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PROGRAMM
Vor dem Konzert im Foyer  
GAVIN BRYARS — A MAN IN A ROOM, GAMBLING 1 (1992) 
für Zuspielband und Streichquartett 
Text: Juan Muñoz

TANSY DAVIES — SONG HORN (ELECTRIFIED VERSION) (2017)  
für singende Hornistin und Elektronik — Uraufführung 
Kompositionsauftrag des Ensemble Musikfabrik, gefördert durch das  
Ministerium für Kultur und Wissenschaft des Landes Nordrhein-Westfalen

SAM HAYDEN — DIE ABKEHR (TURNING AWAY) (2017)  
für Ensemble — Uraufführung 
Kompositionsauftrag von Ensemble Musikfabrik und Kunststiftung NRW

SAM HAYDEN — RELATIVE AUTONOMY (2004) 
für 16 Spieler

 P A U S E 

PETER MAXWELL DAVIES — EIGHT SONGS FOR A MAD KING (1969)  
Musiktheater für Männerstimme und Ensemble

 Anschließend im Foyer  
GAVIN BRYARS — A MAN IN A ROOM, GAMBLING 9 (1992) 
für Zuspielband und Streichquartett 
Text: Juan Muñoz

Freitag
6.OktObeR 2017

19.30 Uhr EINFÜHRUNG  
20.00 Uhr

WDR FUNKHAUS
am WAllrafplatZ

3

Eine Produktion des Ensemble Musikfabrik in Zusammenarbeit mit WDR 3, KölnMusik  
und Kunststiftung NRW.
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I. The Sentry 
King Prussia’s Minuet 
Good day to Your Honesty: God guard who guards the gate. 
Here is the key of the Kingdom. 
You are a pretty fellow: next month I shall give you a cabbage. 
Undo the door! 
Who has stolen my key? Ach! my Kingdom is snakes and dancing,  
my Kingdom is locks and slithering. 
Make room! 
Pity me, pity me, pity me. Child, child, whose son are you? 

2. The Country Walk 
La Promenade 
Dear land of sheep and cabbages. Dear land. 
Dear elms, oaks, beeches, strangling ivy, green snakes of ivy, pythons. God ’guard trees. 
Blue-yellow-green is the world like a chained man’s bruise. 
I think of God. God also is a King. 

3. The Lady-In-Waiting 
Miss Musgrave’s Fancy 
Madam, let us talk, let us talk. Madam, I mean no harm. 
Only to remember; to remember what it was that through silk, lace, linen and brocade 
swooped on my needle. To remember: Madam, let us talk, I mean no harm. 

4. To Be Sung On the Water 
The Waterman 
Sweet Thames, sweet Thames, far; far have I followed thee. 
God guard my people. 
Sweet Thames, flow soft. Flow, burdened by my people (deliver me of my people;  
they are within) 
to Eden garden, unto Eden garden 
in Hanover, Bermuda or New South Wales. Sweet Thames, flow soft. Evacuate my people. 
I am weary of this feint. I am alone. 

5. The Phantom Queen 
He’s Ay A-Kissing Me 
Where is the Queen. why does she not visit me? Esther! O my heart’s ease. 
Have they chained you too, my darling, in a stable?
Do they starve you, strike you, scorn you, 
ape your howls? 

PETER MAXWELL DAVIES - EIGHT SONGS FOR A MAD KING
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They say some other woman is my wife, but the Queen
’s name is Esther 
Esther 
Esther 
Fall on my eyes, O bride, like a starless night. 

6. The Counterfeit 
Le Conterfaite 
I am nervous. I am not ill but I am nervous. 
If you would know what is the matter with me I am nervous. 
But I love you both very well; 
if you would tell me the truth. 
I love Doctor Heberden best; for he has not told mea lie. 
Sir George has told me a lie: a white lie, he says 
but I hate a white lie! 
If you tell me a lie, 
let it be a black lie! 

7. Country Dance 
Scotch Bonnett 
Comfort ye, comfort ye, my people with singing and with dancing, 
with milk and with apples. 
The landlord at the Three Tuns makes the best purl in Windsor. 
Sin! Sin! Sin! 
black vice, intolerable vileness 
in lanes, by ricks, at Courts. It is night on the world. Even I, your King,  
have contemplated evil. 
I shall rule with a rod of iron. 
Comfort ye. 

