


M Vorwort

»Sobald die Gegenwart gedacht ist, verschwindet sie.«

Gegenwartsmusik zu hdren und zu verstehen stellt uns oft gerade deshalb vor Herausforderungen,
weil sie uns so fremd ist. Sie geht mit Themen und Fragen um, die sich virulent, wage und oft nur als
ein kiinstlerisches »Erahnen« dauRern und entdulBern. Gegenwart ist vermutlich erst dann besprochen,
wenn ihr die Vergangenheitsbeschreibung mutig entgegengestellt und stetig neu verhandelt wird.
Nicht selten verweist zudem der Begriff »Gegenwart« auf »Schattens, die zeitgeistig gespeist sind.

Wer entscheidet tber aktuell und weniger aktuell? Wer entscheidet, welche Fragen und Proble-
me erledigt und vergangen sind und welche uns dagegen noch tatsachlich beschaftigen? Wann
kdnnen wir Uberhaupt von einem »neuen« Abschnitt in der Geschichte der Musik sprechen?

Als kiinstlerische Leitung des internationalen Ensemblefestivals Leipzig formulierten wir im
letzten Jahr eine Vision: Wir wollen in einer von Barock, Klassik und Romantik gepragten Musik-
stadt aktuelle Zeichen setzen und Menschen verschiedenster Herkunft mit unterschiedlichen
Vorkenntnissen, Fahigkeiten, Erwartungen, Erfahrungen und Wiinschen fiir einen sehr begrenz-
ten, aber zugleich sehr intensiven Zeitraum zusammenzubringen. Wir wollten Tendenzen in den
Fokus ricken, die in eine gerade erst vergangene Gegenwart zurtickreichen. Im besten Fall soll-
ten also Neugierige und Liebhaber*innen, Kenner*innen und Unbefangene, Musikschaffende und
-machende sowie Musikrezipierende in der Gegenwart des Festivals gemeinsam agieren. Dass
diese tatsdchliche Gemeinschaft im realen Raum und die Verhandlung der Frage, was die Gegen-
wart der Musik und die Musik der Gegenwart sind, einander bedingen, ist 2020 nicht nur Segen,
sondern auch Fluch. Durch die weltweite Pandemie mussten wir unser Konzept neu denken.

Aufgrund derzeitiger Entwicklungen kdnnen wir Musik, die in verschiedenen Nationen jetzt gerade
als innovativ, individuell und neu gilt, nicht in einem Festival — wie wir es in der Vergangenheit ge-
wohnt waren — in Leipzig blindeln und prasentieren. Die zeitgendssische Musik aus Russland, Japan,
China und Deutschland wird von ihren Heimatorten aus Zeichen setzen: Die renommierten Ensemb-
les werden das geplante Konzert zuhause auffiihren. Die Intention bleibt dieselbe: Die Musiker*innen
spielen ein Programm, das sie ausgewahlt haben, um maglichst authentisch die aktuellen und von
einem Land zum anderen doch unterschiedlichen Entwicklungen Neuer Musik zu reprasentieren.

Urspriinglich sollten sich die Qualitdten der fiinf Ensembles im Finalkonzert zu einem Festival-
ensemble vereinen. Auch diese Vision konnen wir leider nicht verwirklichen. Deswegen spielt
Tempus Konnex als Leipziger Ensemble das Finalkonzert im Frihjahr 2021.

Wir haben mehr denn je ein grol3es Interesse daran, in einer internationalen und vielfaltigen Gemein-
schaft Giber Musik und Kunst unserer Zeit zu diskutieren. Wir freuen uns, Sie zu diesem erstmaligen
Ereignis digital begriiRen zu diirfen und wiinschen Ihnen eine spannende und bereichernde Zeit vol-
ler musikalischer Eindriicke und Perspektivwechsel, interessanten Begegnungen und Diskussionen.

Herzlich Willkommen,
JiYoun Doo und Thomas Chr. Heyde
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B Programmiibersicht

Do 19.11.

= ab 19:30 Uhr - online verfiigbar
Digitales Konzert Ensemble ConTempo Beijing

Fr 20.11.

= ab 15 Uhr - online verfiigbar
\ortrag Ensemble ConTempo Beijing / Prof. Guoping Jia

» 19:30 Uhr - Eroffnungskonzert Kultursalon (HMT Grassistr. 8, GroBer Saal)
»Stimmkunst im 21. Jahrhundert«

= ab 19:30 Uhr - online verfiigbar
Digitales Konzert Ensemble NOMAD

Sa 21.11.

» 9:45-13:30 Uhr im Live-Stream (HMT Grassistr. 8)
Symposium »Stimmkunst im 21. Jahrhundert«

= ab 19:30 Uhr - online verfiigbar
Digitales Konzert MCME

So 22.11.

» 10-13 Uhr im Live-Stream (HMT Grassistr. 8)
Symposium »Stimmkunst im 21. Jahrhundert«

= ab 15 Uhr - online verfiigbar
Workshop Ensemble Musikfabrik / Peter Veale (Oboe)

= ab 19:30 Uhr - online verfiigbar
Digitales Konzert Ensemble Musikfabrik

Dezember 2020 (online verfiigbar)
» Vortrag Ensemble NOMAD / Yoji Sato (Kontrabass), Hideo Kikuchi (Klarinette)
= Vortrag MCME / Ivan Bushuev (Fl6te), Mikhail Dubov (Klavier)

Friihjahr 2021 sn)

» Konzert Tempus Konnex, WERK 2

» Konzert Tempus Konnex (Oscar Bianchi & Preistrager), WERK 2
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I Essay

Thomas Dworschak

Der Blick nach Nirgendwo und die Sprachen der Neuen Musik

Neuheit und Erfahrung

Esist in der modernen Epoche ein hoher An-
spruch an Kunst, dass sie neu, wenigstens zeit-
genossisch sein soll. »Neu« ist nun ein Adjektiv,
das nur im Vergleich mit etwas anderem eine
Bedeutung hat — im Unterschied zu Adjektiven
wie »Nass«, »slifd« oder »grasgrin«. Musik als
»Neu« zu bezeichnen hat nur dann einen Sinn,
wenn sich darin ein Urteil dariiber verbirgt,
welche Musik »nicht mehr neu« ist. Wie wir
diese Unterscheidung treffen konnen und ob
sie tiberhaupt sinnvoll ist — dieser Streit ist so
alt wie die Neue Musik selbst.

Das Wort »neu« braucht den Vergleich mit
dem nicht mehr Neuen, um etwas auszusa-
gen. Oft braucht es aber noch einen zweiten
Bezugspunkt. Wenn es um ein neues Haus
oder um ein neues Handymodell geht, gentigt
es, ihre Neuheit damit zu erklaren, dass es
dieses Haus oder dieses Handy vorher nicht
gab. In anderen Fallen hilft diese Erklarung
nicht weiter, namlich dann, wenn wir sagen,
wir hatten eine neue Erfahrung gemacht.
Gerade wenn es um Kunst geht, hat diese
Dimension groRBes Gewicht. Die Werke, so ver-
spricht man, 6ffnen dem Publikum die Augen
und die Ohren, sie tiberschreiten die Gewohn-
heiten der Wahrnehmung und die tiblichen
Kategorien der Beurteilung.

»Neu« grenzt sich hier nicht mehr nur von
Dingen oder Werken ab, die schon da waren.
Der Bezugspunkt des Wortes sind nun Subjek-
te und ihre Erfahrungshorizonte. Wenn etwas
neu ist, dann immer fir jemanden. Gelingt es,
Menschen eine neue Erfahrung zu bereiten, so
ist das auf3erdem wohl kein Zufall, sondern —
so nehmen wir an — die Leistung der Kiinst-
ler*innen: Ihnen wird es gelungen sein, ihren
eigenen Blick auf die Welt zu erneuern und
ihre eigenen Gedanken daruber, wie ihre Musik
gestaltet sein soll, aus eingefahrenen Gleisen
herausgehoben zu haben.

Uberall und nirgendwo -
Das universal Neue

Dieses Festival wirft einen Blick nach Osten —
nach Russland, China und Japan. Was fiir eine
Erfahrung kann dieser Blick bescheren, wenn
wir die Frage nach dem Neuen in Betracht zie-
hen? Welche Rolle spielt es fiir kiinstlerische
Innovation, woher die Musik stammt?

Diese Fragen stof3en mit einer Konzeption des
Neuen, Zeitgendssischen und Innovativen zu-
sammen, der zufolge es keine Rolle spielt, aus
welcher Weltgegend die Musik stammt, wenn
man urteilen mochte, ob sie auf der Hohe

der Zeit ist. Diese Konzeption nimmt an, dass
Musik dann neu ist, wenn sie bekannte Klange
auf unbekannte Weise miteinander verbindet
oder wenn sie neues Material erschlie3t. Beide
Aspekte sind in einem weiten Sinne technisch:
Sie betreffen Techniken der Komposition

und Techniken der Klangerzeugung, von den
Spielweisen Uber die Einbindung unvertrauter
Instrumente bis hin zu dem weiten Spektrum
elektronischer Klangproduktion.

Wenn wir Musik als Kunst horen, sind wir — so
denken viele Kenner*innen — gefordert, uns
vor allem auf diese Aspekte einzulassen, und
wir verlangen, dass die Komponist*in sich
ihnen gewachsen gezeigt hat. In einer globa-
lisierten Welt sind technische Aspekte aber
Uberall auf gleiche Weise zuganglich, und sie
stellen tiberall die gleichen Anspriiche. Kunst-
musik ist dementsprechend international, ja
universal. Sie sprengt alle Grenzen lokaler oder
nationaler Musiksprachen. Und diese Ansicht
scheint berechtigt zu sein, wenn wir beden-
ken, dass die konzeptuellen und technischen
Errungenschaften der Neuen Musik — von den
Anfangen der Reihenkomposition tber seria-
listische Verfahren, erweiterte Spieltechniken
und jungere Entwicklungen im Bereich elek-
tronischer Medien — sich einer Anerkennung
erfreuen, die von Landesgrenzen ganz unab-
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hingig ist. Ahnlich wie man in den 1930er
Jahren von einem »internationalen Stil« der
Baukunst zu sprechen begann, kénnten wir
sicherlich Charakterziige eines internationalen
Stils der Neuen Musik identifizieren.

Der Gegensatz zu diesem Stil ist Musik, die

an ihrem kulturellen Boden klebenbleibt und
daher vor dem Mal3stab des Internationa-

len riickstandig und kitschig erscheint. Die
Erfahrung, in der uns das Neue trifft, sollte
dementsprechend ebenfalls universal sein.
Mal3geblich ist nicht, was irgendjemandem
zufalligerweise als neu vorkommt, sondern
malgeblich ist die Erfahrung einer Horer*in,
die wir uns universal vorstellen — so, dass ihre
Kunsterfahrung auf keine einzelne Tradition
eingeschrankt ist. Sowohl die Musik als auch
das Publikum sollen sich von liberkommenen
Voraussetzungen und Assoziationen befreit
haben.

Die symbolische Kraft der Musik

Eine unbefangene Erfahrung von Musik nimmt
jedoch nicht allein die Struktur, Bewegung und
Klanggestalt in sich auf. Sie begreift Musik
fast immer auch unter einem Aspekt, den wir
»symbolisch« nennen kdnnen und der sich nur
mit grof3en Mihen verdrangen lasst.

Musik symbolisch zu erfahren hei3t, dass sie
uns an etwas erinnert, das auBRerhalb ihrer
Klange liegt. Diese Erinnerungen sind oft
hochgradig individuell: Ein Stiick Musik, ein
Motiv, ein Klang ruft ein Erlebnis aus unserer
eigenen Lebensgeschichte wach. Uniiberhor-
bar sind jedoch auch die zahlreichen Symbole
in der Musik, die in einem kulturellen Rah-
men mehr oder weniger festgelegt sind. Ihre
Bedeutung lernen wir informell von Kindesbei-
nen an. Der Klang der Orgel verweist uns auf
den Raum der Kirche, derjenige einer Blaska-
pelle, verbunden mit pragnanter Metrik und
eingangigen Melodien auf einen Festumzug.
Das betrifft nicht nur die Gebrauchsmusik, die
solche Assoziationen gezielt ausnutzt, etwa zu
Werbezwecken, sondern auch die Kunstmusik
Uber die Jahrhunderte hinweg: Haydn und Mo-
zart arbeiten mit solchen Symbolwerten — die
wir heute maoglicherweise gar nicht mehr als
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solche erkennen und durch andere Verstand-
nisse ersetzen — nicht weniger intensiv als
Mahler, Puccini oder Ravel.

Symbolwerte durchdringen unsere musi-
kalische Erfahrung. Fir die Frage nach dem
Neuen in der Musik bilden sie jedoch ein
Problem. Zum einen widerstreben Symbol-
werte der Universalisierung: Sie sind stets an
einen Horizont von Praktiken und Bedeutun-
gen gebunden,die man bereits erfahren und
verstanden hat. Darum kénnen zum Zweiten
solche Symbolwerte nie ganz neu sein. Sie
hangen ja wenigstens mit etwas bereits Be-
kanntem zusammen. Uberdies ldsst sich die-
ser Zusammenhang nicht einfach so erfinden
oder herstellen. Oft gibt es ihn bereits, oder er
entsteht flir uns ohne bewusstes Zutun, wie
sich eben eine Erinnerungsverknipfung bildet.
Damit sind Symbolwerte zum Dritten gerade
das, was das internationale Fortschrittsden-
ken in der Musik tiberwinden wollte, namlich
unreflektiert entsprungene und weitergege-
bene Muster und Gewohnheiten.

Andererseits kommt es vermutlich genau
auf den symbolischen Aspekt aller Musik an,
wenn wir annehmen, dass es fiir die Erfah-
rung der Musik eine Rolle spielt, woher sie
kommt. Das gilt auch fiir den Blick nach Osten.
Wenn Neue Musik schlechthin universal ist,
dann ist es irrelevant, ob wir nach Osten,
Westen, Siiden, Norden oder auf uns selbst
schauen. Wenn der Blick nach Osten relevant
ist, dann — so ware zu bedenken — wegen
der Symbolwerte der Musik, die sie auf eine
besondere Weise kennzeichnen.

e F=lk
L
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Klischees — Wir und die Anderen

Damit kommt sofort das Problem des Kli-
schees ins Spiel. Mit einem Klischee haben wir
es zu tun, wenn man einem Klang oder einer
Klangfigur eine bestimmte, stereotype Bedeu-
tung zuschreibt und sie auch in diesem Sinne
weiter gebraucht. Fur den Blick Uber raumliche
Entfernungen hinweg sind die kulturiibergrei-
fenden Klischees besonders interessant und
besonders kritisch. Denn wenn wir einen Blick
nach Osten werfen mochten, liegt es nahe,
nach den Charakteristika zu suchen, die uns
eine Musik als »0stlich« erkennen lassen — als
japanisch, chinesisch, russisch. Solche Charak-
teristika kennen wir auch alle. Wir haben sie
von klein auf gelernt. Sie sind aber zunachst
unsere Symbole — die Symbole, mit denen
Deutsche oder Mittel- oder Westeuropa-
er*innen die Produkte einer »anderen Kultur«
markieren und erkennen.

