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Welkom op de feesteditie van Passages. 


Vandaag blazen we 10 kaarsen uit. Maar Passages is niet de 
enige die kaarsjes uitblaast: in 2023 zou Karel Goeyvaerts 
100 jaar geworden zijn. Eén van zijn werken, Pour que les 
fruits mûrissent cet été, is oorspronkelijk voor een oude 
muziekgroep geschreven. Het Goeyvaerts Strijktrio maakte 
voor de gelegenheid een remake van dit repetitief, 
minimalistische werk en zal de confrontatie aangaan met een 
modular synth. De klas sounddesign van d’Academie Beeld 
werkte mee aan de uitwerking van het orgel. 

De wereldpremière van deze remake is weggelegd voor 
Passages X. Een bijzonder geschenk voor ons geweldig 
publiek dat steeds talrijk kwam opdagen. Want dat is wat 
Passages voor bezoekende artiesten ook steeds geweest is: 
een plek waar spelen en publiek ontmoeten nergens zo 
spontaan en direct gebeurt. Passages is geworden tot wat het 
vandaag is mede dankzij het publiek. 


Met een boutade zou je kunnen stellen dat Goeyvaerts 
(1923-1993) a real pain in the ass is voor musicologen. Om te 
beginnen omwille van zijn veelzijdigheid. En ook gezien zijn 
muzikaal-artistieke en persoonlijke evolutie. Hij bleef zijn hele 
leven lang een muzikale ontdekkingsreiziger, een man die 
dogma’s of andere zogenaamde waar- of zekerheden 
schuwde. Hij probeerde alle nieuwe ontwikkelingen uit met 
werken die gebruik maakten van tape, aleatoriek en invloeden 
uit de jazz en de popmuziek. De muziek van Goeyvaerts is 
weliswaar excentriek, maar functioneel en beredeneerd, en 
dus helemaal niet belust op effecten.




Het Goeyvaerts Strijktrio wil eer betonen aan één van onze 
grootste componisten. Dat doet het niet enkel door zijn naam 
te dragen maar ook door met een zelfde ingesteldheid elk 
werk als autonoom te beschouwen. Dogma’s verstarren, 
zekerheden worden telkens in vraag gesteld. Het Goeyvaerts 
Strijktrio staat bekend om zijn heldere en innovatieve koers. 
Hun toewijding en artistieke visie heeft hen een reputatie van 
wereldklasse bezorgd.


De taartjes van Kers naast de taart zijn niet meer weg te 
denken. De klankknutselaars van de klas sounddesign kan je 
aan het werk zien op een aantal plaatsen in het museum en 
vergeet ook niet dat de tentoonstelling rond Staf Pyl Een weg 
vol licht zeker de moeite waard is om te ontdekken.


Veel luister- en kijkplezier!!







Met dank aan: Stad Sint-Niklaas, CC Sint-Niklaas, SteM, Els 
Spanhove, Scouts Don Bosco en alle medewerkers




Walter Hus - Muurwerk (1985)

Brusselse bric a brac. Het is een beschrijving die mooi bekt en 
waarschijnlijk in sommige nationalistische geesten vaak 
opborrelt.

Op het eerste gezicht een denigrerende connotatie maar er 
zit vooral iets heel mooi in. Een dagelijkse realiteit, een 
eeuwig conflict. Een ongewilde kruising van toevalligheden, 
mooi en lelijk naast elkaar in een exotische waaier van 
diversiteit.


Wie heeft er geen in onbruik geraakte dagelijkse spullen in de 
weg staan? Ze zijn vaak niet meer functioneel, ze zijn 
gedateerd en heel lang geleden kwamen ze op het grof vuil 
terecht. Vandaag wordt alles netjes naar het containerpark 
gebracht en zorgvuldig weggesorteerd. Uiteindelijk valt alles 
weer in het juiste hokje. De valse berusting van het 
dwangmatig ordenen heeft iets dodelijk voor de creativiteit. 
Met heimwee denk ik terug aan de tijd dat we ’s avonds 
schatten vonden op het grof vuil. De oefening om in 
afgedankt spul nieuwe opportuniteiten te zien, maken we 
vandaag misschien weer te weinig. Nog voor er dure en hippe 
woorden als ecologische urgentie of circulaire economie 
bestonden, deden we dat vanzelf vanuit een plezierige 
avondwandeling langs hopen rommel. In de 
kunstgeschiedenis zien we dat recuperatie van dit soort 
elementen worden herwerkt in readymade’s. Readymade’s 
leggen zo nieuwe relaties tussen banale elementen en de 
context waarin ze gepresenteerd worden.  Die nieuwe relaties 
zorgen voor het bevreemdende effect.




Brussel is in de jaren 80 een broeihaard van experimentele 
kunstvormen. Artiesten uit verschillende disciplines gaan op 
zoek naar nieuwe manieren om in elke actie een tegenpool te 
zijn van gestileerde of institutionele afspraken.

Het echte leven speelt zich af op straat en alle dagelijkse 
handelingen en invloeden worden een belangrijke vorm van 
inspiratie. Op die manier integreren zij zeer herkenbare 
handelingen, omgevingen, muziek in hun artistiek oeuvre. De 
obsessieve herhalingen uit de eerste dansproducties van 



ROSAS zijn niet meer weg te denken in deze artistieke canon. 
Het lijkt of elk element (kledij, schoenen, haartooi, decor) 
zonder enige manipulatie uit de dagelijkse realiteit komt. 
Fouten lijken geïntegreerd in de choreografie waardoor een 
actie als vallen plots een artistiek statement wordt. Met enige 
fantasie zou je freerunning als een vervolg op deze dansstijl 
kunnen zien.

Vandaag vind je massa’s filmpjes van jongeren die springend 
en half vliegend zich een vernieuwende weg banen door het 
stedelijke doolhof van muurtjes, vensterbanken of daken. 


In herkenbare stilistische figuren slagen ze in hun opzet om 
van de ruwe onvoorspelbare stad een artistiek platform te 
maken. 

