor-
den. Sie sind heute verstreut 
in Museen der westlichen Welt, 
die meisten sind in Großbritan-
nien und Deutschland.

Benin-Dialoge
Die Benin-Dialog-Gruppe 

verhandelt seit Jahren darü-
ber, wie sie wieder an ihrem 
Herkunftsort gezeigt werden
können. An den Gesprächen
beteiligen sich europäische 
Museen sowie die nigeriani-
sche Regierung und das Kö-
nigshaus in Benin City. Zuletzt 
gab es Anzeichen, dass es zu
einer Lösung kommen könn-
te. Berichten zufolge steht eine 
Dauerausstellung in Nigeria
zur Debatte, die mit Leihgaben,
Dauerleihgaben und zurück-
gegebenen Objekten bestückt 
werden könnte.

Die Regierung in Abuja teil-
te auf Anfrage der Deutschen
Presse-Agentur mit, es gäbe 
noch keine konkreten Gesprä-
che über Leihgaben, das kön-
ne aber »ein Ausgangspunkt« 
sein. Im Herbst soll ein wei-
teres Treffen im niederländi-
schen Leiden stattfinden. Hart-
wig Fischer vom Britischen 
Museum, der im Sommer  west-
afrikanische Länder besuchte,
ließ vor seiner Abreise noch
einmal ausrichten, wie wichtig 
ihm die Zusammenarbeit mit
Partnern auf der ganzen Welt 
ist.

Das schwere Erbe des Britischen Empire
Kunstschätze aus der Kolonialzeit: Beutestücke in Großbritanniens Museen / Dauerleihgaben statt Rückgaben?

1868-1869, Abessinien, Magdala: Eine historische Fotografie, aufgenommen von den Royal Engi-
neers Ethiopia.   Foto: dpa

Das Straßburger Fes-
tival Musica hat am 
Wochenende mit einem 
Solorezital der aus Lahr
stammenden Bratschis-
tin Tabea Zimmermann 
aufgewartet. Eine 
Cellosuite von Johann
Sebastian Bach leitete
einen zeitgenössischen 
Klangreigen ein, den
eine eigens für Zim-
mermann geschriebene
Sonate von György Ligeti
krönte.  

VON JÜRGEN HABERER

Straßburg. Das Programm 
für die Sonntagsmatinee im
»Salle de la Bourse« hat sich 
nach Aussage von Tabea Zim-
mermann fast von selbst zu-
sammengestellt. Bach gehört
für die in Berlin lebende Brat-
schistin einfach dazu, weil er
die nach wie vor gültigen Maß-
stäbe für klassische Solodar-
bietungen gesetzt hat.

György Ligetis letzte Sona-
te, die er kurz vor seinem Tod
im Jahr 1994 für Tabea Zim-
mermann geschrieben hat, 
nimmt auf Bach ebenso Be-
zug wie die kurze Sonate von
Bernd Alois Zimmermann, der 
den barocken Meister am Ende
sogar zitiert. Igor Stravinskys
»Elégie« ist dazugekommen, 
weil es sich György Ligeti be-
reits bei der Uraufführung vor
mehr als zwei Jahrzehnten so
gewünscht hat.

Wunderbar elegant
Am Ende erlebten die rund

300 Zuhörer von Zimmer-
mann einen gut 70-minütigen 
Klangreigen voller Bezugnah-

men, Charme und Ausdrucks-
kraft im Rahmen des Festivals 
Musica in Straßburg. Als Re-
miniszenz an die Blütezeit de 
Barockmusik markierte die
vierte der sechs Cellosuiten 
von Johann Sebastian Bach 
den Einstieg in das Solorezital. 

