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Scraping, painting over and sculpting

In conversation with Reinhard Fuchs
about his composition methods and inspiration

by Andreas Karl

This album contains four works created over a time span
of fifteen years intended to act as a portrait of your work.
Though the musical language is often very different,
there are clear relationships that flow between the differ-
ent pieces. The idea of the palimpsest, the idea of expos-
ing and painting over old layers, appears to play a major
role for you. How much is this idea structurally essential
to your piece and how do you put it into the music?

The idea of the palimpsest has long been a fascination
of mine. | first used this concept in my ensemble
piece Transkript (2001). A concept where one takes a
template consisting of several layers and repeatedly
scrapes away each layer, repeating this process several
times. This always uncovers new, earlier layers that
are partially fragmented, while subsequent layers
remain equally fragmented. These archaeological
traces of the past shine through but emerge incom-
plete by their own quality and still provide references
and contexts to the younger strata; a way of thinking
and working that can be transferred very well into
music. My quasi-monodrama Wo Angst auf Umhiille
prallt (2001) is a melting pot of many ideas that have
interested me in recent years, and so “palimpsest-ing”,
plays a central role in the music too. The orchestral
piece consists of three mutually delimited parts: The
first part is spoken, in the second part the voice and
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the text are experimental, and in the third part the
voice is finally singing. In the middle part | apply this
process of “scraping” to a particular, original section.
The segment is repeated five times, but with dele-
tions and additions. | place some elements in the
front, while others disappear or are covered. The voice
changes continuously. Gradually, the breathing be-
comes a sound related to something familiar. Yet ear-
lier elements remain well perceived, are recalled, and
are not lost. These five sections then lead to the climax
of the second part. The second part is itself nothing
more than a mirror of the first part, in which the text is
clearly spoken, relatively sober and without emotion.
You are now in a world in which the voice of the singer
is no longer able to express itself in words, and its lan-
guage is reduced and focused purely on emotion and
meaningless scraps. However, the origin of previous
layers may also lie outside the boundaries. So some
fragments of Transkript (2001) and von der wiederkehr
desselben gleichsam zur jagd (2001) (both pieces work
with the palimpsest idea) shine through as quotes.
Due to the many different layers of painting a new
complex section arises, which ultimately leads to the
third and final part of the piece. This parallels what
happened with the following texts: Ungaretti’'s poem
(no. 26 from Il taccuino del Vecchio) forms the actual
epicenter of the text collage and “eats” itself increas-
ingly into the other texts, the stories of Edgar Allan
Poe (The Pit and the Pendulum) and Adolf Wélfli (Kurze
Lebensbeschreibung) which appearrespectivelyintheir
original languages. The words of Ungaretti stop being
meaningful, and become an additional pure sound
layer. And | want my pieces to be rich and dense, so
it is not immediately possible to detect the music as a
whole. All you can hear at first are the textures.



‘Blue Poles’ refers to the picture with the same name by
Jackson Pollock (Nr. 11, 1952). Like all his works this one
also consists of a complex multilayered structure. In this
work have you also used the idea of the palimpsest?

If you look at the image of Jackson Pollock, this is of
course not a classic palimpsest, no repainting and
no exposure of various historical layers. But there are
obviously many lines, many layers that have been
grown while working. And that was exactly what
interested me during the time of the work on the
piece (2002). | wanted to create an intuitive, organic
painting of lines, which is not a result of a strict
constructed concept, but a result of a spontaneous
action. Something that has never happened before
in all my pieces. Until this time, all my works were
characterized by detailed sketches and preliminary
studies, which were often already planned to detail.
This process of sketching was usually the greatest
part of the work as well. The palimpsest part of
the piece is not this view on different layers, but
much more the effort to create a sort of organically
evolving variation from a resistant transformation
throughout a complex plaiting out of lines and
layers; this often creates an impenetrable network of
sounds, which you can only hear as a whole and as
a texture, comparable to a huge swarm of birds,
whose external form - which seems like it is lead by
the hand of a ghost - always searches for new and
changing morphological constellations. These con-
stellations occur in blue poles organically, mean-
ing that they are related to earlier conditions and in
these relations you can also find the leftover of the
idea of the palimpsest, which also inspired me while
working on this one.

