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Eine Produktion des Ensemble Musikfabrik in Zusammenarbeit mit WDR 3.  
Das Konzert wird ermöglicht durch die Förderung der Kunststiftung NRW.

PROGRAMM
OSCAR BIANCHI — PLENTY FOR TWO. EINE IDIOSYNKRATISCHE ALLIANZ  
FÜR KONTRABASS, POSAUNE UND ENSEMBLE (2021/22) 
Kompositionsauftrag von Musik der Jahrhunderte Stuttgart e. V. und  
Ensemble Musikfabrik mit Unterstützung von Pro Helvetia

P A U S E

ANNESLEY BLACK – TOLERANCE STACKS II (2021/22) 
für fünf Solist:innen und Ensemble — Kompositionsauftrag von ECLAT Festival 
und Ensemble Musikfabrik, finanziert von der Ernst von Siemens Musikstiftung
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 „Man ist mit sich allein. Mit den anderen zusammen sind es die meis-
ten auch ohne sich. Aus beidem muss man heraus.“ Ob dieses Zitat des Philo- 
sophen Ernst Bloch – aus Spuren (1930) – auch auf Komponist:innen und die  
Mitglieder eines Solist:innen-Ensembles anwendbar ist, hängt von den einzel-
nen Charakteren selbst ab. Im übertragenen Sinne fordert Blochs Aphorismus 
dazu auf, sich nicht mit dem Status quo der persönlichen und gesellschaftlichen 
Verhältnisse zu begnügen, sondern (die eigenen) Grenzen zu überwinden und 
seinen Träumen und Utopien nachzuspüren. Für die Kunst gilt das in besonde-
rem Maße – und die Bedeutung von Musik vor diesem Hintergrund zu betonen, 
ist zumal in politisch schwierigen Zeiten, angesichts von Pandemie, Krieg und 
Inflation, vonnöten.  Wesentlich ist, eben nicht „mit sich allein zu 
sein“, sondern gemeinsam die Stimme zu erheben, sowohl im kulturpolitischen 
Diskurs als auch genuin künstlerisch. Allein schon die Zusammensetzung  
eines Solist:innen-Ensembles spiegelt die komplexen Beziehungen zwischen  
Individuum und Gesellschaft markant wider. Die Potenziale einer solchen  
Formation voll auszuschöpfen und einzelne Musiker:innen kompositorisch in 
spezifischer Weise solistisch hervorzuheben, scheint naheliegend. In den  
beiden Werken des heutigen Konzerts kommt dieser Aspekt eindringlich zur 
Geltung, aber nicht konventionell als schlichte Gegenüberstellung von Solo und 
Tutti, sondern hochabstrakt in vielschichtigen Konstellationen, ohne dass tradi-
tionelle Dimensionen ausgeblendet würden. 

TRÄUMEN UND UTOPIEN NACHSPÜREN 

NEUE WERKE VON OSCAR BIANCHI UND ANNESLEY BLACK
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 Eine IDIOSYNKRATISCHE ALLIANZ FÜR KONTRABASS, POSAUNE UND 

ENSEMBLE nennt der italienische Komponist Oscar Bianchi (* 1975) sein neues 
Stück PLENTY FOR TWO im Untertitel. Auch der Haupttitel ist wörtlich zu  
nehmen, denn tatsächlich ist „eine Menge für zwei“ zu erleben, obwohl sich die 
Allianz, die die beiden Soloinstrumente und das Ensemble bilden, ja auf „un-
überwindlicher Abneigung“ basieren soll – eine Zwangsgemeinschaft also, wie 
wir sie aus zwischenmenschlichen Zusammenhängen in Beruf und Familie 
kennen? Demgegenüber stehen für Oscar Bianchi „prächtige Fülle und Großzügig- 
keit der Formanten, der Farben und des Spektrums der beiden Soloinstrumente“, 
die für ihn ein gewaltiges „Arsenal an Poesie und Verzückung“ ausstrahlen. 
Kontrabass und Posaune ragen zwar aus der Formation heraus und entfalten 
ihre ganze Klangraffinesse; sie sind aber eng mit dem Ensemble verwoben. 