De dagdagelijkse realiteit zit vol herhaling en heeft niks 
vernuftig in zich. Lopen, zitten, staan worden herwerkt en 
gecombineerd met andere technieken. Zo is Muurwerk van 
Walter Hus het muzikale onderdeel geweest van de 
gelijknamige choreografie van Roxane Huilmand. In deze 
choreografie gebruikt zij een verlaten steeg als decor. Ze leunt 
tegen de muur, ze hangt tegen de muur, ze rolt langs de muur, 
… . 


Walter Hus stapelt op een ogenschijnlijk eenvoudige manier 
met duidelijk afgebakende korte cellen. Pretentieloze cellen 
met elk hun eigen ritmisch karakter. Ze lijken herkenbaar alsof 
we ze al eens gehoord hebben in een pop- of jazzsong. Even 
obsessief als de danseres herhaalt hij deze cellen en laat ze op 
onverwachte momenten verspringen ten opzichte van elkaar, 
alsof de muziek op een bijna brutale manier in een collage 
vastzit. Het Goeyvaerts Strijktrio kiest er daarom ook voor om 
gebruik te maken van elektrische instrumenten en draagbare 



versterkers. De klank is niet vernuftig, alsof hij uit een 
eenvoudige transistor lijkt te komen. Het is muziek die recht 
van de straat komt. Na bijna 40 jaar blijft dit strijktrio van 
Walter Hus nog steeds de nodige energie uitstralen waarbij je 
als luisteraar onmogelijk stil kan blijven zitten. 






Two Hands (2009)


voor Kim Kashkashian

Componist: Ken Ueno


Two Hands is geschreven voor de altvioliste Kim Kashkashian 
en de percussioniste Robyn Schulkowsky.  Zij suggereerden 
een werk te componeren naar hun poëtische selecties uit de 
bloemlezing Reich mir die Hand.  Ken Ueno’s vijfdelig stuk is 

gelinkt aan Anne Sexton’s gedicht Two Hands. Elk deel 
reflecteert aan een kort fragment uit haar gedicht dat hem in 

het bijzonder raakte. 





Anne Sexton




Frank Van Eycken, percussie


Bram Bossier, altviool


TWO HANDS


I. …even the prison of their bodies, as Christ was prisoned in 
His  body


II. …with the altars of the tides…closing the eyes


III. Unwind…you angel webs


IV. …with the silences of the fishes…


V. the salt of the mother




Two Hands, Anne Sexton


From the sea came a hand,


ignorant as a penny,


troubled with the salt of its mother, 


mute with the silence of the fishes,


quick with the altars of the tides,


and God reached out of His mouth


and called it man.


Up came the other hand


and God called it woman.


The hands applauded.


And this was no sin.


It was as it was meant to be.




I see them roaming the streets:


Levi complaining about his mattress,


Sarah studying a beetle,


Mandrake holding his coffee mug,


Sally playing the drum at a football game,


John closing the eyes of the dying woman,


and some who are in prison,


even the prison of their bodies,


as Christ was prisoned in His body


until the triumph came.


Unwind, hands,


you angel webs,


unwind like the coil of a jumping jack,


cup together and let yourselves fill up with sun


and applaud, world,


applaud.




Pour que les fruits mûrissent cet été, Karel Goeyvaerts


Goeyvaerts speelt eindelijk Goeyvaerts.


Al meer dan 25 jaar lang draagt het strijktrio de naam van 
Karel Goeyvaerts mee om eer te betonen aan een Belgische 
componist die we zonder schroom als een pionier van de 
nieuwe muziek kunnen beschouwen in Europa na WO II. 

Zijn ogenschijnlijk stilistische gedaanteverwisselingen zijn 
opzichtige schijnbewegingen om een homogeen artistiek 
parcours zo divers mogelijk in te kleuren.

Karel Goeyvaerts had niet de discipline om dogmatisch in een 
niche te willen verdwijnen. Deze filosofie willen we ook als 
strijktrio steeds in ons werk afspiegelen.

Elk werk heeft het recht om zijn autonomie te behouden. 




Compositie en uitvoering beheersen is een uitgangspunt 
waarmee de jonge componist Goeyvaerts in de jaren 50 
bakens heeft verzet. 

[Parameters als toonhoogte, duur en dynamiek werden in 
meetbare en controleerbare reeksen gegoten waardoor het 
compositieproces in een heel binaire manier van denken 
kwam te zitten. Componisten proberen de wereld op een 
doorgedreven manier te rationaliseren]


Experimenten met elektronische generatoren zijn een 
belangrijk deel geweest in zijn onderzoek naar nieuwe 
klankvormen en ordening van tijd. Paradoxaal genoeg is de 
zoektocht naar rationalisering net een ontmenselijking van de 
uitvoering en de beleving van muziek.

De nieuwe mogelijkheden om op die manier naar een nog 
hogere vorm van organisatie in klankvorming en tijd te gaan, 
werkten voor Goeyvaerts uiteindelijk als een beklemmend 
keurslijf. Waar anderen een nieuwe weg zagen, zag Karel 
Goeyvaerts een doodlopende straat.

Achteraf kunnen we zeggen dat dat misschien een geluk is 
geweest want de werken die er kwamen na een periode van 
artistiek celibaat staan in zekere zin diametraal ten opzichte 
van zijn eerste periode.


Karel Goeyvaerts omarmde opnieuw tonaliteit, eenvoudige 
ritmiek en liet het spelelement toe.

Tape als tegenstem bleef echter bestaan. Dit nieuwe 
instrument was ondertussen al uitvoerig door de Amerikaanse 
minimalisten gebruikt en de repetitieve mogelijkheden 
kenden ook hun directe weerklank in de organisatie van 
modulair gebouwde partituren.




