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SChLaMM  Alles Leben kommt aus dem Urschlamm. Und alles Leben wird
sich am Ende wieder darin au�ösen. Diese Folge der Edition Musikfabrik legt das Ohr an 
den Klärschlamm und in den „Ozean von Ja und Nein“. Sie erschaudert am Ende der Welt vor 
der erhabenen Natur und sucht sie mit komponierten Konglomeraten zu übertre�en, sie 
lässt sich lebend begraben und isst sich dreimal wieder aus der Erde heraus. Vier faszinieren-
de Versuche, die Natur zu begreifen und den Platz des Menschen auszuloten. All life 
originated out of primeval mud. And all life dissolves back into it again at the end. This CD in 
the Edition Musikfabrik series leans its ear towards sewage sludge as well as “the ocean of 
yes and no.” It cringes at the end of the world before the sublimity of nature, seeking to surpass 
her with composed conglomerates, it allows itself to be buried alive, only to eat itself free from 
the earth three times. Four fascinating a�empts to understand nature and to explore huma-
nity’s position within it.   

BRIAN FERNEYHOUGH} FINIS TERRAE
(2012) Das Ende der Welt liegt in Cornwall. Hier bricht die Küste schroff b, vom Meer aus
wird der Blick frei auf eine unwirtliche Moränenlandscha�, der alles Menschliche fremd ist. 
Für den Komponisten Brian Ferneyhough wurde diese Landschaft um Ausgangspunkt einer 
Komposition für sechs Stimmen und 18köp�ges Ensemble. „Wir fühlen uns einer Reihe von 
gefrorenen, katastrophischen Abbrüchen ausgesetzt, auf einem schlecht beleuchteten Terrain 
ohne o�ensichtlichen Bezug zu tröstlichen Fiktionen von organischer Perspektive: Wir sind 
Fremde auf der Erde.“ Diese Beschreibung, die Ferneyhough hier für die Natur gewählt hat, sie 
mag den Gedanken jener ähneln, die seine Partituren erstmals sehen. Irrationale Tempo-
relationen, taktweise wechselnde rhythmische Notationen, die man sicherheitshalber mit 
dem Taschenrechner überprü�, sind ihre Kennzeichen. Dass überdies eine äußerst virtuose 
Handhabung des Instrumentes in allen Lagen und Klangfarben Voraussetzung ist, versteht 
sich von selbst. Eine extrem verdichtete Schreibweise entfesselt neue, schillernde Ausdrucks-
qualitäten. Diese verleiht er nicht nur den Instrumentalisten, sondern auch den sechs Sängern, 
denen in Finis terrae niemals die Gelegenheit gegeben ist, sich solistisch zu präsentieren.  
Als von der Unwirtlichkeit der Natur bedrohte Gemeinschaft ücken sie eng zusammen und 
agieren als Stimmgruppe – eine „Überlebenstechnik“, wie eine Sängerin des Ensembles es 
halb im Scherz formulierte, um metaphorisch und wörtlich in dieser verbotenen Landschaft u 
überleben. Diesem „Team-Spirit“ entsprechend gibt es neben stark fragmentierten Einsätzen 
auch viele homorhythmische, unisono zu singende oder zu sprechende Passagen. Aber auch 
dieser enge Zusammenhalt hilft icht dagegen, dass die Stimmen gelegentlich von den In-
strumenten wie von Lawinen überschü�et werden. Das Textmaterial entstammt naturwissen-
scha�lichen Beschreibungen von Moränenlandscha�en – es ist gewissermaßen Wortgeröll, 
das mit kleinen Steinen zu dieser „Taxonomie von Landscha�sformen“ beiträgt, als die man 
das von schro�en Abbrüchen durchzogene Stück hören kann. Aber man darf Finis terrae auch 
begreifen als den faszinierenden Versuch eines Menschen, die in Jahrmillionen gescha�ene 
Landschaft it den Zeitmaßen und den Mi�eln der menschlichen Wahrnehmung nachzu-
zeichnen – und dadurch zu transzendieren. The end of the world is located in Cornwall. 
Here the coast breaks off bruptly. Looking from the sea, there is an open view on an inhospit-
able landscape of moraine that is alien to everything human. For the composer Brian Ferneyhough, 
this moraine became the starting point of a composition for six voices and an 18 member 
ensemble. “We sense ourselves abandoned to a series of frozen catastrophic abruptions on an 
ill-lit terrain without obvious recourse to comforting �ctions of organic perspective: we are 
strangers on the earth.” The description Ferneyhough has chosen here for nature could re-
semble the thoughts of those who see his scores for the �rst time. Irrational tempo relations, 
measure to measure alternating rhythmical notation checked with a calculator as a precaution 
and moreover, an extremely virtuosic handling of the instrument in all registers and sound 
colors is self-evident. A highly dense method of writing that unleashes new colorful qualities 
of expression. He not only imparts this task to the instrumentalists but to the six singers as 
well, whereby in Finis Terrae they never have the opportunity to present themselves soloistically. 
Like a community threatened by the inhospitableness of nature, they move close together and 
act as one vocal group — a “survival strategy” as one singer of the ensemble half jokingly put 
it, a way to metaphorically and literally survive in this forbidden landscape. As be��ing  
this “team-spirit,” there are in addition to the highly fragmented entrances many homorythmic 
unison singing or speaking passages. But even this close interaction doesn’t help the fact that 
the voices are sometimes buried by the instruments as if from an avalanche. The text material 
comes from scienti�c descriptions of moraines — it is in a sense word-rubble, the coarse gravel 
contributing to this “land form taxonomy” which you can hear through the rough abruptions 
traversing the piece. But one must also understand Finis Terrae as a fascinating a�empt of a 
man to sketch the landscape created over millions of years using the human sense of time 
and means of perception — and through this to transcend.