 Am Beginn rufen sie mit unterschiedlichem Tonfall aus der Tiefe, als 
würden Signale aus dem Unterbewusstsein aufleuchten und subtil an die Ober-
fläche treten. Flankiert werden sie in diesen Gefilden des Fremden und (noch) 
Unnahbaren von Kontrabassklarinette, knisterndem Stroh (Perkussion) und 
Contraforte, ein erst vor ca. 15 Jahren entwickeltes, dem Kontrafagott verwand-
tes Instrument, das gegenüber diesem über einen präsenteren Klang mit opti-
mierten Eigenschaften hinsichtlich Dynamik und Intonation verfügt. Rasch 
setzen alle weiteren Instrumente ein (das Klavier etwas später), deren jeweilige 
Arten der Tonerzeugung Bianchi in der Partitur akribisch erläutert.  
In herben dynamischen Spannungsfeldern öffnet sich ein bizarrer Klangraum, 
in dem experimentelle Spieltechniken, mit denen sich Bianchi in Kooperation 
mit den Interpret:innen intensiv beschäftigt, eine bedeutende Rolle spielen.  
Hierarchien zwischen experimentellen und konventionellen Spieltechniken 
existieren für ihn aber nicht. Beide, findet er, „gehören zusammen und sind 
selbstverständliche Teile der Musik, die einen Raum kollektiven Bewusstseins 
konstituiert, in dem alle Beteiligten, auch die Zuhörenden, bestrebt sein müssen, 
das bis dato Bekannte und Verfügbare zu erweitern und neue Möglichkeiten zu 
entdecken“.  Als gemeinsamen Nenner von Kontrabass und Posaune 
sieht Bianchi ihre Besessenheit vom „Anderssein“ an. Dennoch verdichten sie 

„POESIE UND VERZÜCKUNG“ 

OSCAR BIANCHI:  
PLENTY FOR TWO (2021/22) 
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sich auf höherer Ebene und im Zusammenspiel mit dem Ensemble zu einer 
Einheit. Zudem gehen Posaune und Kontrabass immer wieder mit einzelnen 
Ensemble-Instrumenten motivische und ausdrucksspezifi sche Korrespondenzen 
ein, wobei sie, so Bianchi, „als nautische Propeller hinsichtlich Kraft  und Sym-
bolik fungieren“.  Spannungen und Reibungen zu provozieren, be-
greift  er als ein hochgradig geeignetes strukturelles Verfahren, eine Klangaura 
zu generieren, in der Gegensätze sich befruchten und in ihrer Wirkung poten-
zieren. Das musikalische Material ist zwar streng und systematisch organisiert, 
ohne aber seriellen Konstruktions- und Kontrollmechanismen zu unterliegen. 

„Es kann“, bemerkt Bianchi, „ein großer Genuss sein, Musik einfach als Archi-
tektur oder als nur auf sich selbst bezogenen Klangraum wahrzunehmen. Das 
ist keinesfalls belanglos, denn diese Off enheit und Vieldeutigkeit trägt das 
Moment des Spontanen und Unerwarteten in sich, und dieses Moment ist ein 
Schlüssel dafür, das Unvorhersehbare als ein zentrales Kriterium unserer eige-
nen Existenz zu begreifen und anzuerkennen.“  In Plenty for Two schuf 
er einen Klangkosmos, der weder präzise vorherzubestimmen noch analytisch 
voll erfassbar ist – und dieser Charakter des „Auratischen“, Unbestimmbaren 
und Unvorhersehbaren ist essenziell für seine Klangwelten überhaupt. Zugleich 
verspürte Oscar Bianchi beim Komponieren des Werks eine große Freude, zum 
einen die eigenwillige idiosynkratische Allianz von Kontrabass, Posaune und 
Ensemble zu „betreuen“ und zu geleiten, und sie zum anderen aus ihrem Korsett , 
ihrem Käfi g der Erwartungen und Vorprägungen, ausbrechen zu lassen – das 
Ohr auf das gerichtet, „was an Möglichkeiten noch vor uns liegt“. Und wenn Plenty 
for Two am Ende mit Bassklarinett e, Kontrabass und Posaune so sachte wie 
stoisch ausklingt, sind samt Ausschöpfen einer großen klanglichen Bandbreite 
auch die expressiv aufgeladenen Beziehungen zwischen individualisierten 
(Klang)Gestalten zu-, mit- und gegeneinander metaphorisch neu ausgelotet worden. 
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„DIE MASCHINE IST DAS STÜCK“ 