8. The Review 
A Spanish March 
my people: I come before you in mourning, on my breast a star. 
The King is dead. 
A good-hearted gentleman, a humble servant of God, 
a loving husband, an affectionate sire. 
Poor fellow, he went mad. 
He talked with trees, attacked his eldest son. disowned his wife, to make a ghost  
his Queen - - a ghost his Queen. 
So they seized him (yes!) and they whipped him (ach! yes!) starved him; jeered in  
his face, 
while he talked he talked he talked he talked he talked: they could not shave him,  
his mouth was never still. Sometimes he howled like a dog. 
And he veiled the mirrors not to see himself pass by 
for his eyes had turned to blackcurrant jelly. 
Poor fellow, I weep for him. 
He will die howling. 
Howling. 

55
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GAVIN BRYARS 

A MAN IN A ROOM, GAMBLING  NR. 1 UND 9 (1992) 

Der inzwischen auch schon 74-jährige Gavin Bryars gehört schon lange zu den 
schillerndsten Gestalten der englischen Musikszene. So sorgte er in den 1960er 
Jahren als Jazz-Kontrabassist für Furore. Dann wieder schrieb er Orchester-
werke, in denen soghaft e Rhythmusschleifen und sanft  dahinmäandernde 
Melodiewellen für raffi  nierte Wohlfühl-Sounds sorgen. Und wenn Bryars nicht 
seinem Landsmann, dem Barockgiganten Henry Purcell ein Ständchen kompo-
nierte, erforschte er das Action-Playing auf Fluxus-Art. So setzte er etwa für 
seine surreale Collage 1, 2, 1-2-3-4 sechs Musikern Kopfhörer auf und ließ sie 
gleichzeitig Songs von den Beatles nachspielen.  Dass sich der in 
Goole/Yorkshire geborene Musiker zu solch einem Chamäleon entwickeln 
konnte, ist der Begegnung mit John Cage zu verdanken. 1966 war er von einem 
Cage-Abend in London so fasziniert, dass er umgehend Kontakt zu dem ameri-
kanischen Radikal-Nonkonformisten aufnahm. Und bei einem mehrjährigen 
Aufenthalt in den USA lernte Bryars dessen intellektuelle Generosität schätzen. 
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„Cage gab dir die Erlaubnis, als Musiker du selbst zu sein.“ Damit besaß er eine 
Carte Blanche, um sich wie selbstverständlich in musikalisch unterschied- 
lichsten Gewässern zu bewegen, ohne dabei auf die von ihm als „Stalinisten“ be-
zeichneten Neue Musik-Ideologen Rücksicht zu nehmen.  Zu Bryars’ 
vielleicht ungewöhnlichsten Projekten zählt zweifellos die Zusammenarbeit  
mit dem spanischen Bildhauer Juan Muñoz. 1992 lernte man sich kennen.  
Und Muñoz überraschte Bryars mit der Idee, gemeinsam ein Stück für Radio zu 
entwickeln. Bryars war leicht irritiert: „Wie sollte sich das Stück eines Bild- 
hauers im Radio anhören? Es konnte eigentlich nur so etwas herauskommen 
wie die hörbare Bearbeitung eines Holzblocks mit einem Meißel!“ Tatsächlich 
aber stellte sich Muñoz ein Stück vor, das mit dem Medium „Radio“ und seinen 
auch die visuelle Phantasie anregenden Möglichkeiten spielt. Entstanden ist da-
raus das Werk A MAN IN A ROOM, GAMBLING für Sprecher und Quartett. 