KLAUS LANG} THE OCEAN OF YES AND NO.
(2008) Wenn man einem hungrigen Esel zwei gleich große Heuhaufen vor die Nase stellt,
so droht er zu verhungern, da er sich nicht entscheiden kann, ob er mit dem rechten oder 
dem linken beginnen solle. Dieses philosophische Gleichnis beschreibt ein Dilemma, das uns 
aus dem Alltag nur allzu vertraut ist: Ständig werden Entscheidungen vom handelnden „Ich“ 
verlangt und ständig schaltet sich das re�ektierende und wertende „Ich“ ein – und über der  
Suche nach der Entscheidung droht der entscheidende Moment ungenutzt vorbeizuziehen. 
Zen-Buddhistische Mönche überliefern seit etwa 1500 Jahren ihre Wege, die Grenzen des „Ich“ 
zu überwinden und dadurch eins zu werden mit der Schöpfung. Auch Klaus Lang, der als 
Organist und Kirchenmusiker mit der Praxis der katholischen Liturgie bestens vertraut ist, 
hat im Buddhismus für sich eine wichtige Inspirationsquelle entdeckt. Seine Musik lässt 
sämtliche Dogmen, wie sie auch die musikalische Avantgarde entwickelt hat, hinter sich und 
begreift usik als einen Freiraum, in dem Erkenntnis auf – im Wortsinne – irrationale Weise 
möglich wird. Langs Musik bildet nichts ab, sie schaut in die Dinge hinein, bis auf den Grund, 
und lässt aus dieser Schau „zweite Naturen“ erwachsen, die meist in großer Leisheit und 
Langsamkeit die Schönheit der gefundenen Struktur vorführen. the ocean of yes and no. ist 

eine Geschichte ohne Anfang und ohne Ende, ohne Höhepunkt und ohne Apotheose. Zu Beginn 
wird von Glockenspiel und Klavier in hoher Lage ein Motiv eingeführt, das sich als wiederkeh-
rendes Moment durch das ganze Stück zieht. Die beiden Stimmen verzahnen sich hoquetusartig, 
doch die Art und Weise, wie dies geschieht, wirkt absichtslos: Die Töne scheinen herabzutropfen 
wie Regen auf das Fensterbre�. Wie von Nebel werden die Töne von Harmonien umschlossen, 
die ihren Reichtum auch aus mikrotonalen Reibungen erfahren – Klaus Lang baut hier auf älte-
ren Systemen wie der mi�eltönigen Stimmung auf. Auch das durchgängige Nonvibrato-Spiel 
verrät eine innere Verwandtschaft it der älteren Musizierpraxis. Auch wenn man das Stück 
als unüberschaubar weit und gedehnt wie einen Ozean erleben kann, so ist es nicht ohne Brücken. 
Für einen kurzen Augenblick nadelt das Cembalo in die Ruhe hinein, die Streicher spielen 
Pizzicati, die gleichmäßig �ießende Veränderung weicht einem zerspli�erten Klangbild. „Kunst 
ist nicht Philosophie, sie stellt Fragen nicht in der Form rationaler Analyse“, sagt Klaus Lang. 
„Sie kann uns aber ein intuitives Erleben eines Zustandes großer innerer Wachheit und O�en-
heit ermöglichen. In diesem Zustand des Fließens zu verbleiben und die Schönheit dieses bestän-
digen Wandels erfahrbar zu machen – vielleicht ist das die wichtigste Rolle von Kunst in dieser 
heutigen Welt.“ Eintauchen, jetzt. If you place two equally large stacks of hay in front of a 
donkey’s nose it may starve to death, as it won’t be able to decide whether to start with the right 
or left tack �rst. This philosophical parable describes a dilemma that we are all too familiar with 
in everyday life: Decisions are continuously being required of the acting “I” while the re�ective 
and evaluative “I” is continuously triggered — and during the search for the decision, the critical 
moment for making it passes by unused. For about 1500 years, Zen Buddhist monks have shared 
their paths in overcoming the limits of the “I” in order to become one with creation. Klaus Lang 
as well, who as an organist and church musician is familiar with the practices of the Catholic 
liturgy, discovered in Buddhism an important source of his inspiration. His music leaves all dogmas, 
as developed by the musical avant-garde, behind, understanding music to be a free space where 
irrational rationality is possible — literally. Lang’s music doesn’t represent things, it looks into 
them, into their very essence, le�ing “second natures” arise out of this scrutiny, the beauty of the 
discovered structures most o�en shown through great quietness and slowness. the ocean of yes and 
no. is a story with no beginning or end, no climax and no apotheosis. At the beginning, a motif is 
introduced by the glockenspiel and piano in a high register, which runs throughout the entire 
piece as a recurring moment. The two voices interlock in a hocket-like way, but the manner in 
which it is done comes across as unintentional, the sounds pa�ering down like rain on a window 
sill. The sounds are surrounded by harmonies as if by fog, harmonies whose richness also derive 
from microtonal frictions — Klaus Lang builds on older intonation systems such as meantone 
temperament. The continuous use of non vibrato reveals an inner relationship with the older per-
formance practice. Even if the piece is experienced as vastly wide and boundless as an ocean, 
it is not without bridges. For a brief moment, the harpsichord needles its way into the calm, the 
strings play pizzicato, the evenly �owing transformation gives way to a fragmented image. 