In your ensemble piece ‘Descrittivi di stati d‘animo di
Didone’ did you choose another concept?

After blue poles a thought in sculptures of sounds
came up, which has worked as an alternative to my
excessive tendencies toward sketching. My way of
working developed in a process in which you edit
an object from all sides and shape it, similar to the
work of a sculptor. Thus there is a vision, which is
formed out of the material slowly. Depending on
the perspective with which you look at the sound
object, you can discover different results. | applied
this concept on Descrittivi di stati d‘animo di Didone
for the first time, thus working on an idea and its
variations. | don't consider this idea as the main
motive, rather, | try to build a sculpture that consists
of many smaller models and motives and then | try to
find out, how | can change these models and motives
so that the whole thing can be perceived in many
different ways. The richness of the sounds plays an
important role in the course of this, it’s like an object
which looks differently depending on the light - for
example due to shadows, refraction or simply another
color. This precept of a sound shape, at which you
can look at from different angles, reflects the various
feelings of Dido and refers to the texts of Guiseppe
Ungaretti (from La terra promessa), on which the piece
is based on - just like wo Angst auf Umbhdille prallt
follows texts of Ungaretti, Edgar Allan Poe and
Adolf Wolfli. There are reoccurring elements from
my earlier pieces as well, which | pick up anew to put
them in a completely new context. So, there is not
only one major thread but several threads, which
run through many of my pieces at different levels -
maybe not always obvious, but always existent.



‘Mania’ is not a piece you can assign to any of the two
already described work methods. How did you proceed
at that and how far did the movie ‘Blue Velvet’ by David
Lynch - to which you refer in your piece - influence the
sound and the structure?

That’s right, Mania is an exception. | have tried con-
sciously to create fractures, sudden changes in this
piece, and even to my work methods, so | worked a
lot with electronics. In former pieces this was mostly
limited to tapes played along, but now it is a central,
dynamic element, which was part of the development
of the piece. During the process, | already knew ex-
actly which sounds | wanted to work with and which
functions | would later like to include. For example,
there are passages in which the electronics really
leads the piece. In contrast to the other works, Mania is
more fragile and is contrasting in weight and content.
The other pieces of the portrait-CD are more in a mode
of continuous changes. This was irritating at first,
because there is no greater formal bow spreading out.
That is the point where | go back to my beginnings
as a composer. In 1997/98 | composed the piano
piece Labyrinth | in which | referred to Die Schuldlosen
by Hermann Broch. It is a novel consisting of many
short stories, which where already existent before
and which Broch brought together. There are a lot of
characters introduced and actions implied but then
not continued. It comes to unexpected fractures
and changes. This is something | was interested in at
that time and also interested in now when it comes
to Mania, because with David Lynch there is a similar
tendency. But there are of course many more refer-
ences to Lynch in Mania, for instance, the symbolism
of the colors or the metaphor as the language of
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the pictures. Pictures become symbols in different
contexts, like the central staircase motive, which occur
in various meanings in the movie. Similar to hearing a
composition many times | think it is exciting to ana-
lyze movies after you have seen them several times.
The elements just like these stairs can seem different
and result in interfaces for the movie. Not only these
elements but also the pictures from the movie have
inspired me. Already in the opening scenes, Lynch
forshadows the upcoming insanity. Starting from a
typical, American suburban idyll, he leads us with
a simple, but also impressive, symbolic picture lan-
guage and camera work rapidly from the suggested,
safe world to the dark underground, to the rotten
underworld, which boils under the idyllic surface of
the society. These are pictures, which simply fascinate
us and have also characterized the aesthetics and the
gloominess of the piece; and of course the characters
of the movie, especially the character Frank Booth
(played by Dennis Hopper), who plays the hysterical
main character of the movie, who embodies the insan-
ity, the rage and on whom the name of the piece goes
back to. His manic art, his fast mood swings, abrupt
changes, all of that has strongly influenced the piece.

You are not only a composer but also artistic director and
manager of the ensemble PHACE (formerly: ensemble
on_line) since 2008 and together with its conductor
Simeon Pironkoff you done quite impressive projects. As
acomposer, why did you decide to take over the manage-
ment of an ensemble? And how does this programming
influence your own musical and dramaturgical thinking?