Ublicherweise ist es abwertend gemeint,
wenn wir etwas als Klischee bezeichnen.
Das wird jedoch der Komplexitat des Prob-
lems nicht gerecht. Wenn es stimmt, dass
wir Symbolwerte ungewollt aus der Musik
heraushoren, dann kommen wir um Klischees
nicht herum. Klischees und die Assoziationen,
die sie anregen, sind markant. Sie geben dem
Horen einen Anhaltspunkt. An einem solchen
Anhaltspunkt kann vieles geschehen.
Im schlechtesten Fall bleibt es bei der Assozi-
ation und beim bloBen Wiedererkennen. Die-
sen Sachverhalt iiberdeckt eine Tauschung der
Neuheit: Wenn wir horen, dass in den Rahmen
einer Musiksprache, an die wir gewohnt sind,
Floskeln eingearbeitet sind, die uns an etwas
»Fremdes« oder Exotisches denken lassen,
dann kann diese Verknipfung so wirken, als
ob sie uns die Augen offnete und etwas
Neues erfahren lieRe. Neu ist hier aber
bestenfalls die Verbindung von Symbo-
len, die fuir sich genommen altbe-
kannt sind. Bleibt es bei einem

Nebeneinander von solchen
k Uberraschenden Reizen,

die auf die klischeehafte
Assoziation zuriick-
gehen, so lasst

A

sich die scheinbar neue Erfahrung kaum noch
von einem Exotismus trennen. Ein solcher
Exotismus ist aber nur darum reizvoll, weil er
von einem beschrankten und feststehenden
kulturellen Horizont ausgeht, vor dessen Hin-
tergrund sich die Klischees als schmiickende
Effekte abzeichnen konnen.

Anders ist es, wenn eine exotisch erscheinen-
de Formel auf ihre melodische Struktur, ihre
Klangqualitaten, ihre Rhythmik hin durch-
leuchtet und durchgearbeitet wird, so dass sie
»unsere« Musiksprache anreichert. Nun st
sich das Klischee auf, und die Horizonte zwi-
schen dem Eigenen und dem Fremden verwi-
schen sich. Hier wird kein Klischee gebraucht,
sondern genau hingehort. Es mag scheinen,
als sei die Innovation, die hieraus entspringen
kann, rein technisch. Ware es aber richtig,
anzunehmen, dass die technische Durcharbei-
tung alle Spuren des Symbolwertes ausloscht
und uberschreibt? Oder gehort es nicht zum
Wert einer internationalen Musiksprache, dass
die Wurzel einer Klangfigur in einem bestimm-
ten kulturellen Kontext horbar bleibt?

)
L v
. Eus,
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Der »internationale Stil« — Symbol wider Willen?

Der Wert der symbolischen Verweisungen
bildet ein Gegengewicht zu der Vorstellung,
dass wir die Gegenwartigkeit von Musik an
einem universalen Mal3stab messen konnten.
Und wenn wir diesen Wert ernst nehmen,
verwandelt sich die universalistische Perspek-
tive. Eindrucksvoll hat Helmuth Plessner diese
Verwandlung 1931 in seinem groRBen Essay
»Macht und menschliche Natur« dargestellt

— freilich nicht in Bezug auf Musik, sondern
auf den universal gemeinten Begriff des
Menschen. Es mag wohl ein Fortschritt sein,
dass ein solcher nicht mehr an eine bestimmte
Lebensweise und Kultur gebundener Begriff
des Menschen auf der Biihne der Geschichte
auftritt. So konnen wir auch die Vorstellungen
einer Gegenwartskunst verstehen, die alle na-
tionalen oder kulturellen Grenzen tberschrei-
tet. Zugleich aber betont Plessner: Ein solcher
Begriff tritt auf der Biihne der Geschichte

auf — in einer bestimmten historischen
Situation und in einer bestimmten Gegend

der Welt. Er versteht sich selbst als universal,
entspringt aber einer eigenen Tradition und
einem eigenen kulturellen Zusammenhang.
Fur die Musik bedeutet das: Die Mittel des
»internationalen Stils« kénnen durchaus von
auBen wahrgenommen werden — von einem
Standpunkt also, der sich selbst so versteht,
dass er von dieser Internationalitat noch gar
nicht abgedeckt ist. Von ihm aus erscheint der
internationale Stil als ein besonderer Stil, der
Uberdies — symbolisch — auf einen bestimm-
ten Kontext verweist, namlich auf Europa, auf
»den Westen«, auf Aspekte seiner Kultur. Ihre
rationalen, intellektuell gepragten Zuge sind
hier vermutlich von besonderem Gewicht. Eine
Kunst, die sich von jedem Verweis auf be-
stimmte Traditionen emanzipieren wollte, er-
scheint nun ihrem eigenen Selbstverstandnis
zum Trotz als Tragerin von Symbolgehalten,
die sie an einen Bezirk in der Weltgeschichte
zurickbinden.

Der Musik, den Musiker*innen und Kompo-
nist*innen wird es schwerfallen, sich ge-

gen solche symbolischen Auffassungen zu
wehren. Sie konnen darauf pochen, dass man
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sie missversteht, wenn man die Musik mit
Erinnerungen und Stereotypen verknipft. Sie
konnen proklamieren, dass das Wesentliche
ihrer Musik in einem anderen Feld liegt. Aber
macht es nicht ein Potential fiir das Neue und
Zeitgendssische aus, dass das Horen solche
unreflektierten Ziige
hat, die immerzu
liber die Musik hin-
ausdrangen — dass
die symbolischen
Aspekte wild wach-
sen, sich aufdrangen
und damit das ratio-
nale, konstruierende
Denken und Horen
herausfordern?

v

Antworten auf diese
Frage gibt der Blick
nach Osten (ein

Blick in den globalen
Stiden kann Ver-
gleichbares leisten),
sobald wir sehen,
dass im gleichen
Zug der Osten auf
uns zuriickblickt.
Auch dies kann

auf verschiedene
Weisen geschehen.
Im schlechtesten Fall
ist dieser Blick ein Spiegelbild des Exotismus:
Gefallig wird ein Klischee reproduziert, das der
Europaer wiedererkennen soll. Die interes-
santeren Falle treffen wir aber in Musik an, die
in das Spektrum ihrer Mittel — ihrer Melodik,
Rhythmik oder Instrumentation — Techniken
der internationalen Neuen Musik aufgenom-
men und verarbeitet hat. Dann horen wir
musikalische Mittel, mit denen wir uns selbst
identifizieren, mit anderen Ohren: Sie wurden
aus einem uns selbstverstandlichen Kontext
herausgenommen. Dann klingen sie zugleich
vertraut und fremd — ahnlich wie wenn wir

in einer fremden Sprache Warter unserer
eigenen Sprache horen, die jene als Zitate und
Lehnwdrter in sich aufgenommen hat.

F

In dieser Rolle gewinnen sie einen neuen, viel-
leicht befremdlichen Klang und Sinn. Das kann
bis zum Parodistischen gehen: Der internati-
onale Stil wird von einer Musik, die anderen

Traditionslinien entsprungen ist, getragen wie

eine Verkleidung.

N

Was ist es nun fir eine Erfahrung, Musik zu
horen, die in ihren Klangen das Symbolische
mittragt, ohne sich ihm auszuliefern? Es wirkt
verfremdend, wenn wir etwas, das wir flr
universal halten und mit dem wir uns zugleich
identifizieren, auf diese Weise gespiegelt
horen. Verfremdet erscheint so einerseits
das, was wir traditionell als Stilmittel Neuer
Musik horen. Denn kann es nicht sein, dass
unsere Erfahrung des Neuen und Zeitgendssi-
schen sich selbst auf Klischees stiitzt, indem
sie eine Reihe von Klanggestalten eben als
Symbole des Modernen auffasst? Verfremdet
erscheinen zugleich die Erwartungen, sogar
die Klischees, deren Erfiillung wir unreflektiert
erwarten, wenn wir nach Osten blicken.

Die Verfremdung und die Ironie, die sich erge-
ben, wenn Symbolwerte aufeinandertreffen,
provozieren eine besondere Art der Erfahrung.
Es durfte nicht zu viel gesagt sein, wenn wir
diese Erfahrung als neu und tiberraschend
kennzeichnen. Das ist sie aber gerade deshalb,
weil ihre Neuheit nicht allein klanglicher oder
technischer Art ist. Ebenso wenig geht sie

auf eine Zusammenfiigung von Techniken
oder Symbolen zurtick, bei der die einzelnen
Puzzleteile das bleiben, was sie vorher schon
waren. Die neue, tiberraschende Erfahrung
entspringt vielmehr aus der Reibung von mu-
sikalischen Aspekten, die wir gewohnheitsma-
Rig so horen, dass sie die Erinnerung an etwas
auBerhalb der Musik einschlief3en. Diese Neu-
heit lasst das Alte nicht hinter sich, sondern
sie bewahrt es auf und lasst es schillern.

Damit ist die Musik des Festivals eine dop-
pelte Einladung: zugleich nach der Vielfalt
derjenigen Klanggestalten zu horen, die sich
einem bestimmten kulturellen, moglicher-
weise traditionellen Kontext verdanken und
daher mit Symbolik beladen sind — und unsere
eigene Wahrnehmung jener Klanggestalten, in
der wir doch immer wieder auf die Gleise der
Klischees zu rutschen drohen, zu hinterfragen.

- Thomas Dworschak
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Donnerstag, 19. November 2020 - ab 19:30 Uhr

online verfligbar unter www.ensemblefestival.de

Digitales Konzert

B Ensemble ConTempo Beijing

Programmiibersicht:

= Chenchen Zhong - Dreamland (2020, UA)
fur Bambusflote, Sheng, Pipa, Zhongruan, Zheng, Yanggin, Erhu und Zhonghu

= Guoping Jia — Whispers of a Gentle Wind (2011)
flr Banhu, Sheng, Pipa, Zheng

= Yang Song — The Wind of the Prairie (2014)
fur Bambusflote, Sheng, Erhu, Pipa und Zheng

= Binyang Li — Breath Il (2011)
fir Bambusfldte, Sheng, Erhu, Yanggin und Pipa

= Jing Sun — Wind's Breath (2014)
fuir Bambusflote, Sheng, Zhongruan, Sipa, Zheng, Erhu und Zhonghu

= Quanyi Fang - Nong Xian 11 (2019)
fur Erhu und Zheng

= Chen Yao - Nostalgia (2017/2019, UA)
flir Bambusflote, Sheng, Sahnxian, Yanggin, Zhonghu und Banhu

= Peng Liu - Sitting Together Among the White Clouds (2020, UA)
fur Bambusflote, Sheng, Pipa, Zhongruan, Zheng, Yanggin, Erhu und Zhonghu
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Ensemble ConTempo Beijing

Das Ensemble ConTempo Beijing wurde im Mai
2011 gegriindet und ist das erste zeitgenos-
sische Ensemble in China, das traditionelle
chinesische und westliche Instrumente mitei-
nander verbindet. Das Ensemble hat sich zum
Ziel gesetzt, die Entwicklung der modernen
chinesischen Musik zu fordern und den Aus-
tausch zwischen China und anderen Landern
Zu unterstiitzen; es ermittelt und kultiviert
chinesische zeitgendssische Komponist*innen
und Interpret*innen. Es hat sich zum Ziel ge-
setzt, Musiker*innen aus der ganzen Welt zu
verbinden. Die traditionelle chinesische Kultur
kann am Beispiel der zeitgendssischen Musik
globalen Kontexts veranschaulicht werden
und die kulturellen Werte der traditionellen
chinesischen Instrumente werden hierbei
tiefgreifend verstanden, tiberdacht und neu
geschaffen.

Seit seiner Grindung wurde das ECTB zu
verschiedenen internationalen Festivals und
\leranstaltungsorten eingeladen, wie bei-
spielsweise zu den Dresdner Festspielen flir
zeitgendssische Musik, XXXVII. (Polen) und
dem Tongyeong International Music Festival
(Korea). Die Konzerte des ECTB wurden bereits
vom Deutschlandfunk und dem Norddeut-
schen Rundfunk (NDR) Gbertragen. Weiter hat
das Ensemble ConTempo Beijing liber 80 neue
zeitgenossische Werke in seinem Repertoire,
wovon es 31 uraufgefiihrt hat.
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Dreamland (2020, UA)
fur Bambusflote, Sheng, Pipa, Zhongruan,
Zheng, Yangging, Erhu und Zhongu

»Diese Arbeit basiert auf einer Erinnerung von
vor 26 Jahren, als ich erst neun Jahre alt war.
Es ist erstaunlich, dass ich ein ganzes Jahr
lang denselben Traum hatte und jedes Mal,
wenn ich zu traumen begann, bemerkte ich
einen kleinen Unterschied. Meine Kindheitser-
innerungen sind verschwommen, aber je alter
ich werde, desto lebendiger werden sie:

>In einem dunkelroten Korridor war in der
Ferne ein kleiner Ausgang zu sehen. An der
Wand hingen Reihen von Gemalden, die leben-
dig waren mit sich frei entfaltenden Linien.

In der Ferne war das Licht vom Ausgang zu
sehen. Zwei Reihen von Zwergen standen

an der Wand, kaum kniehoch... Am Ausgang
war eine Fahne zu sehen. Zuerst war es nur
ein flackernder Schatten, eine Kraft, die mich
vorwarts drangte... Ehe ich mich versah,
konnte ich die Farbe der Fahne sehen. Es war
eine riesige rote Fahne und ein Zwerg kam
hinter dieser hervor. Das ferne Licht blinkte
und hiipfte und der dunkelrote Korridor schien
aus tausend Farben zu bestehen... Meine tiefe
Neugierde flihrte mich zum Zwerg, zur Fahne,
zum Ausgangslicht und langsam wachte ich
aufgeregt auf...<

Das Werk besteht aus sechs Teilen. Die Tonho-
he des Stilickes stammt aus einer Reihe von
Zahlen, die man eine swandelnde Laterne«
nennt. Sie werden in verschiedenen Arten von
Berechnung und Komposition in bestimmten
Passagen des Werkes verwendet.«

- Chenchen Zhong
y I £ <
|
u ]
¢
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Chenchen Zhong promovierte 2019 am Cent-
ral Conservatory of Music (CCOM) in China bei
Guoping Jia und arbeitet seitdem als Post-
doktorandin an der Postdoc-Forschungsstelle
des CCOM. 2007 gewann ihr Streichquartett
»Das Gedicht des Windes und der Fichte«

den dritten Preis beim ersten chinesischen
Kompositionswettbewerb ConTempo und in
den Jahren 2017 und 2018 wirkte Zhong an
verschiedenen Theaterauffiihrungen in Fujian
und Peking mit. AuRerdem komponierte sie
2018 ein Auftragswerk des Chinese National
Symphony Orchestra flr das »Long Sheng
Hua Yun«-Nanyin-Sinfoniekonzert mit einer
Urauffihrung in der Pekinger Konzerthalle.
Weiter wurde sie als Komponistin flir das
»original interactive stage play Zunyi1935«
engagiert, welches seine Premiere im August
2020 in Zunyi City feierte. Zhong veroffentlicht
neben ihrer Kompositionstatigkeit diverse Pu-
blikationen ber zeitgendssische Musik. lhre
Dissertation mit dem Thema »Chamber Music
Breathing Il Analysis and Research« wurde
2017 am Shanghai Conservatory of Music

im Rahmen der Geschichte Neuer Musik in
China prasentiert. Am Shanghai Conservatory
of Music veroffentlichte sie 2019 das Paper
»Poetic Soundscape and Feelings of Nature

— Liang Lei's Orchestral Works A Thousand
Mountains, A Million Streams of Music Analy-
sis and Research« im Rahmen eines Seminars
zur Forschung der Entwicklung der Musikthe-
orie zeitgenossischer Musik.