ANNESLEY BLACK:  
TOLERANCE STACKS II (2021/22) 

 „Mit sich allein zu sein“ ist auch in Annesley Blacks TOLERANCE 

STACKS II keine Option. „Mit den anderen zusammen zu sein“, mutet zwar keines- 
wegs einfach an, beflügelt aber Verständigungs- und Abgrenzungsprozesse, die 
(klangliche) Schranken und Hemmnisse pulverisieren können, wie tolerance  
stacks II für großes Ensemble und fünf Solisten eindringlich dokumentiert. 
Aber nicht nur Menschen mit ihren Instrumenten treten in Aktion, sondern 
auch Maschinen, denn die kanadische Komponistin erforschte, wie sie anmerkt, 

„die Spannung zwischen Mensch und Maschine und das enorme Potenzial, das 
eine Übertragung von charakteristischen Eigenschaften elektroakustischer In-
strumente auf ‚klassische‘ Instrumente eröffnet. Klänge, die kurz vor dem Zer-
brechen stehen, vereinen sich zu einzigartigen Momenten, die eine unsentimen-
tale Feier dessen zum Ausdruck bringen, was vergeht und nicht rekonstruiert 
werden kann – ein Akt des Widerstands gegen die Reduzierung unvorhersehbarer 
sensorischer Erfahrungen auf vorgefasste parametrische Abstraktionen.“ 

 Als „Tolerance Stacks“ werden Berechnungen bezeichnet, die den 
Grad der Abweichung bestimmen, den mechanische Teile einer Maschine noch 
tolerieren können, bevor diese versagt. Für Annesley Black ist „die Maschine 
das Stück“. Das Solistenquintett spielt vor allem auf analogen elektroakusti-
schen Instrumenten, die sich mit dem Ensemble mischen. Die Sopranistin  
Juliet Fraser setzt bei ihrem Gesang Geräte zur technischen Stimmmanipulation 
ein, der Pianist Sebastian Berweck bedient einen (antiquierten) Moog-Synthesi-
zer (Minimoog), die Geigerin Hannah Weirich agiert – im Stile eines DJs – auf 
Turntables, und die Schlagzeugerin Rie Watanabe entlockt einem No-Input- 
Mixer – der eigentlich ein gewöhnliches analoges Mischpult ist, bei dem alle Aus-
gänge mit Eingängen verbunden sind – durch Rückkopplungen schwer kontrol-
lierbare Klänge.  Die Texte, die Annesley Black für tolerance stacks II 
aussuchte, stammen hauptsächlich von zwei Personen, zwischen denen eine 
indirekte Konkurrenzsituation bestand. Der französische Dichter Charles Cros 
(1842–1888) war auch Erfinder und entwickelte eine frühe Methode der Farb- 
fotografie, arbeitete an der Verbesserung der Telegrafie und stand 1877 kurz vor 
der Realisierung eines Gerätes zur Tonaufzeichnung, das er Paléophone nannte. 
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Doch letztere Idee wurde hinfällig, als der amerikanische Erfinder Thomas Alva 
Edison (1847–1931) den ersten funktionierenden Phonografen vorstellte.  
In Blacks Textmontage kommunizieren Cros und Edison auf imaginärer Ebene 
miteinander, wobei Cros, flankiert von frühen Tonaufnahmen von Edouard-Léon 
Scott de Martinville (1817–1879), den Anfang macht. Dem Einsatz der Stimme 
geht eine instrumentale Einleitung voraus, die sogleich in eine Sphäre des Ge-
heimnisvollen und permanent Wandelbaren entführt, in der alles möglich 
scheint. Klänge schweben richtungslos im Raum, nehmen Gestalt an, brausen 
auf, versinken und schwellen an und ab, als würden zarte Nervenstränge inner-
viert und diese Reize in Töne transformiert – angesiedelt zwischen menschlichen, 
tierischen und maschinellen Lauten. Antizipiert wird mit diesem Duktus auch 
die extreme Dehnung der ersten Worte des Vokalparts, der mit „there might be ...“ 
einsetzt, dann nach etlichen Repetitionen länger pausiert, um schließlich erst 
50 Takte später in die entscheidende Aussage „... there must be an easier way to 
do this … “ einzumünden. Diese Passage versinnbildlicht nicht zuletzt den oft-
mals langwierigen Vorgang des „Erfindens“, der dann und wann von einem 
Geistesblitz befeuert werden kann.  Unterbrochen wird der Fluss der 
Musik von der Tonbandaufnahme einer Rede Thomas A. Edisons, der sein  
Wirken in die Genealogie des wissenschaftlichen Fortschritts einordnet und für 
sich und seine Zeit nichts weniger als die Geburt einer neuen Ära in Anspruch 
nimmt. Nach diesen Einlassungen kann auch in der Musik nichts mehr so sein 
wie vorher – bis bei einer Dankesrede des britischen Komponisten Arthur  
Sullivan (1842–1900) an Edison, seinerzeit von Sullivan mit dessen Phonograph 
aufgezeichnet, erneut der Strom der Klänge versiegt. Die Worte „this wonderful 
discovery“ („diese wunderbare Entdeckung“), mit denen Sullivan endet, werden 
musikalisch in einem berückenden instrumentalen Zwischenspiel aufgegriffen. 

