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Olivier Messiaen | Cantéyodjayâ (1949) 

Francesco Filidei | Puccini alla caccia (2006)
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Klavier solo Ulrich Löffler

 musikFabrik

Flöte Helen Bledsoe
Flöte Liz Hirst
Oboe Peter Veale
Oboe Piet van Bockstal

Klarinette Carl Rosman 
Klarinette John Corbett

Alt-/Tenorsaxophon Joshua Hyde
Tenorsaxophon Frank Riedel

Fagott, Kontrafagott Alban Wesly

 
 Violine Hannah Weirich
 Violine Juditha Haeberlin
 Violine Tinta S. von Altenstadt
 Viola Axel Porath
 Viola Ulrich Mertin
 Violoncello Dirk Wietheger
 Violoncello  Jessica Kuhn
 Kontrabass Michael Tiepold
 
 Dirigent Enno Poppe

 Horn Christine Chapman
 Horn  Jodie Lawson
 Trompete Marco Blaauw
 Trompete Markus Schwind
 Posaune Bruce Collings
 Posaune  Brandt Attema
 Tuba Melvyn Poore

 Harfe Fontane Liang
 Tasteninstrumente Ulrich Löffler
 Tasteninstrumente Mark Knoop
 Schlagzeug Dirk Rothbrust
 Schlagzeug Johannes Fischer



Programm

Olivier Messiaen | Cantéyodjayâ (1949)
für Klavier

Francesco Filidei | Puccini alla caccia (2006)
für zehn Spieler

Claude Vivier | Paramirabo (1978)
für Flöte, Violine, Violoncello und Klavier

Pause

Dieter Mack | Kammermusik V (2007)
für Kammerorchester | Uraufführung

 Eine Produktion der musikFabrik in Zusammenarbeit 
mit wdr 3, KölnMusik und der Kunststiftung NRW.

Exotique
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Olivier Messiaen | Cantéyodjayâ (1949)
„Was wir suchen, ist eine schillernde Musik, die dem Gehörsinn wollüstig 
verfeinerte Freuden bietet. Zugleich muss diese Musik edle Empfindun-
gen ausdrücken können.“ Olivier Messiaen, der dies 1944 formulierte, 
besaß eine große Vorliebe für das Wunderbare und Übernatürliche, und 
seine Suche nach dem Ausdruck „edler Empfindungen“ war stets der 
Idee verpflichtet, seinen – individuell gefärbten – katholischen Glauben 
zu verkünden. Messiaens klangsinnliche, auf emotionale Wirkung be-
dachte Werke, oft von komplexer, bis ins Detail durchorganisierter Struk-
tur und meist aufgeladen mit religiösem Symbolgehalt, erscheinen einer-
seits als individuelle Äußerungen eines Einzelgängers, der sich aus 
Moden wenig machte. Andererseits war Messiaen in vieler Hinsicht über-
aus modern, gab er doch der jüngeren Komponistengeneration (darunter 
sein Schüler Pierre Boulez) entscheidende Anstöße. Dabei schöpfte er 
aus unterschiedlichen, zum Teil auch „exotischen“ Inspirationsquellen 
(Anregungen erhielt er u.a. durch Aufführungen ostasiatischer Musik bei 
der Pariser Weltausstellung 1931) und entwickelte einen unverwechselba-
ren eigenen Stil. Dazu gehören die modale Harmonik mit komplexen Ak-
kordbildungen, die nun als Farben einen klangsinnlichen Eigenwert besit-
zen, sowie eine nicht minder komplexe Rhythmik, zu der sich Messiaen 
durch altgriechische Versfüße und indische tāla-Perioden inspirieren ließ. 
Vor allem in den Jahren 1948 bis 1952, noch bevor er begann, sich ausgie-