Whispers of a Gentle Wind (2011)
fur Banhu, Sheng, Pipa und Zheng

Jeder chinesische Instrumententyp hat seine
eigene Poesie und ein langjahriges Erbe,
wobei die Tradition der einzelnen Instrumente
aus dem Reichtum der klassischen Werke, die
fur sie geschrieben wurden, gewachsen ist.
Wie kann aus dieser Tradition etwas Neues
entwickelt werden? Wie kdnnen diese poeti-
schen Instrumente zu neuer Ausdruckskraft
finden und ihre Schonheit aus einem anderen
Blickwinkel betrachtet werden? Diese Fragen
waren der Ausgangspunkt von Guoping Jia, als
er dieses Stuck schrieb. Er hat den Grundton
und die Grundelemente der Klangerzeugung
eines jeden Instruments zum Ausgangsma-
terial fir diese Komposition gemacht. Dieses
»zellartige« musikalische Material entfaltet
und erweitert sich, wobei das akustische
Gesamtergebnis dadurch entsteht, dass das
Material auf vielfaltige Weise kombiniert und
ausgetauscht wird, wodurch neue Klange und
Ausdrucksformen fur diese alten Instrumente
gesucht werden.
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Guoping Jia ist Professor und Direktor des Mu-
sikinstituts am Central Conservatory of Music
in Peking. Sein bisheriges Schaffen umfasst
mehrere Kammermusik- und Orchesterwer-
ke und seine Kompositionen wurden von
verschiedenen Orchestern in China sowie En-
sembles weltweit gespielt und werden aktuell
beim Verlag Sikorski (Hamburg) veréffentlicht.
In standigem Bestreben des interkulturellen
Austauschs zwischen China und Deutschland
hat Jia viel Energie in Konzerte und wissen-
schaftliche Veranstaltungen investiert. So
initiierte er 2007 den jahrlich stattfindenden
internationalen ConTempo-Kompositions-
wettbewerb. Mit Unterstiitzung der Sie-
mens-Stiftung und dem Ensemble Modern
Academy griindete er 2011 das EnsembleCon-
Tempo Beijing, welches als erstes Ensemble
fur moderne Musik westliche und ostliche
Instrumente miteinander vereint. Im Jahr 2015
fuhrte er das von der China National Arts Fund
geforderte Music Critics Training Project durch.

13/52
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The Wind of the Prairie (2014)
fur Bambusflote, Sheng, Erhu, Pipa und Zheng

»Der Titel >sThe Wind of the Prairie« ist eine
Ubersetzung des mongolischen Ausdrucks
>Talinsalai«. In meiner Erinnerung unterschei-
det sich der Wind der Prarie von einer Brise
oder einem Sturm. Keines der normalerwei-
se verwendeten Adjektive reichten aus, um
diesen Wind zu beschreiben. Man spiirt die
Resonanz des Grases, der Blatter und all der
anderen Wesen der Prarie und hort das Echo
der Felsen, wenn der Wind voriberzieht. Der
Prariewind bahnt sich seinen Weg vorwatrts,
kein Berg oder etwas anderes kann ihm den
Weg versperren — er nimmt sich die Zeit und
schlieBlich geht er in den Himmel Gber.«

- Yang Song

BREATH 11 (2011)

»Selten habe ich meine Aufmerksamkeit von
den alltaglichen Angelegenheiten auf meinen
inneren Verstand verlagert. Es scheint, dass
zwischen Ausatmen und Einatmen in nur
einem Augenblick tausend Jahre vergehen
konnen. Ausgehend von den spezialisierten
Motiven und Reihen versuche ich, diese Akus-
tik und Gedanken in meinem Geist und dem
unsichtbaren Raum zu belassen.«

- Binyang Li
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Yang Song wurde in der Inneren Mongolei
geboren, einer autonomen Region im Norden
Chinas. Sie erhielt 2018 ihren Doktorgrad

in Komposition am CCOM Peking bei Prof.
Guoping Jia und promovierte 2019 in der
Meisterklasse bei Prof. Johannes Schollhorn
an der Hochschule fiir Musik Freiburg, aktuell
besucht sie den IRCAM Cursus 2020/21 in
Paris. Sie erhielt diverse Preise, wie den Théo-
dore-Gouvy-Preis 2019, den Reinl-Preis 2019
und den internationalen Goethe-Preis des
Asian Composer Showcase 2018. Ihre Werke
wurden von der Deutschen Radio Philharmo-
nie, dem Arditti Quartett und vielen weiteren
Ensembles gespielt. Song erhielt u.a. Auftrage
der Deutschen Radio Philharmonie, dem New
York Focus! Festival der Juilliard School oder
der China Art Foundation. Ihre zeitgendssi-
schen Werke umfassen diverse Genres, wie
Orchester- und Kammermusik, elektronische
Musik sowie Theatermusik und Tanzdra-
men. Stets verbindet sie in ihren Werken die
Asthetik ihrer eigenen Kultur mit der Asthetik
anderer Kulturen.

Binyang Li studierte Komposition am Central
Conservatory of Music Peking und schloss an
der Louisiana State University sein Master-
studium im Jahr 1992 u.a. bei Dinos Constan-
dinides ab. Er gewann diverse Kompositions-
wettbewerbe und seine Musik wurde in den
verschiedensten Landern aufgefihrt. Zu den
29. olympischen Sommerspielen in Peking
war er einer der Komponist*innen, die fir die
Eroffnungszeremonie die Musik komponier-
ten. Aktuell ist er Professor fiir Komposition
des Central Conservatory of Music Peking.
Zudem ist Li Mitglied der American Society of
Composers, Authors and Publishers (ASCAP)
und des American Composer Forum (ACF).

Wind's Breath (2014)
fur Bambusflote, Sheng, Zhongruan, Sipa,
Zheng, Erhu und Zhonghu

Dieses Werk ist ein Kammermusik-Septett fiir
chinesische Flote (Di), Sheng, Zhongruan, Pipa,
Guzheng, Erhu und Zhonghu. Es nimmt die
subtile Transformation zwischen GroRe und
Transposition als Kernmaterial, kombiniert den
Wechsel von Starke, Geschwindigkeit, Spiel-
technik und Klangfarbe sowie den Wechsel
zwischen langen und kurzen Atemziigen und
zeigt die unvorhersehbaren Eigenschaften der
Blasinstrumente.

Nong Xian 11 (2019)
fur Erhu und Zheng

In Nong Xian Il wird »Nong Yin«, eine Art V/ib-
rato mit sehr groBer Amplitude aus der traditi-
onellen koreanischen Musik, als Kernelement
des Werks verarbeitet. Diese traditionelle
Spieltechnik kombiniert Fang mit modernen
Kompositionstechniken, um eine neue musi-
kalische Sprache zu schaffen.

Jing Sun absolvierte das Central Conservatory
of Music in Peking und studierte bei Profes-
sor Binyang Li. Sie hat mehrere internatio-
nale Preise und Kompositionswettbewerbe

gewonnen.

Dr. Quanyi Fang erhielt 1994 seinen Bache-
lor am Institut flir Komposition des Central
Conservatory of Music und studierte bei Prof.
Mingxin Du. Seinen Master-Abschluss erhielt
er 2008 am Konservatorium fuir Musik der
Korea University of Arts bei Prof. Yu Byung
En und schloss seine Ausbildung mit einem
Doktortitel im Jahr 2016 am Institut fir Kom-
position des Central Conservatory of Music
bei Prof. Guoping Jia ab. Derzeit ist er Direktor
des Instituts fiir Komposition und Tutor an der
Anhui Normal University in Wuhu, China.
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Nostalgia (2017/2019, UA)
fur Bambusflote, Sheng, Sahnxian, Yanggqin,
Zhonghu und Banhu

Die Inspiration fiir diese Komposition stammt
aus der Han-Musik der Region Hakka in der
Provinz Guangdong in China, die auch als alte
Musik von Zhongzhou bekannt ist. Um die
motivischen Ideen des Stiickes aufzubauen,
lieh sich der Komponist Chen Yao das melo-
dische Material aus den beiden bekannten
Melodien »Nostalgia« und »Wind from Eight
Sides«, die beide zum Musikrepertoire von
Hakka Han gehoren. Das Werk gibt den Wech-
sel der dynamischen und statischen Texturen
wieder, die traditionelle Heterophonie und

die pointillistische Einteilung der verschiede-
nen Klangfarben. Aus der Perspektive einer
zeitgenossischen Hakka-Personlichkeit gibt
Yao in seiner Musik seine Ansichten uber die
alte Musik der Guangdong-Literaten wieder,
die eine lange Geschichte und eine literarische
Konnotation besitzen.

16/52

Chen Yaos Musik entspringt stets ritueller
Natur. Er meidet zeitgendssische Stromungen
und zielt stattdessen auf eine Zeitlosigkeit
und Andersartigkeit ab, die sich jenseits der
gewohnten Kategorien ansiedelt — Musik fiir
den Augenblick, aber auch Musik fiir Vergan-
genes und Musik fir das, was vor uns liegt.
Melancholie und ein Gefiihl des Staunens sind
wiederkehrende Merkmale in seinem Schaf-
fen. Er bekam Auftrage und Preise diverser
internationaler Einrichtungen, wie beispiels-
weise Radio France, der Harvard University
Fromm Foundation oder der Leonard Bern-
stein Foundation. Seine Musik wurde von
internationalen Musiker*innen und Ensembles
aufgefiihrt und wurde weltweit bei verschie-
denen Musikfestivals gespielt. Er erhielt
seinen PhD in Komposition an der University
of Chicago. Aktuell ist er auBerordentlicher
Professor fiir Komposition am Central Conser-
vatory of Music in Peking.

*
M

Sitting Together Among

the White Clouds (2020, UA)

fur Bambusflote, Sheng, Pipa, Zhongruan,
Zheng, Yangging, Erhu und Zhongu

Die Schonheit der kiinstlerischen Konzeption
in der klassischen chinesischen Poesie beruht
oft auf natdrlichen und lebendigen Bildern,
von denen eines der »kalte Berg« ist. Der kalte
Berg ist nicht nur eine einfache Landschaft,
denn die kalte und karge Atmosphare, welche
er ausstrahlt, wird in den Dichtungen von

Han Shanzi zu einer Einheit verbunden und

in ein Symbol des Zen verwandelt. In diesem
Werk wahlte der Komponist eine Reihe von
Wortern aus Han Shanzis Gedichten aus und
versuchte, sie zu einer einzigartigen musika-
lischen Struktur neu zu kombinieren, die aus
neun Abschnitten mit verschiedenen Bildern
besteht (»entfernter kalter Berg«, »weil3e
Wolken, die trage dahinflieBen«, »konvergie-
rende Schluchten«, »sich Gberlagernde Klip-
pen«, »tausend Graser, die im Tau weinenx,
»einsame Stecknadeln, die im Wind singen«,
»Aussparungen des verlorenen Weges«,
»Korper fragt Schatten« und »Zusammensit-
zen zwischen den weiBen Wolken«) um so die
Ehrfurcht vor dem Leben aller Dinge und den
Wunsch nach einem harmonischen Zusam-
menleben mit der Natur auszudriicken. Als
Symbol der gegenseitigen Beeinflussung von
Subjekt und Objekt sowie der Verschmelzung
von Geflihl und Landschaft ist die auRere
Form des Wolkenbergs eine stabile Einheit,
jedoch hat sie durch ihre verschiedenen veran-
derlichen Formen dennoch vielfaltige Charak-
teristika. Liu mdchte in seiner Komposition mit
der Anordnung der Bilder eine Art flieRenden
Musikraum erschaffen, um vielfaltige drei-
dimensionale Hormoglichkeiten und eine
Beziehung zwischen Poesie und Musik zu
erreichen. Betrachtet man den kalten Berg im
Hinblick auf die aktuelle Lage der globalen Epi-
demie, so kann er einen Genuss und Zusam-
menhalt bringen oder wie es in einer Strophe
von Han Shanzis Gedicht heil3t: »[...] den
Fesseln der Welt entspringen und zusammen
zwischen den weilRen Wolken sitzen.«

Peng Liu schloss seinen PhD in Komposition
ab und hat aktuell eine Lehrstelle fiir Kompo-
sition am Sichuan Conservatory of Music inne,
wahrend er Postdoc-Forschung mit Guoping
Jia am Central Conservatory of Music betreibt.
Er gewann fiir seine Kompositionen verschie-
dene Preise, beispielsweise den »Outstanding
Award« des Asian Composers Showcase

in Korea 2019 oder den ersten Preis der
Sichuan Opera Music Competition. Seine
Werke wurden von internationalen Ensembles
aufgefiihrt, u.a. vom Teana Zheng Ensem-

ble, New Zealand Quartet, Kammer Musek
\lerain Létzebuerg und dem Hong Kong New
Music Ensemble. Liu wurde von 2017-2018
wiederholt in das Sichuan Opera Music Talents
Program und dem Music Theory Research
Program unter Forderung der China National
Art Foundation aufgenommen. Neben seinen
Kompositionen verdffentlicht Liu diverse
wissenschaftliche Artikel iber Musikanalysen
zeitgenossischer Werke in verschiedenen Zeit-
schriften wie dem Journal of the CCOM oder
Music Culture Studies.
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Freitag, 20. November 2020 - ab 19:30 Uhr

online verfligbar unter www.ensemblefestival.de

Digitales Konzert

B Ensemble NOMAD

Programmiibersicht:

= Naoki Sakata - Spores 11 (2019)
fur Flote, Klarinette, zwei Violinen, Viola, Violoncello, Kontrabass,
prapariertes Klavier und Percussion

= Yukiko Watanabe - Cities and Memory (2019)
fur Flote, Klarinette, zwei Violinen, Viola, Violoncello, Kontrabass,
prapariertes Klavier und Percussion

» Marika Kishino — Oud (2020)
Doppelkonzert fiir Marimba, Klavier und Ensemble

» Jo Kondo - The Shadow of Shade (2010)
fiir Bassflote, Viola, Violoncello und Klavier

» Atsuhiko Gondai — Si ambulem in medio umbrae mortis — shadow of »Si« (2020)

fur Flote, Klarinette, zwei Violinen, Viola, Violoncello, Kontrabass,
prapariertes Klavier und Percussion

18/52

Ensemble NOMAD

Das 1997 gegriindete Ensemble NOMAD gilt
sowohl national als auch international als
eines der weltweit fiihrenden Ensembles fiir
zeitgenossische Musik aus Japan. Unter der
Leitung von Norio Sato (Gitarrist/Dirigent)
hat das Ensemble viele Kompositionen des
20. und 21. Jahrhundert wieder zum Leben
erweckt, die selten aufgefiihrt werden. Sei-
nem Namen getreu ist das Ensemble NOMAD
bei der Gestaltung der Konzerte flexibel und
spontan und seine regelmaligen Konzerte in
der Tokioter Opernstadt — mittlerweile haben
beinahe 70 stattgefunden — haben in der
zeitgenossischen Musikszene Japans groRRe
Resonanz. Fir seine Programmgestaltung
und die Qualitat der Auffihrungen wurde das
Ensemble 2003 mit dem KEIZO SAJI-Preis
und 2014 mit dem Vienna Philharmonic and
Suntory Music Aid Award ausgezeichnet.

-

|0 BV

Ensemble NOMAD ist auch zunehmend
international aktiv, beginnend mit der Gau-
deamus-Woche in Amsterdam im Jahr 2000.
Seitdem ist es bei Festivals in Venezuela,
Mexiko, Frankreich, Belgien, GroRbritannien,
Korea, China, den Niederlanden und Estland
aufgetreten. Das Ensemble bietet zudem re-
gelmaRig Benefiz-Programme an und besucht
Schulen, Kindergarten, Krankenhauser und
Pflegeheime, um Musik mit denen zu teilen,
die nur begrenzten Zugang zu Konzerten
haben.