 Dieses reiht sich ein in einen herben Parcours der Reflexionen, Emo-
tionen und Assoziationen, der pointiert den technischen Fortschritt und dessen 
Begleiterscheinungen und Folgen thematisiert. So „personifiziert“ der No-Input- 
Mixer plötzlich den Hoover Dam, einen Staudamm an der Grenze zwischen den 
US-Bundesstaaten Nevada und Arizona, bei dessen Bau viele Arbeiter durch 
Unfälle, aber auch durch Hitzschläge und Infektionskrankheiten starben. Oder 
es werden Soli einzelner Instrumente eingestreut, die das Aufbegehren lyri-
scher Subjekte gegen den Strudel einer an Profitmaximierung orientierten Fort-
schritts- und Technologiegläubigkeit anzeigen mögen.  Auch wenn 
sich die Inhalte von tolerance stacks II – sowie die darin verwendeten technischen 
Geräte – auf Vergangenes beziehen, verweist das Werk umso mehr auf 
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„Überraschungen“, auf die sich die Menschheit in den digitalen und virtuellen 
Welten von heute und morgen gefasst machen muss. Da ist es nur konsequent, 
dass in tolerance stacks II, so Annesley Black „alle Parameter wie Harmonie, 
Klangqualität, Tempo, Rhythmus, die Rolle von Solisten und Ensemble und die 
Wahrnehmung von Übergangszuständen an die Grenzen ihrer Toleranz ge-
drängt werden“. Zwar ist für sie „die Maschine das Stück“, doch die „Tolerance 
Stacks“, die Berechnung der tolerierbaren Abweichungen, gelten längst nicht 
mehr nur für Maschinen, sondern für die Menschen selbst, die sich unter dem 
Druck autokratischer Systeme oder dem – im Zeichen ökonomisch motivierter 
Vervollkommnung der Ressource Mensch – oktroyierten Zwang zur Selbst-
optimierung Abweichungen von gesetzten oder fi ktiven Normen immer weniger 
erlauben können. tolerance stacks II legt in wundersam sinnlicher Abstrahie-
rung den Finger in diese Wunden, formuliert aber mit der Kraft  unbändiger 
Fantasie und Poesie zugleich einen Gegenentwurf. Egbert Hiller 
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JULIET FRASER 
 Die Sopranistin Juliet Fraser ist auf die Ecken und Kanten 

der zeitgenössischen klassischen Musik spezialisiert. International 
anerkannt als engagierte Interpretin neuer Musik, tritt Juliet regel-
mäßig als Gastsolistin mit Ensembles wie Ensemble Musikfabrik, 
dem Klangforum Wien, Ensemble Modern, Remix, Talea und Quatuor 
Bozzini. Sie ist auch ein Kernmitglied des EXAUDI Vokalensemble, 
das sie gemeinsam mit dem Komponisten und Dirigenten James 
Weeks gegründet hat und dieses Jahr sein zwanzigjähriges Bestehen 
feiert.  Juliet ist eine aktive Beauftragte für neues Repertoire 
und hat besonders eng mit den Komponisten Pascale Criton, Michael 
Finnissy, Bernhard Lang, Cassandra Miller und Rebecca  Saunders 
zusammengearbeitet. Juliets Diskographie spiegelt die ganze Band- 
breite ihres Repertoires wider, mit gefeierten Aufnahmen Alter Musik, 
die mit dem Collegium Vocale Gent und EXAUDI, die bei Harmonia 
Mundi und Winter & Winter erschienen sind, sowie Soloalben des 
zeitgenössischen Repertoires, die bei Kairos, HCR und Hat Hut ver-
legt wurden Juliet ist die Gründerin und künstlerische Leiterin des 
eavesdropping Festivals in London und Co-Direktorin von all that 
dust, einem kleinen unabhängigen Label für neue Musik.
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BRUCE COLLINGS 
 Der amerikanische Posaunist Bruce Collings stammt aus 