Die modulaire organisatie met resulterende patronen vinden 
we al terug in een ietwat rigidere organisatie, verscholen in 
het vroege elektronische werk van Goeyvaerts Nummer 4 (met 
dode tonen) uit 1952. Laat de macabere ondertitel al een 
cynische Karel Goeyvaerts zien? Repetitieve cellen bij de 
Amerikaanse minimalisten (met hoofdzakelijk een dominant 
ritmisch aspect) werden los op elkaar gebouwd, meestal op 
een organische en vrije manier. Hierdoor ontstaan 
resulterende patronen die vaak een gevolg zijn van vrije 
keuzes die de uitvoerder kreeg. Het is een reflectie van de 
maatschappelijke veranderingen die we kennen uit de jaren 
60: anti-establishment, dolle mina’s, provo’s, krakers, … . 



Uitvoeringen waren een collectief gebeuren. De 
paternalistische dirigent kreeg geen plaats meer.


De componist gaf vrij spel aan het moment en de uitvoerder 
moest als individu zelf kunnen beslissen.


Het uitvoeren van oude muziek klonk als nieuwe muziek en 
vice versa. Het zal dan ook niet verbazen dat net de oude 
muziek beweging sterke banden had met de nieuwe muziek 
beweging. Ze hadden namelijk één gemeenschappelijke 
vijand: het symfonisch orkest met zijn (in hun ogen althans) 
duf imago en conservatieve programmatie.

De fascinatie voor oude muziek is niet nieuw bij Karel 
Goeyvaerts. In de briefwisseling tussen Stockhausen en 
Goeyvaerts vinden we regelmatig referenties aan oude 
muziek. 

In de vroege jaren 70 vindt Karel Goeyvaerts connectie met 
deze beweging en schrijft een werk voor het Florilegium 
Musicum de Paris (een ensemble met instrumenten als orgel, 
luit, blokfluiten, schalmeien, gamba, kromhoorn, rebec,…)

Niet veel eerder heeft Karel Goeyvaerts het indrukwekkende 
werk ‘Pour Tcheng’ geschreven. Een werk dat uitblinkt in de 
meest virtuoze vorm van soberheid, eenvoud en vrijheid. Het 
is Nicole Lachartre die Goeyvaerts koppelt aan Florilegium. 

In Pour que les fruits mûrissent cet été vinden we een pendant 
van de werken zoals het ondertussen beroemde in C van Terry 
Riley.


Voor de herwerking die vandaag boven de doopvont wordt 
gehouden probeert het Goeyvaerts Strijktrio een synthese van 
het muzikaal legaat van Karel Goeyvaerts te maken. 




De keuze om dit werk te gaan herwerken is vooral vanuit de 
fascinatie voor de enige bestaande opname uit 1976 met 
Florilegium Musicum de Paris.

De opkomende drone die het werk opent en de pulsatie 
vanuit de luit, het hoquetus effect van de schalmei zijn voor 
iedereen die deze opname kent de absolute karakteristieke 
kenmerken. 

Het leek ons vreemd dat dit werk niet meer wordt gespeeld. 
Bij het consulteren van de originele partituur bleek duidelijk 
waarom. De partituur van Goeyvaerts is jammer genoeg niet 
bijzonder uitnodigend om mee aan de slag te gaan. 
Anderzijds stelt zich het probleem dat bij een uitvoering 7 
mensen tegelijk voortdurend complexe keuzes moeten 
maken. Je moet geen muzikant zijn om te beseffen dat dit 
hoogst uitdagend is om een uitvoering tot een goed eind te 
brengen.


We hebben de partituur herwerkt naar een overzichtelijke 
schematische voorstelling zoals repetitieve partituren van 
Amerikaanse minimalisten dat kunnen zijn. 




Een tweede belangrijke artistieke keuze is de inbreng van 
modular synth. Vier van de zeven stemmen worden 
gegenereerd door een machine. Deze keuze geeft ons de 
exacte beheersing van de ritmische modules. Alsof we de 
Goeyvaerts met de hypercontrole uit de jaren 50 opnieuw 
binnenlaten met een sonoriteit die aan zijn elektronische 
periode doet terugdenken. Toch blijft de machine keuzes 
maken die we vooraf niet kennen. De realisatie van dit 
onderdeel is handen van de modular synth-specialist Vincent 
Werbrouck. De klanken die hij kan genereren zijn niet statisch, 
ze zijn een resultaat van exponentiële manipulaties van 
elektrische signalen. Zo slaagt Vincent Werbrouck erin om 
dankzij die complexiteit aan keuzes de klank steeds een 
interne dynamiek te blijven meegeven.

Het trio kiest voor een heterogene instrumentale keuze 
waarbij zowel elektrische gemanipuleerde klanken als zuiver 
akoestische worden ingezet.

Rest nog de inbreng van de beroemde drone. Goeyvaerts 
vraagt om de toetsen eerst in te drukken van het orgel en 
daarna de motor aan te zetten. Het werk wordt letterlijk leven 
ingeblazen. Heel recent werd de klas sounddesign opgericht 
binnen d’Academie Beeld in Sint-Niklaas. In deze klas voor 
digitale/analoge klankknutselaars werd gewerkt aan een 
Goeyvaerts Orgel dat speciaal voor dit werk werd gebouwd. 
De cluster van 5 noten die als een drone het stuk opstarten en 
afsluiten komen uit dit nieuwe instrument. Een analoge 
opbouw van de zwelkast en gerecupereerde pijpen 
gecombineerd met een elektronische besturing van de 
windtoevoer. Je zal als luisteraar de overgang van stilte naar 
volle klank nog uitgestrekter voelen opkomen. 

We hopen dat we opnieuw een mooie volle zon kunnen laten 
schijnen op dit meesterwerk van onze honderdjarige.






How Do You Sleep at Night 


Slaapliederen zijn al eeuwenlang een voorrecht voor kinderen. 

Wat wiegt u in slaap? Waar ligt u wakker van? 

Muziektheatercollectief Les Âmes Perdues bezingt slaap en 

slapeloosheid in een woelige trip langs zoete, natte, koortsige 

dromen. Een nocturne voor de vertwijfelde volwassene. 


wakker van vroeger en woede en drang 

Met zachte driestemmigheid, hypnotiserende 

accordeonklanken en de zinderende diepe tonen van de cello 

scheppen ze in How Do You Sleep at Night een wereld als 

een ontspoord muziekdoosje. Muzikale melatonine, 

décafeïne, benzodiazepine. 


de tanden tot grind gebeten 

Les Âmes Perdues waadt door de nacht met eigenzinnige 

interpretaties van berceuses en wiegewalsjes. 