Wunderbar elegant und hell 
funkelnd blühte eine Abfol-
ge höfischer Tänze auf, die als 
virtuose Kleinode zur Quint-
essenz des Schaffens von Bach 
gezählt werden. Direkt da-
nach Bernd Alois Zimmer-
manns »Sonata für Viola solo«, 

ein Werk, das die expressive 
Klangsprache der Moderne im 
Kontext einer immer auch mit-
schwingenden Verbeugung vor 
der Tradition spiegelt. 

Magische Bilder
Die in Berlin unterrich-

tende Professorin Tabea Zim-
mermann breitete das dy-
namische Wechselspiel der 
zehnminütigen Kompositi-
on aus und schürfte im Span-
nungsfeld zeitgenössischer
Ansätze. Unfreiwillig, letzt-
endlich aber abgeklärt und vol-
ler Gelassenheit, öffnete Tabea 
Zimmermann dabei sogar den
Raum für ein im Saal klingeln-
des Handy, bevor sie mit einem 
atemberaubenden Fortissimo,
einem musikalischen Hauch,
das abschließende Zitat Bachs
vorbereitete.

Die »Elégie« Stravinskys 
beschwor dann den ruhigen
Fluss einer musikalischen Po-
esie, die magische Bilder ohne
Melodie und Rhythmus zeich-
nete. Die finale »Sonata« Li-
getis setzte schließlich eine
kraftvoll auftrumpfende Duft-
marke, die formal zu den An-
sätzen Bachs zurückkehrte. 
Besonders reizvoll der Wieder-
hall des vierten Satzes in der 
Zugabe.

Ligeti hat das wilde Stak-
kato des Presto bei Paul Hin-
demith entlehnt, dessen Ori-
ginal wiederum kontrastreich 
mit dem abschließenden »Cap-
riccio« von Henri Vieuxtemps
kommunizierte. 

Die Matinee im Straßburger 
Börsensaal endete so in einer
atmosphärischen Beruhigung, 
einem wieder auf die Harmo-
nien des Barock verweisenden 
Schlussakkord.     

Bach ist nach wie vor der Maßstab
Musica Straßburg 2018: Sonntagsmatinee mit Cellistin – Solorezital von Tabea Zimmermann
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Tabea Zimmermann gab ein Solorezital für Cello im Straßburger 
Börsensaal.  Foto: Jürgen Haberer
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Stuttgart weiter 
Kulturhauptstadt

Stuttgart (dpa). Baden-
Württembergs Landes-
hauptstadt Stuttgart bleibt
nach einem neuen Ranking 
unangefochten Deutsch-
lands Kulturmetropole
Nummer eins. Die Beren-
berg Bank und das Ham-
burgische Weltwirtschafts-
institut (HWWI) erkannten
unter den 30 größten Städ-
ten in Stuttgart erneut den 
höchsten Wert an kulturel-
lem Angebot und Nachfrage
durch Bewohner oder Besu-
cher. Über Qualität und Be-
deutung gab es keine Aus-
sage.

Stuttgart hatte bereits 
in den Vorgänger-Studi-
en 2012, 2014 und 2016 den 
Spitzenplatz eingenommen. 
Dresden gewann ein Kopf-
an-Kopf-Rennen um den
zweiten Platz gegen Berlin. 
München und Karlsruhe er-
reichen die Plätze vier und
fünf. In die Wertung werden 
unter anderem die Zahl der
Plätze in Opern und Thea-
tern sowie die Zahl der The-
aterbesucher berücksich-
tigt.

Nacktmodell von 
Courbet enthüllt?
Paris (dpa). Ein franzö-
sischer Literaturwissen-
schaftler ist möglicherwei-
se hinter eines der größten
Geheimnisse der Kunst-
geschichte gekommen. Bei 
dem Modell des französi-
schen Malers Gustave Cour-
bet, das seine unbekleidete
Scham in »Der Ursprung der 
Welt« zur Schau stellt, soll 
es sich um die 34 Jahre al-
te Tänzerin Constance Qué-
niaux handeln, wie Clau-
de Schopp (75) in seinem
jüngsten Buch enthüllt. Auf 
die Entdeckung ist er beim
Schreiben seines Werkes 
»L’Origine du monde, vie 
du modèle« (etwa: Der Ur-
sprung der Welt, das Leben 
des Modells«) gestoßen, das 
Anfang Oktober in Frank-
reich erscheint. 