Minneapolis und studierte an der University of Minnesota und dem 
New England Conservatory in Boston. Vor allem sein Lehrer John 
Swallow zeigte ihm die Vielseitigkeit der Posaune und die faszinie-
rende Welt der Neuen Musik auf. Anschließend kam Collings nach 
Deutschland und wurde Soloposaunist bei den Bergischen Sympho-
nikern. Neben seiner orchestralen Tätigkeit spielte er in diversen 
kammermusikalischen Besetzungen und entwickelt seine techni-
sche Vielseitigkeit ständig weiter. Seit 1995 ist er Mitglied im  
Ensemble Musikfabrik.  Um die weiten Grenzen des In- 
struments zu erkunden, hat Collings beim Ensemble Musikfabrik 
reichlich Gelegenheit. „Manchmal schaue ich auf ein neues Stück 
und denke: ‚Das kann man eigentlich nicht spielen‘. Und doch weiß 
ich, dass es – früher oder später – möglich sein wird. Für mich liegt 
darin ein ganz besonderer Reiz und eine spannende Heraus- 
forderung: meine eigene Technik und mich selbst ständig weiter- 
zuentwickeln.“  Eines seiner letzten Projekte war die  
Entwicklung der Doppel-Trichter-Posaune, die als erste ihrer Art 
mehrere neue Kompositionen inspiriert hat und inzwischen mehr-
fach nachgebaut bzw. weiterentwickelt wurde.
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FLORENTIN GINOT  
 Florentin Ginot, seit 2015 Mitglied des Ensemble 

Musikfabrik, lebt und arbeitet in Paris und Köln. Nach  
seinem Abschluss am Conservatoire National Supérieur 
de Paris wurde er Preisträger der Stiftung Banque Populaire 
und der Mécénat Musical Société Générale.  2017 
gründete er HowNow, eine Kompanie, die neben zeitgenös-
sischem Tanz, Theater und Zirkus innovative künstle- 
rische Formen auf der Grundlage moderner Musik zu sze-
nischen Formen entwickelt.  In enger Zusammen- 
arbeit mit Komponisten wie Georges Aperghis, György 
Kurtág, Rebecca Saunders oder Helmut Lachenmann ini- 
tiiert er neues Solorepertoire für sein Instrument. Als Solist 
trat er bei Festivals und Veranstaltungen wie der Berliner 
Philharmonie, der Kölner Philharmonie, der Cité de la  
Musique-Paris, dem Festival Présences-Radio France, dem 
Festival Musica, dem Auditori, den Berliner Festspielen, 
dem Manifeste Festival-Ircam, dem Sacrum Profanum- 
Cracow, der Ultima-Oslo, der Biennale di Venezia u. a. auf. 
Seine internationalen Projekte werden vom Institut 
Français unterstützt.  Im Jahr 2020 wurde er 
vom Syndikat der Kunstjournalisten als „Révélation musi-
cale de l’année“ ausgezeichnet.
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RIE WATANABE
 Die in Hokkaido, Japan geborene 

Rie Watanabe beginnt 1999 ihre Musik- 
ausbildung in Tokyo an der University of 
the Arts. 2005 kam sie nach Deutschland 
und studierte an der HfM Karlsruhe als Sti-
pendiatin im Rahmen des Japanese Govern- 
ment Overseas Study Program for Artists 
und Nomura Foundation. Seit 2009 arbeitet 
sie als freischaffende Künstlerin im Bereich 
zeitgenössischer und improvisierter Musik 
mit verschiedenen Ensembles der Neuen 
Musik und Komponist:innen wie Ensemble 
Musikfabrik, Ensemble Resonanz, E-MEX, 
Nicolaus A.Huber, Roman Pfeifer, Oxana 
Omelchuk, Niklas Seidl und Yasutaki  
Inamori zusammen.  Watanabe 
ist Mitglied im Duo Vertige mit Mirjam 
Schröder und DEHIO, einem Ensemble für 
zeitgenössische Musik aus Nordrhein- 
Westfalen. 2014 initiierte sie das Projekt 

„TRAVEL MUSICA“ und „Honda Yuya  
Archive“, um die unterschiedlichen Mög-
lichkeiten der Vergegenwärtigung und Be-
reitstellung des musikalischen Erbes des 
japanischen Komponisten Yuyu Honda zu 
erkunden.