Een klankbad van oorwurmen, regen op een dak van 

golvende platen en duistere laatavonduitzendingen. 

Verdwaalde woorden op een bed van synthesizerwolken. Laat 

u wiegen in Morpheus’ armen; sluimeren, stuiptrekken, 

dommelen, dompelen,... 


dan maakt het licht de kamer leeg 


Muziek: C. Veloso, J. Brahms, Fr. Poulenc, W. Sonneveld, J. Canteloube, O. 

Gibbons, S. Brzoska, R. Adiohead, H. Knef e.a. 






zang, electronics, percussie: Naomi Beeldens 

zang, cello, synth: Ewout Lehoucq 


piano, accordeon, synth, zang: Isaak Duerinck 

tekst: Charlotte Van Den Broeck, Jonathan Crary e.a. 


Les Âmes Perdues is een Antwerps muziektheatercollectief van en 
met Naomi Beeldens (sopraan/percussie), Isaak Duerinck (piano/
accordeon/zang) en Ewout Lehoucq (cello/zang). Van schlagers tot 
motetten, Dowland tot Dalida, schouwburg tot fumoir, de 
multigetalenteerde performers maken brandhout van het muzikale 
hokjesdenken. 


Het collectief ontstond samen met hun voorstelling Les Âmes Perdues, 
een eigenzinnige ode aan het cabaret van het interbellum. Ze 
speelden de pannen van het dak in Het Bezoek (coproductie met de 
Roovers) en creëerden met Struwwelpeter voor Big Bang Festival een 
heerlijk tegendraads repertoire voor kinderen. Als apotheose van hun 
residentie bij Muziektheater Transparant maakte Les Âmes Perdues, in 
regie van Wouter Van Looy, een sensuele lynchiaanse interpretatie van 
Müller’s Quartett. Ze verrasten met muzikale arrangementen van 
Messiaen, Schubert, Poulenc, Roy Orbison en Iggy Pop, die ze in 2020 
herwerkten tot Quartett, een coronaproof luisterspel.


Hun meest recente creaties zijn Eurovisionary, een satirische ode aan 
65 jaar Eurovisiesongfestival en How Do You Sleep at Night, een 
muzikale onderdompeling in de wereld van de melatonine. Voor 
Walpurgis en Teletext gingen ze aan de slag met het Antwerps 
Liedboek, met de performance Fortuyne wat hebdy ghebrouwen als 
resultaat. In 2023 werkt het trio met Tom Goossens en Muziektheater 
Transparant aan een radicale herwerking van Johan Strauss' Die 
Fledermaus.


Naast hun theatrale activiteiten speelt Les Âmes Perdues geregeld 
concerten en recitals, wars van genre, tuk op speelsheid en altijd met 
het oog op originaliteit. 
www.lesamesperdues.be / www.instagram.com/lesamesperdues  

http://www.lesamesperdues.be/
http://www.instagram.com/lesamesperdues


Staf Pyl en Tombstones 
 

Stille getuigen resten er nog van het immense oeuvre van Staf 
Pyl. Er zijn de bekende monumentale werken in de vorm van 
glasramen en glas-in-betons. Onbekender zijn de virtuoze, als 
miniaturen uitgevoerde  ontwerpen. 


Het Goeyvaerts Strijktrio koos samen met Raf De Smedt, 
curator van de tentoonstelling  ‘Een weg vol licht’, om zijn 
ontwerpen te verwerken in Passages X.

Waar beeldende kunst voornamelijk een stille boodschap 
brengt, is muziek daarentegen op een totaal andere manier 
een zeer aanwezige getuige van recente of lang vervlogen 
tijden.

Iedereen heeft het ooit al meegemaakt: een lange autorit of 
treinrit, waar verzonken in gedachten, een fragment van een 
favoriete popsong door je hoofd spookt.

Het kan lijken op een meteoor die op lange afstand heel traag 
lijkt te bewegen.

Net dit soort losse fragmenten zal Michael Pisaro-Liu als 
materiaal inzetten in de collectie Tombstones. Grafstenen die 
in zijn herinneringen bakens hebben uitgezet.

De partituren van Michael Pisaro-Liu munten uit in soberheid, 
het laat de muzikant achter met heel veel open vragen en 
keuzes. De deconstructie is zo groot dat het uiteindelijk ook 
niet meer gaat om een citaat van een pop song. 

Het voornaamste aspect in de uitvoering en beluistering van 
deze muziek is het moment ‘nu’, waarin klanken zeer 
spaarzaam uitgesponnen worden.

Bij Staf Pyl vinden we eenzelfde behandeling van kleuren en 
vormen. De schakeringen die Staf Pyl weet te maken binnen 





eenzelfde kleur lijken oneindig. Zoals Michael Pisaro-Liu 
binnen eenzelfde toon ook van de muzikant een onderzoek 
vraagt tot in de kleinste korrel.

Bij het beluisteren van muziek kan de focus op louter klank/
sonoriteit liggen maar ook op structuur. 

Het gaat enerzijds om de magie van een bijzonder klank- of 
kleurmoment, waarbij magie letterlijk te nemen is: er 
gebeuren zaken die je met woorden moeilijk of nauwelijks kan 
bevatten.

Anderzijds speelt het aspect tijd een rol in het beleven van de 
structuur van een werk.

Het daglicht verandert voortdurend van intensiteit en wordt 
door Staf Pyl op alle mogelijke manieren als sparring partner 
ingezet. Niet enkel de kleurintensiteiten van het glas maar ook 
de loodlijnen worden voorname elementen in het avondlijke 
grisaille.

Tombstones laat ons op eenzelfde manier in de schemer 
tussen stilte en geluid genieten van bijna onherkenbare 
flarden van nummers als Silent Cloud (Beatles), Masters of War 
(Bob Dylan),.. .