big mit der Transkription und instrumentalen Wiedergabe von Vogelge-
sängen zu beschäftigen, experimentierte Messiaen mit rhythmischen 
Modellen griechischer und indischer Herkunft. Diese stellte er aber kei-
neswegs zu „exotischen“ Potpourris zusammen („originale“ Formen fin-
den sich – auch wenn Messiaen auf diese verweist – in seiner Musik 
kaum). Vielmehr dienten sie ihm als eine Art geistiger Katalysator zur 
Entwicklung seiner eigenen ‚Tonsprache‘.
Ein Beispiel dafür liefert das im Sommer 1949 in Tanglewood entstande-
ne Klavierstück Cantéyodjayâ, dessen Titel so viel wie „Ordnung des Ge-
sanges“ bedeutet. „Das Werk“, schrieb Messiaen, „ist vor allem wegen 
seiner rhythmischen Experimente interessant. Man findet darin ver-
schiedene altindische Deçi-tālas: vor allem Lakskmîça (der Friede, der 
von Lashmi ausgeht) und Simhavikrama (die Kraft des Löwen und auch 
die Kraft Shivas). Außerdem findet man auch hier chromatische Tondau-
ernreihen: vorwärts, durch eine fortschreitende Beschleunigung der 
Dauern, und rückwärts, durch eine allmähliche Verlangsamung der Dau-
ern. Beide Richtungen überlagern einander. Im zweiten Drittel des Werks 
hört man schließlich einen Modus von Tondauern, Tonhöhen und Inten-
sitäten, der auf drei Temposchichten verteilt ist, in welchen jeder Klang 
eine eigene Dauer und Intensität besitzt. Die Einheit des Stückes wird 
durch einen sehr kurzen Refrain gewährleistet, der an verschiedenen 
Stellen wiederkehrt.“
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Von geschichtsträchtiger Bedeutung ist vor allem das von Messiaen an-
gesprochene zweite Drittel des Stücks. In diesem Mittelteil mit dem Un-
tertitel mode de durées, de hauteurs et d’intensités unternimmt Messiaen 
einen ersten, wesentlichen Schritt hin zu jener mehrdimensionalen Or-
ganisation der Tonparameter, wie sie nur wenige Monate später in der 
folgenreichen Klavieretüde Mode de valeur et d’intensites zur Initialzün-
dung des Serialismus geraten sollte. 

Francesco Filidei | Puccini alla caccia (2006)
Wie Olivier Messiaen hegte auch Giacomo Puccini (1858–1924) ein re-
ges Interesse für Vögel. Der Opernkomponist, bekannt für seine ausge-
fallenen Vorlieben wie das Fahren von Motorbooten und Autos, betrieb 
allerdings weder ernsthafte ornithologische Studien noch widmete er 
sich systematisch dem Transkribieren von Vogelstimmen. Für Puccini 
war das Federvieh vor allem deshalb interessant, weil man es jagen 
konnte. Die Jagd war nämlich eine weitere große Leidenschaft des Kom-
ponisten, und während Puccini nachts komponierte, frönte er tagsüber 
seinen Freizeitbeschäftigungen, die es ihm auch ermöglichten – so se-
hen es jedenfalls einige Autoren – angestaute Aggressionen und wo-
möglich sadistische Triebe auszuleben. Ein undatierter Brief Puccinis an 
den Verlag Ricordi deutet in diese Richtung: „… und falls ich bis Samstag 
fertig bin …“, schrieb er, „beeile ich mich, die verehrlichen Schwimmvö-

gel in Schrecken zu versetzen, die sich seit langem nach meinem tödli-
chen und unfehlbaren Blei sehnen. Bum!“ Dabei soll Puccini ein eher 
schlechter Jäger gewesen sein, der zum Erlegen eines Rebhuhns auch 
schon einmal drei Schüsse benötigte. 
Francesco Filideis Puccini alla caccia ist nicht das erste, vielleicht aber 
das humoristischste Werk, das Puccinis Liebe zur Jagd thematisiert 
 (Sylvano Bussotti schrieb in seinem zwischen 1971 und 1994 entstande-
nen Secondo Libro aus Quasi la Fantasia bereits ein Puccini a caccia). 
 Filideis Ensemblestück, von dem der Komponist lakonisch sagt, es sei 
eine Art „Hypothese“ zur Entstehung von Arien wie „Un bel di‘ vedremo“ 
aus  Madama Butterfly, nimmt Puccinis Jagdleidenschaft humorvoll und 
mit einem wahrhaft exotischen Instrumentarium aufs Korn. So spielen 
die zehn Interpreten nicht auf herkömmlichen Instrumenten, sondern 
fast ausschließlich auf Lockinstrumenten und Pfeifen, wie sie für die 
Jagd verwendet werden. Gleich zu Beginn erklingen zunächst vereinzelte 
Knalle – vielleicht sind es Puccinis Schüsse, die nach und nach immer 
mehr Vögel in der imaginären Landschaft aufschrecken. Die verschiede-
nen Laute und Rufe von Eule, Wachtel, Ente, Kuckuck, Mauersegler, 
 Kiebitz, Wald- und Sumpfschnepfe, Rebhuhn, Nachtigall, Fasan, Hasel-
huhn, Sumpfhuhn, Bachstelze und anderen verdichten sich dann im 
Verlauf des Stückes zu einer immer komplexeren Mehrstimmigkeit. 
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Claude Vivier | Paramirabo (1978)
„Obwohl ich die Komplexität der Schreibweise nicht beurteilen konnte, 
da ich die Partituren nicht gesehen hatte, machte mir die überraschende 
Originalität dieser Musik großen Eindruck. Was mich interessierte, war 
vor allem sein synthetisches Denken, seine spezifische Art, Klangsynthe-
sen mit orchestralen Mitteln zu erzielen. Vivier besaß eine phantastische 
klangliche Vorstellungskraft“. György Ligeti brachte so die Faszination 
zum Ausdruck, die Claude Vivier, wohl einer der sonderbarsten, indivi-
duellsten Komponisten des 20. Jahrhunderts, auf ihn ausübte. Ligeti 
brachte die „phantastische klangliche Vorstellungskraft“ des Kanadiers 
mit zwei Einflusssphären in Verbindung, die zumal auch für das Quar-
tett Paramirabo aus dem Jahr 1978 bedeutend gewesen sein dürften. Er 
meinte damit zum einen Viviers Affinität zu den Musikkulturen Asiens, 
die wohl vor allem 1977, ein Jahr vor der Entstehung von Paramirabo, 
während einer längeren Reise durch Asien und den mittleren Osten be-
stärkt wurde. Zum andern verwies Ligeti auf den offensichtlichen Ein-
fluss der Musik Olivier Messiaens, dessen ähnlich besetztes Quatuor 
pour la fin du temps Vivier vielleicht sogar zu Paramirabo inspirierte.
Der Titel Paramirabo gab Anlass zu Spekulationen: Vivier, der sich zu 
mehreren Werken von „exotischen“ Orten anregen ließ, soll ihn dem 
Namen der Stadt Paramaribo, der Kapitale Surinams, entlehnt haben, 
wobei er erst im Nachhinein auf die kleine orthografische Abweichung 