In 2006 | was overcome by a crisis. After a very pro-
ductive period with many jobs | simply lost the de-



Fuchs working on Mania
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sire to compose. There was no inner need for me to
compose any more. Sitting for months on your desk
just to see your piece performed a few times and
then find yourself immediately back on the desk was
just not enough for me - | also wanted to shape the
musical life and performance culture. In my student
years | have been doing organizational work with
Studio Percussion Graz and at the composers group
Gegenklang | have jointly established with seven other
composers. | was now looking for similar impulses.
After a concert of ensemble on_line, talks with Simeon
Pironkoff and some musicians showed a longing for

new ideas and so we talked about new ideas and one
thing led to another. And of course my work for PHACE
has influenced my composing, as everything around
me has. Often, one realizes only later what kind of
influences emerged and wandered into my own work
as a composer. But that is not different from my study
years, when | had been working on scores of other
composers a lot in order to learn the skills and know-
how. | have found a good balance between my work
as a composer and as a dramaturge. | can separate
them well - even though there are many similarities,
like the search for relationships and contrasts.



Fuchs working on blue poles
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Reinhard Fuchs

was bornin 1974. He studied accordion at the Bruckner
Konservatorium in Linz from 1991 to 1995, followed
by studies in composition with Michael Jarrell at the
University of Music in Vienna from 1995 to 2002. Fuchs
also attended courses at the University of Miami in
Florida. Masterclasses with Brian Ferneyhough, Marco
Stroppa, Magnus Lindberg, and Klaus Huber were
important influences for his further development.
Along with commissions from renowned ensembles
and promoters, Reinhard Fuchs has been the recip-
ient to numerous international prizes and awards
(first prize at the 7th International Composition
Competition in Salzburg, second prize at “stasis” et
vita” in Germany, Special Award of the Foundation
Royaumont, the 2001 Anton Bruckner Award, and
the 2003 Austrian Grant for Composers). In 1997,
he became co-founder of the composers’ group
GEGENKLANG. His works are regularly performed
by ensembles such as Klangforum Wien, RSO Wien,
Mozarteum Orchestra Salzburg, Basel Sinfonietta,
Les Percussion de Strasbourg, Arditti Quartet,
Wiener Klaviertrio, and Trio Amos under the baton
of conductors such as Johannes Kalitzke, Matthias
Pintscher, Beat Furrer, Sebastian Gottschick, Fabrice
Bollon, Annu Tali, and Susanna Malkki; and at festivals
such as Wien Modern, Salzburger Festspiele, Musik-
tage Donaueschingen, Musikprotokoll at Steirischer
Herbst, Horgange, Konzerthaus Berlin, Contemporary
Music Festival Alicante, Soundings London, Ware-
house London, Festival Latinoamericano de Musica,
New Music Festival Sound Ways, and Venezuela
Festival Internacional “a tempo.” Since 2008,
Reinhard Fuchs has been the Artistic Director and

General Manager of PHACE. In 2014, he received the
Erste Bank Kompositionspreis.

www.reinhardfuchs.com

Anna Maria Pammer

The Austrian-born soprano has continuously been
recognised for both her commitment to music written
after 1900 as well as her thoughtful programming.
She studied vocal performance, cello, Lied and opera
in Vienna, before becoming a member of the Zurich
Opera Studio and graduating with a master’s degree
in history at the University of Vienna. After her
successful debut in Udo Zimmermann's Der Schuhu
und die fliegende Prinzessin at the Salzburg Festival in
1995 and at the Leipzig Opera, she has been a regular
guest at the Opéra de Paris, the Wiener Volksoper,
the Wiener Kammeroper and at the opera houses of
Cologne, Ulm, Darmstadt, St. Gallen and Klagenfurt
and works regularly with the Neue Oper Wien and
NetzZeit. She has performed with leading orchestras
including the Vienna Symphony Orchestra, the
Chapelle Royale, the Orchestra of RAl in Turin, the
Austro-Hungarian Haydn Philharmonie, the SWR Sym-
phony Orchestra, the RSO Vienna and the Bruckner
Orchestra Linz, while working with conductors such
as Adam Fischer, Dennis Russell Davies, Sir Roger
Norrington, Rudolf Barschai, Philippe Herreweghe,
Jan Caeyers, Johannes Kalitzke, Peter Keuschnig,
Peter Rundel and Franz Welser-Most. As a chamber
musician, she worked with ensembles and artists
like the Arditti Quartet, Hagen Quartet, Aron Quartet,
Diotima Quartet, Zemlinsky Quartet, Siegfried Mauser,