Even traag zullen een aantal ontwerpen van Staf Pyl voorbij 
glijden tijdens het laatste concert van Passages. De montage 
van deze schetsen was in handen van Karel en Kasper Stas.




SASK_SOUNDDESIGN

 

In het sounddesign-atelier van d’Academie Beeld te Sint-
Niklaas (°2021) gaat men op een creatieve manier aan de slag 
met geluid in al zijn/haar facetten: geluidskunst, 
instrumentenbouw, bruitage, soundtracks, componeren, radio, 
soundscaping, producing, audio-postproductie voor beeld, 
etc.: het komt allemaal aan bod. Dit alles aan de hand van een 
gezonde mix van vrij werk, gepersonaliseerde opdrachten, 
een vleugje techniek, ruw experiment en live performances.

 

In het kader van ‘Passages X’ kreeg het atelier de opdracht 
van het Goeyvaerts Strijktrio om een orgel te ontwikkelen voor 
het stuk Pour que Les Fruits van Karel Goeyvaerts en om een 
aantal performances te voorzien tijdens het evenement in het 
SteM.

 

Credits Goeyvaerts Orgel: Manu De Ferrere (pijpen, design), 
Ewald Pauwels (elektronica, design)

 

Performances (tussen 15u en 16u)

 

Lars Senders: 

electro-acoustic improvisation - soma lyra8/ Koma-Elektronic 
Fieldkit/ electric Kalimba/e-bow (www.oorruiz.be)

 

Geert De Decker & Manu De Ferrere: 

improvisation with found objects / circuit bended toys.

 

Coördinatie atelier Sounddesign: Michiel De Malsche 

https://www.instagram.com/sask_sounddesign/

https://beeld.academiesintniklaas.be/volwassenenaanbod-volwassenen/sounddesign


http://www.oorruiz.be/
https://www.instagram.com/sask_sounddesign/
https://beeld.academiesintniklaas.be/volwassenenaanbod-volwassenen/sounddesign


 


Back to the roots

Een gesprek met Aurélie Nyirabikali Lierman over onze 
roots, op zoek naar het denkkader waarin ons verhaal 
gevangen zit. We gaan vandaag niet dieper in op de 
Rwandese roots van Aurélie. Je kan het onwaarschijnlijke 
levensverhaal van Aurélie terugvinden in verschillende 
geluidsdocumenten op haar website www.aurelielierman.be


Onze roots worden vaak beperkt tot een onderzoek naar 
onze afkomst als indidvidu. Toch is het gevaarlijk om onze 
afkomst te beperken tot het ordenen van onze stamboom. 
Een onderzoek naar onze fascinatie voor klanken, stilte, 
muziek, uitvoeringspraktijk is even goed een heel open 
zoektocht naar de roots. En uiteraard kijken we ook naar de 
roots van onze samenwerking.


Het was in voorbereiding van het seizoen 2021-22 dat het 
Concertgebouw Brugge een blind date organiseerde 
tussen het Goeyvaerts Strijktrio en Aurélie. 

Als componiste was Aurélie in de ban van de muziek van 
Michael Pisaro-Liu en wilde ze niet alleen als 
seizoenscomponiste maar ook als performer zijn muziek 
naar Brugge brengen.

Het Goeyvaerts Strijktrio stond ooit met Michael Pisaro-Liu 
en Gavin Bryars op een Iers podium in het beklijvende werk 
Jesus Blood Never Failed Me Yet van Gavin Bryars. Jan De 
Moor (programmator Concertgebouw Brugge) stelde een 
ontmoeting voor met het strijktrio. Dit resulteerde in een 



match in heaven in de zoektocht naar de roots van 
Tombstones. Klanktextuur bracht ons samen. Aurélie is als 
componiste niet geïnteresseerd in het maken van grote 
gebaren. Gebaren die kunnen bestaan uit harmonische 
demonstraties of ritmische virtuositeit. Ze is er zich sterk 
van bewust dat het element stilte een heel belangrijk 
onderdeel is geworden in de muziek van de laatste 50 jaar. 
Ondanks de emancipatie van het element stilte (schrik voor 
de leegte in beeldende kunst) hangt er nog steeds een 
taboe rond dit wezenlijk onderdeel.

De verleiding om een aantal andere mooie werken mee te 
programmeren lieten we snel varen en de keuze voor een 
integrale uitvoering van Michael Pisaro-Liu’s Tombstones 
lag uiteindelijk heel snel vast.




Aurélie: Ik gebruik heel graag mijn stem als instrument om 
mezelf uit te drukken en gedachten met het publiek te 
delen. Het was bevrijdend om uiteindelijk de voor de hand 
liggende opportuniteit om Incipit Vita Nova van Gavin 
Bryars uit te voeren, achterwege te laten. We kozen 
radicaal voor een volledige lezing van Tombstones waarbij 
we het brede palet van akoestische en elektronische 
geluiden combineerden met found objects. De integriteit 
die we hanteerden om met de partituur van Pisaro-Liu om 
te gaan, vond ik een verfrissende manier van werken. Het 
leunt ook sterk aan bij mijn eigen werkwijze als componist 
waarbij ik niet altijd vooraf weet waar ik zal uitkomen. Deze 
werkwijze kan voor sommige een griezelige gedachte zijn. 
Wij kwamen erdoor wel nauwer in contact met de 
bedoelingen van Pisaro-Liu’s muziek.


Pieter: Tombstones is gebaseerd op herinneringen van 
blues- of popsongs. In hoeverre vind je dat bepalend om 
keuzes te maken tijdens de uitvoering?


Aurélie: Ik ben daarin misschien een slechte leerling (lacht). 
Maar een sterke herinnering is de relatie die aanwezig is in 
Silent Cloud. De song waar Silent Cloud naar verwijst is 
Julia van John Lennon; hij brengt hier een eerbetoon aan 
z’n pas overleden moeder. Daar vat Pisaro-Liu de ziel heel 
kernachtig samen. Maar soms zijn de relaties tussen de 
originele songs en de uitwerkingen van Pisaro-Liu een 
eerder persoonlijk reflectie, waardoor het citaat een 
uitgangspunt is of een aanleiding om op zoek te gaan naar 
andere kernen. Het valt me telkens op dat zijn uitwerkingen 
van een intelligente eenvoud zijn en een intimiteit 
uitstralen.