 Die zehn, nahezu exakt fünfminütigen „Sendungen“, die nach den 
Plänen von Muñoz und Bryars stets kurz vor den 24 Uhr-Nachrichten hätten 
ausgestrahlt werden sollen, drehen sich allesamt um Kartenspielertricks und 
damit um ein geschicktes Handwerk, das im Radio in Gänze genauso wenig zu 
vermitteln ist wie etwa das Nachkochen eines Drei Sterne-Menüs. Als Grund- 
lage für seine Texte wählte Muñoz die Falschspieler-Bibel „The Expert at the 
Card Table“ des Kanadiers S. W. Erdnase.  Und in Verbindung mit Bryars eher 
reduzierten, an die Minimal Music angelehnten Stücken für Streichquartett 
müssen die von Muñoz nun nüchtern eingesprochenen Tipps beim Hörer im 
Kopf nachvollzogen und durchgespielt werden. Wie das Tricksen mit den  
unteren Karten (Nr. 1 Dealing from the Bottom). Und beim klassischen Three Card 
Trick – The Mexican Row (Nr. 9) werden drei Karten verdeckt nebeneinander aus-
gelegt und dann derart rasant und geschickt gemischt, bis selbst der aufmerk-
samste Beobachter nicht mehr weiß, wo sich welche Karte befindet.
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TANSY DAVIES  

SONG HORN - FOR SINGING HORN PLAYER (2017) 

Für Tansy Davies ist das Leben als Musikerin schon immer viel zu bunt und 
aufregend, als es nur stromlinienförmig in eine Richtung laufen zu lassen. Und 
daher schöpft sie so ziemlich aus dem Vollen. Wenn sie in ihren Werken etwa 
Funk, Rock, Jazz und Electronic anzapft, kehrt sie auch zu ihren musikalischen 
Wurzeln als Sängerin und Gitarristin einer Rockband zurück. Zugleich ist die 
aus dem englischen Bristol stammende Komponistin, die bereits mit 13 Jahren 
einen Musikpreis für Komposition gewinnen konnte, auch dem klassischen 
Erbe äußerst zugetan. So hat sie sich etwa mit mittelalterlicher Troubadour- 
Musik beschäftigt. Trotz der unbändigen Neugier und Offenheit gehört Davies 
nun aber so gar nicht zu jener postmodernen Komponistenkollegenschaft, die 
sich mit ihren Stil-Jonglagen an der publikumswirksamen Oberfläche bewegt. 
Bei Davies geht es immer auch subversiv stachelig und ekstatisch hoch- 
spannungsvoll zu. Mittlerweile ist damit so ein umfangreicher wie facetten- 
reicher Werkkatalog entstanden, der von der Oper bis zu orchestralen Auftrags-
werken reicht. So wurde Anfang des Jahres das Hornkonzert Forest aus der  
Taufe gehoben, das sie für das Londoner Philharmonia Orchesta und Maestro 
Esa-Pekka Salonen komponiert hatte.  Zu den Besonderheiten dieses 
Konzerts gehört allein schon die Besetzung. Denn gleich vier Solo-Hörner hatte 
die studierte Komponistin und Hornistin da eingesetzt und damit durchaus 
von Ferne an Robert Schumanns Konzertstück für vier Hörner erinnert. Und 
weil Davies sich gerade wieder so intensiv mit diesem Blasinstrument beschäf-
tigt hatte, setzte sie sich nur allzu gerne an einen Kompositionsauftrag vom 
Ensemble Musikfabrik und schrieb ein Solo-Stück mit dem Titel SONG HORN . 
Gewidmet ist dieses rund 20-minütige Stück der Hornistin des Ensembles, 
Christine Chapman, die eine andere Fassung des Stücks am 10. September bei den 
Berliner Festspielen uraufgeführt hat. „Airy, flowing. Like J.S.Bach“ beginnt  
das Solo. Was von der Papierform her auf eine neo-klassizistische Arabeske hin-
weisen könnte. Aber damit würde Davies weit unter ihrem Anspruch bleiben. 
Und so entwickelt sich rasch ein ständiges Mit- und Gegeneinander von auch 
„erdigen“ und „folkigen“ Stimmungen und vor allem Stimmen. Denn bei  
Song Horn muss die Solistin immer auch simultan singen und spielen! Dem- 
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entsprechend hoch sind die spieltechnischen Anforderungen dieses Stücks, 
dessen Ausdruck Davies mit dem Gesang eines Medizinmannes bei einem scha-
manistischen Ritual vergleicht. Und obwohl die Komponistin mit dem Horn 
schon lange vertraut ist, konnte sie zusammen mit der Widmungsträgerin 
Chapman ganz neue Techniken entwickeln. „Ich würde gerne wissen“, so 
Davies, „ob ein anderer Hornist so mutig wäre, sich an dieses Stück zu wagen.“
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SAM HAYDEN   