stieß. Vielleicht bewog ihn diese unfreiwillig herbeigeführte Rätselhaftig-
keit des Titels, ihn dennoch beizubehalten. Eine ganz andere Lesart 
sieht „Paramirabo“ hingegen als Wortkombination aus „Paris“ und „Mi-
rabeau“, dem Name einer Brücke in der französischen Metropole. 
Gleich der Beginn von Paramirabo, der das Trio von Flöte, Violine und 
Violoncello längere Zeit in parallelen Stimmen zu einer farbigen, quasi-
einstimmigen Melodik verbindet, rückt das Stück in eine merkwürdig 
enthobene Klangwelt. Es sind vor allem diese auch im weiteren Verlauf 
vorherrschenden harmonischen Mixturen parallel geführter Stimmen, 
die auch den Klaviersatz prägen und den Einfluss Messiaens spüren las-
sen. Nach 15 Takten bricht das Klavier – im dreifachen Fortissimo – als 
Kontrast in die gelassene Atmosphäre dieses Trios ein. Vivier stellt die 
drei Melodieinstrumente und das Klavier immer wieder blockartig als 
Gruppe bzw. solistisches Einzelinstrument einander gegenüber oder 
lässt sie in verschiedenen Graden klanglich „verschmelzen“, ohne je-
doch den Eindruck einer naiven Unbekümmertheit aufzugeben. Dazu 
tragen nicht nur schlichte, kinderliedähnliche Melodiefloskeln bei, son-
dern auch der Umstand, dass die Musiker dazu angehalten werden, in 
ihr Instrument zu singen oder atmen (Flöte) und verschiedene Signale 
zu pfeifen.
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Dieter Mack | Kammermusik V (2007) 
Wollte man mit einem kurzen Satz das Schaffen Dieter Macks verorten, 
dann böte sich eine Formulierung seines einstigen Kompositionslehrers 
Brian Ferneyhough an: „Mack ist weit gereist, um von anderer Seite her 
in seine Heimat zurückzukehren“. Natürlich meinte Ferneyhough damit 
nicht nur die geographischen Standortwechsel, die der Komponist und 
Musikethnologe seit den späten 1970ern durch seine zahlreichen Reisen 
nach Südostasien unternahm. Denn der Wechsel zwischen den Kulturen, 
das respektvolle Beobachten und Erleben lokaler Traditionen war (und 
ist) für Mack die entscheidende Erfahrung bei der kompositorischen wie 
auch persönlichen Identitätsfindung. Nach seinem Studium in Freiburg, 
wo ihm die allzu gegenwärtige Philosophie Adornos und der Geist der 
„Zweiten Wiener Schule“ als krasser Gegensatz zur eigenen musikali-
schen Praxis im Rock, Jazz und anderen Richtungen erschien, lernte 
Mack 1978 bei einem mehrwöchigen Aufenthalt auf Bali erstmals die in-
donesische Kultur und vor allem die balinesische Gamelanmusik kennen, 
mit der er sich seit nunmehr über dreißig Jahren intensiv beschäftigt. 
Macks musikalisches Schaffen spiegelt diese Auseinandersetzung mit 
„fremden“ Kulturen, die für ihn nicht zuletzt auch als „Prozess der Suche 
nach der eigenen Kultur“ existentielle Bedeutung hat, wider. Dabei geht 
es ihm weder darum, die Musik dieser Kulturen, beispielsweise Indone-
siens, stilistisch zu kopieren oder sich deren ‚Musiksprache‘ anzueig-