Pieter: Hoe ben je in contact 
gekomen met Michael Pisaro-
Liu?


Aurélie: Tijdens een 
Wandelweiser festival in Den 
Haag tijdens m’n opleiding 
heb ik het geluk gehad met 
hem te kunnen werken. Het 
was duidelijk dat we op 
dezelfde golflengte zaten. 
Tijdens een zeer interessante 
lezing over zijn aanpak van 
field recordings, 
demonstreerde Pisaro-Liu hoe 
hij nadacht om die opnames 
als een compositorisch 
element in te zetten. Tijdens 
mijn eigen traject als 

componist in opleiding kreeg ik ook steeds de vraag 
waarom ik met field recordings werkte. Daarbij heb je 
verschillende strekkingen.

Enerzijds kan je zoals in de Duitse school heel hard gaan 
werken op zo’n opname, waardoor je vooral een virtuositeit 
gaat etaleren, anderzijds heb je de Franse school die vooral 
wil tonen hoe je met stukken samples de wereld wil laten 
horen. Je hoort daarin de nazaten van enerzijds 
Stockhausen en anderzijds Pierre Henry. Tussen die twee 
scholen zit een grote variatie aan schakeringen. Met mijn 
werkwijze tijdens mijn opleiding, waarbij ik sommige 
opnames gewoon liet zijn zoals ze zich aandienden, botste 



ik vaak tegen een muur. Zo is mijn werk Kariakoo uit 2013, 
opgenomen in Dar Es Salaam, een mooi voorbeeld waar ik 
de stad aan het woord laat. Een stad als tapijt van klanken. 
Ik laat heel veel vrijheid hoe mensen kunnen luisteren naar 
een langere boog, waarbij luisteraars gerust mogen 
afdwalen in hun eigen gedachten. Af en toe neem ik ze dan 
bij wijze van spreke weer bij het nekvel om ze nadien terug 
los te laten. 

Dat is net wat ik bij Pisaro-Liu ook terugvond, die vrijheid 
nemen en laten aan bepaalde opnames.


Pieter: Waarom ben je naar Dar Es Salaam getrokken voor 
dit project?


Aurélie: In 2002, tijdens mijn eerste bezoek aan Rwanda, 
maakte ik documentaire opnames in de zoektocht naar mijn 
familie daar. Mijn perspectief was vanuit radio maken 
gedacht. Ik wilde met mijn journalistieke achtergrond op 
een objectieve manier feiten verzamelen. Dat eerste 
bezoek was vanuit de veronderstelling dat het een 
eenmalige keer was, er vanuit gaande dat ik een weeskind 
was. Dat bleek niet het geval en daarom ben ik 
verschillende malen terug gegaan om telkens met nieuwe 
informatie aan de slag te gaan. In 2011 echter wou ik mijn 
geboorteland ontdekken vanuit het auditieve. Ik voelde dat 
ik als radiomaker in clichés viel en dat ik voorbij ging aan 
de werkelijke klank van de publieke ruimte. Ik maakte in 
dorpen en steden opnames op plekken waar mensen elkaar 
ontmoeten. Opnames in de natuur doe ik quasi niet, dat is 
een totaal ander gegeven. Ik deed aan auditieve 
antropologie en probeerde om hedendaags Afrika in 
klanken te vatten. Klanken kunnen gesprekken, noise of 



muziek  zijn. Op een gegeven moment had ik het gevoel 
vast te zitten en ben ik last minute van Rwanda naar 
Tanzania vertrokken. Dat bleek achteraf gezien de reis van 
mijn leven. 


Pieter: Wat zocht je dan specifiek in Dar Es Salaam en 
daarbuiten?




Aurélie: Tijdens mijn verschillende reizen naar Afrika ging ik 
op zoek naar sonore restanten van voor de kolonisatie. Op 
die manier wou ik een ander soort Afrika laten horen. Dat 
kon in elke taal zijn. Ik zocht een ander narratief waarbij ik 
de filter van kolonisatie weg wou laten. Ik wou de mensen 
daar in hun eigen kracht zien. Zo vond ik in Kariakoo (Een 
grote overdekte markt in Dar Es Salaam) een bron aan 
geluid die voor mij echt uniek was. Het verraste me dat je 



als samenleving zo’n geluid kon maken. Zo probeerde ik op 
mijn eigen manier dat andere perspectief te laten horen en 
wil graag zo mijn steentje bijdragen aan een beter begrip 
van dit continent. 


Pieter: Waar is die fascinatie voor klanken begonnen, wat is 
het pad van de muzikante Aurélie?


Aurélie: Mijn eerste muzikale herinnering was in een koor: 
een heel sterke ervaring toen ik, als verlegen kind, tussen al 
die stemmen zat. Het gaf me een gevoel van thuiskomen. Ik 
heb ook anderhalf jaar viool gespeeld maar op een 
gegeven moment was het voor mijn ouders, die een groot 
gezin hadden, te zwaar om naar de academie in Knokke te 
blijven gaan. Zingen ben ik altijd blijven doen, maar had 
nooit gedacht dat ik dat professioneel zou kunnen 
uitbouwen. Op mijn 17de wilde ik theologie en daarna 
vergelijkende cultuurwetenschappen studeren om ons 
Westers denken vanuit het christendom te proberen te 
verstaan. Dat was wel bijzonder want ik kwam uit een 
agnostische familie. Zij zagen mij eerder Afrikanistiek 
studeren. 