DIE ABKEHR (TURNING AWAY) (2017)  

RELATIVE AUTONOMY (2004)  

Ähnlich wie Tansy Davies’ Song Horn, in dem es zu einer Verschmelzung zweier 
Ausdrucksformen kommt (klassisches Hornspiel sowie das „singende“ Horn), 
hat auch Sam Hayden in seinem Ensemblestück RELATIVE AUTONOMY von 
2004 die Kontaktstellen zwischen zwei scheinbar gegensätzlichen Klang-
formationen ausgelotet. Quasi wie aus einem Felsspalt wird zunächst ein wild 
funkelndes Soundgemisch weniger herausgepresst als herausgeschleudert. Und 
schon bald spaltet es sich in zwei Teile, die sich fortan dialektisch anstacheln 
und dabei Energiezustände generieren, die von ihrem Volumen und ihrer 
Dichte her nicht in den Griff  zu bekommen zu sein scheinen. Hier ist es ein 
dunkles Treiben, geprägt von tiefen Bläsern wie Kontrafagott  und Kontra-
bass-Klarinett e sowie Klavier. Ihnen gegenüber stehen „Hochtöner“ wie Piccolo-
Flöte, Piccolo-Trompete, Violinen und die zimbelartigen Crotales. Doch Sam 
Hayden setzt da nicht auf zwei radikal identifi zierbare Blöcke. Vielmehr ent-
wickelt er ein sich ständig gegenseitig ins Wort fallendes Treiben aus einzelnen 
und / oder kollektiven Instrumentenstimmen. Relative Autonomy wurde 2005 
in London von der London Sinfoniett a uraufgeführt und bezieht sich schon im 
Titel auf eine soziologische Theorie, die das Binnenverhältnis zweier vermeint-
lich autonomer Gebilde wie etwa Staat vs. Wirtschaft  beleuchtet.  
Sam Hayden wurde 1968 in Portsmouth geboren und studierte an der Sussex 
University Komposition bei Jonathan Harvey und Michael Finnissy, an der New 
Yorker Columbia University bei Joseph Dubiel und am Königlichen Konservato-
rium in Den Haag bei Louis Andriessen. Hayden hat diverse Preise wie den 
„Internationalen Britt en Wett bewerb“ und den „Gaudeamus Kompositionspreis“ 
gewonnen. Zudem führten ihn Stipendien u.a. nach Stanford, wo er mit Brian 
Ferneyhough zusammenarbeitete. Hayden sieht sich aber nicht nur in der Tradi-
tion der von Ferneyhough markierten „Neuen Komplexität“, sondern auch in der 
des Postminimalismus. Außerdem beschäft igt er sich intensiv mit Computer-
musik und nutzt dafür die am Pariser IRCAM entwickelte OpenMusic-
Soft ware. Aber auch für seine rein akustischen Kompositionen wie im Fall der 
jetzt uraufgeführten Auft ragsarbeit DIE ABKEHR (TURNING AWAY) für Ensemble 
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hat Hayden auf OpenMusic zurückgegriff en, um ein bestimmtes rhythmisches 
Gerüst sowie ein facett enreiches Klangfarbenspektrum für jetzt u. a. Streich-
quartett  und reichhaltiges Perkussionsequipment zu erarbeiten.  Das 