Ensemble NOMAD hat 18 CDs mit Werken
fihrender japanischer Komponist*innen wie Jo
Kondo, Hidemi Ishida, Norio Fukushi und Shi-
nichiro Ikebe veroffentlicht. Des Weiteren er-
schienen sind unter anderem »Bestiario« und
»Pruebas de vida«, zwei CDs mit Kammermu-
sikwerken des mexikanischen Komponisten
Hebert Vazquez. Die jlingsten Veroffentli-
chungen sind Teil der Reihe »Contemporary
Chinese Composers« von ALM Records.
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Spores 11 (2019)

flr Flote, Klarinette, zwei Violinen, Viola,
Violoncello, Kontrabass, prapariertes Klavier
und Percussion

»Ab und zu finde ich schimmlige Lebensmit-
tel in meiner Kiche. Es ist ekelhaft, aber ich
bemerke auch die Schonheit in der komplexen
und farbenfrohen Textur. Ich bin von der Be-
lebtheit meiner Inspiration liberrascht, winzig
klein und unsichtbar wie die Pilze. >Spores I«
ist von der Okologie der Pilze angeregt. Dabei
ist die Symbiose zwischen den Pilzen und

der Pflanze dufRerst interessant. So tauschen
der Pilz, der auf den Baumwurzeln lebt und
der Baum lebenswichtige Ressourcen aus. In
letzter Zeit verfolge ich in meiner kompositori-
schen Arbeit die Koexistenz von musikalischen
Materialien unterschiedlicher Morphologie.
>Spores I« besteht aus fiinf Abschnitten. Die
Textur geht durch das ganze Stuck hindurch
aus Variationen einer flackernden, zittern-
den Klangbewegung hervor. So teilen sich im
ersten Abschnitt, die >gettato<«-Partien, die
Streichinstrumente eine gemeinsame Linie. Im
dritten Abschnitt bildet das Tremolo eine mat-
te Textur. Triller und Obertontriller bestimmen
den vierten und flinften Abschnitt. Gleichzei-
tig entwickelt sich die Bewegungsform, die

die Blasinstrumente im zweiten Abschnitt
vorgestellt haben, zu einem komplexen und
lebendigen Netz.«

- Naoki Sakata

20/52
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Naoki Sakata schloss sein Studium an der
Aichi University of the Arts 2003 als Klassen-
bester ab. Seit 2007 lebt und studiert er in
Frankreich an der Ecole Normale de Musique
de Paris bei Edith Lejet, und am Conservatoire
National Supérieur de Musique et de Danse
de Paris bei Stefano Gervasoni. 2013 erhielt
Sakata seinen Abschluss und besuchte den
Cursus | am IRCAM. Aktuell ist er als Kompo-
nist fur das Nagoya-Philharmonieorchester in
Japan tatig.

Neben weiteren Preisen erhielt Sakata den
28. Akutagawa Composition Award und den
ersten Preis des Toru Takemitsu Composition
Awards sowie den Takefu-Compaosition-Price.
Unterstlitzt wurde er 2007 durch die Scho-
larships of the Sacem und 2010-2011 von der
Rohm Music Foundation.

Seine Werke erklangen bei Festivals und Pro-
jekten auf der ganzen Welt, unter anderem bei
Music Tomorrow des NHK-Symphon-Orchest-
ra Tokio, dem Vienna International Saxophone
Festival, dem Festival Musica in Strasbourg,
bei Voix Nouvelles in Royaumont und beim
Takefu International Music Festival.

Cities and Memory (2019)

flr Flote, Klarinette, zwei Violinen, Viola,
Violoncello, Kontrabass, prapariertes Klavier
und Percussion

»Das Werk besteht aus den Klangen und
Erinnerungen, die den unsichtbaren Reisen
der Menschen entspringen. Es bezieht sich
auf das Konzept der sMono-ha« (Schule der
Dinge), einer Kunstbewegung, die in Ja-

pan in den spaten 1960er Jahren entstand.
>Mono« bedeutet >Ding« oder >Objekt<, und
Kinstler*innen dieser Richtung neigen dazu,
hauptsachlich gefundene Objekte, natiirliche
Materialien oder einfache, alltagliche Gegen-
stande zu prasentieren.

Im gegenwartigen Kontext ist es schwierig,
den Karper physisch in ein anderes Land zu
bringen. Ich kann mich nur transportiert fiih-
len, wenn ich die Erinnerungen eines anderen
Menschen an seine Reisen im Internet lese
und die virtuelle Reise geniel3e, indem ich

mir ein unbekanntes Land vorstelle. Ich habe
dieses Stiick komponiert, um einen Moment
von etwas irgendwo in einer anderen Zeit und
an einem anderen Ort zu kombinieren.

»Jedes Mal, wenn ich eine Stadt beschreibe,
sage ich etwas Uber Venedig. [...] Die Bilder
des Gedachtnisses werden, sobald sie einmal
in Worte gefasst sind, geloscht. Vielleicht habe
ich Angst, Venedig ganzlich zu verlieren, wenn
ich davon spreche. Oder — wahrend ich von
anderen Stadten sprach, habe ich es bereits
verloren, nach und nach.«« *

- Yukiko Watanabe

Yukiko Watanabe studierte Komposition und
Klavier an der Toho Gakuen School of Music

in Japan. 2008 zog sie nach Osterreich und
studierte bei Beat Furrer an der Kunstuniver-
sitat Graz. Von 2014 bis 2016 studierte sie bei
Johannes Schollhorn an der Hochschule fiir
Musik Koln. Sie erhielt verschiedene interna-
tionale Preise und Stipendien und ihre Musik
wird weltweit aufgefiihrt. Watanabe war
Stipendiatin des Internationalen Ensemble
Modern Academy Stipendiums (2016/17)

in Frankfurt und der Kunststiftung NRW im
Kinstlerdorf Schoppingen 2018. Im Jahr 2019
nahm sie eine Residency for new music des
Goethe Instituts Kanada ein.

Seit 2017 ist sie kiinstlerische Leiterin eines
eigenen Projektes, das junge Musikerinnen
und Musiker untersttitzen soll, indem es ihnen
die Moglichkeit bietet, ihre kreativen Fahigkei-
ten zu entwickeln.

21/52

*aus: Italo Calvino, »Le citta invisibili« / »Die unsichtbaren Stadte«
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Oud (2020)
Doppelkonzert fiir Marimba,
Klavier und Ensemble

»>0ud< bedeutet Agarholz. Japaner*innen
nennen es >Jinkos, was wortlich Gbersetzt >un-
tergetauchter Duft< bedeutet. Das Sttick be-
ginnt mit einem scharfen Anschlag auf einem
Holzinstrument. Seine Resonanz erscheint
und verschwindet dann allmahlich im Raum,
als ware es ein Duft von Weihrauchholzern.
Es verandert standig seine musikalischen
Zustande, zu denen Dichte, Klangfarbe und
Gestik gehoren, und formt einen duftenden
Klang, als ware das Kernholz infiziert worden,
um duftend zu werden.

Die Geriiche von Raucherholzern wie Agarholz,
Kyara oder Sandelholz wurden in der japa-
nischen Geschichte und Kultur seit langem
geschatzt. Der Legende nach kam Agarholz
zum ersten Mal nach Japan, als ein Weih-
rauchholzstamm an Land trieb. Die Menschen
bemerkten, dass das Holz wunderbar roch,
wenn sie es in die Nahe eines Feuers legten.
Wir konnen das duftende Weihrauchholz als
>Horduft« in der Musik geniel3en.

Weihrauchholzer verstromen ihren Duft und
er breitet sich im Raum aus. Der Duft andert
sich standig und verschwindet schliel3lich. Er
ruft jedoch unsere Empfindungen, Erinnerun-
gen und Emotionen hervor. Fiir mich ist das
sehr ahnlich zu dem, was ich mit bestimmten
Klangen in der Musik erleben kann.

Duftholzer entstehen, wenn sie mit einer Art
Schimmelpilz infiziert werden. Wahrend des
Infektionsprozesses produzieren die hellen
und geruchlosen Holzer ein dunkles aromati-
sches Harz und verwandeln sich so zu einem
sehr dichten, dunklen, harzigen Kernholz. An
diesen chemischen Prozess, der zehn bis zu
einige hundert Jahre dauern kann, denke ich
beim Komponieren.«

»0ud« ist Norio Sato gewidmet und wurde
vom Takako Arakida Fund in Auftrag gegeben.

22/52

Marika Kishino studierte Rechtswissenschaf-
ten in Kyoto und schloss das Studium 1994
mit Diplom ab. Sie kam 1995 nach Frankreich,
wo sie Komposition an der Ecole Normale de
Musique und am IRCAM in Paris sowie am
Conservatoire National Supérieur Musique et
Danse in Lyon studierte. Sie erhielt Stipendien
von den grof3en Studios fir elektroakustische
Musik wie beispielsweise dem INA GRM Paris,
SWR Experimentalstudio oder dem ZKM |
Karlsruhe und zahlreiche Preise und Auszeich-
nungen. Weiter erhielt sie Auftragskompositi-
onen von verschiedenen Rundfunkorchestern
(u.a. WDR, BR, Radio France) und trat bei der
Biennale in Venedig, dem Achtbriicken Festival
Koln und dem Ultima Festival in Oslo auf, um
nur einige wenige zu nennen. lhre Portrat-CD
»|risation« erschien beim Label Wergo und
beim Deutschen Musikrat im Rahmen der
Edition Zeitgendssische Musik. Ihre Werke
sind bei Edizioni Suvini Zerboni in Mailand
erschienen.

The Shadow of Shade (2010)
flir Bassflote, Viola, Violoncello und Klavier

»The Shadow of a Shade« reprasentiert
meinen aktuellen Kompositionsstil. Charak-
teristisch fiir das Sttick ist das Prinzip des
Kontrastes, wie schon in vielen meiner Werke
seit den 1980er Jahren, aber die einsetzenden
Abschnitte sind jetzt vielfaltiger und subtiler
in ihrem musikalischen Charakter. Das Werk
ist sozusagen ein Drama, das sich aus den
gegensatzlichen Charakteren der Abschnitte
ergibt; aber die Ubergeordnete musikalische
Entwicklung ist nicht so organisiert, dass
eine zielgerichtete Ausrichtung entsteht. Das
Drama in dieser Musik ist nicht teleologisch,
sondern statisch; ein kontemplatives Drama,
bei welchem Ihr Geist sinnieren kann, wenn
Sie unter einem Baum stehen und in den bro-
delnden Schatten zitternder Blatter baden.«

- Jo Kondo

Jo Kondo ist seit seinem Studienabschluss an
der Tokyo University of Arts 1972 weltweit ta-
tig. Er war Composer in Residence an der Hartt
School of Music in Connecticut und lehrte an
der University of Victoria in Kanada sowie

der Dartington International Summer School
in England. Professuren erhielt er an der
Ochanomizu University in Tokyo, der Elisabeth
University of Music in Hiroshima und aktuell
an der Showa University of Music.

Neben seinen Studien und seiner Lehrtatig-
keit griindete und leitete Kondo das Musica
Practica Ensemble, ein Kammerorchester
fur zeitgenodssische Musik, von 1980 bis zu
dessen Auflosung 1991. Seine insgesamt
Uber 160 Kompositionen wurden vielfach in
Japan, Nordamerika und Europa aufgefiihrt
und waren immer wieder Teil internationaler
Musikfestivals.

Fur sein Orchesterwerk »In the Woods« erhielt
Jo Kondo 1991 den Odaka-Preis und 2005
den Nakajima-Kenzo-Preis fir seine Erfolge in
der zeitgenossischen japanischen Musik. Seit
2012 ist er Ehrenmitglied der American Aca-
demy of Arts and Letters und wurde 2018 mit
dem 86. Preis des Ministeriums fir Bildung,
Kultur, Sport, Wissenschaft und Technologie
(Japan) ausgezeichnet.

Jo Kondo ist Mitherausgeber des Contempo-
rary Music Review. Er war Jury-Mitglied bei
vielen internationalen Wettbewerben, wie
dem Gaudeamus International Composers
Competition, Akutagawa Award und dem Kyo-
to-Preis. Aktuell ist er Vorsitzender der Japan
Society for Contemporary Music.
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Si ambulem in medio umbrae mortis -
shadow of »Si« (2020)

flr Flote, Klarinette, zwei Violinen, Viola,
Violoncello, Kontrabass, prapariertes Klavier
und Percussion

Dieses Stiick ist auf der Note »Si« (B) aufge-
baut. Nattirlich hort man auch andere Noten,
aber sie alle sind von »Si« abgeleitet. »Si«
kann im Japanischen mit dem gleichlautenden
Wort flir »Tod« assoziiert werden. Der Ton
»Si« durchzieht das ganze Stiick, und entspre-
chend wird es durch den Gedanken des Todes
bestimmt: Sein Weg verlauft in dessen Schat-
ten, der es immerzu umhiillt; zwar entwickelt
es sich, aber es entgeht dem Tod letztlich nicht
— als flistere es beharrlich »memento mori«.

Hier und da hort man Andeutungen grego-
rianischer Gesange. Wenn man sich aber an
den verborgenen Text (siehe unten) erinnert,
kommt diesem Sttick unerwartet eine neue
Bedeutung zu, so dass es fast zu einer Musik
der Hoffnung oder des Gebets in dieser
schwierigen Zeit wird.

»Si ambulavero in valle umbrae mortis,
non timebo mala,

quoniam tu mecum es.

Virga tua et baculus tuus,

ipsa me consolata sunt.«

»Wenn ich auch wandelte inmitten des
Schattens des Todes,

ich werde nichts Béses fiirchten,

denn du bist bei mir.

Dein Stab und dein Stock, A

die trosten mich.«

(aus Psalm 23)
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Atsuhiko Gondai (*1965)

Atsuhiko Gondai studierte Komposition an der
Toho Gakuen School of Music und besuchte
von 1990 bis 1992 als DAAD-Stipendiat die
Staatliche Hochschule fiir Musik Freiburg.

\Von 1993 bis 1994 wohnte er als Forscher im
Uberseestudienprogramm der japanischen
Regierung fir Kinstler in Paris. Bis 1995
studierte er Computermusik am IRCAM. Seine
Lehrer waren Yasuo Sueyoshi, Klaus Huber
und Salvatore Sciarrino (Komposition), Philippe
Manoury (Computermusik) und Zsigmond
Szathmary (Orgel). Neben dem 1. Platz beim
Valentino-Bucchi-Kompositionswettbewerb
1991 belegte er 1992 den 2. Platz beim Inter-
nationalen Komponistenwettbewerb »Ka-
zimierz Serocki« und wurde mit zahlreichen
weiteren Preisen im In- und Ausland ausge-
zeichnet. Im Jahr 1999 veroffentlichte er seine
erste CD mit eigenen Werken »ritratto rosax.

Gondai hat den musikalischen Raum als einen
Ritus erforscht, der im katholischen religiosen
Glauben begriindet ist. In den letzten Jah-

ren hat er mit dem buddhistischen Priester
Shomyo Chanters zusammengearbeitet und
durch den Austausch mit buddhistischer

Musik neue Wege beschritten. Derzeit lebt er
in Kanazawa und Paris, wo er an
Kompositionsprojekten arbeitet.