Ik volgde op een gegeven moment een workshop van 
theater Malpertuis en dat was voor mij een openbaring. Ik 
kreeg er de kans om iets uit te werken: een combinatie van 
een opname met een monoloog. De regisseur gaf me een 
micro en na mijn eerste woorden door de micro wist ik 
onmiddellijk dat ik iets met stem ging doen. De ervaring 
om mijn eigen stem te horen vanuit luidsprekers was een 
aha-erlebnis. Ik was als student Latijn en Grieks heel actief 
in een organisatie die met cinema bezig was. Daardoor zag 
ik op een flyer rond een opleiding film dat er ook rond 



‘radio’ studies bestonden. De magie om een stem te horen 
en niemand te zien was voor mij het kantelpunt om voor 
radio te kiezen. Nadien ben ik ook jazz zang gaan studeren 
en uiteindelijk compositie. Ik ben om die reden naar het 
conservatorium van Den Haag getrokken.

Bij componist Yannis Kyriakides heb ik geleerd om m’n 
eigen stem als componiste te vinden. Het was ook in Den 
Haag dat ik Michael Pisaro-Liu onmoette.


Pieter: Is radio flexibeler dan televisie?


Aurélie: Radio maken kan volgens verschillende concepten. 
Er is het zuiver overbrengen van informatie, of je kan zeer 
suggestief werken. Het  idee dat je bij radio verschillende 
lagen kan gebruiken, spreekt me aan. Dat kunnen abstracte 
klanken, concrete klanken, gesprekken zijn of stem op een 
andere manier gebruiken. Televisie is op een bepaalde 
manier statischer. Radio werkt enkel op auditieve prikkels 
en stimuleert fantasie veel sterker. Ik luister af en toe naar 
sportverslaggeving. Zo ben ik op een moment bijzonder 
gegrepen, terwijl ik de afwas stond te doen, door de 
verslaggever die de zware crash van Romain Grosjean in de 
F1-race van Bahrein beschreef: de auto brak in tweeën met 
een grote vlammenzee als gevolg. De toestand leek fataal 
tot Grosjean schijnbaar ongedeerd uit de vlammenzee 
verscheen en van zijn wagen wegwandelde alsof er niks aan 
de hand was. Hij leek een Griekse god die uit de doden 
opstond. 


Het was een echt kippenvelmoment, maar ik was vooral 
onder de indruk van de journalist die dit met respect en 
toch genoeg spanning wist te vertellen. Sindsdien volg ik 



F1 (lacht hard!). Ik ben van de trage muziek en klanken die 
zich langzaam ontspinnen, maar deze wereld van snelheid 
fascineert me evenzeer. 


Voor Passages X maakten we volgende selectie uit Tombstones:


Now Orleans

Blues Fall


Rattle

I didn’t say anything


Tombstone

Unmoon


Silent Cloud


Blues- en popsongs die als basis dienden voor Michael Pisaro-Liu’s 
Tombstones kan je hier beluisteren via Spotify


https://tinyurl.com/6ra9e28m




Het Goeyvaerts Strijktrio is in 1997 opgericht met als doel 
uitsluitend twintigste en eenentwintigste-eeuwse repertoire uit 
te voeren. Het trio ontleent zijn naam aan de Belgische 
componist Karel Goeyvaerts, die een belangrijke rol speelde 
bij de ontwikkelingen binnen de Europese nieuwe muziek. Het 
ensemble speelt niet alleen bestaand werk maar is ook actief 
met opdrachten voor nieuwe strijktrio’s. Het Goeyvaerts 
Strijktrio bestaat uit Fedra Coppens (viool), Vincent Hepp/
Bram Bossier (altviool), Pieter Stas (cello).


Hun cd met strijktrio’s van Arnold Schoenberg, Anton Webern 
en Alfred Schnittke verscheen bij het gerenommeerde 
internationale label Challenge Records. Deze cd ontving in 
verschillende magazines de hoogste quotering en onder 
andere een Gouden Label bij Klassiek Centraal, een nominatie 
als beste cd-productie voor de Klara’s en een aanbeveling 
in Gramophone. In 2012 verscheen een nieuwe cd getiteld 
String Trios from the East met trio’s van Sofia Gubaidulina, 
Alexander Knaifel, Oleg Paiberdin en Giya Kancheli. Luister 
schreef erover: ‘Wat de drie musici hier qua concentratie en 
nauwgezet presteren, grenst aan het onmogelijke.’


Vervolgens het trio lanceerde in 2014 Stabat Mater, 
bestaande uit Arvo Pärt’s Stabat Mater in reine stemming en 
Simeron van Ivan Moody. Met behulp van meer dan 500 
internationale investeerders verzamelde het Goeyvaerts 
Strijktrio £15.000. Muziekcentrum Vlaanderen schreef over het 
trio: ‘Dat ze steengoed zijn is geweten; dat ze ook dit voor 
elkaar kregen, is een staaltje van enthousiast 
ondernemerschap.’ Deze cd werd overladen met 

http://www.gramophone.co.uk/review/schnittke-schoenberg-webern-string-trios


superlatieven in de pers, Editor’s Choice in Gramophone, 
Luister 10,… . Nog recenter werd deze opname bekroond met 
een Edison en werd het trio uitgeroepen tot musicus/
ensemble van het jaar door Klara (Klassieke omroep), ook de 
Stad Sint-Niklaas lauwerde het trio met de Cultuurprijs 2014. 
Jaarlijks organiseren zij het festival Passages in samenwerking 
met het Cultureel Centrum Sint-Niklaas. In februari 2016 
verscheen Whispers of Titans met strijktrio’s van Niklolaj 
Korndorf and Henryk Górecki. Hun laatste cd met Klang van 
Wolfgang von Schweinitz werd opgenomen voor Louth 
Contemporary Music Society in 2020.