Dem Namen der Tänze-
rin an der Pariser Oper kam 
der Preisträger des Prix 
Goncourt auf die Spur, als 
er die Korrespondenz zwi-
schen Alexandre Dumas der
Jüngere und der Schriftstel-
lerin George Sand auswer-
tete. Auch für die Grafik-
Expertin der französischen
Nationalbibliothek Sylvie 
Aubenas scheint das Myste-
rium nach über 150 Jahren 
gelöst. Man könne mit Si-
cherheit sagen, dass das Mo-
dell von Courbet Constance
Quéniaux sei, zitiert sie die
Nachrichtenagentur AFP.  
Quéniaux soll die Gelieb-
te des türkisch-ägyptischen
Diplomaten Khalil-Bey ge-
wesen sein, der bei Cour-
bet das 1866 gemalte Bild in
Auftrag gegeben hat.

A U S S T E L L U N G

Der Maler Wilhelm
Busch in Baden-Baden

Baden-Baden (dpa/lsw). Unter
dem Titel »Wilhelm Busch. Bil-
der und Geschichten« stellt das 
Museum für Kunst und Tech-
nik des 19. Jahrhunderts Ba-
den-Baden den Vater von Max
und Moritz als Maler vor, der
damit als innovativer Land-
schafts- und Porträtmaler ge-
würdigt wird. Viele der Wer-
ke seien in den vergangenen 20 
Jahren nicht mehr gezeigt wor-
den, so das Museum gestern.

Präsentiert werden außer-
dem 38 grafische Blätter mit
Bildergeschichten etwa aus 
der Zeitschrift »Fliegende Blät-
ter« und Beispiele aus der frü-
hen amerikanischen Comicge-
schichte, die sich auf Buschs 
Zeichnungen beziehen. Die 
Leihgaben stammen nach Mu-
seumsangaben größtenteils 
aus dem Wilhelm Busch Muse-
um in Hannover sowie aus pri-
vaten Sammlungen. Sie zeigen 
den Künstler (1832-1908) als 
»sehr genauen Beobachter der 
kleinen Dinge und der großen 
gesellschaftlichen Fragen sei-
ner Zeit«.

Gustave Courbet, »Der Ur-
sprung der Welt«. Foto: dpa

Wilhelm Busch, 1878, Foto-
grafie von Edgar Hanfstaengl.
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Frank Zappas »200 Mo-
tels Suiten« markierten 
am Freitagabend den 
Auftakt der 35. Auflage 
des Festivals »Musica«. 
Knapp 150 Akteure 
boten im Straßburger 
Zénith ein überborden-
des Musikspektakel im 
Spannungsfeld zwischen 
Popkultur und zeitgenös-
sischer Klassik.  

VON JÜRGEN HABERER

Straßburg. Im Jahr 1971 
von Frank Zappa mit den Mo-
thers of Invention und dem 
Londoner Royal Philharmonic 
Orchestra erstmals realisiert, 
haftete »200 Motels« lange der 
Nimbus eines chaotischen und 
bizarren, vielleicht auch unfer-
tigen Musiktheaters an. Das 
zuerst als Film, dann auch als 
Langspielplatte veröffentlich-
te Werk wurde von Frank Zap-
pa selbst aus unvollständigen 
Filmsequenzen zusammenge-
schnitten und vom Publikum 
kaum verstanden. 