nen, noch um vordergründige Übernahmen bestimmter Elemente im 
Sinne musikalischer ‚Exotismen‘. Ihm ist vielmehr an einer respektvol-
len Rezeption gelegen, um die Erfahrungen mit dem Fremden – auch im 
Zusammenspiel mit Einflüssen wie etwa der Musik Olivier Messiaens, 
Guillaume de Machauts oder Frank Zappas – dann zu etwas ganz Neuem 
und Eigenem zu transformieren. 
Aus der balinesischen Gamelanmusik gewann Mack neben Vorgehens-
weisen in der zeitlichen und formalen Gestaltung sowie seiner Vorliebe 
für Schlaginstrumente, metallische Klänge und eine gewisse Körperlich-
keit im Musizieren vor allem den Blick für kollektive, ritualartige Prozes-
se und damit verbundene Kommunikations- und Ausdrucksformen. 
„Bali war eine Art Katalysator“, sagt Mack. „Ich habe in Indonesien wie-
der gelernt, was es heißt, mit zwischenmenschlicher Kommunikation zu 
arbeiten […]“. So kreist eine ganze Reihe seiner Werke konzeptionell um 
musikalische Polarisierungen zwischen Kollektiv und Individuum, wie 
Mack sie in der balinesischen Gamelanmusik erfuhr, und damit auch um 
Fragen zwischenmenschlicher Kommunikation, die für Mack vor dem 
Hintergrund gegenwärtiger Entwicklungen zu den großen Herausforde-
rungen unserer Zeit gehören. Mack strebt in seiner Musik jedoch keine 
programmatische, direkte Vermittlung politischer Inhalte an. Eher erwei-
sen sich seine Kompositionen als „Metaphern individueller und sozialer 
Befindlichkeiten“ (Bernhard Weber). 
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So versteht Mack auch die 2007 komponierte und heute uraufgeführte 
Kammermusik V „als Spiegel unserer aktuellen zwischenmenschlichen 
bzw. interkulturellen Kommunikationsproblematik zwischen Sprachlosig-
keit, Verstummen, Oberflächlichkeit, Gleichgültigkeit bis hin zur Informa-
tions- bzw. Reizüberfrachtung, die eben jene Sprachlosigkeit vielleicht erst 
evoziert.“ Das Werk bildet den Abschluss einer Reihe von Ensemblestü-
cken, deren erstes Werk (Kammermusik I) bereits 1988 entstand. Mack 
hatte zunächst nicht an eine Werkreihe dieser Art gedacht, doch später 
wurde ihm die „Logik der Abfolge“ dieser Stücke und ihrer Problemstel-
lungen bewusst, weshalb er die Bezeichnung „Kammermusik“ beibehielt. 
„Kammermusik V“, so Mack, „ist die bisher größte Besetzung dieser 
 Reihe und entspricht eigentlich bereits einem Kammerorchester. Jedoch 
veranlasste mich die Kompositionsweise und der individuelle Einsatz 
der Instrumente, bzw. der verschiedenen Gruppierungen, weiterhin den 
Titel ‚Kammermusik‘ zu wählen. In Kammermusik V spielen vor allem 
gruppenpsychologische Elemente und Fragen der Hierarchie eine wich-
tige Rolle. Musikalische ‚Individuen‘ (die sich auch durch Gruppierun-
gen manifestieren können) tragen ‚klangräumliche Konflikte‘ miteinan-
der aus. Zwischen den Extremen ‚völlige Verschmelzung‘ und ‚völlige 
Isolation‘ bewegt sich diese Musik in einem ständigen Wechselbad 
durch verschiedenste Stadien der jeweiligen Bezugs- und Nichtbezugs-
haftigkeiten.“

Macks Kompositionen entstehen meist aus einer vorab existenten Vor-
stellung von ihrer temporalen Struktur und Dramaturgie. Während des 
Arbeitsprozesses wird diese Großstruktur, die sich musikalisch u.a. auch 
in der gliedernden Funktion des Schlagwerks widerspiegelt, dann gewis-
sermaßen auf der Mikroebene immer weiter zu einer hochvirtuosen, 
komplexen und schillernden Musik ausdifferenziert. Das betrifft etwa 
die melodisch-rhythmische Gestaltung der Einzelstimmen, die, wie 
Mack sagt, „in gewisser Weise sprachanalog“ entstehen, auch wenn sie 
nicht von einer konkreten Sprache abgeleitet sind. Doch tatsächlich so-
listisch geführte Einzelstimmen gibt es in Kammermusik V nur selten, 
denn meist werden gleich mehrere Instrumente im Kollektiv und auf der 
Basis bestimmter harmonischer Felder quasi unisono parallel geführt. 
Das Resultat sind mixturenartige Klangstrukturen mit einer spezifischen 
Klanglichkeit – Ausdruck einer Klangsinnlichkeit, die Mack selbst „ganz 
klar in der Messiaen’schen Tradition“ sieht.