Werk gehört zu einem Zyklus von Stücken, die Ideen in Bezug auf „spektrale“ 
Traditionen mit algorithmischen Ansätzen der Komposition kombinieren. 
Haydens Absicht war dabei, ein Stück mit einer maximalen Oberfl ächenvielfalt 
zu schaff en, während eine zugrunde liegende formale Kohärenz beibehalten 
wurde. Das Stück ist um einen sich wiederholenden harmonischen Zyklus auf-
gebaut, der auf einem Übergang zwischen inharmonischen mikrotonalen 
Skalen zu harmonischen Spektren basiert. Ein wichtiges Merkmal dieser 
Klangwelt, die aus drei nahtlos ineinander übergehenden Sätzen besteht, ist da-
bei der umfangreiche Einsatz von Multiphonik und Obertonharmonien in den 
Holzbläsern.  Auf die Frage nach dem Verbindenden, aber auch Tren-
nenden seiner beiden Stücke hat Sam Hayden Folgendes geantwortet: „Die 
wichtigsten technischen Herausforderungen für die Musiker, die beide Stücke 
spielen, sind die rhythmische Komplexität und die körperliche Ausdauer, die 
erforderlich ist, um ein hohes Maß an Energie von Anfang bis Ende zu erhalten. 
In unterschiedlicher Weise basiert jedes Stück auf einer Idee. Bei Relative 
Autonomy handelt es sich um Kombinationen von „Blöcken“ von in Regulie-
rungsschichten organisierten Materialien, die oft  von klaren Instrumentalgrup-
pen defi niert sind, wo dichte Klangsummen wichtiger sind als einzelne Linien. 
Ich würde sagen, das Stück hat einen „eckigen“ und physischen Charakter. Die 
Abkehr (Turning Away) basiert auf einem sich wiederholenden harmonischen Zy-
klus, der radikal unterschiedlichen rhythmischen Kontexten unterliegt (obwohl 
es keine wortwörtliche Wiederholung gibt). Das Stück hat polyphonen und poly-
rhythmischen Charakter, wobei das Ensemble mehr als eine Gruppe von Solis-
ten konzipiert ist, deren einzelne Stimmen aus den Schallmassen hervorgehen 
(und zurückkehren).  Die wichtigsten technischen Herausforderun-
gen sind die Komplexität der ständig wechselnden Metren und rhythmischen 
Unterteilungen und die oft  breiten intervallischen Sprünge. Die Multiphonik 
und Obertonharmonien der Holzbläser sind ein besonderes Merkmal des Ge-
samtklanges. Ich würde die Abkehr als Ganzes als gespannt und unruhig cha-
rakterisieren, als suche sie nach einer Aufl ösung, die niemals passiert.“ Bleibt 
nur noch die Antwort auf die Frage nach dem Titel Die Abkehr (Turning Away): 
Dahinter verbirgt sich für ihn ein „kritischer Kommentar zur zunehmend nostal-
gischen und nach innen gerichteten Kultur des Vereinigten Königreichs.“
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PETER MAXWELL DAVIES    