“Art is not philosophy, it doesn’t ask questions in the form of rational analysis,” says Klaus Lang. 
“It can, however, give us an intuitive experience of a state of great inner alertness and openness. 
To remain in this state of �uidity and to experience the beauty of this constant change — perhaps 
that is the most important role of art in the world today.” Dive in, now. 

CarOla BauCkhOlt} SCHLAMM-
FLOCKE (2010) Nach den Wellen des Ozeans erreicht man mit der Schlamm�ocke ein
eher stehendes oder, vielleicht sollte man sagen, sich absetzendes Gewässer: Die Schlamm�ocke 
ist in der Kläranlage zu Hause. Sie setzt sich aus einer Vielzahl von Kleinstpartikeln zusammen, 
darunter abgestorbene organische Teilchen oder auch lebende Mikroorganismen wie Bakterien. 
Während die Schlamm�ocke sich absetzt, hinterlässt sie auf der anderen Seite klares, gereinig-
tes Wasser. Die aus Krefeld stammende Komponistin Carola Bauckholt liebt solche Paradoxien, 
und ihre Kompositionen leben aus der Wechselwirkung von Alltagsbeobachtung und deren 
künstlerischer Verarbeitung. Phantasievoll wie wenige andere hat sie seit den 1980er Jahren den 
reichen Kosmos der Geräusche in ihre Musik eingelassen und diesen mit dem klassischen In-
strumentarium erforscht. Insbesondere die erzählerische Qualität der Geräusche interessieren 
die Komponistin, die wichtige Impulse auch im Theater empfangen hat. Manche ihrer Arbeiten 
eignen daher auch die Qualitäten von radiophonen Hörstücken: Das Ohr geht darin auf Reisen, 
durchstreift urreale Welten, in denen Dinge auf wundersame Weise zusammenklingen, die 
sich in der Natur so nie begegnen würden. In ihren jüngeren Arbeiten greift arola Bauckholt 
auch vermehrt auf die „Philharmonie der Fauna“ zurück. Schlamm�ocke enthält ein ganzes 
Bestiarium, das nicht nur die unter Tonkünstlern beliebten Vögel in großer Zahl enthält, sondern 
auch verschiedene A�enarten, Alligatoren, Seelöwen und eine Vielzahl von Froscharten. 
Anders als bei ihrem berühmten Vorgänger Olivier Messiaen, dessen Vogelkataloge stets ein 
elaboriertes Lob der Schöpfung waren, holt Carola Bauckholt den Hörer in die Wildnis, in der 
das Hören zunächst auf seine basalen Funktionen zurückgeworfen wird: aufs Horchen, aufs 
lauernde Lauschen. Allmählich verdichten sich die Naturlaute, o�enbaren ihren musikalischen 
Charakter – ein Wechselspiel zwischen Vorgefundenem und Gemachtem entspinnt sich. Ein-
mal wähnt man sich in einer Volière, dann im Regenwald. Das Feuchtbiotop gefriert und eisige 
Kälte macht sich breit: So muss es klingen, wenn die Polarkappen knirschen. Zur Arbeitsweise 
von Carola Bauckholt zählt seit langem auch die intensive Zusammenarbeit mit ihren Interpreten, 
mit denen sie neue Spielweisen er�ndet, die erst dafür sorgen, dass die vorgefundene Natur zur 
Kunstnatur werden kann. Und umgekehrt braucht es wohl auch solche Interpreten wie das 
Ensemble Musikfabrik, um einer Komponistin den Mut zu verleihen, in ihrem Stück eine „impro-
visierte A�enpanik“ zu notieren. So unnachgiebig wie sich das Stück mit seinem Spechtpochen 
zu Beginn ins Ohr gebohrt hat, so unaufhaltsam entzieht es sich am Ende wie ein Schwarm 
�a�ernder Vögel. A�er the waves of the ocean, the waters of Schlamm�ocke (sludge 
�oc) are rather stagnant, or perhaps one should say, sedimentary: The sludge �oc is at home in 
sewage treatment plants. It is composed of a variety of microparticles, including dead organic 
ma�er as well as living microorganisms, such as bacteria. As the sludge �oc se�les into sediment, 
it leaves clear puri�ed water on the other side. The Krefeld born composer Carola Bauckholt 
loves such paradoxes, and her compositions live from the interaction of everyday observations 
and their artistic processing. Full of fantasy like few others, she has since the 1980s allowed 
the rich cosmos of noises into her music, and explores them with classic instruments. Especially 
the narrative quality of the noises interests Bauckholt, who has also received important im-
pulses from theatre. Some of her works therefore have aspects of radiophonic audio plays: the ear 
is on a journey, traveling through surreal worlds, in which things miraculously sound together, 
meeting in ways that would never happen in nature. In her recent works, Carola Bauckholt 
has o�en used the “fauna philharmonic.” Schlamm�ocke contains a whole bestiary, including in 
large numbers not only the among sound artists ever popular birds, but also various species of 
monkeys, alligators, sea lions and a variety of frog species. Di�erently than her famous prede-
cessor Olivier Messiaen, whose bird catalogs were always a sophisticated praise of creation, 
Carola Bauckholt brings the listener into the wilderness, where hearing is at �rst thrown back 
to its primal function: to harken, to lurkingly listen. Gradually the sounds of nature condense, 
revealing their musical character, an interplay between that which is found and that which is 
created develops. At one moment you imagine being in an aviary, the next in the rain forest. 
The wetlands freeze and an icy cold creeps in: that’s how it must sound when polar ice caps grind 
and grate. An intensive cooperation with the musicians has long been one of Carola Bauckholt’s 
working methods, through which she invents new ways of playing which enables original-nature 
to be turned into art-nature. And on the other hand, artists such as those of Ensemble Musikfabrik 
are needed to give a composer enough courage to notate “improvised monkey panic” in her 
piece. As relentlessly as the piece starts with woodpecker pecking drilling the listener’s ear, 
so inexorably does it escape at the end like a �ock of �u�ering birds.