Andreas Günther



ExVoCo. Ab 1978 zahlreiche Stu-
dienaufenthalte in Indien, Japan 
und vor allem Indonesien. 1981/82 
einjähriger Forschungsaufenthalt 
auf Bali, anschließend Gründung 
des Freiburger Gamelan-Ensembles 
Anggur Jaya. 1992–95 DAAD-Lang-
zeitdozent an der UPI Bandung 
und Mitglied der nationalen Lehr-
plankommission Indonesiens. 
1996–2007 Konsultant eines päda-
gogischen Forschungsprojekts an 
der UPI-Bandung. Seit 2000 unter-
richtet er als Gastprofessor im Auf-
baustudiengang Komposition an 
der ISI Surakarta. Er ist Vorsitzen-
der der Musikauswahlkommission 
des DAAD und Mitglied des Beirats 
des Goethe Instituts. Gastlehrtä-
tigkeiten führten ihn neben Indo-
nesien vor allem in die USA, nach 
Kanada, Neuseeland, Japan, Malay-
sia und China. Als Autor setzt er 
sich vor allem mit interkulturellen 
Fragestellungen auseinander. 

Geboren 1954 in Speyer. Nach ers-
ten musikalischen Aktivitäten im 
Umfeld von experimenteller Rock-
musik und Jazz Studium an der 
 Musikhochschule Freiburg (Kompo-
sition bei Klaus Huber und Brian 
Ferneyhough; Musiktheorie bei Pe-
ter Förtig; Klavier bei Rosa Sabater). 
Seit 1980 Lehraufträge für Musik-
theorie und balinesische Musik in 
Freiburg, Trossingen und Basel. Ab 
1986 Professor für Musiktheorie in 
Freiburg, seit 2003 Professor für 
Komposition an der Musikhoch-
schule Lübeck. 1977–1981 Assistent 
(1981 auch Stipendiat) am Experi-
mentalstudio der Heinrich-Strobel-
Stiftung des SWR. Seit 1980 Mit-
glied des Stuttgarter Ensembles 

Dieter Mack

Geboren 1973 in Pisa. Studierte am 
Konservatorium in Florenz und am 
Conservatoire National Supérieur 
de Musique in Paris u.a. bei Marco 
Stroppa, Frédéric Durieux und  
Michael Levinas. Darüber hinaus 
besuchte er Kurse von Salvatore 
Sciarrino (Komposition) und Jean 
Guillou (Orgel). Anschließend 
Kompositionsstudien am IRCAM 
in Paris (bis 2000) und im Rahmen 
des Kompositionskurses Voix Nou-
velles in Royaumont. Nach seiner 
Tätigkeit als Assistent an der École 
Normale Supérieure und als Orga-
nist am Dom von Pisa (1993–95) 
ab 2001 Assistent des Organisten 
Jean Guillou an St. Eustache und 
ab 2003 Organist an der Chapelle 

Notre Dame de la Medaillé Mira-
culeuse in Paris. Aufführungen 
seiner Werke durch Ensembles wie 
L’Itinéraire, Alter Ego, Ensemble 
Cairn, Klangforum Wien, Ensemble 
2e2M, Ensemble intercontempo-
rain, Ensemble Recherche, Les En-
sembles Rhizome, Icarus Ensemble, 
Trio Mallarmé, Les Percussions 
de Strasbourg und das Radio- 
Symphonieorchester Wien. 2006 
Förderpreisträger des Musikpreises 
Salzburg und Aufenthalt an der 
Akademie Schloss Solitude in 
Stuttgart. 2006/2007 Stipendiat 
des Casa de Velazquez der franzö-
sischen Regierung in Madrid. 2007 
Gewinner beim Takefu Interna-
tional Composition Workshop. 
2009 Förderpreis der Ernst von 
Siemens Musikstiftung. 2010 als 
Dozent bei den Kompositions-
kursen in Royaumont.