Freitag, 20. November 2020 - 19:30 Uhr
HMT »Felix Mendelssohn Bartholdy« Grassistr. 8, GroRer Saal

(entfdllt pandemiebedingt)

Eroffnungskonzert Kultursalon

W »Stimmkunst im 21. Jahrhundert«

Programmiibersicht:

= Rino Murakami — Buzzy Birds (2015/16, Deutsche UA)
fur Flote, Fagott, Tuba, Schlagzeug, Drumset und Stimme
Stimme: Rino Murakami, Dir.: Pablo Andoni Gémez Olabarria
Flote: Andrea Alarcon, Fagott: David Jagla, Tuba: Ole Heiland,
Drumset: Lukas Heckers, Schlagzeug: Rafael Molina

= Gyorgy Kurtag — Kafka-Fragmente (1985-87, Ausschnitte)
Teil I: 1, 2, 5, 14, 16; Teil lll: 1,9, 10(a/b), 11; Teil IV: 6

Mitwirkende: Sarah Kollé, Violine: Rui Pedro Cardoso Antunes

= Aribert Reimann - Eingedunkelt (1992)
fiir Alt solo (Ausschnitte: 1)

Alt: Jasmine Koth

= Aribert Reimann - Engfiihrung (1967)
fiir Tenor und Klavier (Ausschnitte: 1)

Tenor: Gabriel Pereira, Klavier: Miguel Leal

= Beat Furrer - Lotofagos (2006)
fur Sopran und Kontrabass

Stimme: Lisa Fornhammar, Kontrabass: Roberth Lopez

» Karin Rehnquist - Dina Ogons Klara Morgonljus (2003)

fuir Sopran und zwei VVioloncelli
Sopran: N.N. Violoncello: N.N.

= Fabien Lévy — Murmelt mein Blut (2018)
flr Frauenstimme und Klavier

Stimme: Ebba Lejonclou, Klavier: Anja Kleinmichel

» Gerhard Stébler — Drei Aktionen fiir eine Solostimme (2020, UA)

Stimme: Angelika Luz
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Samstag, 21. November 2020 - ab 19:30 Uhr

online verfligbar unter www.ensemblefestival.de

Digitales Konzert

I Moscow Contemporary Music Ensemble
(MCME)

Programmiibersicht:

* Ruud Roelofsen - on intimacy V »zomaar« (2019)
fir Violine, Violoncello, Klavier und Verstarkung

» Vera Ilvanova — Electrostatic Whale (2016)
flr Bassklarinette und Elektronik

= Alexander Khubeev — Massimo Sempre (2016)
fiir Flote, Klarinette, Klavier, Violine und Violoncello

= Dilyara Gabitova — Olo Tau (2019)
fiir Flote, Klarinette, Violine und Violoncello

= Olga Rayeva - Fiinf Bagatellen (2018/2019, UA)
fiir Flote, Klarinette, Klavier, Violine und Violoncello

= Sergej Newski — Klarinettenversion (2020)
des Klavierquartetts (2018)

» Jongwoo Yim - Wind & Flow (2019)
flr Flote, Klarinette, Klavier, Violine und Violoncello

26/52

Moscow Contemporary Music Ensemble (MCME)

Das Moscow Contemporary Music Ensemble MCME hat mit den fiihrenden Komponisten
(MCME) wurde 1990 von Yuri Kasparov unter der Welt zusammengearbeitet, darunter

der Schirmherrschaft des bertihmten russi- lannis Xenakis, Gyorgy Kurtag, Beat Furrer,
schen Komponisten Edison Denisov gegriin- Mark Andre u.a.. MCME hat mehr als 50 CDs
det. Das Ensemble konzentriert sich auf die fur fihrende Labels aufgenommen, darunter
Forderung der Musik des 20. und 21. Jahrhun-  Olympia (GroBbritannien), Harmonia Mundi
derts, mit regelmaRBigen Lehrveranstaltungen,  (Frankreich), Triton (Japan) usw. Jede Saison
Konzerten, Meisterklassen und Podiums- gibt MCME rund 70 Konzerte in Russland und
diskussionen. Es ist Russlands flihrendes im Ausland.

zeitgenossisches Kammermusikensemble und
besteht aus einigen der besten russischen
Musiker, die sich auf moderne Musik speziali-
siert haben.

MWUHWCTEPCTBO KYABTYPbI
POCCUMCKOM OEAEPALLMMA
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on intimacy V »zomaar« (2019)
fur Violine, Violoncello, Klavier und Verstarkung

»0n intimacy« ist eine Reihe von Stlcken, in
welchen Roelofsen die Klangwelt von ASMR
(Autonomous Sensory Meridian Respon-

se) erforscht. Dies ist eine Technik, welche
durch Klange und Gerausche ein angenehm
kribbelndes Gefuihl auf der Haut erzeugt.
»zomaar« basiert lose auf einem Gedicht des
niederlandischen Dichters M. Vasalis mit dem
Titel »De dood« (Der Tod).

Electrostatic Whale (2016)
fiir Bassklarinette und Elektronik

»Die Hauptquelle des zugespielten Tracks

ist die Aufnahme eines Walgesangs, der mit
Hilfe verschiedener Software manipuliert und
transformiert wurde, um ein Bild eines digita-
lisierten Meeressaugetiers zu erstellen, das in
die Tiefsee eintaucht und an einer digitalisier-
ten Oberflache wieder auftaucht.

Ich habe mich dafiir entschieden, mit dem
Klang eines Walgesangs zu arbeiten, da er

so ausdrucksstark ist wie eine menschliche
Stimme. Einige seiner klanglichen Merkmale
erinnern dartiber hinaus an die Bassklarinette.
Was mich inspiriert hat, ein Sttick tiber den
Wal zu schreiben, war eine Momentaufnahme
aus meiner Erinnerung. Als ich in einem Flug-
zeug abhob und durch mein Fenster hinun-
terblickte, sah ich im kristallklaren Wasser des
Pazifischen Ozeans hunderte von Walen, die
wie eine Herde auf ihrer Wanderung schwam-
men. Die surreale Schonheit dieses Moments
— diese majestatischen Geschopfe aus der
Hohe zu sehen - rief die Idee hervor, dieses
Stiick zu schreiben.«

- Vera lvanova
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Ruud Roelofsen (*1985)

Ruud Roelofsen wurde in den Niederlanden
geboren und absolviert derzeit seinen PhD an
der Bienen School of Music der Northwestern
University bei Jay Alan Yim, Hans Thomalla,
Alex Mincek und Chris Mercer. Er studierte
Perkussion in Arnheim, Miinster und Briissel
und nahm an Meisterkursen in Kompositi-

on bei Dmitri Kourliandski, Martijn Padding,
Richard Ayres und Carola Bauckholt teil.
Roelofsen arbeitete mit internationalen
Ensembles zusammen, wie beispielsweise
dem Het Vers Ensemble (Niederlande), dem
Ensemble Polygon (Schweiz) oder Parallel
Asteroid (Deutschland). Seine Musik wurde
auf Festivals in Spanien, Italien, der Ukraine
und den USA gespielt, insbesondere bei der
Gaudeamus Muziekweek in den Niederlanden,
dem Musica Vivia Festival in Portugal und den
Ferienkursen fiir Neue Musik in Darmstadt.

Vera lvanova (*1977)

Nach ihrem Studium am staatlichen Moskau-
er Tschaikowsky-Konservatorium studierte
Vera Ivanova an der Guildhall School of Music
and Drama in London und erhielt 2007 ihren
PhD in Komposition an der Eastman School

of Music in New York. Ihrer Lehrtatigkeit als
Assistenzprofessorin fiir Musiktheorie und
Komposition an der Setnor School of Music
der Syracuse University folgte eine weitere
Assistenzprofessur am College of Performing
Arts der Chapman University. Dort hat lvanova
seit 2007 eine auRerordentliche Professur in
Musik inne. Dartiber hinaus unterrichtet sie
an der Colburn School. Ihre Werke wurden in
Russland, Europa und den USA aufgefihrt und
neben vielen Preisen, Auszeichnungen und
Stipendien gewann Vera Ivanova den André
Chevillon-Yvonne Bonnaud Kompositionspreis
beim 8. Internationalen Klavierwettbewerb in
Orleans und war Gewinnerin des Donald Aird
Kompositionswettbewerbs 2013.
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Massimo Sempre (2011/2018)
flr Flote, Klarinette, Klavier, Violine und
Violoncello

Eines der Hauptmerkmale dieses Stiickes ist
die Verwendung unkonventioneller Spielwei-
sen, die nicht nur das klangfarbliche Potential
der Instrumente erheblich erweitert, sondern
auch ungewdhnliche Interaktionen zwischen
den Spieler*innen ermaglicht. Dies geschieht,
indem die Instrumente unter Verwendung
spezieller Gegenstande gespielt werden.
Besondere Bedeutung haben Bottlenecks und
Plektren fir die Streichinstrumente sowie
Tischtennisballe fur das Klavier. Verzerrte oder
satte Klange der Instrumente schaffen eine
komplexe Textur mit maximaler Konzentration
der musikalischen Ereignisse (was sich im
Titel des Stiickes widerspiegelt, der aus dem
Italienischen mit »immer maximal« tbersetzt
werden kann).

Olo Tau (2019)
flr Flote, Klarinette, Violine und Violoncello

In der Musik von Dilyara Gabitova spiegelt
sich auch ihre Herkunft wider, indem diese
Anspielungen auf die baschkirische Volks-
musik offenbart. Zugleich steht Gabitovas
Musiksprache zeitgendssischen Avantgar-
destilen sehr nahe. Die Komposition »0lo
Tau«, was in der baschkirischen Sprache »Ein
alter Berg« bedeutet, wurde speziell fir das
MCME geschrieben. Die Hauptidee ist das Bild
des Berges, das fiir einen standfesten Beginn,
eine feste Stitze und eine Verbindung zur
Erde steht und gleichzeitig metaphysisches
Streben zum Himmel und zur spirituellen
Reise darstellt.

Alexander Khubeev (*1986)

Geboren in Perm (Russland) absolvierte
Alexander Khubeev am Moskauer Tschai-
kowsky-Konservatorium 2011 sein Studium
fuir Komposition u.a. bei Yuri Kasparov und
Igor Kefalidis und beendete 2014 ebendort
sein Postgraduierten-Studium. Aktuell ist er
stellvertretender Direktor der International
Academy of Young Composers in Tschaikow-
ski (Stadt). Seit 2019 ist er Mitgriinder und
Kurator der Kompositionskurse reMusik.org
in Sankt Petersburg. Khubeev gewann 2015
den Gaudeamus-Preis in Utrecht sowie viele
weitere Auszeichnungen. Er erhielt 2014 ein
Stipendium fir die Darmstadter Ferienkurse,
2018 fiir die Akademie der Kiinste Berlin und
2019 die Residency Prix CIME 2019. Seine
Werke wurden in tiber 25 Landern in Europa,
Asien, Siid- und Nordamerika gespielt, bei-
spielsweise auf der Biennale di Venezia, den
Darmstadter Ferienkursen und der Gaude-
amus Musikwoche. Zu den Ensembles, die sei-
ne Werke auffiihren, zahlen Nadar, Slagwerk
den Haag, Schallfeld, Vortex und dissonArt.

Dilyara Gabitova (*1977)

Dilyara Gabitoya wurde zwischen Europa
und Asien in der ehemaligen Sowjetrepublik
Baschkortostan geboren. Sie begann ihre
Ausbildung als Pianistin in ihrer Heimatstadt
Ufa und studierte spater Komposition am
Staatlichen Moskauer Tschaikowski-Kon-
servatorium bei Alexander Tchaikovsky. In
Moskau verbrachte sie auch die letzten 20
Jahre. Als Musiklehrerin fiir Erwachsene und
Kinder komponiert sie Werke unterschiedli-
chen Anspruchs. Sie unterrichtet neben Klavier
auch Komposition und Musiktheorie.
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Fiinf Bagatellen (2018/2019, UA)
flr Flote, Klarinette, Klavier,
Violine und Violoncello

»>Funf Bagatellen« sind finf >Miniatur-Stui-
cke-Sofort-Skizzen< — kurze Gedichte, die
ohne Worte sprechen — wie fiinf Blicke auf ein
Zusammenspiel von finf Instrumenten. Ich
habe sie geschrieben, als ich von Paris nach
Berlin zuriickkehrte und diese Stadt, in der ich
schon so lange lebe pl6tzlich ganz anders sah
und horte.«
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Klarinettenversion (2020)
des Klavierquartetts (2018)

Das Klavierquartett wurde im Auftrag des
Festivals Spannungen 2018 geschrieben

und wurde von den »artists in residence des
Festivals«, u. a. Christian Tetzlaff, Yura Lee und
Gustav Rivinius, aufgefiihrt. Das Werk basiert
auf der Idee der Gleichzeitigkeit von verschie-
denen Perspektiven im Hinblick auf die musi-
kalische Syntax. VVor allem bezieht sich diese
Idee auf die Wahrnehmung musikalischer
Zeit. Die Gleichzeitigkeit von schnellem und
langsamem Tempo, von Nebeneinanderstel-
lung und Entwicklung, auch die Uberlagerung
von verschiedenen Tempi pragt das Sttick. Es
wurde bewusst ein absolut neutrales, quasi
nicht-charakteristisches Material fiir das
Stiick gewahlt, um dessen VVeranderungen so-
wie seine polyphonen Uberlagerungen spiirbar
zu machen. Ein anderes Thema, das im Stlick
eine wichtige Rolle spielt, ist die Wiederho-
lung. Ein Abschnitt aus der Mitte des Sttick
wird kurz vor dem Ende prazise wiederholt,
findet sich nun aber in einem vollig anderen
Kontext wieder.
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In Moskau geboren, studierte Olga Rajewa am
Staatlichen Moskauer Tschaikowsky-Konserva-
torium bei Edison Denissov, Nikolai Korndorf und
Vladimir Tarnopolsky. Schon wahrend ihres Stu-
diums wurden ihre Werke offentlich aufgefihrt.
Ihre Kompositionen wurden seither bei zahl-
reichen prominenten Festivals in ganz Europa
sowie in den USA, Kanada, Brasilien, Stidkorea
und Israel aufgefiihrt. Mehrere Stiicke wurden
vom Arditti Quartett, dem Klangforum Wien,
dem Ensemble Modern und anderen bekannten
Ensembles, Solist*innen und Dirigent*innen
interpretiert. Olga Rayeva erhielt Stipendien von
der Russischen Kulturabteilung, vom DAAD, vom
Berliner Senat, von der Deutschen Akademie
Rom, von der Villa Aurora in Los Angeles und
von der Cité de la musique in Paris.

Sergej Newski besuchte das Staatliche
Tschaikowsky-Konservatorium Moskau. An-
schlieBend studierte er Komposition bei Jorg
Herchet (Hochschule fiir Musik in Dresden)
und Friedrich Goldmann (Universitat der
Kiinste Berlin) sowie Musiktheorie und Mu-
sikpadagogik bei Hartmut Fladt (Universitat
der Kiinste Berlin). Er erhielt Kompositions-
auftrage u. a. von der Staatsoper Stuttgart,
Staatsoper Unter den Linden, dem SWR-Sym-
ponieorchester, dem Klangforum Wien, dem
Orchester MusicAeterna und der Russischen
Staatskapelle. Im September 2012 wurde
seine Oper »Franziskus« am Bolschoi-The-
ater in Moskau unter der Leitung von Philipp
Chizhevsky uraufgefiihrt. Sergej Newski
wurde mit zahlreichen Preisen ausgezeichnet,
darunter 2014 der Kunstpreis Berlin und 2006
der 1. Preis beim Kompositionswettbewerb
der Landeshauptstadt Stuttgart fiir das Sttick
»Fluss« (Version 2005). 2016 nahm er als
Dozent an den Internationalen Ferienkursen in
Darmstadt teil und hielt Gastvorlesungen an
der Berkeley University, am California Institute
of Arts in Los Angeles, an der Staatlichen Uni-
versitat Sankt Petersburg und am Staatlichen
Moskauer Tschaikowsky-Konservatorium.