JOrge E. LópeZ} GONZALES THE EARTH
EATER (1996) Puerto Joselito ist der Abfallhaufen der Menschheit. Das Dorf liegt angeb-
lich in Südamerika, und der Reisende Carl berichtet in William S. Burroughs Roman The So	 
Machine von diesem eigenartigen Ort, dessen Bewohner sich allesamt in verschiedenen Stadien 
des Verfalls be�nden und nach und nach von dem Müll, den sie produzieren, überwuchert werden. 
„Einige von ihnen sind schon tot“, heißt es im Roman. „Wir versuchen sie pünktlich zu begraben, 
selbst wenn sie intakte Protest-Re�exe behalten haben. Wie Gonzalez, der Erdfresser. Wir haben 
ihn dreimal begraben … Er hat sich immer wieder rausgefressen.“ Psychedelische Szenarien 
wie dieses sind typisch für die Bücher von William S. Burroughs, einem Autor, dessen Vita 
sich selbst liest wie die drogeninduzierte Halluzination eines seiner Protagonisten. Mit seiner 
Cut-up-Methode, bei der er seine Texte mit der Schere zerschnitt nd anschließend in zufalls-
getränkter Folge wieder zusammenklebte, entwickelte er ein Verfahren, dem Unbewussten in 

der Literatur auf die Spur zu kommen, und beein�usste die künstlerische Arbeit weit über die 
Grenzen der „Beat-Generation“ hinaus. „Die weiche Maschine“, um die es im ersten Teil seiner 
Nova-Trilogie geht, ist der Mensch. Sie wird mit Wa�en, Gewalt und Drogen behandelt und 
bewahrt o�enkundig doch ihre Gabe, zu staunen über die Welt und das, was in ihrem psycho-
physisch Verdrängten vorhanden ist. Wie Burroughs rückt auch der kubanisch-österreichische 
Komponist Jorge E. López den Rezipienten in den Mi�elpunkt seines Scha�ens. „Ein Werk 
lebt, wenn es in der Seele des Empfängers gespürt wird, wenn der Sinn des Autors in der Seele 
des Zuhörers oder des Zuschauers widerhallt“, sagte er in einem Interview. Mit seiner Suche 
nach Archetypen bezieht er sich auch bewusst auf die Seelenarbeit und die Traumdeutung von 
Sigmund Freud. „Für mich sind Verdrängung, Verdichtung, Verschiebung, respektive Aufhe-
bung der Verdrängung die wichtigsten Prinzipien des Kunstscha�ens“, so López. Um in diese 
Tiefenschichten vorzustoßen, lebte López selbst teilweise abgeschni�en von der Zivilisation in 
der Einsamkeit der Hochalpen. Die Mitwirkenden seines Quinte�s Gonzales, the Earth Eater sind 
von ausgesuchter Rarität: Wagnertuba, Bassklarine�e, Englischhorn, Viola und Violoncello 
graben sich stets aufs Neue aus der Tiefe heraus. Am deutlichsten ist sicher die Wagnertuba als 
ein Instrument konnotiert, das für das Übersinnliche steht. „Krä�ig, stechend, doch ein wenig 
unsicher“ bahnt es sich den Weg, „wie verloren, nach der Richtung suchend“, „verzweifelt“, „�üchtig“ 
lauten einige der Spielanweisungen, die aber auch immer wieder durchschimmern lassen, dass 
der Komponist seine Wurzeln zur klassischen, ausdrucksgeladenen Musik „begrabener Zeiten“ 
nicht kappen will, wenn er fordert, die Instrumente sollten quasi „piangendo“ (weinend) oder 
„lusingendo“ (schmeichelnd) und „espressivo sempre“ spielen. „Ich mag keine Kunstwerke, die 
versuchen, eine hö�iche, hübsche Distanz zu bewahren“, sagte López einmal. Vielleicht sollte 
man dieses Quintett ls Au�orderung hören, seinen Appetit auf Erde nicht zu verlieren, sollte 
einen mal wieder das Gefühl beschleichen, von der Umwelt lebendig begraben zu sein. 
Puerto Joselito is the garbage dump of humanity. This village supposedly lies in South America, 
where in William S. Burroughs’ novel The So	 Machine, the traveller Carl tells about this peculiar 
place, where all the inhabitants are in various stages of decay and are gradually overrun by the 
waste they produce. “Some of them are already dead,” it says in the novel. “We try to bury them 