»200 Motels« taucht ein in 
den Tourneealltag einer Rock-
band, reiht mehr oder weniger 
unzusammenhängende Frag-
mente aneinander, die von den 
surrealen, manchmal frag-
würdigen Auswüchsen des 
Showgeschäfts, von Sex, Drugs 
& Rock ’n’ Roll“ erzählen. Aber 
auch vom Zusammenbruch ei-
nes umjubelten Stars, von der 
Diskrepanz zwischen dem 
Glanz der Bühnenshow und 
dem Alptraum billiger Hotel-
zimmer und schäbiger Künst-
lergarderoben. 

»200 Motels« reiht sich aber 
auch ein in die lange Liste der 
überwiegend klassisch gepräg-
ter Kompositionen Frank Zap-
pas, zu denen er bereits in den 
späten 1950er-Jahren durch 
die Musik von Edgar Varèse in-
spiriert wurde. Der ausgewie-

sene Bürgerschreck und Meis-
ter gesellschaftskritischer, oft 
obszöner Rockshows hat sich 
mit Werken wie »200 Motels«, 
»The Perfect Stranger«, »The 
Adventures of Greggery Pecca-
ry« und dem kurz vor seinem 
Tod mit dem Ensemble Mo-
dern eingespielten »The Yellow 
Shark« auf dem Feld der E-Mu-
sik einen Namen gemacht. 

Es sind ausgefeilte, hoch-
komplexe Klangschöpfungen 
mit einer stark perkussiven 
Prägung. Kompositionen, die 
sich klar abgrenzen gegen den 
oft bombastisch überfrachte-
ten Symphonic Rock und die 
heiße Luft orchestral aufgebla-
sener Popsongs.

Energiegeladen
»200 Motels« fällt dabei 

durchaus etwas aus dem Rah-
men. Das Original aus dem 
Jahr 1971 kommt rau und ener-
giegeladen daher, ist stark ge-
prägt durch die Band Mothers 
of Invention. Esa-Pekka Salo-

nen und die Los Angeles Phil-
harmonic haben 20 Jahre nach 
Zappas Tod das überarbeitete 
»200 Motels – The Suites« vor-
gelegt, dass nun auch als Vorla-
ge für die französische Erstauf-
führung am Freitagabend zum 
Auftakt der diesjährigen Aus-
gabe des Festivals »Musica« ge-
dient hat.

 Knapp 150 Akteure wurden 
dafür aufgeboten: Die Straß-
burger Philharmonie unter der 
Leitung von Léo Warynski, das 
Ensemble Les Percussions de 
Strasbourg und das Vokalen-
semble Les Métaboles. Dazu ein 
halbes Dutzend Solisten und 
die Rockband The Head Sha-
kers. Das vom französischen 
Radiosender France Musique 
aufgezeichnete Spektakel, dass 
am Mittwoch, 26. September, 
ab 20 Uhr ausgestrahlt wird, 
hat die Rolle der Rockband zu-
gunsten klassischer Feinkost 
zurückgedrängt. 

Das szenische Spiel konzen-
triert sich weitgehend auf ei-

ne in das Orchester eingebette-
te Bühne. Seine Wirkung wird 
durch die auf eine Leinwand 
über der Bühne projektierten 
Livebilder und zusätzliche Ein-
spielungen verstärkt. 

E-Musik
Die rund 2000 Zuhörer in 

der Straßburger Konzerthal-
le Zénith erlebten eine durch-
aus denkwürdige Melange aus  
wildem Musikkabarett, surre-
aler Comedy und klassischer 
Moderne. Gezeigt wurde eine 
musikalisch weit in das Feld  
der E-Musik vordringende In-
szenierung. Sie untermauerte 
den Anspruch des Orchesters 
und der beteiligten Ensemb-
les ebenso, wie den Ruf Frank  
Zappas als ein Schöpfer an-
spruchsvoller Klangkost. Ge-
würzt war sie mit den Zuta-
ten einer wilden und schrägen, 
aus heutiger Sicht nur noch ein 
bisschen obszönen Bühnen-
show von großem Unterhal-
tungswert.  