Wind & Flow (2019)
flr Flote, Klarinette, Klavier,
Violine undVioloncello

»Das Wort >Buru (Poong-Ryu), das sich aus
den Zeichen fiir sWind< und >Fluss< zusam-
mensetzt, hat eine sehr komplexe Bedeu-
tung, da es die Natur in ihrer Beziehung auf
Menschen meint. Es bedeutet Naturgenuss,
die Rezitation von Gedichten und das Spielen
von Musik, aber auch Kunstgeschmack oder
>hiibsch und geschmackvoll«. Es bezieht sich
auf Stil und Eleganz, vor allem in der Kultur der
klassischen Gelehrten zur Zeit der Joseon-Dy-
nastie. In diesem Werk spiele ich mit den
symbolischen Bedeutungen >Wind< und >Fluss«
des Wortes >Buru (Poong-Ryu)<. Das Stiick
beginnt mit Windklangen und entwickelt sich
hin zu flieBenden musikalischen Gestalten.

Im Verlauf der Musik komplizieren sich die
Verhaltnisse zwischen den Instrumenten zu-
sehends, und die Klangtextur verwandelt sich
in Entsprechung zu den Bedeutungen >Wind«
und >Flussx.

Ich habe das Stiick dem MCME und Victoria
Korshunova gewidmet. Dies ist seine deutsche
Erstauffiihrung.«

- Jongwoo Yim
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Jongwoo Yim absolvierte sein Kompositions-
studium an der Seoul National University bei
Sukhi Kang. Er belegte einen Sonologiekurs
am Institut fir Sonologie des Koniglichen
Konservatoriums in Den Haag und studierte
Komposition bei Klaas de Vries am Konser-
vatorium in Rotterdam, wo er das Komposi-
tionsdiplom erhielt. Er setzte sein Studium
der elektroakustischen, informatischen und
instrumentalen Komposition bei Philippe
Manoury, Marco Stroppa und Denis Lorrain am
Conservatoire National Supérieur de Mu-
sique de Lyon fort, an welchem er das Diplom
DNESM erhielt. Er besuchte des Weiteren

den Jahreskurs 2001-2002 flir Komposition
und Computermusik am IRCAM in Frankreich.
Seine Werke wurden auf den Faroer Inseln,

in Havanna, Athen und in Brasilien sowie bei
vielen internationalen Musikfestivals aufge-
fuhrt, beispielsweise Gaudeamu Musikwoche,
Resonance und Agora. Derzeit ist er Professor
fur Komposition und elektroakustische Musik
sowie Direktor des CREAMA (Center for Re-
search in Electro-Acoustic Music & Audio) an
der Hanyang Universitat. Seit Marz 2019 ist er
Prasident der ISCM-Sektion Korea.
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* Kompositionsauftrag von Ensemble Musikfabrik, Bernd und Ute Bohmeier, Festival AFEKT und Kunststiftung NRW

Sonntag, 22. November 2020 - ab 19:30 Uhr

online verfligbar unter www.ensemblefestival.de

Digitales Konzert

B Ensemble Musikfabrik

Programmiibersicht:

= Enno Poppe - Prozession * (2015/2020, UA)
fur groRes Ensemble
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Ensemble Musikfabrik

Seit seiner Grindung 1990 zahlt das Ensemb-
le Musikfabrik zu den flihrenden Klangkorpern
der zeitgenossischen Musik. Dem Anspruch
des eigenen Namens folgend, ist das Ensem-
ble Musikfabrik in besonderem MaRe der
kinstlerischen Innovation verpflichtet. Neue,
unbekannte, in ihrer medialen Form unge-
wohnliche und oft erst eigens in Auftrag ge-
gebene Werke sind sein eigentliches Produkti-
onsfeld. Die Ergebnisse dieser haufig in enger
Kooperation mit den Komponisten geleisteten
Arbeit prasentiert das in Koln beheimatete
internationale Solistenensemble in jahrlich
etwa 80 Konzerten im In- und Ausland, auf
Festivals, in der eigenen Abonnementreihe
»Musikfabrik im WDR« und in regelmaligen
Audioproduktionen fiir den Rundfunk und den
CD-Markt. Bei WERGO erscheint die eigene
CD-Reihe »Edition Musikfabrik«.

Alle wesentlichen Entscheidungen werden
dabei von den Musiker*innen in Eigenverant-
wortung getroffen. Die Auseinandersetzung
mit modernen Kommunikationsformen und
experimentellen Ausdrucksmoglichkeiten im
Musik- und Performance-Bereich ist ihnen ein
zentrales Anliegen. Interdisziplinare Projekte

unter Einbeziehung von Live-Elektronik,

Tanz, Theater, Film, Literatur und bildender
Kunst erweitern die herkommliche Form des
dirigierten Ensemblekonzerts ebenso wie
Kammermusik und die immer wieder gesuchte
Konfrontation mit formal offenen Werken und
Improvisationen. Dazu gehdren auch Ge-
sprachskonzerte und das Experimentieren mit
Konzertformaten, die das Publikum starker
integrieren. Dank seines auBergewdhnlichen
inhaltlichen Profils und seiner iberragenden
kiinstlerischen Qualitat ist das Ensemble
Musikfabrik ein weltweit gefragter und ver-
|asslicher Partner bedeutender Dirigent*innen
und Komponist*innen. Seit 2013 verfigt das
Ensemble iber ein komplett nachgebautes
Set des Instrumentariums von Harry Partch.
Daneben sind die mit Doppeltrichtern aus-
gestatteten Instrumente der Blechblaser ein
weiteres herausragendes Merkmal der Experi-
mentierfreudigkeit des Ensembles.

Ensemble Musikfabrik wird vom Land Nord-
rhein-Westfalen unterstiitzt. Die Reihe »Mu-
sikfabrik im WDR« wird von der Kunststiftung
NRW gefordert.
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Prozession (2015/2020, UA)
fur groRes Ensemble

Musik aus dem Lockdown. Vor funf Jahren
hatte Enno Poppe die Arbeit begonnen, doch
die »Prozession« bei Minute 8 wieder abge-
brochen. Irgendwann sollte es weiter gehen.
Das Stiick, dachte Poppe, hatte dann vielleicht
eine Viertelstunde gedauert. Es ist dreimal so
lang geworden. Als er die Partitur Mitte Marz,
als drauRen nichts mehr lief, wieder auf den
Schreibtisch gelegt hatte, sei es plotzlich wie
von selbst gegangen, so Poppe: es habe sich
immer weiter ausgebreitet, immer weiter ent-
faltet. Den Samen fur diese Entwicklung hatte
er zwar selbst gepflanzt und schon anno 2015
eine Wachstumsstruktur entworfen mit einer
konkreten Proportionslogik — dass sie ihn
aber so weit tragen wirde, hat ihn am Ende
dennach Uberrascht.

Enno Poppe liebt Plane, aber Musik liebt er
noch mehr, und wenn die Musik seine Plane
beim Komponieren tiberwuchert oder einfach
hinter sich lasst, »dann ist das auch gut«. Kon-
kret heil3t das hier: Im ersten Entwurf schon
sollte »Prozession« aus neun Abschnitten mit
jeweils neun Unterabschnitten bestehen. Dass
tatsachliche Erreichen der rechnerisch letzten
Nummer 81 ist gleichwohl, so sieht es Poppe,
der Beharrungskraft des Materials geschul-
det, nicht der Sturheit des Komponisten. Die
neun Abschnitte exponieren verschiedene
instrumentale Duos und langere Soli vor dem
Hintergrund einer sich blockhaft wandelnden
Schlagzeugspur. Im ersten Abschnitt korres-
pondieren zum Beispiel FI6te und Geige, wobei
noch eine Bratsche zur Verstarkung des Hinter-
grunds dazukommt. Aus dem Duo entwickelt
sich eine gemeinsame melodische Linie, die
dann am Ende eines jeden Abschnitts in einen
Akkord miindet, um dann ohne Unterbrechung
zum nachsten Abschnitt mit dem nachsten Duo
zu flihren, der nachsten Linie, dem nachsten
Akkord. Die einzelnen Segmente werden dabei
kontinuierlich langer, alles gerat mehr und mehr
in Fluss. Und es ist genau dieser Fluss, um den
es geht, um eine Energie, die alles mit sich reil3t
und auflost und zur reinen Bewegung werden
lasst, auch die formale Segmentierung, die sich
im Klanggeschehen auflost.
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Die Bewegung hat selbst keine Logik, sondern
entspringt einem korperlichen Geflhl, ist phy-
sisch, nicht physikalisch: »Je mehr ich mich von
der Struktur l16se, desto mehr schreibe ich mich
frei.« Freiheit gewahrt dabei auch die Idee der
kontinuierlichen Dehnung: durch die fortwah-
rende Verlangerung der einzelnen Abschnitte
verlieren sie ihren gestalterischen Eigenwert,
ermoglichen nicht nur wachsenden Spielraum,
sondern erzwingt sogar dessen Nutzung.

Das also ist der Prozess. Wo aber ist die
Prozession?

Poppes Ausschweigen uber die Bedeutung sei-
ner Titel ist legendar. »Prozession« allerdings
legt eine vergleichsweise konkrete Spur. Denn
das Prozessuale ist nur das eine — es geht nach
einem bestimmten Plan immer weiter. Prozes-
sionen aber fiihren nicht nur weiter, sondern in
eine ganz konkrete Richtung und zu einem Ziel.
Dieses Ziel ist geographisch genau verortet,
doch geistig ist es offen. Als Wanderung fiihrt
die Prozession zu einem Ort, als innere Bewe-
gung zieht sie ins Unendliche. Und sie hat auch
Poppe gewissermal3en ins Unendliche gezogen,
zu einem ihm bis dahin unbekannten Punkt
seines kompositarischen Schaffens: »Hier

ist irgendetwas passiert, was ich so noch nie
geschrieben haben.«

Man darf dartiber spekulieren, was das be-
deutet und woflr diese groRe Bewegung der
»Prozession« steht. Als Horer erfahren wir

sie als eine Bewegung in Wellen, die immer
héher werden und machtiger. AuRerlich ist ein
energetischer Hohepunkt der Beschleunigung
und Dynamik bereits im sechsten Teil erreicht,
doch statt danach abzuebben, verlagert sich die
prozesshafte Intensivierung gewissermalen
ins Innere. Konturen verschwinden, auch unser
Sinn fir Mal3stabe tut's. Rhythmisch kommen
noch die letzten Reste eines Pulses abhanden,
harmonisch finden wir in den mikrotonal extrem
gestauchten Akkorden keinen Halt, nichts, auf
das wir sie beziehen konnten. Diese totale Ori-
entierungslosigkeit allerdings ist keine Katast-
rophe, sondern scheint wie ein \ersprechen von
grenzenloser Freiheit und Gliick: »Irgendwann
ist alles richtig. Es gibt nichts Falsches mehr.«

- Raoul Mérchen

Enno Poppe gehort zu den wichtigsten Kom-
ponisten Neuer Musik in Deutschland. Er ist
als Dirigent seit 1998 Mitglied des ensembles
mosaik. Poppe studierte Dirigieren und Kom-
position an der Universitat der Kiinste Berlin,
unter anderem bei Friedrich Goldmann und
Gosta Neuwirth. Neben Stipendien — unter
anderem von der Akademie Schloss Solitude
und der Villa Serpentara in Olevano Romano -
erhielt er den Boris-Blacher-Preis 1998, den
Kompositionspreis der Stadt Stuttgart 2000,
den Busoni-Kompositionspreis der Akade-
mie der Kiinste Berlin 2002, den Forderpreis
der Ernst von Siemens-Musikstiftung 2004,
den Schneider-Schott-Preis 2005, den Preis
der Kaske-Stiftung 2009 und den Preis der
Hans- und-Gertrud-Zender-Stiftung 2011. Er
ist Mitglied der Akademie der Kiinste Berlin,
der Akademie der Wissenschaften und Kiinste
in Disseldorf und der Bayerischen Akademie
der Schonen Kiinste in Miinchen. Seine Werke
werden weltweit von nahezu allen namhaften
Ensembles und auf den meisten Festivals fiir
Neue Musik aufgefiihrt. Enno Poppe lebt und
arbeitet seit 1990 in Berlin.
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Konzert

B Ensemble Tempus Konnex

Programmiibersicht:

» Michael Beil — Caravan (2017)
fur vier Musiker*innen, Live-Video und Zuspielung

= Raphaél Cendo - Faction (2011)
flr Klavier, Perkussion und E-Gitarre

» Lisa Streich - Francesca (2015-2019)
fir Flote, Oboe, Klarinette, Klavier, Percussion, Violine, Viola und Violoncello

» Dimitri Kourliandski — Dasein 1-3 (2019-2020)
fiir Flote, Klarinette, Klavier, Percussion, Violine, Viola und Violoncello
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Ensemble Tempus Konnex

Tempus Konnex ist eine junge Formation
professioneller Kiinstler*innen verschiedener
Fachrichtungen, die sich der Aufgabe ver-
schrieben hat, der avantgardistischen Musik
eine neue Bihne zu bereiten. Gegriindet
wurde Tempus Konnex im Jahr 2015.

Tempus Konnex versteht sich nicht als
Ensemble im klassischen Sinne. Hier wird
Theorie nicht als lastige Pflicht aufgefasst,
welche im Schatten der Musik steht, sondern
als wesentliches Element der Musik selbst.
Musik zu machen und zu verstehen ergibt sich
nicht nur daraus, ein Repertoire zu spielen,
sondern daraus, ihre technischen wie auch as-
thetischen Uberlegungen und ihre geschichtli-
chen Hintergriinde ernst zu nehmen und dem
Publikum offenzulegen.

Zu diesem Zweck integrieren die Konzert-
veranstaltungen Vortrage, Interviews und
Diskussionen. Ferner geht die Aktivitat von
Tempus Konnex Uber die Biihne hinaus und
setzt sich auf der Homepage in der Reflexion
Uber zeitgenossische Musik fort. Ausfihrli-
cheren Uberlegungen, Essays und Kritiken
wird dort Raum gegeben. Hierzu arbeiten
Interpret*innen, Komponist*innen, Musikwis-
senschaftler*innen und Philosoph*innen eng
zusammen.

Das Zusammenwirken von Spielen, Horen und
Denken ist die Leitidee von Tempus Konnex
und das Publikum ist eingeladen, dieses Zu-
sammenwirken nachzuvollziehen und an ihm
teilzunehmen.

-
Y &N Sbﬁgringﬁf‘L -
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Caravan (2017)
flr vier Musiker*innen, Live-Video und
Zuspielung

Stefan Pieper tber Caravan anlasslich des
Konzerts bei der Ruhrtriennale mit dem En-
semble Garage:

»Was ist real, was ist virtuell? Wie klein sich
die reale physische Wirklichkeit vor der sich
immer kolossaler aufblasenden medialen
Reproduktion macht, konnte Michael Beils
Performance-Stiick -Caravan< assoziieren
lassen. Vier Akteurinnen und Akteure agieren
vor einer Kamera auf expressive, zugleich
konsequent sinnfreie Art. Jede*r einzeln und
im fliegenden Wechsel. Eine Kamera filmt und
montiert alles zu einer Echtzeit-Bildcollage,
die sich — abhangig von den Aktionen der
Akteure — immer schneller und verwirrender
aufbaut.«

Faction (2011)
flr Klavier, Perkussion und E-Gitarre

Raphaél Cendo (*1975)

Raphaél Cendo wurde in Nizza (Frankreich)
geboren und studierte Klavier und Kompositi-
on an der Ecole Normale de Musique in Paris.
Anschlie3end absolvierte er das Kompositions-
programm am Conservatoire National Supéri-
eur in Paris mit den Schwerpunkten Kompositi-
on, Analyse und Orchestrierung. Danach nahm
er am Cursus-Programm fiir Komposition

und Computermusik am IRCAM teil. Wahrend
seiner musikalischen Ausbildung wurde er u.a.
von Marco Stroppa, Brian Ferneyhough, Fausto
Romitelli und Philippe Manoury unterrichtet.