on time, even if they retain intact protest re�ex. Like Gonzalez the Earth Eater. We bury him 
three times... Always he eat way out.” Psychedelic scenarios like this are typical of the books by 
William S. Burroughs, an author, whose biography itself reads like the drug-induced hallucina-
tion of one of his protagonists. With his cut-up technique, in which he cut his texts with scissors 
and then randomly glued them back together, he developed a radical way to track down the 
unconscious in literature, and as a result in�uenced artistic work far beyond the boundaries of 
the “beat generation.” “The soft achine” that Burroughs writes about in the �rst part of his 
Nova Trilogy  is the human being. People are treated with weapons, violence and drugs, and yet still 
manage to preserve their ability to marvel at the world and all that is found in their psycho-
physical repressions. Just like Burroughs, the Cuban-US American composer Jorge E. López 
also places the recipients into the center of his work. “A work lives, if it is felt in the receiver’s 
soul, if the intent of the author reverberates in the soul of the listener or the viewer,” he said in an 
interview. With his search for archetypes he intentionally refers to the psychological work and 
interpretation of dreams by Sigmund Freud. “For me repression, densi�cation, displacement, 
or the respective repeal of suppression are the main principles of artistic creation,” said López. 
In order to break into these deep layers, López lived for a while partially cut off rom civilization 
in the solitude of the high Alps. The members of his quintet Gonzales, the Earth Eater are of 
exquisite rarity: Wagner tuba, bass clarinet, English horn, viola and cello gather to continuously 
dig out anew from the depths. The Wagnertuba is the most clearly connoted instrument to 
represent the supernatural. “Strong, sharp, but a li�le unsure” it starts o�, “as if lost, seeking 
direction”, “desperate”, “volatile” are some of the playing instructions that o�en give a glimpse 
showing that the composer doesn’t want to cut off is roots to the classical, expressive music 
of those “buried times”, as when he requests that the instruments should play quasi “piangendo” 
(plaintivley), “lusingando” (�a�ering) or “espressivo semper”. “I do not like art that tries to main-
tain a polite, charming distance,” López once said. Perhaps this quintet should be heard as 
an invitation to not lose one’s appetite for earth, should the feeling of being buried alive by the 
environment creep up once again.

INTERPRETEN/ARTISTS
CHRISTINE CHAPMAN studierte Musik an der University of Michigan und der 
Indiana University. Seit 1990 Tätigkeit als Solohornistin in Orchestern wie NDR Radio-
philharmonie, WDR Sinfonieorchester, Gürzenich Orchester Köln und an der Deutschen Oper 
Berlin. Seit 2004 ist sie festes Mitglied des Ensemble Musikfabrik und hat hier mit vielen der 
bedeutendsten Komponisten zusammengearbeitet, u. a. mit Karlheinz Stockhausen, Wolfgang 
Rihm, Peter Eötvös, Rebecca Saunders und Georg Friedrich Haas. Christine Chapman 
studied at the University of Michigan and Indiana University. Since 1990 she played as a Solo 
horn in several orchestras such as NDR Radiophilharmonie, WDR Sinfonieorchester, Gürzenich 
Orchester Köln and at the Deutsche Oper Berlin. Since 2004 she is a member of Ensemble 
Musikfabrik and has collaborated with many of today’s greatest composers, premiering and 
performing works by Karlheinz Stockhausen, Wolfgang Rihm, Peter Eötvös, Rebecca Saunders 
and Georg Friedrich Haas, among others.