»Musica« startet wild und schräg
»200 Motels Suiten« von Frank Zappa  aufgeführt / Zwischen Pop und zeitgenössischer Klassik

Julio Iglesias war fast 
zwei Jahre lang wie 
von der Bildfläche 
verschwunden. Die 
Fans bangten um die 
Gesundheit des Sängers. 
Ein Comeback räumte 
inzwischen einige Sorgen 
beiseite.

Madrid. Julio Iglesias 
hielt seine Millionen Fans auf 
der ganzen Welt sehr lange in 
Atem. Der Schmachtbarde aus 
Spanien, dessen Stimme die 
Frauenherzen seit 50 Jahren 
höher schlagen lässt, war nach 
seinem letzten Konzert im De-
zember 2016 untergetaucht. Es 
gab große Sorgen und unzähli-
ge Gerüchte. Der Gesundheits-
zustand von Iglesias sei »be-
sorgniserregend«, berichtete 
der TV-Sender »Telemadrid« 
noch Ende August. 

Seine Fans durften dieser 
Tage vorerst aufatmen. Kurz 
vor seinem 75. Geburtstag am 
gestrigen Sonntag feierte Ig-
lesias ein Comeback im gro-
ßen Stil. Vor rund 5000 Men-
schen in der ausverkauften 
Istiqlol Palace Concert Hall in 
Taschkent (Usbekistan) starte-
te der Sänger am 10. September 
seine Welttournee anlässlich 
seines 50-jährigen Bühnenju-
biläums.

Das Mikrofon will der In-
begriff des Latin Lovers auch 
im reifen Rentenalter nicht an 
den Nagel hängen. »Ich habe 
beschlossen zu singen, bis ich 
90 bin«, sagte er mehrfach. Er 
brauche das Singen, »um wei-
terleben zu können«. Live-Kon-
zerte bezeichnete er als »eine 

Sucht, für die es kein Gegen-
mittel gibt«. 

Der erfolgreichste spanisch-
sprachige Sänger aller Zei-
ten, der aber auch auf Deutsch, 
Englisch, Portugiesisch und in 
vielen anderen Sprachen sang, 
hat weltweit an die 300 Milli-
onen Alben verkauft und ist 
im Guinness-Buch der Rekor-
de. Er erhielt laut Sony Music 
mehr als 2600 Platin- und Gold-
Auszeichnungen und hat einen 
eigenen Stern auf dem legen-
dären »Walk Of Fame« in Hol-
lywood. Neben vielen anderen 
Auszeichnungen wurde er 2007 
zum Ritter der französischen 

Ehrenlegion ernannt. Er sang 
mit Musiklegenden aller Cou-
leur wie Frank Sinatra, Plá-
cido Domingo, Stevie Wonder, 
den Beach Boys, Diana Ross 
und Sting.

Fußballtalent
Dabei hatte der als Sohn ei-

nes Gynäkologen geborene Ma-
drilene Julio José Iglesias de 
La Cueva mit der Musik lan-
ge Zeit überhaupt nichts am 
Hut. Er träumte von einer Kar-
riere als Fußballtorwart. Das 
Zeug dazu hatte er. Er glänz-
te in den Jugendmannschaften 
von Real Madrid und war kurz 

vor seinem 20. Geburtstag auf 
dem Sprung ins Profiteam, als 
ein schwerer Autounfall seine 
Fußballkarriere beendete.

Iglesias war nach dem Un-
fall 20 Monate lang halb ge-
lähmt ans Krankenbett ge-
fesselt. Er brachte sich das 
Gitarrespielen bei, schrieb ers-
te Lieder. »Die Musik hat mir 
geholfen, wieder gesund zu 
werden«, erinnert er sich. Nach 
seiner Entlassung tingelte er 
zunächst lange in Madrid und 
London von Kneipe zu Kneipe. 
Der große Durchbruch gelang 
ihm 1968 als Newcomer beim 
Festival von Benidorm. Nach 
einem 4. Platz beim Eurovision 
Song Contest 1970 in Amster-
dam ging es steil bergauf.