Er unterrichtete an der Escola Superior de
Misica Catalunya in Barcelona (ESMUC), bei
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Michael Beil (*1963)

Michael Beil studierte in Stuttgart Klavier, Mu-
siktheorie und Komposition. Ab 1996 unterrich-
tete er in Berlin Musiktheorie und Komposition
als Leiter der Abteilungen fiir Neue Musik und
war im Studienvorbereitungsprogramm an den
Musikschulen in Kreuzberg und Neukdlln tatig.
Im Jahr 2000 griindete er dort mit Stephan
Winkler die Gruppe Skart zur Konzeption von
Konzerten mit intermedialen Inhalten. In dieser
Zeit ibernahm Michael Beil aulRerdem die
kunstlerische Leitung des Festivals Klangwerk-
statt. 2007 wurde er an die Hochschule fiir
Musik und Tanz Koln als Professor fir elektro-
nische Komposition berufen und leitet dort das
Studio fir Elektronische Musik. Seine Komposi-
tionen basieren auf Konzepten, welche die Kon-
zertsituation auf der Blihne im Zusammenhang
mit dem Entstehungsprozess von Musikwerken
betreffen. Daher sind die Instrumentalist*innen
meist in den Kompositionsprozess eingebun-
den und ihre Beteiligung wird als Teil einer
Komposition dokumentiert. So wird die zeitliche
Gestaltung und Koharenz eines Musikwerkes
fur das Publikum in der Auffiihrung wahrnehm-
bar und transparent. Dazu setzt Michael Beil
Live-Elektronik, Live-Video sowie vorher aufge-
zeichnete Audio- und Videoelemente ein.

den Darmstadter Ferienkursen (2012, 2014,
2018), bei den Voix Nouvelles composition
sessions in Royaumont (2012-2016) und wird
regelmal3ig zu Meisterkursen und Vortragen

in die Vereinigten Staaten, nach Russland und
Europa eingeladen. Von 2009 bis 2011 hatte er
eine Residency in der Villa Medicis in Rom und
in den Jahren 2011 und 2015 erhielt er den Prix
Hervé Dugardin und den Georges Enesco-Preis
der SACEM.

Beeinflusst von Spektralmusik, zeitgendssischer
und popularer Musik und von Komponisten wie
Brian Ferneyhough und Fausto Romitelli, erwei-
tert Raphaél Cendo das Konzept der Sattigung
und gesattigter Musik. Seine Musik treibt Ideen
von Klangfarbe, Frequenzraum, Intensitat und
instrumentalen Gesten bis an die Grenzen.

Francesca (2015-2019)
flr Flote, Oboe, Klarinette, Klavier, Percussion,
Violine, Viola und Violoncello

»Eine Idee davon wie ein Cherubim Chor klingt,
haben wir vielleicht schon. Meistens ist es
eine ideelle, eine himmlische Idee, eine schone
Vorstellung wie in Tchaikovskys >Hymn of the
Cherubim« zum Beispiel. Als ich das Fresko von
Antoniazzo Romano im romischen Kloster Tor
de Specchi betrachtete, wollte ich unbedingt
horen, was Santa Francesca auf dem Sterbe-
bett oder danach wohl tatsachlich hort. Was
kommt bei ihr tatsachlich an? Auf dem Weg
durch den Tunnel, auf dem nach Jesaja in der
Wiste entsprungenem Blumenteppich. Was
bliiht dieser Frau, der Schutzheiligen von Rom,
der Frauen und der Autofahrer*innen?«

JL

A

Dasein 1-3 (2019-2020)
flr Flote, Klarinette, Klavier, Percussion,
Violine, Viola und Violoncello

»Dasein 1-3« wurde 2019/20 fiir das En-
semble Lemniscate komponiert. Es ist ein und
dasselbe Stiick, das dreimal wiederholt wird,
aber es hat drei verschiedene Interpretationen
(zwei davon tiberschneiden sich). Wenn wir
von Heideggers Dasein, »da sein«, sprechen,
geht es in dem Sttlick gewissermaRen um
mehrfaches »da sein«, oder da sein — und da
—und da...

Lisa Streich (*1985)

Lisa Streich, geboren in Norra Rada (Schwe-
den), studierte Komposition und Orgel in
Berlin, Stockholm, Salzburg, Paris und Koln

bei Johannes Schaollhorn, Adriana Holszky,
Mauro Lanza, Margareta Hirholz und ande-
ren. Meisterkurse, zum Beispiel bei Chaya
Czernowin, Steven Takasugi, Beat Furrer

und Daniel Roth runden ihre musikalische
Ausbildung ab. Die Musik Lisa Streichs wird in
Skandinavien, Europa, Israel, GroRbritannien,
den USA, Kanada und Japan aufgefihrt, von
Ensembles wie beispielsweise dem Deutschen
Symphonieorchester Berlin, Quatuor Diotima,
ensemble recherche, Ensemble Musikfabrik
und Schwedens Radiochor. Sie erhielt ver-
schiedene Preise und Stipendien u.a. Cité des
Arts Paris, den Orchesterpreis des Anne-So-
phie Mutter Fonds, den Busoni Forderpreis
der Akademie der Kiinste Berlin, Roche Young
Commission des Lucerne Festivals und den
Ernst von Siemens Komponistenpreis. Portrait
CDs erschienen bei WERGO / Zeitgenossische
Musik (2018) und KAIROS (2019) und ein Teil
ihres Werkes ist bei RICORDI Berlin verlegt. Sie
lebt auf Gotland, Schweden.

M ) ELﬂ EI-EVTLM N

Dimitri Kourliandski (*1976)

Dmitri Kourliandski wurde in Moskau geboren
und ist Gewinner mehrerer internationaler
Kompositionswettbewerbe und Preise. Er hat
Werke fiir Ensemble und Orchester, Kammer-
musik sowie Opern komponiert, die auf der
ganzen Welt aufgefihrt wurden. Seine Werke
sind bei Donemus, Editions Jobert und Le
Chant du Monde erschienen.
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I Jury kiirt Preistrdger des internationalen
Kompositionswettbewerbs

Jurystatement

Im Rahmen des Wettbewerbs erreichte die
Jury 243 Stlicke aus 51 Landern und 60 Nati-
onalitaten. Wahrend der Sichtung der Stiicke
konnte die Jury die Entwicklungen der letzten
drei Jahre gut nachvollziehen und war dankbar
Uber die professionellen und diversen Einsen-
dungen jeder Altersgruppe. Die Entscheidung
fir die Preistrager trafen die Mitglieder nicht
pauschal nach Niveau und Erfahrung, sondern
anhand verschiedener Parameter wie Kon-
zept, Originalitat und Individualitat, Innovati-
onskraft und asthetische Konsequenz. Im en-
geren Fokus ihrer Betrachtung standen dann
jene Komponist*innen, die mit ihrer Musik eine
eigene Sprache, einen eigenen Stil etablieren
und damit etwas neues kreieren konnten.
Den dritten Preis gewinnt Jug Markovi¢, der
mit »m-Tongue« ein Stlick vorgelegt hat, das
im besten Sinne des Wortes »konzertant«

ist: Virtuos und vielfarbig evoziert er einen
Wettstreit der Instrumente, der sich teils dem
kammermusikalischen Klangrausch nahert

und teils diesen Eindruck mit Humor zurtick-
zunehmen weil3. Rafael Renterias »Dark Eyes
Full in Gore« schlagt eine Briicke zwischen
konzeptueller Beschrankung — vier Basise-
motionen und ihnen zugeordnete rhythmi-
sche Figuren sind der Ausgangspunkt fiir

die Auffiihrung — und einer so reichhaltigen
wie verstorenden Collage von Klang- und
Gerauschbildern, in denen er die moderne
Konsumwelt mit ihrem Schwanken zwischen
Reiziiberflutung und inhaltlicher Monotonie
spiegelt. Tobias Fandel iiberzeugt in »Rational
Choices« durch handwerkliche Prazision und
die groRRe Geduld und Konzentration, mit der
er die Klangwelt des Stiickes entfaltet. Rhyth-
mische Reduktion tritt so in den Dienst einer
Dramatik, die nicht offensiv aufbricht, sondern
ihre Kraft aus der Disziplin der Formgebung
zieht. Rafael Renteria und Tobias Fandel
teilen sich den zweiten Preis des diesjahrigen
Wettbewerbs, ein erster Preis wurde nicht
vergeben.

Mitglieder der Jury: Oscar Bianchi, JiYoun Doo, Titus Engel, Thomas Chr. Heyde und Claus-Steffen Mahnkopf
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Tempus Konnex prisentiert

Oscar Bianchi + .
Gewinner des Kompositionswettbewerbs

Programmiibersicht:

» Tobias Fandel - rational choices (2019)
flir Flote, Klarinette, Violine, Violoncello und Klavier

= Jug Markovic — m-Tongue (2016/2019)
flir Flote, Klarinette, Violine, Viola, Violoncello und Klavier

= Rafael Renteria — Dark Eyes Full In Gore (2019)
fir Flote, Klarinette, Percussion, Violine, Viola und Gitarre

» Oscar Bianchi - Sulfureo (2020, UA)
fir Flote, Oboe, Klarinette, Fagott, Klavier, 2 Schlagzeuge, Violine, Viola, Violoncello,
Kontrabass und Akkordeon
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rational choices (2019)
fiir Flote, Klarinette, Violine,
Violoncello und Klavier

»>rational choices« ist vom psychologischen
Konstrukt der Rationalitat inspiriert. Dabei
kann die Ratio nur auf Grundlage des Gegen-
wartigen gebildet werden und jedes Ergebnis
personlicher Entscheidungsfindung ist daher
im nachsten Augenblick schon hinfallig. Den-
noch erzeugt das begleitende Gefiihl rationa-
len Entscheidens eine identitare Sogwirkung
und steht dadurch in direktem Widerspruch
zur Wahrnehmung. Ob es nun aber verniinftig
ist, seine Ratio dem Nachhdren der Klange zu
opfern, kann ich nicht beantworten.«
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Tobias Fandel (*1986)

Tobias Fandel setzt sich in seinen kiinstleri-
schen Arbeiten mit Wahrnehmung und Sinn-
lichkeit, Philosophie und Psychologie urbaner
wie technologischer Veranderungen ausein-
ander und schafft makroskopische »Pixel«,
die fragmentierte asthetische Erfahrungen
ermoglichen und die Hérenden dazu heraus-
fordern, sich subjektiv zu positionieren.

Zahlreiche internationale Auffiihrungen und
Engagements bei Festivals und Ensembles

in Tel Aviv (CEME-Festival: Ensemble Meitar),
New York (Mise-En Music Festival: Ensemble
Mise-En), Lugano (Ticino Musica: Ensemble
Modern), Bangkok (TICF-Festival, Hong Kong
New Music Ensemble), und St. Petersburg
(reMusik.org: Moscow Contemporary Music
Ensemble) zeugen von seiner kulturell offenen
kinstlerischen Vision.

Dariber hinaus hat Tobias Fandel mit ver-
schiedenen Kinstler*innen anderer Disziplinen
wie Bobbi Chen (Schauspiel, Tanz), Ma Haijiao
(Film) und Silvan Schmid (Jazztrompete) im
Rahmen von Transcultural Collaboration und
der Shanghai Biennale zusammengearbeitet.

Nach Studien in Frankfurt am Main (Musik
und Mathematik), Miinchen (Klavier, Markus
Bellheim), Zirich (Komposition, Isabel Mundry)
und Helsinki (Klavier, Tuija Hakkila) legte Tobi-
as Fandel in Leipzig das Meisterklassenexa-
men in der Klasse von Claus-Steffen Mahnk-
opf mit Auszeichnung ab und komplementiert
derzeit seine akademische Ausbildung mit
einer Promotion (The Chinese University of
Hong Kong).

m-Tongue (2016/2019)
fir Flote, Klarinette, Violine, Viola,
Violoncello und Klavier

»Bei >m-Tongue« liegt mein Fokus auf ener-
getischen Gesten und dem Ausnutzen des
dichten und manchmal aggressiven Klangs.
Wie in vielen meiner Kompositionen ist auch
>m-Tongue'« ein sehr intuitives Stiick und ich
neige dazu, auf strenge und starre vorbedach-
te Konzepte und Kompositionssysteme zu
verzichten. Es gibt keine auRermusikalische
Intention in diesem Stiick, sondern nur das
Ausnutzen von Impulsen und Ideen, die durch
den Klang selbst angetrieben werden und den
Wunsch, dynamische, robuste und oft verzerr-
te Klanglandschaften und dichte Texturen zu
erforschen.«

- Jug Markovic

Jug Markovic (*1987)

Jug K. Markovi¢ wurde in Belgrad geboren und
studierte Philosophie und Musik bei Vlastimir
Trajkovi€ und Zoran Eri€. Zusatzlich zu seiner
Lehrtatigkeit bei Michael Finnissy besuchte
er Meisterkurse bei renommierten Kompo-
nist*innen wie Enno Poppe, Richard Barrett,
Georges Aperghis, Kaija Saariaho, John Corig-
liano, Franck Bedrossian, Mauro Lanza und
Stefano Gervasoni. Markovic war Composer
in Residence bei Snape Maltings in England
und bei der Calouste-Gulbenkian-Stiftung in
Lissabon. Seine Musik wurde bei renommier-
ten europaischen Musikfestivals aufgefihrt,
darunter die Donaueschinger Musiktage,

das Time of Music Festival und das Festival
d'Aix-en-Provence. Markovic ist Gewinner
des ISCM-Preises fiir junge Komponist*innen
2019, des TENSO-Preises flir junge Kompo-
nist*innen 2017 und des 3. Anton Matasovs-
ky-Kompositionswettbewerbs. Seine Musik
wurde vom Ensemble Intercontemporain, dem
Mivos Quartett, dem Divertimento Ensemble,
dem Chor des Lettischen Rundfunks, dem
Chamber Choir Ireland, dem Construction Site
New Music Ensemble, dem RTS Symphony
Orchestra und den St. George Strings auf-
gefiihrt. Markovit schrieb Originalmusik fiir
das Theaterstiick »Phaedra«, den Stummfilm
»lllusionisten« und fiir das Musiktheater-Mo-
nodrama »EDIT«, fir das er den ArtTrema
Fest-Preis gewann. Zuletzt wurde Markovic
in das Programm Ircam Cursus 2020 aufge-
nommen.
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Dark Eyes Full In Gore (2019)
flr Flote, Klarinette, Percussion,
Violine, Viola und Gitarre

Die Partitur basiert auf Bildern, welche die
kapitalistische Kultur reprasentieren oder

mit anderen Worten, die »Capital Gorex, in

der kapitalistische Forderungen das Leben in
eine Ware verwandelt haben. Fiir das Lesen
dieses Werkes miissen die Interpret*innen
zwischen den vier Konzepten (Bildern) wahlen:
Einsamkeit, Gliick, Hass und Vergnlgen. Die
Konzepte haben unterschiedliche musikali-
sche Anteile. Daher wird die Interpretation des
Stiickes bei jeder Auffiihrung anders ausfallen.
Das Stlick befasst sich mit der Art und Weise,
wie Entscheidungen getroffen und welche
Wege gewahlt werden, was dem Sttick seine
Erzahlung verleiht. Die Laune der Interpret*in-
nen beeinflusst diese Entscheidungen, chne
Ricksicht auf die Unmittelbarkeit der Informa-
tionen oder auf das, was in der Partitur steht.
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Rafael Renteria (*1987)

Rafael Renteria, geboren in Mexiko, ist ein
Komponist akustischer und elektronischer
Musik. Seine Werke wurden bei verschiedenen
Festivals fir zeitgenossische Musik in Mexiko,
Kuba, den USA, Argentinien, Chile, Osterreich,
Frankreich und Polen aufgefiihrt, darunter
das Ensenada Musikfestival und das Manuel
Enriquez International Forum of New Music

in den Jahren 2010 und 2011. Zuletzt wurde
er in einem Call for Scores in New York mit
einem Stlck fur Streichquartett ausgewahlt
und gewann den ersten Platz beim 3. National
Composition Competition mit einem Quartett
fur Schlagzeug und Elektronik, das vom SAFA
Ensamble uraufgefihrt wird.