Francesco Filidei
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Olivier Messiaen Claude Vivier

der Schola Cantorum. 1939 Einbe-
rufung zum Kriegsdienst. 1940/41 
fast einjährige Gefangenschaft in 
Görlitz. Im Mai 1941 Übernahme 
 einer Harmonielehreklasse am 
 Konservatorium in Paris. 1943 
Gründung einer privaten Komposi-
tionsklasse, in der u.a. die Pianistin 
Yvonne Loriod (seine spätere Frau) 
und Pierre Boulez bei ihm studier-
ten. 1944 Veröffentlichung des 
Buchs Technique de mon langage 
musical. 1949 Komposition der Etü-
de Mode de valeurs et d’intensités, 
die wenig später zum Mitauslöser 
des Serialismus geriet. Ab 1949 
auch Kurse im Ausland, u.a. in 
Tanglewood und Darmstadt. 1966 
erhielt Messiaen eine offi zielle 
Kompositionsklasse am Conser-
vatoire in Paris. Zahlreiche Aus-
zeichnungen, darunter der Eras-
mus-Preis, der Sibelius-Preis, der 
Ernst-von-Siemens-Musikpreis und 
der Sonning-Preis. Olivier Messiaen 
starb 1992 in Paris.

Geboren 1908 in Avignon. Ab 1918 
Klavier- und Harmonielehreunter-
richt. 1919 Niederlassung der Fami-
lie in Paris, wo Messiaen bis 1930 
am Konservatorium Harmonie-
lehre, Kontrapunkt, Klavier, Schlag-
zeug, Orgel und Improvisation (bei 
Marcel Dupré) sowie Komposition 
und Instrumentation (bei Paul 
 Dukas) studierte. Ab 1931 tätig als 
Organist an der Pariser Église de la 
Sainte-Trinité, wo er 55 Jahre lang 
wirkte. 1936 Gründung der vor 
 allem gegen die Neoklassik gewand-
ten Gruppe „La Jeune France“ (zu-
sammen mit Yves Baudrier, André 
Jolivet und Jean Yves Daniel-Lesur). 
1936–39 Lehrtätigkeiten an der 
École Normale de Paris und an 

tronische Musik bei Hans Ulrich 
Humpert. 1974–1977 Dozent an 
der Universität in Ottawa und 
 Leitung des dort ansässigen 
 Ensembles für Neue Musik. Als 
 freischaffender Komponist erhielt 
er mehrere Kompositionsaufträge 
und war 1976 Composer in resi-
dence des National Youth Orches-
tra of Canada. 1976/77 Reisen in 
den Iran, nach Japan, Thailand 
und Bali. 1981 Auszeichnung als 
 Composer of the Year durch den 
Canada Music Council. 1982 als 
Stipendiat des Canada Council 
 erneuter Aufenthalt in Paris. Im 
März 1983 fand man ihn erstochen 
in seiner Wohnung auf. 2009 Auf-
führungen mehrerer Werke Viviers 
durch die musikFabrik bei der 
RuhrTriennale.

Geboren 1948 in Montreal. Ab 
1951, als Kind unbekannter Eltern, 
bei  Adoptiveltern aufgewachsen. 
1967–1970 Studien in den Fächern 
Komposition (bei Gilles Tremblay) 
und Klavier (bei Irving Heller) am 
Konservatorium in Montreal. Da-
neben 1968 auch Klavierunterricht 
bei K. Engel. Ab 1971 Fortsetzung 
der Ausbildung in Europa mit Hilfe 
eines Stipendiums des Canada 
Council. Studien in Komposition 
und elektronischer Musik am In s-
titut für Sonologie der Universität 
Utrecht bei Gottfried Michael 
 König, Dirigieren bei Paul Méfano 
in Paris (1971/72), Komposition 
bei Karlheinz Stockhausen sowie 
 Analyse bei Richard Toop und elek-



kursen. Kompositionsaufträge u.a. 
von Ensemble Modern, Klang forum 
Wien, WDR, SWR, Berliner Festwo-
chen, MaerzMusik, Donau eschinger 
Musiktage und Salzburger Festspiele. 
2008 Uraufführung von Arbeit Nah-
rung Wohnung durch die musikFabrik 
bei der Münchener  Biennale, weitere 
Aufführungen in Berlin, Madrid, Ve-
nedig, Wien, Stuttgart. 2009 Urauf-
führung von Tiere sitzen nicht durch 
die musikFabrik in Köln. Auszeich-
nungen: Boris- Blacher-Preis (1998), 
Kompositionspreis der Stadt Stutt-
gart (2001),  Busoni-Preis der Berliner 
 Akademie der Künste (2002), Förder-
preise der Ernst von Siemens Musik-
stiftung (2001, 2002 und 2004), 
Schneider-Schott-Musikpreis (2005), 
Förderpreis Musik der Akademie der 
Künste Berlin (2006) und Kaske-Preis 
der Christoph-und-Stephan-Kaske-
Stiftung. Mitglied der Nordrhein-
Westfälischen Akademie der Wissen-
schaften und Künste und der 
Bayerischen Akademie der Künste. 