Heute ist Iglesias in Russ-
land, Mexiko und China viel 
beliebter als in seiner spani-
schen Heimat, wo er nur noch 
sehr selten auftritt und von 
vielen als Schnulzensänger be-
lächelt wird. Er fühlt sich da-
heim zu Unrecht verkannt, be-
tont aber: »Die Kritik macht 
mich stärker, genauso wie 
(Fußballstar) Ronaldo.«

Aus der Ehe mit der phil-
ippinischen Diplomatentoch-
ter Isabel Preysler (1971-1979) 
stammen die Kinder Chabeli, 
Julio José und Enrique. Letz-
terer hat als Herzensbrecher 
und Dance-Pop-Weltstar (»Bai-
lando«) wohl die Gene seines 
Vaters geerbt. Mit dem 22 Jah-
re jüngeren niederländischen 
Ex-Model Miranda Rijnsbur-
ger, mit dem Iglesias seit 2010 
verheiratet ist, hat der ständig 
braun gebrannte Sänger, der 
in Miami im US-Staat Florida 
lebt, fünf weitere Kinder.

Für Julio Iglesias ist Singen eine Sucht
Spaniens bekanntester Sänger wurde gestern 75 / Welttournee zum 50-jährigen Bühnenjubiläum

Junge Liedkünstler ausgezeichnet
Stuttgart (gs). 32 Duos aus aller Welt konkurrierten in 
der vergangenen Woche um die Preise des Internationalen 
Wettbewerbs für Liedkunst der Hugo-Wolf-Akademie. Der 
mit 15 000 Euro dotierte erste Preis ging an den russischen 
Bass-Bariton Mikhail Timoshenko (24) und die bulgarische 
Pianisten Elitsa Desseva,  (Jahrgang 1993). Den zweiten Preis 
in Höhe von 10 000 Euro erhielten der US-amerikanische Bass 
Alex Rosen ( Jahrgang 1992) und Pianist Michał Biel aus 
Polen (Jahrgang 1990). Mit dem dritten Preis, verbunden mit 
5000 Euro, wurden Künstler aus Südkorea und Österreich 
ausgezeichnet: die Sopranistin Irina Jae-Eun Park, (Jahrgang 
1987) und ihr Klavierbegleiter Dokyung Han (Jahrgang 1988) 
sowie Klaudia Tandl, Mezzosopran (Jahrgang  1986), und 
Gisela Jöbstl, Klavier (Jahrgang 1987). 

Uwe-Johnson-Preis für Ralf Rothmann
Berlin (dpa). Der in Berlin lebende Schriftsteller Ralf 
Rothmann ist neuer Träger des Uwe-Johnson-Preises. Die 
Jury sprach dem 65-Jährigen die mit 20 000 Euro dotierte 
Auszeichnung für seinen aktuellen Roman »Der Gott jenes 
Sommers« zu. »Der Roman ist geprägt von einer Schreibweise, 
in der die präzise Darstellung des tagtäglichen Lebens vor-
dringt zu einem minutiösen Abwägen zwischen Freiheit und 
Zwang, zwischen Widerstand und Resignation, Erlaubtem 
und Verbrechen«, hieß es. Die Auszeichnung erinnert an den 
deutschen Schriftsteller Uwe Johnson (1934-1984. Sie wird 
von der Mecklenburgischen Literaturgesellschaft gemeinsam 
mit der Kanzlei Gentz und Partner und dem Humanistischen 
Verband Berlin-Brandenburg vergeben.

Kurz gemeldet

Viel Neues zum Saison-
auftakt bei den New 
Yorker Philharmoni-
kern: Der Niederländer 
Jaap van Zweden feiert 
Premiere als Chefdiri-
gent. Und mehr als 175 
Jahre nach der Grün-
dung des Orchesters 
dürfen nun auch die 
Frauen bei Konzerten 
Hosen tragen. Aber tun 
sie das auch?