Sulfureo (2020)

fur Flote, Oboe, Klarinette, Fagott, Klavier,
2 Schlagzeuge, Violine, Viola,

Violoncello, Kontrabass und Akkordeon

Im Auftrag des Forum Zeitgendssischer Musik
Leipzig [FZML], finanziert durch die

Ernst von Siemens Musikstiftung und Pro
Helvetia

»0bwohl Schwefel als ein starker Geruch
wahrgenommen wird, kann er bei der Entde-
ckung natirlicher Mineralquellen eine wichtige
Rolle spielen. In ahnlicher Weise konnte der
Klang als ein Indikator fir grenzenlose Brun-
nen oder Rdume wahrgenommen werden, die
ich als »existentielle Reservoirs< bezeichnen
wiirde. Das Musizieren in all seinen konstitu-
ierenden Elementen (Klangfarbe, Form, Tiefe,
Artikulationen, Zusammengehdrigkeit, Leere)
bietet uns die Moglichkeit, uns in diese Weite
vorzudringen. Und es ist oft das dramaturgi-
sche >mise en espace« dieser grundlegenden
Elemente und ihrer internen Allianzen (sei es
die Orchestrierung, die Farbe oder die Pers-
pektive), die genau diesen Raum der Vertraut-
heit und Unvorhersehbarkeit, das Sprungbrett
zur Entdeckung und zum Wesen, entbehren.
>Sulfureo« ist eine Widmung an diese Moglich-
keit.«

- Oscar Bianchi

Oscar Bianchi (*1975)

Der italienisch-schweizerische Komponist
Oscar Bianchi absolvierte seine musikalische
Ausbildung in Komposition, Chorleitung und
elektronische Musik zunachst in Mailand und
Bologna, spater am IRCAM Paris und der Co-
lumbia University in New York. Sein Schaffen
umfasst Werke flir Ensembles verschiedener
GroRen, Orchester, \Vokal- und Blihnenwerke
sowie Solo-Stiicke. Er arbeitet international
mit verschiedenen Ensembles zusammen,
die seine Werke auffiihren. Bianchis Kompo-
sitionen und Einspielungen wurden mit einer
Vielzahl von Preisen ausgezeichnet, wie bei-
spielsweise dem Gaudeamus Preis oder dem
Preis der Deutschen Schallplattenkritik.
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Freitag, 20. November 2020 — ab 15:00 Uhr

online verfligbar unter www.ensemblefestival.de

Prof. Guoping Jia (Ensemble ConTempo Beijing)

»Die Verwendung und Erweiterung traditioneller
chinesischer Musikinstrumente in der
Komposition zeitgenossischer Musik<«

Mit musikalischen Beispielen von Weiwei Lan,
Jiakang Zhang, Ying Dong und Yu Hu

Guoping Jia ist Professor und Direktor des
Musikinstituts am Central Conservatory of
Music in Peking. Sein bisheriges Schaffen
umfasst mehrere Kammermusik- und Orches-
terwerke und seine Kompositionen wurden
von verschiedenen Orchestern in China sowie
Ensembles weltweit gespielt und aktuell beim
Sikorski Verlag (Hamburg) veroffentlicht. In
standigem Bestreben des interkulturellen
Austauschs zwischen China und Deutschland

hat Jia viel Energie in Konzerte und wissen-
schaftliche Veranstaltungen investiert. So
initiierte er 2007 den jahrlich stattfindenden
internationalen ConTempo-Kompositions-
wettbewerb. Mit Unterstiitzung der Siemens
Stiftung und der Ensemble Modern Academy
griindete er 2011 das EnsembleConTem-
poBeijing, welches als erstes Ensemble

fur moderne Musik westliche und ostliche
Instrumente miteinander vereint. Im Jahr 2015
fuhrte er das von der China National Arts Fund
geforderte Music Critics Training Project durch.

Sonntag, 22. November 2020 - ab 15:00 Uhr

online verflgbar unter www.ensemblefestival.de

Peter VVeale (Ensemble Musikfabrik)

B »Zeitgendssische Spieltechniken auf der Oboe«

Peter Veale ist nicht nur Oboist bei der
internationalen Spitzenformation Ensem-

ble Musikfabrik sondern auch Dirigent und
kinstlerischer Leiter des Jugendensembles
Studio Musikfabrik, Solist, Kammermusiker,
Dozent, Buchautor und Herausgeber der Reihe
»Contemporary Music for Oboe«.
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In diesem Vortrag gibt er Einblicke in zeitge-
nossische Spieltechniken der Oboe anhand
verschiedener Solowerke von Malika Kishino,
Toshio Hosokawa, Liza Lim und Chaya Czerno-
win, die allesamt fir ihn geschrieben wurden,
sowie des Duos »to and fro« von Rebecca
Saunders.

Symposium im Live-Stream

B »Stimmkunst im 21. Jahrhundert«
(HMT »Felix Mendelssohn Bartholdy« Leipzig, GrassistraRe 8)

Programmiibersicht:

Samstag, 21. November 2020

» 9:45 Uhr
BegriiBung

» 10:00 Uhr

Lisa Fornhammar, Prof. Dr. med. Michael Fuchs & Lennart Pieper

— Gesangstechniken in der zeitgendssischen Vokalmusik:

Padagogische Herausforderung und wissenschaftliches Forschungsobjekt

» 10:45 Uhr

Prof. Angelika Luz

— Auffiihrungspraxis Sologesang im 20. und 21. Jahrhundert (Interaktiver Vortrag)
- 15 Min Pause -

» 11:45 Uhr

Dr. des. Anne-May Kriiger & Andreas Eduardo Frank

— The alienation of the singer from her Gattungswesen:

Zur Entstehung von Andreas Eduardo Franks »Restore Factory Defaults« (2017)

» 12:45 Uhr

Stimme im 21. Jahrhundert — kiinstlerische und padagogische Praxen

Round Table mit Lisa Fornhammar, Prof. Dr. med. Michael Fuchs, Prof. Angelika Luz,
Dr. des. Anne-May Kriiger, Andreas Eduardo Frank und Prof. Caroline Stein
Moderation: Prof. Dr. Gesine Schroder

Sonntag, 22. November 2020

= 10:00 Uhr

Dr. Thomas Dworschak (Mitglied Ensemble Tempus Konnex)
— Stimme und Person in der Philosophischen Anthropologie
— 15 Min Pause -

» 11:00 Uhr
Prof. Dr. Shen Ye — The Beauty of Gradient:

Varied pronunciation in local dialect and its impact on contemporary composers of China

- 15 Min Pause -

» 12.00 Uhr
Rino Murakami
— Uberdenken des eigenen kulturellen Hintergrunds als Weg zu neuer Stimmkunst

Q
IS
‘S
Y

S
S

Q
—
S
B
)




rige

)
S
>
)
—
S

igi

D

Dezember 2020

Infos folgen unter www.ensemblefestival.de

Ivan Bushuev, Mikhail Dubov (MCME)

M »Die zeitgenossische russische Musik«

Ivan Bushuev (FIéte) und Mikhail Dubov
(Klavier) sprechen in zwei Vortrdgen Gber die
zeitgendssische russische Musik aus der Sicht
von zeitgendssischen Interpret*innen und
inkludieren einige wegweisende Aufnahmen.
AuBerdem gehen sie auf die aktuelle Situation
und den Umgang der Musiker*innen mit der
Corona-Pandemie ein.

Mikhail Dubov (Klavier)

Mikhail Dubov ist Pianist und Musikwissen-
schaftler, Preistrager des Seiler-Preises und
Absolvent des Moskauer Tschaikowsky-Kon-
servatoriums. Er absolvierte sein Klavier-
studium bei Prof. \Vera Gornostaeva, Orgel
und Cembalo bei Prof. Alexei Parshin. Seine
Doktorarbeit schrieb er Gber lannis Xenakis.
Im Jahr 1992 wurde er Mitglied des Moskauer
Ensembles »0ld Music Academy, das sich

mit der authentischen Auffihrung barocker
Meisterwerke beschaftigt. Seit 1993 ist Mikhail
Doubov Solist des Moscow Contemporary Mu-
sic Ensemble (MCME). Er ist der Erstinterpret
zahlreicher Werke russischer und internationa-
ler Komponierender (bis jetzt etwa 50 Urauf-
flihrungen), darunter finden sich u.a. Werke von
Edison Denisov und Gyorgy Kurtag. Dubov hat-
te Auftritte bei den wichtigsten europdischen
Festivals fir Neue Musik wie beispielsweise der
Gaudeamus Musikwoche, Warschauer Herbst,
Maerzmusik und war bei vielen von ihnen als
standiger Teilnehmer aktiv. AuRerdem spielte
er als Solist mit Orchestern wie Ensemb-

le Modern aus Frankfurt, St.-Petersburger
Mariinsky-Orchester, Bolschoi-Fernseh- und
Rundfunksinfonieorchester oder der Russische
Nationalphilharmonie. Er spielte die russi-
sche Erstauffiihrungen des Klavierkonzertes
»Synaphai« von lannis Xenakis und »Concerto
for four« von Olivier Messiaen im Bolschoi-Saal
des Moskauer Konservatoriums unter der Lei-
tung von Daniel Kawka. Mikhail Dubov war an

48 /52

mebhr als 40 CD-Aufnahmen bei verschiedenen
Labels beteilig und ist Professor des Moskauer
Staatskonservatoriums sowie Dekan der
Fakultat fir historische und zeitgendssische
Auffihrungspraxis.

lvan Bushuev (Fl6te)

Ivan Bushuev, geboren in Moskau, schloss
2007 sein Studium am Moskauer Tschaikows-
ky-Konservatorium ab in der Abteilung fiir his-
torische und zeitgendssische Auffiihrungen bei
Olga lvusheikova (moderne und barocke Flote).
Er gewann verschiedene Preise und Stipendien
sowohl flr seine Aufflihrungen mit barocker
Musik, als auch mit modernem Repertoire, und
nahm an verschiedenen, wichtigen Festivals
teil, u.a. Moskauer Herbst, Oude Muziek,
Gaudeamus Musikwoche (Niederlande) und
Maerzmusik (Deutschland). Im Jahr 2007 ge-
wann lvan Bushuev das Stipendium »Fondazi-
one Marco Fodella« und studierte an der Scuola
Civico di Milano in der Klasse von Marcello Gatti
(Barockflote) und nahm den Unterricht am
Conservatorio di Verdi in der Klasse von Claudio
Santambrogio (moderne Fl6te). Ebenfalls seit
2007 ist er Solist beim Moscow Contemporary
Music Ensemble (MCME). Er arbeitet auch mit
dem Barocksolistenorchester »Pratum Integ-
rum« zusammen sowie Komponist*innen und
Musiker*innen wie Beat Furrer, Tristan Murrai,
Simone Fontanelli, Eva Furrer, Helen Bledsoe,
Vladimir Tarnopolskiy und Mark Pekarskiy
zusammen.

Des Weiteren lehrt lvan Bushuev am Moskau-
er Konservatorium die Facher Ensemble und
Musikgeschichte des 20. Jahrhunderts.

Dezember 2020

Infos folgen unter www.ensemblefestival.de

Hideo Kikuchi (Ensemble NOMAD)

B »Zeitgendssische Technik auf der Klarinette«

Mittels des zweiten Satzes von Motoharu
Kawashimas »Manic Depressive« stellt Hideo
Kikuchi die Vielfalt der zeitgendssischen Tech-
nik auf der Klarinette vor. Der Vortrag endet
mit der Auffiihrung des Sttickes.

Hideo Kikuchi (Klarinette)

Hideo Kikuchi studierte Klarinette bei Ka-
zuko Ninomiya, Kammermusik bei Yoshiaki
Suzuki sowie Akira Miyoshi und machte
seinen Abschluss an der Toho Gakuen School
of Music. Er gewann 1993 den zweiten Preis
beim Tokioter Wettbewerb fiir zeitgendssi-
sche Musik »Kyogaku« und wurde 1996 mit
einem Stipendienpreis bei den Internationalen
Ferienkursen fiir neue Musik in Darmstadt
ausgezeichnet. Er gehort zu den

Grindungsmitgliedern des Ensemble NOMAD.
Seit seiner Studienzeit interessiert er sich

flir Neue Musik und hat viele Kompositio-

nen von Komponist*innen seiner Generation
uraufgefiihrt. Neben der zeitgendssischen
Musik arbeitet er auch mit Jazzmusiker*innen,
Tanzer*innen sowie traditionellen japanischen
Tanzer*innen zusammen und engagiert sich in
der Zusammenarbeit mit Kiinstler*innen aus
anderen Genres.

Zusammen mit dem Komponisten Takeo
Hoshiya griindete er das »Office Deku«, das
Konzerte und andere verwandte Projekte
produziert. Gegenwartig unterrichtet er am
Kunitachi College of Music und an der
Shobi-Universitat.

" &L ELSER L

»Kontrabassspielen in Japan -
Moglichkeiten fiir die Zukunft«

Yoji Sato (Ensemble NOMAD)

Anhand von Stlicken, die fiir Solokontrabass
von japanischen Komponist*innen (Dai Fujiku-
ra, Motoharu Kawashima, Kikuko Masumoto)
geschrieben wurden, flhrt Yoji Sato in die Welt
des zeitgenossischen Kontrabassspiels in
Japan ein.

Yoji Sato (Kontrabass)

Yoji Sato schloss 2006 sein Studium an der
Musikhochschule Tokio ab. Er nahm 2005 am
Pacific Music Festival teil und tritt regelmaRig
in Orchestern und Kammerensembles

sowie in Konzerten fir zeitgendssische Musik,
wie dem Suntory Summer Festival und der
Composium-Reihe der Tokyo Opera City, auf.
Seit 2004 ist er Mitglied des Ensemble NO-
MAD und spielt auBerdem regelmaRig in einer
argentinischen Tangogruppe.
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M Locationiibersicht

WERK 2 - Kulturfabrik Leipzig e.V.

KochstraBe 132, 04277 Leipzig
Halle Aund D

Das WERK 2 ist ein soziokulturelles Zentrum direkt am Connewitzer Kreuz im Leipziger Stiden.
Es ist einer der wichtigsten VVeranstaltungsorte der Leipziger Kulturszene. Auf dem Gelande
befinden sich auRerdem mehrere Werkstatten und Ateliers, Bliros verschiedener Vereine und
Gruppen, ein freies Theater und ein Restaurant.

Hochschule fiir Musik und Theater (HMT)
»Felix Mendelssohn Bartholdy« Leipzig

GrassistraRe 8, 04107 Leipzig
GroBer Saal, Probesaal G308

Die dlteste Musikhochschule Deutschlands ist eine gefragte Ausbildungsstatte fiir Kirchenmu-

sik, Schulmusik und Schauspiel. In den Lehrangeboten und Studiengangen von Alter Musik bis
Pop nimmt die zeitgendssische Musik an der HMT dabei einen besonderen Stellenwert ein.
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