Geboren 1969 in Hemer. Studierte 
 Dirigieren und Komposition an der 
Hochschule der Künste Berlin u.a. 
bei Friedrich Goldmann und Gösta 
Neuwirth sowie Klangsynthese und 
algorithmische Komposition an der 
TU Berlin und bei Heinrich Taube am 
ZKM in Karls ruhe. Stipendien des 
Berliner Senats, der Märkischen Kul-
turkonferenz, der Wilfried-Steinbren-
ner-Stiftung und der Akademie 
Schloss Solitude. Neben dem Kom-
ponieren Konzerttätigkeit als  Pianist 
und Dirigent, seit 1998 als musikali-
scher Leiter des ensemble mosaik. 
2002–04 Lehrbeauftragter für Kom-
position an der Hochschule für 
 Musik „Hanns Eisler“ Berlin. 2004 
 Dozent bei den Darmstädter Ferien- 

Enno Poppe

Erster Klavierunterricht mit sechs 
Jahren, später als Jugendlicher 
mehrere Jahre als Kirchenorganist 
tätig. Daneben spielte er einige 
Jahre Posaune und Klarinette. Am 
E-Piano in verschiedenen Forma-
tionen im Bereich Rockmusik und 
Jazz tätig. Mehrere LP-Produktio-
nen, u.a. beim WDR-Rockpalast 
1982 mit Piet Klocke. Klavier-
studium an der Folkwang-Hoch-
schule in Essen u.a. bei Bernhard 
 Wambach und Spezialisierung 
auf die Neue Musik. Preisträger 
der Internationalen Ferienkurse 
für Neue Musik Darmstadt. 
 Auftritte als Solist u.a. mit den 
Symphonieorchester des Bayeri-
schen Rundfunks und dem SWR 

Sinfonieorchester Baden-Baden 
und Freiburg sowie bei internatio-
nalen Festivals wie den Salzbur-
ger Festspielen, dem Hudders-
fi eld Contemporary Music Festival 
und bei Ars Musica Brüssel. 
 Zahlreiche Audioproduktionen 
in den Bereichen Jazz, Pop und 
Neue Musik. Seit der Gründung 
der musikFabrik 1990 deren Mit-
glied. Neben seiner Tätigkeit als 
Pianist der musikFabrik Auftritte 
im Rahmen von Improvisations-
projekten und Konzerten mit 
Rock- und Jazzbands. Von 2000 
bis 2004 Lehrauftrag für neue 
Musik an der Folkwang-Hoch-
schule Essen.

Ulrich Löffl er



Internationales Solistenensemble für 
zeitgenössische Musik. Konzerte bei 
Festivals und Veranstaltern wie Bien-
nale di Venezia, Festival d’automne 
à Paris, Wien Modern, Wiener Fest-
wochen, Berliner Festspiele, Musica 
Strasbourg, UltraSchall Berlin, 
Brooklyn Academy of Music New 
York, Muziekgebouw Amsterdam, 
Rheingau Musik Festival, Hudders-
fi eld Contem po rary Music Festival, 
Beethovenfest Bonn, Kölner Philhar-
monie,  MusikTriennale Köln, West-
deutscher Rundfunk Köln, Berliner 
Philhar mo nie, Konzerthaus Berlin, 
Philharmonie Essen, La Cité de la 
Musique  Paris, Oper Bonn, Konzert-
haus Dortmund und Concertgebouw 
Amsterdam. Zusammenarbeit mit 
international renommierten Künst-
lern wie Mau ricio  Kagel, Hans Zen-
der, Karlheinz Stockhausen, Helmut 
Lachenmann, Peter Eötvös, Nico laus 
A.  Huber, Louis An driessen, Rebecca 
Saunders, Emmanuel Nunes, Stefan 
 Asbury, Peter Rundel, Rupert Huber, 

Kasper de Roo, James Wood, Diego 
Masson, Emilio Pomàrico und Ilan 
Volkov. Neben der klassischen Mo-
der ne und zeitgenössischen Werken, 
darunter regelmäßig Kom po si tions-
auf träge der musik Fabrik, bilden die 
Auseinandersetzung mit modernen 
Kommunika tionsformen sowie expe-
rimentelle und interdiszi plinäre Pro-
jekte mit Live-Elektronik, Installatio-
nen, Tanz und Musiktheater  einen 
Schwerpunkt. Zahlreiche Audio pro-
duk  tionen für den Rundfunk und für 
CD-Veröffentlichungen. Seit der 
 Saison 2003/04 Uraufführungen von 
Auftragswerken in Zusammenarbeit 
mit der Kunst stiftung NRW in der 
Reihe „musikFabrik im WDR“. Die 
musikFabrik hat ihren Sitz in Köln 
und wird seit der Gründung 1990 
vom Land Nordrhein-Westfalen un-
terstützt.

musikFabrik



 Kommentarplug-in
Die Kunst des Begleitens. Neue Zielgruppen in 
der Konzertpädagogik 