New York (dpa). Nach 
starkem Protest dürfen die 
Frauen unter den New Yorker 
Philharmonikern jetzt auch 
bei festlichen Konzerten Ho-
sen tragen. Die Kleiderord-
nung sei entsprechend geän-
dert worden, sagte Katherine 
Johnson, Sprecherin des Or-
chesters, am Freitag der Deut-
schen Presse-Agentur in New 
York. »Frauen dürfen bei al-
len Konzerten Hosen tragen, 
wenn sie wollen.«

Posten angetreten
Beim Saisonauftakt in der 

Nacht zum Freitag, bei dem 
der Niederländer Jaap van 
Zweden (57) mit einem Kon-
zert-Mix aus Klassik und 
Moderne erstmals öffentlich 
seinen Posten als Chefdiri-
gent antrat, waren allerdings 
noch keine Musikerinnen in 
Hosen zu sehen. Die Musi-
ker spielten unter anderem  
»Filament« der amerikani-
schen Avantgarde-Komponis-
tin Ashley Fure, Maurice Ra-
vels Klavierkonzert in G-Dur 
und Igor Strawinskys »Früh-
lingsweihe«.

Die Philharmoniker 
schenkten Van Zweden zum 
Einstand die Partitur von 
Beethovens fünfter Sinfo-
nie, mit der Dirigent Ure-
li Corelli Hill das Orches-
ter beim Gründungskonzert 
im Jahr 1842 dirigiert hatte. 
Van Zweden war bisher Chef-
dirigent des Dallas Sympho-
ny Orchestra und der Hong-
kong Philharmonic und folgt 
auf Alan Gilbert. Dieser leite-
te die New Yorker acht Jahre 
lang. Er wird im Sommer 2019 
Chefdirigent des NDR-Elb-
philharmonie-Orchesters.

Nur in Parks
Die New Yorker Philhar-

moniker, die in ihrer lan-
gen Geschichte schon von 
Dirigenten-Stars wie Gus-
tav Mahler, Arturo Toscani-
ni, Leonard Bernstein, Pierre 
Boulez, Zubin Mehta, Kurt 
Masur und Lorin Maazel ge-
leitet wurden, waren zuvor 
das letzte der rund 20 großen 
Orchester in den USA, dessen 
Musikerinnen bei festlichen 
Konzerten keine Hosen tra-
gen durften. Nur bei Konzer-
ten tagsüber, in Parks oder 
für junge Zuschauer wurden 
für die Frauen, die rund die 
Hälfte des Orchesters ausma-
chen, Ausnahmen zugelas-
sen. 

In den vergangenen Mo-
naten hatte sich gegen die-
se Kleiderordnung Wider-
stand formiert. Einerseits aus 
Gründen der Gleichberechti-
gung, andererseits weil es mit 
vielen Instrumenten schlicht 
hinderlich ist, in Rock oder 
Kleid zu spielen.

Jetzt dürfen auch die 
Frauen Hosen tragen
New Yorker Philharmonie ändert Kleidervorschriften

Redaktion Kultur
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Bisher mussten die Musikerinnen der New Yorker Philharmo-
nie bei festlichen Konzerten Kleider tragen. Diese Vorschrift 
wurde jetzt gestrichen.   Foto: dpa

150 Mitwirkende standen bei Frank Zappas »200 Motels« auf der Bühne im Straßburger Zénith. 
Rund 2000 Zuschauer erlebten eine denkwürdige Vorstellung.  Foto: Jürgen Haberer

Julio Iglesias, hier bei einem Auftritt im Jahr 2016 in Polen, will 
das Mikrofon auch mit 75 noch nicht an den Nagel hängen.   
 Foto: EPA/Maciej CIEJ Kulczynski Poland out/dpa.
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