DIRK ROTHBRUST  
 Geboren 1968 rückte Dirk 

Rothbrust bereits als Elfjähriger das 
Schlagzeug radikal in den Mittelpunkt 
seines Lebens. Es folgte das Studium 
in Saarbrücken und Karlsruhe bei 
Franz Lang und Isao Nakamura. 

 Seit 1995 ist Dirk Rothbrust 
Mitglied des Schlagquartett Köln 
und seit 2005 Mitglied des Ensemble 
Musikfabrik. Er gibt Konzerte auf al-
len wichtigen europäischen Festivals 
für zeitgenössische Musik, Solowerke 
von Saunders, Poppe, Mundry, 
Bauckholt, Koumara u. v. a. sind für 
ihn entstanden.  Er arbei-
tet mit den bedeutendsten Komponis-
ten und Interpreten unserer Zeit 
zusammen, wie z. B. mit Maurizio 
Pollini, Martha Argerich, Peter 
Brötzmann oder Mouse on Mars.  
Zuletzt war er als Solist und im Duo 
mit Pierre-Laurent Aimard u. a. Gast 
bei den Herrenhäuser Festspielen, 
dem Lucerne Festival, Musikfest 
Berlin und der Casa da Musica Porto. 

 Er unterrichtet zeitgenös-
sisches Schlagzeug an der HfMT 
Köln und ist 2022 Dozent bei der 
Lucerne Festival Academy.
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SEBASTIAN BERWECK 
 Mit über 270 Ur- und Erstaufführungen ist  

Sebastian Berweck einer der gefragtesten Interpreten für 
experimentelle zeitgenössische Musik. Als Solist und En- 
semblemitglied hat er in den letzten Jahren bei fast allen 
großen Festivals für Neue Musik gespielt: Ultraschall  
Berlin, Maerzmusik Berlin, Huddersfield Contemporary 
Music Festival, Wien Modern, Steirischer Herbst, Salzburger 
Festspiele, Schleswig-Holstein Musik Festival, Impulse, 
Theater Festival Mülheim, ISCM World New Music Days, 
pgnm festival Bremen, Inventionen Berlin, piano+ festival 
ZKM Karlsruhe, Klangwerkstatt Berlin, Klangwerktage 
Hamburg, Heidelberger Frühling, Nous Sons Festival  
Barcelona oder die Darmstädter Ferienkurse für Neue Mu-
sik, bei denen er auch Electroacoustic Performance Practice 
unterrichtet.  Neben Virtuosität, erweiterten 
Spieltechniken und szenischer Arbeit liegt ein wichtiger 
Schwerpunkt seiner Arbeit in der Elektronik. Mit dem 
Synthesizer Trio Lange//Berweck//Lorenz wird dabei die 
Tradition der live gespielten Elektronik der 1970er und 
1980er Jahre aufgenommen und neben neuen Stücken 
auch altes Repertoire, das zum Teil seit Jahrzehnten nicht 
mehr aufgeführt wurde, wieder auf die Bühne gebracht.
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HANNAH WEIRICH
 Ihren ersten Geigenunterricht erhält Hannah Weirich mit sechs 