Het tweede strijktrio (2018) van Charles Wuorinen is 
opgedragen aan het Goeyvaerts Strijktrio, de wereldcreatie 
vond plaats in het Guggenheim in NY.  Tijdens Stations of the 
Sun 2019 in Dundalk (Ierland) brachten ze twee 
wereldpremières van Linda Catlin Smith en Pascale Criton. In 
oktober 2019 brachten ze Blues, Reds and other Songs van 
Robin Verheyen in premiere in AMUZ. Blues, Reds and other 
Songs werd samen met Marc Copland en Robin Verheyen op 
cd gezet en zal in 2023 verschijnen. 


http://www.gramophone.co.uk/feature/top-10-arvo-part-recordings


Het Goeyvaerts Strijktrio is ensemble in residentie van 
het KMSKA. In die hoedanigheid ontwikkelden zij tijdens de 
renovatie, opening en bij de collectie verschillende 
programma’s. Het Goeyvaerts Strijktrio wordt structureel 
ondersteund door de stad Sint-Niklaas.


NOTEER ALVAST VOLGENDE DATA


4 maart 2023 - 20u - Stadsschouwburg Sint-Niklaas

Tickets via CC Sint-Niklaas

Duet for Two String Trios 


ECCE & Goeyvaerts Strijktrio


"Net zoals de musici hun hele lichaam in de uitvoering van de partituur gooien, 
vertalen de dansers de woorden van de tekst niet alleen met gebaren, maar met elk 

deel van hun lijf. Ze tollen rond het trio, dat zich in het oog van de storm bevindt, 
tot zelfs hun dialoog uiteenbarst in een explosie van pure kinetische energie." -


 ‘Duet For Two String Trios’ © Julie De Meester


8 juni 2023 - KMSKA, Antwerpen

Info volgt op www.kmska.be


Karel Goeyvaerts 100 jaar

Goeyvaerts Strijktrio & Oltremontano 


Op 8 juni 2023 zou Karel Goeyvaerts 100 kaarsen uitblazen.

Een reden om in zijn geboortestad in het Schoonste Museum een feestje te bouwen.


Oltremontano werpt een licht op de fascinatie van 

Karel Goeyvaerts voor de oude meesters .


https://www.kmska.be/nl


De kers naast de taart 

Vandaag kan u genieten van 
heerlijk gebak van ‘De kers 
naast de taart’. 

 
De kers naast de taart is nét 
even anders.... Stijn creëert 
verfijnd gebak zonder 
geraffineerde suikers. In 
plaats van witte suiker 
gebruikt hij natuurlijke, 
smaakvolle alternatieven 

zoals agave, perendiksap, mascobadosuiker, gedroogde 
vruchten… Hij kiest bewust voor biologische ingrediënten. Zo 
kan je genieten van een smakenpalet van volwaardige 
ingrediënten. Binnen zijn assortiment is er ook een grote 
keuze aan glutenvrije en/of lactosevrije taartjes.  
  
Je kan de taartjes wekelijks kopen op de markt in Leuven en 
Heverlee (zaterdag en zondag). Mensen uit de omgeving van 
Puurs kunnen hun bestelling steeds afhalen ten huize van de 
bakker.

Een bijzonder feest of event? Kijk dan zeker eens naar de 
foodtruckformule op de website.


De kers naast de taart, Stijn Van Aerschot, Winkelveld 4, 2870 
Puurs, 03/899 64 82, 0475 44 29 69


www.kersnaastdetaart.be, info@kersnaastdetaart.be


http://www.kersnaastdetaart.be/


Stijn bouwt ook cello’s. In zijn atelier ontstaan nieuwe 
instrumenten, waarbij vertrokken wordt van ruw materiaal. Elk 
onderdeel van het instrument wordt in vraag gesteld en met 
een eigen aanvoelen gerealiseerd. De combinatie van lutherie 
en edelsmeedkunst uit zich duidelijk in de vormgeving van de 
instrumenten. Vorm en klank zijn de peilers van zijn werk.

Uniek is zijn collectie houten sourdines. Deze bonbons voor 
strijkers worden met zorg gemaakt en elk stuk is een unicum. 
Afhankelijk van de houtsoort ontstaat een eigen klankkleur. De 
houtsoorten die momenteel gebruikt worden, zijn ebbenhout, 
esdoorn, kerselaar en buxus. Op die manier heeft elke 
sourdine zijn eigen klankkleur. 

Er zijn reeds enkele cellisten en ensembles die genieten van 
de sourdines van Stijn. Fiere bezitters van deze kleine 
juweeltjes zijn o.a. het Goeyvaerts Strijktrio, het Mosa Trio, 
Desguin Kwartet, Pieter Stas, Gavriel Lipkind, Roel Dieltiens, 
Steven Isserlis, Raphael Wallfish, Chu Yibing , Jean Guihen 
Queyras, Reinhard Latzko, Pieter-Jan-Desmet…. Zij zijn alvast 
overtuigd van het subtiele timbre. 


www.cellobouw.com, cellomakerstijn@gmail.com


http://www.cellobouw.com/




Elsa De Lacerda Setas (Passages III, 2017)

Passages nous propulse dans un univers sonore, lumineux où le public est 
véritablement acteur de l’événement, trésors musicaux pour une expérience 
immersive émouvante


Nicholas Reeves (Passages VII, 2020)

Passages: an eclectic display of how sound is being conceptualized and 
realized in the 21st century.


Robin Verheyen (Passages IV/IX, 2017/2022)

One of the greatest and most intimate festivals I’ve ever played at!


Riccardo Cecchetti (Passages I, 2014)


I was part of the very first edition of Passages Festival: it was a very special 
occasion, full of music, ideas and beauty. Bravissimi!




Vojtěch Semerád (Passages V, 2018)


We have been touched not only by the warm welcome of the organization 
and the audience but also the common enthusiastic atmosphere during two 
days spent in Sint-Niklaas…


Leandro Marziotte (Passages II, 2015)

Within our musical world we regularly attend different festivals and theaters 
in different places. But this festival for me has been unforgettable and 
different, seeing music with great respect but from a more unstructured 
perspective. It has been a pleasure to have participated and I congratulate 
Passages for these 10 years!


Michael Harrison (Passages VII, 2020)

Coming to Sint-Niklaas in February 2020 for Pieter's premiere of my 
"Floating Just Above," just before the Covid break out, was one of the most 
memorable experiences of my life. I was deeply moved by Pieter's stunning 
performance and my experiences in Belgium.