EIGHT SONGS FOR A MAD KING (1969)   

„Steckt nicht in jedem von uns ein wenig von George III.? Nach dem frenetischen 
Beifall und den Buh-Rufen bei der Uraufführung zu urteilen, fühlen sich viele 
von uns betroffen. Zumindest hat das Werk bei einigen seine Wirkung nicht  
verfehlt. Während die einen meinten, dass es eine Schande sei, den alten Kerl 
der Lächerlichkeit preiszugeben, empfanden andere ihn weniger als historische 
Figur denn als Teilstück der menschlichen Psyche vor einem historischen Hinter- 
grund.“ Mit dieser Kurzkritik referierte der englische Komponist und Lehrer 
von Sam Hayden, Jonathan Harvey, einmal den Trubel, den 1969 sein Kollege 
Peter Maxwell Davies mit seinem jüngsten Stück ausgelöst hatte. Am 22. April 
1969 hatte Harvey der Uraufführung von Davies’ EIGHT SONGS FOR A MAD 

KING mit dem Komponisten am Pult der von ihm mitgegründeten Pierrot Players 
und Roy Hart als Stimmschauspieler beigewohnt. Und wer auch nur nebenbei 
mitbekommt, welche Fan-Hysterie auch heute noch das Königshaus bei seinen 
Untertanen auslöst, der kann sich nur zu gut vorstellen, dass damals nicht alle 
freudig auf das etwas andere Porträt des einstigen Königs George III. (1738– 
1820) reagierten. Statt herzensgut und milde kam er nämlich völlig irrsinnig he-
rüber. Er stammelte und jaulte, wimmerte und schrie, krähte und krächzte, 
heulte und polterte. Und während der legendäre Bariton und Stimmakrobat Roy 
Hart so einen König außer Rand und Band und stets am Rande des kompletten 
Wahnsinns gab, waren die Streicher und Holzbläser in riesigen Vogelkäfigen 
eingesperrt. Was ein einfacher, aber passender Regieeinfall für dieses zeit- 
genössische Musiktheaterstück war. Tatsächlich versuchte der an Wahnvorstel-
lungen leidende König, eingehüllt in einen pupurnen Flanell-Morgenmantel 
und mit einer Hermelin-Schlafmütze auf dem Kopf, seinen in Käfigen ein- 
gesperrten Vögeln das Singen und Musizieren beizubringen. In Davies’ Eight 
Songs for a Mad King sind es nun einige der Blas- und Streichinstrumente, die als 
„Dompfaffen“ immer wieder auf des Königs bisweilen schauerliche Monologe  
reagieren.  Auslöser für das Stück war die Entdeckung einer Miniatur- 
orgel, auf der George III. den Vögeln Melodien vorgespielt haben soll. Und wie 
der Librettist der Eight Songs for a Mad King, Randolph Stow, erläutert hat, ent-
halten die Monologe einige von George III. wirklich gesprochene Sätze, aufge-
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zeichnet von der Hofdame Fanny Burney. Peter Maxwell Davies hat die Texte 
von Stow / George III. zu acht verstörend grotesken sowie hochvirtuosen Songs 
vertont. Während hier und da Zitate aus Händels „Messias“ genauso hinein-
spuken wie Courante- und Foxtrott -Rhythmen und die Musiker darüber hinaus 
mechanische Vogelstimmen mit Uhrwerk sowie ein australisches Didjeridu 
zum Einsatz bringen, schrieb Davies für Roy Hart einen Vokalpart, der einem 
schauerlichen Echo des menschlichen Schlunds gleicht.  Im ersten 
Song The Sentry (Der Wachtposten) begegnet der König auf seinem Spaziergang 
einem imaginären Wachtposten, dem er Gemüse anbietet. Als er aber plötzlich 
realisiert, dass er in seinem Zimmer gefangen ist, will er sterben. In The Country 
Walk (Die Landpartie) bricht er in seinem Wahn zu einem Spaziergang in die 
Natur auf, wo er auf Angst einjagende Fantasiegebilde triff t. The Lady-In-
Waiting (Die Hofdame): Hier unterhält sich der König mit einer eingebildeten 
Hofdame. Und in To Be Sung On The Water (Auf dem Wasser zu singen) geht er 
auf eine wahnhaft e Bootsfahrt, auf der er in den Garten Eden aufbrechen will. 
Aber wo liegt dieses Eden? In Hannover? Oder vielleicht doch in New South 
Wales oder auf den Bermudas?  In The Phantom Queen (Die Phantom-
Königin) erinnert sich die Majestät an seine einstige Königin Esther. Der Text 
von The Counterfeit (Der Heuchler) basiert auf einem Endlosmonolog des Königs, 
den Fanny Burney aufgezeichnet hat. Darin führt der verwirrte König ein 
Gespräch mit zwei Doktoren, die behaupten, er sei krank. Danach folgt für Peter 
Maxwell Davies der Höhepunkt des Werkes. Es ist das Ende der Nr. 7 Country 
Dance (Bauerntanz), „wo der König durch die Gitt erstäber hindurchgreift , die 
Violine packt und sie zerbricht. Das bedeutet nicht nur den Tod des Dompfaff s, 
sondern auch ein Bejahen des Irrsinns. Es bedeutet auch einen rituellen Mord, 
den der König an einem Teil seiner selbst begeht. Danach, nämlich am Anfang 
von Nr. 8 The Review (Der Rückblick), kann er seinen eigenen Tod verkünden.“ 
Wie übrigens der äußerst erfahrene „George III.“-Sänger Carl Rosman einmal 
bekannt hat, könne er das Zerstören der Geige nicht wirklich üben. Doch der 
Komponist Peter Maxwell Davies sollte ihm mit einem wertvollen Rat aus-
helfen: „Smash the violin with love.“                                                                     
Guido Fischer
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CARL ROSMAN
 In England geboren, aufgewachsen in Australien, lebt Carl Rosman 