Jahren, mit zwölf wird sie Jungstudentin bei Prof. Federico Agostini. An 
der HfM Stuttgart studiert sie bei Prof. Ingolf Turban und besucht Meister-
kurse u. a. bei Franco Gulli, Igor Ozim und Dénes Zsigmondy. Seit 1992 
konzertiert sie weltweit mit ihrem Klaviertrio Trio Fridegk, mit dem sie 
mehrere nationale und internationale Preise gewann. 2005 wird Hannah 
Weirich festes Mitglied im Ensemble Musikfabrik, mit dem sie in Zusam-
menarbeit mit namhaften Künstlern wie Mauricio Kagel, György Kurtág, 
Helmut Lachenmann, Henri Dutilleux, Enno Poppe, Rebecca Saunders 
und Emilio Pomarico auf nationalen und internationalen Festivals gas-
tiert.  Seit 2011 bildet Hannah Weirich ein Duo mit dem Pianis-
ten Ulrich Löffler. 2020 initiierten die beiden Musiker die Uraufführungs-
reihe „Zurück in der Zukunft“, für die sechs neue Werke für 
Violine/E-Violine und analoge Keyboards entstehen.  Als Gast 
konzertiert Hannah Weirich mit Ensembles wie dem Ensemble Resonanz, 
ascolta, den Neuen Vocalsolisten Stuttgart oder der Jazzformation  
Shreefpunk. 2014 bis 2017 unterrichtet sie an der Folkwang Universität der 
Künste Essen im Rahmen des Masterstudiengangs Neue Musik. Im Jahr 
2004 erhielt sie ein Stipendium der Rudolf-Eberle-Stiftung mit einjähri-
gem Aufenthalt an der Akademie Schloss Solitude. 2011 wird sie mit dem 
Förderpreis des Landes NRW ausgezeichnet.
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CLEMENT POWER
 Clement Power (geb. 1980) studierte an der Cam-

bridge University und dem Royal College of Music und war 
anschließend als Assistent am London Philharmonic  
Orchestra und am Ensemble Intercontemporain tätig. Er 
arbeitet regelmäßig mit führenden Ensembles für zeitge-
nössische Musik wie dem Klangforum Wien, dem Ensemble 
Musikfabrik und Contrechamps zusammen. Er dirigierte 
u. a. das Philharmonia Orchestra, das London Philharmo-
nic Orchestra, das BBC Scottish Symphony Orchestra,  
das NHK Symphony Orchestra, das RSO Stuttgart, das 
Lucerne Festival Academy Orchestra, das Orchestre  
Philharmonique du Luxembourg, das Estonian National 
Symphony Orchestra, das Ensemble Intercontemporain, 
Avanti! Kammerorchester, Ictus Ensemble, Collegium  
Novum Zürich und das Münchener Kammerorchester. Er 
war Gast bei Festivals wie dem Lucerne Festival, der Salz-
burg Biennale, den Darmstädter Ferienkursen für Neue 
Musik, Wien Modern, Acht Brücken, Aldeburgh, IRCAM 
Agora und vielen anderen. Power hat über 200 Urauffüh-
rungen dirigiert, darunter Werke von Georg Friedrich 
Haas, Péter Eötvös, Benedict Mason und neue Aufträge für 
die Instrumente von Harry Partch. Zu den Opernpremieren 
gehören Hèctor Parras Hypermusic Prologue (EIC/Liceu), 
Wolfgang Mitterers Marta (Opéra de Lille) und Liza Lims 
Tree of Codes (Ensemble Musikfabrik/Oper Köln).
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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. 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 oder 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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MUSIKFABRIK 
IM WDR 83

19.30 UHR 
EINFÜHRUNG

SVEN-INGO KOCH – TO SPEAK OF (2021) — Uraufführung 
für Schlagzeug (Drumset), Kontrabass, Posaune und Streichquartett   
Kompositionsauftrag von Ensemble Musikfabrik und Kunststiftung NRW

GEORGES APERGHIS – THE DONG WITH A LUMINOUS NOSE (2019) 
für Piccoloflöte solo — Kompositionsauftrag von Ensemble Musikfabrik, 
gefördert vom Ministerium für Kultur und Wissenschaft des Landes 
Nordrhein-Westfalen

SARAH NEMTSOV – NEUES WERK (2022) — Kompositionsauftrag von 
Ensemble Musikfabrik und Kunststiftung NRW

BETHAN MORGAN-WILLIAMS – GÊMDIS (2020) — Uraufführung 
für Klarinette Solo und Ensemble

Helen Bledsoe, Piccoloflöte 
Carl Rosman, Klarinette 
Ensemble Musikfabrik 
Christian Eggen, Dirigent

Eine Produktion des Ensemble Musikfabrik in Zusammenarbeit  
mit WDR 3. Das Konzert wird ermöglicht durch die Förderung der 
Kunststiftung NRW.
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