MARCUS CREED Geboren und aufgewachsen an der Südküste Englands. Begann sein 
Studium am King’s College in Cambridge und sang dort im berühmten King’s College Choir. 
Weitere Studien an der Christ Church in Oxford und der Guildhall School in London. 1977 Über-
siedelung nach Berlin, wo er an der Deutschen Oper Berlin, der Hochschule der Künste sowie 
bei der Gruppe Neue Musik und beim Scharoun Ensemble wirkte. Von 1987 bis 2001 künstleri- 
scher Leiter des RIAS-Kammerchores. 1998 folgte er einem Ruf auf eine Dirigierprofessur an 
der Musikhochschule Köln. Seit 2003 künstlerischer Leiter des SWR Vokalensembles Stu�gart, 
mit dem er sich besonders der neueren und der zeitgenössischen Musik widmet. 2010 wurde 
Creed mit dem Preis der Europäischen Kirchenmusik ausgezeichnet. Marcus Creed was 
born and raised on the southern coast of England. He began his studies at King’s College in 
Cambridge, where he sang in the famed King’s College Choir. Further studies took him to Christ 
Church in Oxford and the Guildhall School in London. Creed moved to Berlin in 1977, where he 
worked with the Deutsche Oper Berlin, the Hochschule der Künste, as well as the Gruppe Neue 
Musik and the Scharoun Ensemble. From 1987 until 2001, he was artistic director of the RIAS-
Kammerchor. He was asked to take on the position of professor of conducting at the Cologne 
University of Music in 1998. Since 2003, he has been artistic director of the SWR Vokalensemble 
Stu�gart, where he’s placed special a�ention on newer and contemporary music. Creed won 
the Preis der Europäischen Kirchenmusik award in 2010.

JEAN DEROYER begann sein Studium im Alter von 15 Jahren am Conservatoire
Nationale Supérieur de Musique in Paris. Nach Abschluss seines Studiums etablierte er sich als 
einer der führenden Interpreten zeitgenössischen Repertoires in Frankreich. Neben seiner 
engen Zusammenarbeit mit den führenden Ensembles für zeitgenössische Musik dirigiert er 
u. a. das BBC Symphony Orchestra, das Orchestre de chambre de Lausanne, das Orchestre 
Philharmonique de Monte-Carlo, das Orchestre National de France und das Orchestre Philhar-
monique de Radio France. Jean Deroyer ist der künstlerische Leiter des Ensemble Court-Circuit
und erster Gastdirigent des Ensemble Basse Normandie. Aged 15, Jean Deroyer began
his studies at the Conservatoire Nationale Supérieur de Musique in Paris. Since graduating, 
he has gone on to establish himself as one of the leading interpreters of contemporary repertoire 
in France. Next to his collaboration with ensembles for contemporary music he is conducting 
among others BBC Symphony Orchestra, Orchestre de chambre de Lausanne, Orchestre Phil-
harmonique de Monte-Carlo, Orchestre National de France and Orchestre Philharmonique 
de Radio France. Jean Deroyer is Music Director of Ensemble Court-Circuit and the Principal 
Guest Conductor of Ensemble Basse Normandie.

EXAUDI VOCAL ENSEMBLE Eines der führenden Vokalensembles für zeit-
genössische Musik, gegründet 2002 in London von dem heutigen Leiter James Weeks und der 
Sopranistin Juliet Fraser. Das Ensemble sang Erst- und Urau�ührungen u. a. von Sciarrino, 
Rihm, Finnissy, Fox, Posadas, Eötvös, Gervasoni, Skempton, Ayres, Pesson, Poppe und James 
Saunders. Zudem kombiniert EXAUDI in seinen Programmen immer wieder zeitgenössische 
Musik mit Werken der Renaissance und des Frühbarock. Seit einigen Jahren besteht eine  
besonders enge Verbindung zum Festival Aldeburgh Music. EXAUDI arbeitet mit namha�en 
Solisten und Ensembles zusammen wie London Sinfonie�a, City of Birmingham Symphony 
Orchestra, Ensemble L’Instant Donné, Ensemble Modern, Ensemble Musikfabrik und 

Ensemble Intercontemporain. Das Ensemble wird unterstützt von der PRS for Music Foundation. 
One of the leading contemporary music ensembles, founded 2002 in London by by  

James Weeks (director) and Juliet Fraser (soprano). It has given national and world premieres 
of Sciarrino, Rihm, Finnissy, Fox, Posadas, Eötvös, Gervasoni, Skempton, Ayres, Pesson, 
Poppe and James Saunders among many others. Many EXAUDI programmes combine the 
new with the old, and the ensemble is equally in demand for its performances of music of 
the High Renaissance and early Baroque. Recently the ensemble has developed particularly 
strong links with Aldeburgh Music. It has collaborated with many leading soloists and 
ensembles like London Sinfonie�a, City of Birmingham Symphony Orchestra, Ensemble 
L’Instant Donné, Ensemble Modern, Ensemble Musikfabrik and Ensemble Intercontemporain. 
EXAUDI gratefully acknowledges support from the PRS for Music Foundation.