nun in Köln. Als Klarinettist von Ensemble Musikfabrik und ELISION  
konzertiert er regelmäßig als Solist und arbeitet mit Komponisten wie Brian 
Ferneyhough, Liza Lim, Richard Barrett, Michel van der Aa und Georges 
Aperghis zusammen. Auftritte als Sänger während seiner Studien und  
Konzerte mit Klarinettenstücken, die Stimme einbeziehen (Hames Zurna,  
Globokar Voix Instrumentalisée), führten zu neuen Kompositionen für Stimme 
und Klarinette (i.e. Barretts interference), der Erkundung des zeitgenössischen 
Repertoires für Gesang (Xenakis, Aperghis, Finnissy und andere) und zu  
Uraufführungen von Werken für Stimme (Cassidy, Johnson). 2011 führte er  
bei den Wiener Festwochen aus Xenakis’ Oresteia Kassandra und La Déesse 
Athéna in der Inszenierung von La Fura dels Baus auf. 2014 trat er in der An-
wesenheit des Komponisten das erste Mal mit Eight Songs for a Mad King auf.
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CHRISTINE CHAPMAN
 Aufgewachsen an der Küste Michigans ist die Hornistin 

Christine Chapman weit gereist, um ihrer Leidenschaft für Musik 
nachzugehen. 1990, nachdem sie ihr Musikstudium an der Uni- 
versity of Michigan und Indiana Universität abgeschlossen hatte, 
verließ sie das ländliche Amerika für eine Orchesterstelle in 
Deutschland. Was als kurze Auslandserfahrung beginnen sollte,  
endete in einem nunmehr seit einem Vierteljahrhundert andauern-
den Abenteuer.  Als Mitglied des Ensemble Musikfabrik 
arbeitete Christine Chapman mit einigen der größten Komponisten 
unserer Gegenwart zusammenzuarbeiten u. a. mit Karlheinz  
Stockhausen, Wolfgang Rihm, Peter Eötvös, Rebecca Saunders,  
Georg Friedrich Haas oder Tansy Davies. Musik „außerhalb der 
Norm“ zu machen, auf den verschiedensten Instrumenten von Blech 
bis Muschel, von Kithara bis zu ihrer eigenen Stimme und dabei die 
Vorlieben von Harry Partch, La Monte Young, Sun Ra oder Mouse on 
Mars kennenzulernen, sind nur einige von vielen Gründen  
für Christine Chapman, ihren musikalischen Weg auch für die 
nächsten 25 Jahre fern der Norm weiterzugehen.



16

STEFAN ASBURY
 Stefan Asbury ist regelmäßiger Gast inter-

national führender Orchester wie der Filarmonica 
della Scala, dem Orchestre Philharmonique de Radio 
France und dem Prague Radio Symphony Orchestra, 
dem Gewandhausorchester Leipzig, WDR Sinfonie-
orchester, NDR Elbphilharmonie Orchester oder dem 
Boston Symphony Orchestra und Ensembles wie 
Klangforum Wien, Ensemble Modern und Ensemble 
Musikfabrik. Intensive Zusammenarbeit mit vielen 
zeitgenössischen Komponisten, insbesondere Oliver 
Knussen, Steve Reich, Wolfgang Rihm, Unsuk Chin 
und Mark-Anthony Turnage. 2015/16 dirigierte er die 
Uraufführung von Bernd Richard Deutsch’s Orgel-
konzert mit dem Radio-Sinfonieorchester Wien und 
in 2014/15 die Uraufführung von Sir Harrison  
Birtwistles Klavierkonzert mit Pierre-Laurent  
Aimard. Seine CD mit Musik von Jonathan Harvey 
gewann den Choc du Monde de la Musique und die 
Einspielung des kompletten Zyklus von Gerard  
Grisey’s Les Espaces Accoustiques den Preis der 
Deutschen Schallplattenkritik. Seit 1995 lehrt er am 
Tanglewood Music Center und hat dort seit 2005 den 
Sana H. Sabbagh Master Teacher Chair inne.



Ensemble Musikfabrik
 Seit seiner Gründung 1990 zählt das Ensemble Musikfabrik zu den 