Unter dem Titel Die Kunst des Begleitens. Neue 
 Zielgruppen in der Konzertpädagogik haben das 
Büro für Konzertpädagogik und ON – Neue Musik 
Köln heute in den Räumen der musikFabrik einen 
Kongress veranstaltet, der sich mit der Frage der 
Musikvermittlung beschäftigte – und zwar mit An-
geboten insbesondere für geistig behinderte Zu-
hörer und Musiker. In diesem Zusammenhang 
stellten Peter Veale und Melvyn Poore ihre Zusam-
menarbeit mit dem Ensemble Maul & Trommel 
der Diakonie Michaelshoven vor. Bei dem jüngs-
ten Projekt übertragen sie das Spiel Die Reise 
nach Jerusalem auf eine musikalische Ebene. 

Junge Musikschüler aus der Region begegneten 
Profis der zeitgenössischen Musik. Wie das 
klingt, wenn Schüler einer Schlagzeugklasse auf 
Dirk Rothbrust treffen, der mit Blumentöpfen 
und Schuhbürsten zaubern kann, oder Ulrich 
Löffler Nachwuchspianisten in die innersten Ge-
heimnisse eines Flügels einweist, konnte man bei 
der WDR-5-Sendung Lilipuz – Radio für Kinder am 
28.12.2010 und am 4.1.2011 hören. Weitere Sen-
dungen folgen, z.B. mit Bruce Collings, der Jung-
bläsern zeigt, wie man auf einer Posaune zwei-
stimmig spielt. 

Diese Reihe hat der Komponist und Autor Bern-
hard König in Zusammenarbeit mit der musik-
Fabrik für den WDR produziert.

plug-in wird gefördert durch die 
RheinEnergieStiftung Kultur.

Die plug-in-Projekte finden im Rahmen 
von ON – Neue Musik Köln statt.





Happy Birthday
20 Jahre musikFabrik

Liza Lim | Tongue of the Invisible (2010/11) 
für improvisierenden  Pianisten, Bariton 
und 16 Musiker 
Text von Jonathan Holmes nach dem 
 Sufi-Dichter Hafiz | Deutsche Erstauffüh-
rung | Kompositions auftrag von Stichting 
Holland  Festival, musikFabrik und 
 Kunststiftung NRW

Uri Caine | Klavier
Omar Ebrahim | Bariton
musikFabrik
André de Ridder | Dirigent

 Konzert 38

Samstag | 25. Juni 2011
20 Uhr

 Konzert 39

Dienstag | 25. Oktober 2011 
20 Uhr 

 Little Smile

Jonathan Harvey | Climbing Frame (2005)
für 12–15 Instrumente

Jonathan Harvey | Neues Werk (2011)
für Ensemble | Kompositionsauftrag von Donaueschinger Musiktage, 
Nash Ensemble, musikFabrik und Kunststiftung NRW

Wolfgang Mitterer | Little Smile (2011)
für 16 Musiker und  Elektronik | Kompositionsauftrag von 
Donaueschinger Musiktage, musikFabrik und Kunststiftung NRW

Rebecca Saunders | Neues Werk (2011) 
für Ensemble | Kompositionsauftrag von Donaueschinger Musiktage, 
musikFabrik und Kunststiftung NRW

musikFabrik
Enno Poppe | Dirigent 



 Alle Konzerte der Reihe „musik-
Fabrik im wdr“ sind Produktionen 
der musikFabrik in Zusammen-
arbeit mit wdr 3, KölnMusik und 
der Kunststiftung NRW.

Veranstaltungsort
wdr Funkhaus am Wallrafplatz
Klaus-von-Bismarck-Saal
50667 Köln

Einführungsgespräch zum Konzert
19.30 Uhr

Veranstaltungsbeginn
jeweils 20 Uhr

Vorverkauf
Um Wartezeiten an der Abendkasse 
zu vermeiden, nutzen Sie die Mög-
lichkeit, Ihre Karten bequem und 
 sicher bei KölnTicket über das Inter -
net zu bestellen: www.KoelnTicket.de
Hotline: +49 221 2801

Eintrittspreise
Einzelpreis: 15 € | ermäßigt 7,50 €
keine Vorverkaufsgebühren

Ihre Eintrittskarte ist vier Stunden vor 
Konzertbeginn und für Ihre Heimfahrt 
als Fahrausweis im VRS (2. Klasse) 
gültig.

 Service-Informationen

Geschäftsführender Intendant | Thomas Oesterdiekhoff
Im Mediapark 7
50670 Köln

Fon +49 221 71947194-0
Fax +49 221 71947194-7

musikFabrik@musikFabrik.eu
 www.musikFabrik.eu
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Assistenz | Elisabeth Zizka-Fuchs
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