9



Patricia Kopatchinskaja, Andras Keller, llya Gringolts
and Gidon Kremer. From 2007 to 2010, she was Art-
ist in Residence at the Brucknerhaus in Linz where
she curated performances such as lecture recitals
on Arnold Schoenberg’s String Quartets and staged
presentations featuring entartete (degenerate) music,
Ludwig Wittgenstein, Hildegard von Bingen, Cathy
Berberian and Barbara Strozzi. Her particular devotion
to contemporary music reflects in her discography,
which includes works by Peter Androsch, Bernhard
Lang, Clemens Gadenstétter and Georg Kreisler. She
recently recorded Robert Schumann'’s Album fiir die
Jugend op. 79, sulzer.wittgenstein.pammer, Mozart &
Co., Entartete Musik, Webern | Schubert and Verlaine
hérétique, which was awarded the Pasticciopreis of
Austrian radio station ORF O1.

www.ampammer.de

Klangforum Wien

Twenty-four musicians from ten different countries
with their individual artistry stand behind the artistic
idea and a personal desire to maintain a bigger whole
that seems to have gradually disappeared during the
20th century. Their unique spirit places their music in
a special place in the current cultural environment. A
place from which most recent music was written and
is crying out to be heard. Ever since their first concert
at the Palais Liechtenstein in Vienna, back when the
ensemble was called “Societé de I'Art Acoustique”
and played under the baton of its founder Beat
Furrer, Klangforum Wien has written musical history.
The ensemble has premiered over 500 new works by
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composers from three continents and can look back at
a discography of more than 70 CDs, numerous awards
and prizes, and some 2000 performances at lead-
ing concert and opera venues as well as renowned
festivals throughout Europe, the Americas and Japan.
In addition, they have introduced fresh and idealis-
tic educational and other outreach initiatives to the
current cutural environment. Over the years they
have developed strong, artistic and affectionate
relationships with outstanding composers, conduc-
tors, soloists, directors and dedicated programmers.
These connections, as well as the ensemble’s energy
itself, have been influential and insurmountable in
forming Klangforum Wien’s profile and success in
their endeavours. In recent years, individual members
and the ensemble as a whole have made increasing
efforts to pass special techniques and forms of musical
expression on to a new generation of instrumental-
ists and composers. Since 2009, thanks to a teaching
assignment at the University of Performing Arts Graz,
Klangforum Wien as a whole has been allowed to
bear the title “professor.” All this has its roots in the
monthly meetings of all the ensemble’s musicians
and the constantly adopted artistic intentions of
the ensemble. Their music is nothing less than the
expression of the ensemble’s ethos and awareness
of its own share of responsibility towards the pres-
ent and the future. The absoluteness of this convic-
tion forms the foundation of the immutable quality
of Klangforum Wien's programming and concerts.
Members of Klangforum Wien come from Australia,
Austria, Bulgaria, Germany, Finland, France, Greece,
Italy, Sweden and Switzerland. Sylvain Cambreling,
Friedrich Cerha, and Beat Furrer are three of many
outstanding musicians who have been awarded



an honorary membership of the ensemble, based
on unanimous decisions by its members. Sylvain
Cambreling has been principal guest conductor of
Klangforum Wien since 1997.

www.klangforum.at

ORF Vienna Radio Symphony
Orchestra

In 1969, the Vienna RSO grew out of the main
orchestra of the Austrian Radio. Under the leadership
of its chief conductors, Milan Horvat, Leif Segerstam,
Lothar Zagrosek, Pinchas Steinberg, Dennis Russell
Davies, and Bertrand de Billy, the orchestra has contin-
uously expanded its repertoire amid growing interna-
tional renown. Cornelius Meister took over as Principal
Conductor and Artistic Director in September 2010.
The Vienna RSO is known for its exceptional, bold pro-
gramming. By combining nineteenth-century reper-
toire with contemporary pieces and rarely performed
works of other time periods, our programming often
places Romantic era classics in unexpected contexts.
The RSO regularly performs on two subscription
series in the Vienna Musikverein and Konzerthaus.
In addition, the RSO appears annually at major
Austrian and international festivals. Since 2007,
the RSO has successfully collaborated with the
Theater an der Wien, thereby gaining an excellent
reputation as an opera orchestra. Leonard Bernstein,
Ernest Bour, Christoph von Dohnanyi, Christoph
Eschenbach, Michael Gielen, Ingo Metzmacher, Hans
Swarowsky, Jeffrey Tate, and Simone Young are
among the guests who have stood on the podium