führenden Klangkörpern der zeitgenössischen Musik. Dem Anspruch des eige-
nen Namens folgend, ist das Ensemble Musikfabrik in besonderem Maße der 
künstlerischen Innovation verpflichtet. Neue, unbekannte, in ihrer medialen 
Form ungewöhnliche und oft erst eigens in Auftrag gegebene Werke sind sein 
eigentliches Produktionsfeld. Die Ergebnisse dieser häufig in enger Kooperation 
mit den Komponisten geleisteten Arbeit präsentiert das in Köln beheimatete in-
ternationale Solistenensemble in jährlich bis zu achtzig Konzerten im In- und 
Ausland, auf Festivals, in der eigenen Abonnementreihe „Musikfabrik im WDR“ 
und in regelmäßigen Audioproduktionen für den Rundfunk und den CD-Markt. 
Bei WERGO erscheint die eigene CD-Reihe Edition Musikfabrik, deren  
erste CD Sprechgesänge 2011 den ECHO Klassik gewann. Die Auseinander- 
setzung mit modernen Kommunikationsformen und experimentellen Aus-
drucksmöglichkeiten im Musik- und Performance-Bereich ist den Musikern 
des Ensembles ein zentrales Anliegen. Interdisziplinäre Projekte unter Ein- 
beziehung von Live-Elektronik, Tanz, Theater, Film, Literatur und bildender 
Kunst erweitern die herkömmliche Form des dirigierten Ensemblekonzerts 
ebenso wie Kammermusik und die immer wieder gesuchte Konfrontation mit 
formal offenen Werken und Improvisationen. Dank seines außergewöhnlichen 
inhaltlichen Profils und seiner überragenden künstlerischen Qualität ist das 
Ensemble Musikfabrik ein weltweit gefragter und verlässlicher Partner bedeu-
tender Dirigenten und Komponisten.  Seit 2013 verfügt das Ensemble 
über ein komplett nachgebautes Set des Instrumentariums von Harry Partch. 
Daneben sind die mit Doppeltrichtern ausgestatteten Instrumente der Blech- 
bläser ein weiteres herausragendes Merkmal der Experimentierfreudigkeit  
des Ensembles.
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ENNO POPPE — FILZ SOLO (2017) — für Bratsche solo  
Kompositionsauftrag von Ensemble Musikfabrik und Kunststiftung NRW

MICHAEL BEIL — STRING JACK (2016) für Cello mit Live-Video und Tape 
Deutsche Erstaufführung — Kompositionsauftrag von Ensemble Musikfabrik,  
gefördert durch das Ministerium für Kultur und Wissenschaft des Landes NRW

EIVIND BUENE — LESSONS IN DARKNESS (2017) — für Ensemble 

MISATO MOCHIZUKI — TÊTES (2017) — für Bariton und Ensemble 
Text von Dominique Quélen, basierend auf Kwaidan von Lafcadio Hearn

Paul-Alexandre Dubois, Stimme 
Axel Porath, Viola 
Dirk Wietheger, Violoncello 
Ensemble Musikfabrik  
Enno Poppe, Dirigent

MATTHIAS SPAHLINGER — AUSSAGEVERWEIGERUNG/GEGENDARSTELLUNG 
(1981) für Doppelquartett

CHIYOKO SZLavNICS — (A)LONG LINES; WE'LL DRAW OUR OWN LINES (2004)  
für Flöte, Posaune, Schlagzeug, Violine, Violoncello und zwei Sinusgeneratoren

JOE LAKE — NEUES WERK (2017/18) 
für Ensemble — Uraufführung — Kompositionsauftrag von Kunststiftung NRW  
und Ensemble Musikfabrik

JAMES DILLON — NEUES WERK (2017/18) 
für Ensemble — Uraufführung — Kompositionsauftrag von Kunststiftung NRW  
und Ensemble Musikfabrik

Ensemble Musikfabrik 
NN, Dirigent

MUSIKFABRIK IM WDR 64
SONNTAG

19. NOVEMBER 2017
20.00 UHR

MUSIKFABRIK IM WDR 65
SONNTAG

25. FEBRUAR 2018
20.00 UHR



Impulse bündeln >

Präsenz bewirken >

zum Wagnis ermutigen >

Wege ebnen >

www.kunststiftung-nrw.de
oben: Harry Partch, „Delusion of the Fury“ mit dem Ensemble 

Musikfabrik, Ruhrtriennale 2013, Foto: Klaus Rudolph
mitte: Maura Morales, „Wunschkonzert“ 2012, Theater im 

Ballsaal Bonn; Foto: Klaus Handner
unten: Nam June Paik, „Mercury“ 1991, Kunststiftung NRW

Das Unmögliche möglich machen
Kunststiftung NRW

Förderung als Herausforderung