EMILIO POMÀRICO 1953 in Buenos Aires geboren. Italienischer Dirigent und 
Komponist. Studium bei Franco Ferrara in Siena und bei Sergiu Celibidache in München. Er 
dirigierte u. a. das Symphonieorchester des Bayerischen Rundfunks, das WDR Sinfonieorchester 
Köln, das Orchestra dell’Accademia di S. Cecilia in Rom, das Orchestre Philharmonique de 
Radio France, die Bamberger Symphoniker, das BBC Sco�ish Symphony Orchestra, das SWR 
Sinfonieorchester Baden-Baden und Freiburg und das ORF Radiosymphonieorchester Wien. 
Ständiger Gast bei den Salzburger Festspielen, beim Edinburgh International Festival, beim 
Festival d’Automne à Paris, bei den Wiener Festwochen und bei Wien Modern, bei La Biennale 
Musica in Venedig, bei den Donaueschinger Musiktagen und Musik der Zeit. Widmet einen 
großen Teil seiner Arbeitskra� der zeitgenössischen Musik und musiziert mit Ensembles wie 
Klangforum Wien, Ensemble Musikfabrik, Remix Ensemble, Ensemble Resonanz und 
ensemble recherche. The Italian conductor and composer Emilio Pomàrico was born in 
Buenos Aires in 1953. He studied with Franco Ferrara in Siena and Sergiu Celibidache in 
Munich. He has conducted numerous orchestras, such as the Bavarian Radio Orchestra, the 
WDR Symphony Orchestra Cologne, the Orchestra dell’Accademia di Santa Cecilia in Rome, 
the Orchestre Philharmonique de Radio France, the Bamberg Symphony, the BBC Sco�ish 
Symphony Orchestra, the SWR Baden-Baden and Freiburg Symphony Orchestra, and the 
Vienna Radio Symphony Orchestra. He is regularly engaged by the Salzburg Festival, the 
Edinburgh International Festival, the Festival d’Automne à Paris, the Vienna Festival, Wien 
Modern, the Venice Biennale, the Donaueschingen Festival, and Musik der Zeit. He has 
dedicated a large amount of his time to contemporary music, performing with ensembles such 
as Klangforum Wien, Ensemble Musikfabrik, Remix Ensemble, Ensemble Resonanz and 
ensemble recherche.

ENNO POPPE Geboren 1969 in Hemer/Sauerland, studierte Poppe Dirigieren und 
Komposition an der Universität der Künste Berlin, u.  a. bei Friedrich Goldmann und Gösta 
Neuwirth, und vervollständigte seine Ausbildung auf den Gebieten der Klangsynthese und der 
algorithmischen Komposition an der Technischen Universität Berlin und am Zentrum für 
Kunst und Medientechnologie in Karlsruhe. Seit 1998 ist Poppe Dirigent des ensemble mosaik 
und regelmäßiger Gastdirigent anderer Ensembles. Er ist Mitglied der Akademie der Künste 
Berlin, der Akademie der Wissenscha�en und Künste in Düsseldorf sowie der Bayerischen 
Akademie der Schönen Künste in München. Seine Werke werden weltweit von nahezu allen 
namha�en Ensembles und auf zahlreichen Festivals für Neue Musik aufgeführt. Enno Poppe 
lebt und arbeitet seit 1990 in Berlin. Enno Poppe, born 1969 in Hemer, Germany, studied 
conducting and composition at the Universität der Künste Berlin with Friedrich Goldmann 
and Gösta Neuwirth, among others. Additionally, he studied sound synthesis and algorithmic 
composition at the Technische Universität Berlin and at the ZKM Karlsruhe. Since 1998 he is 
chief conductor of ensemble mosaik and performs regularly with other ensembles. He is member 
of Akademie der Künste Berlin, Akademie der Wissenscha�en und Künste Düsseldorf and 
Bayerische Akademie der Schönen Künste in Munich. Since 1990 Enno Poppe lives and works 
in Berlin.

ENSEMBLE MUSIKFABRIK Seit seiner Gründung 1990 zählt das Ensemble
Musikfabrik zu den führenden Klangkörpern der zeitgenössischen Musik. Die Ergebnisse  
ihrer in enger Kooperation mit den Komponisten geleisteten Arbeit präsentiert das in Köln 
beheimatete internationale Solistenensemble in ca. achtzig Konzerten pro Jahr – in Konzert-
häusern und auf Festivals im In- und Ausland, in der eigenen Abonnementreihe „Musikfabrik 
im WDR“ und in regelmäßigen Audioproduktionen. Alle wesentlichen Entscheidungen 
werden von den Musikern in Eigenverantwortung getro�en. Interdisziplinäre und experimen-
telle Projekte unter Einbeziehung 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 o�enen Werken 
und Improvisationen. Dieses innovative Pro�l und seine künstlerische Qualität machen das 
Ensemble Musikfabrik zu einem weltweit gefragten Partner bedeutender Dirigenten und 
Komponisten. Durch zahlreiche Vermi�lungsprojekte erschließt es sich außerdem ein neues, 
junges Publikum. Das Ensemble Musikfabrik wird vom Land Nordrhein-Westfalen unter-
stützt. Die Reihe „Musikfabrik im WDR“ wird von der Kunststi�ung NRW gefördert.  
www.musikfabrik.eu Since its founding in 1990, Ensemble Musikfabrik has been one 
of the world’s foremost ensembles for contemporary music. Based in Cologne, this international 
group of soloists presents the fruits of its close collaborations with composers in about eighty 
concerts each year: in concert halls, at festivals in Germany and abroad, in its own radio concert 
series, “Musikfabrik im WDR”, and on periodic audio releases. All important decisions are 
made by the musicians themselves. Interdisciplinary and experimental projects incorporating 
live electronics, dance, theater, �lm, literature and visual art expand on the traditional form 
of the conducted ensemble concert, as do chamber music and frequent confrontations with 
formally open works and improvisations. This reputation for innovation and artistic quality 
makes Ensemble Musikfabrik an internationally sought-a�er partner for prominent conductors 
and composers. Through numerous educational outreach projects, the ensemble has cultivated 
a youthful new audience as well. Ensemble Musikfabrik is supported by the state of North 
Rhine-Westphalia. The series “Musikfabrik im WDR” is supported by the Arts Foundation of 
North Rhine-Westphalia. www.musikfabrik.eu

Ein Initiativprojekt der Kunststi�ung NRW mit Ensemble Musikfabrik | 
Landesensemble NRW • Geschä�sführender Intendant Ensemble Musikfabrik: 
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Redaktion Edition Musikfabrik: Michael Bölter

Live-Aufnahmen: 24. November 2012 (1), 22. August 2009 (2), 24. Oktober 2010 (3), 
24. Oktober 2013 (4), Klaus-von-Bismarck-Saal, WDR Funkhaus am Wallrafplatz Köln
Tonmeister/Recording Producer: Michael Peschko (1, 4), Stephan Schmidt (2, 3)
Toningenieur/Recording Engineer: Bardo Kox (1), Reinhold Nickel (2), Andreas Gernemann (3), 
Martin Andrae (4) 
Tontechnik/Recording Assistant & Editing: Astrid Großmann (1), Thomas Kupilas (4)
Redakteur/Executive Producer: Werner Wi�ersheim
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 01 BRIAN FERNEYHOUGH } FINIS TERRAE* 14:02
 02 KLAUS LANG } THE OCEAN OF YES AND NO.* 21:11
 03 CAROLA BAUCKHOLT } SCHLAMMFLOCKE* 16:59
 04 JORGE E. LÓPEZ } GONZALES THE EARTH EATER* 14:15

TT 66:50
 01 EXAUDI vocal ensemble, Ensemble Musikfabrik, Leitung Emilio Pomàrico
 02 Ensemble Musikfabrik, Leitung Jean Deroyer
 03 Ensemble Musikfabrik, Leitung Enno Poppe
 04 Christine Chapman, Ensemble Musikfabrik, Leitung Marcus Creed

* Ersteinspielungen – World Premiere Recordings
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Eine ausführliche Information liegt bei. Detailed information enclosed.

Cover/Bookletposter: Gerhard Richter, Abstraktes Bild, 1999
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 01 BRIAN FERNEYHOUGH } FINIS TERRAE (2012) 14:02
 für sechs Stimmen und Instrumentalensemble 

 02 KLAUS LANG } THE OCEAN OF YES AND NO. (2008) 21:11
für Ensemble 

 03 CAROLA BAUCKHOLT } SCHLAMMFLOCKE (2010) 16:59
  für Ensemble

04 JORGE E. LÓPEZ } GONZALES THE EARTH EATER (1996) 14:15
  für Wagnertuba solo, Englischhorn, Bassklarine� e, Viola und Violoncello

 01 EXAUDI vocal ensemble, Ensemble Musikfabrik, Leitung Emilio Pomàrico 
  © C. F. Peters Musikverlag Leipzig, London, New York
 02 Ensemble Musikfabrik, Leitung Jean Deroyer © Zeitvertrieb Wien Berlin
 03 Ensemble Musikfabrik, Leitung Enno Poppe © Thürmchen Verlag 
 04 Christine Chapman, Wagnertuba, Ensemble Musikfabrik, Leitung Marcus Creed 
  © G. Ricordi & Co., Bühnen- und Musikverlag, Berlin
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