of the Vienna RSO, and composers Luciano Berio,
Friedrich Cerha, Peter E6tvos, Hans Werner Henze,
Ernst Krenek, Bruno Madera, and Krzysztof Penderecki
have also conducted the orchestra. The broad scope
of the orchestra’s recording activities includes works
in every genre, among them many first recordings of
modern and contemporary Austrian composers.

rso.orf.at



Sylvain Cambreling

was Music Director at La Monnaie for ten years be-
fore becoming Music Director at Frankfurt Opera in
the 1990s. Productions notable for the introduction
of new and often revolutionary ideas include Pelléas
et Mélisande and Les Troyens for the Salzburg Festival;
Wozzeck, Fidelio and a Ring cycle in Frankfurt. He has
conducted extensively at Opéra National de Paris,
where his work has included Saint Francois d’Assise,
Pelléas et Mélisande, La Clemenza di Tito, Don Giovanni,
Le nozze di Figaro, Simon Boccanegra, Les Troyens,
Ariane et Barbe-Bleue, and Wozzeck. Cambreling
balances his opera engagements with his appoint-
ments with the Yomiuri Nippon Symphony Orchestra,
Klangforum Wien, and guest appearances in concert
with the world’s leading orchestras. He has performed
with orchestras including the Vienna and Berlin
Philharmonics, the radio orchestras of Hamburg, KéIn,
Copenhagen, Stockholm and London, as well as the
Philharmonia, BBC Symphony, Deutsches Symphonie-
Orchester Berlin, Miinchner Philharmoniker, Orchestre
de Paris, and Oslo Philharmonic orchestras. A great
believer in imaginative programming, Cambreling
is famed for the originality of his concert planning.
His speciality is the juxtaposition of contrasting but
related works or composers, for example, Haydn and
Messiaen or Berlioz's La Damnation de Faust with
Schumann’s Scenes from Goethe’s Faust. In 2009 Sylvain
Cambreling received the Echo Klassik Conductor of
the Year Award and the Deutsche Schallplatten Jahres-
preis 2009 for best orchestral CD and in 2010 the
MIDEM Contemporary Music Award for his recording
of Messiaen with the SWR Freiburg and Baden-Baden
Symphony Orchestra. In September 2012 Sylvain
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Cambreling took up the position of General Mu-
sic Director of the Staatsoper Stuttgart. He is also
Principal Conductor of the Yomiuri Nippon Symphony
Orchestra in Tokyo.

www.sylvaincambreling.com

Beat Furrer

was born in Schaffhausen, Switzerland in 1954 and
received his first musical training in the form of piano
lessons at a local music school. After moving to Vienna
in 1975, he studied conducting with Otmar Suitner
and composition with Roman Haubenstock-Ramati at
the Hochschule fiir Musik und Darstellende Kunst. In
1985, he founded the Klangforum Wien, which he di-
rected until 1992 and with which he is still associated
as a conductor. Commissioned by the Vienna State
Opera, he wrote his first opera, Die Blinden. His second
opera Narcissus was premiered in 1994 as part of the
Festival steirischer herbst at the opera house in Graz.
His music theatre work Begehren was also premiered
in Graz in 2001, his opera invocation in Zurich in 2003
and the sound theatre piece FAMA in Donaueschingen
in 2005. Together with violinist Ernst Kovacic, he
co-founded Impuls, an international ensemble and
composers’ academy for contemporary music.In 2004,
he was awarded the Music Prize of the City of Vienna,
and in 2005 became a member of the Academy of
Arts in Berlin. He was awarded the Golden Lion at the
Venice Biennale in 2006 for FAMA. In 2010, his music
theatre Wiistenbuch was premiered in Basel, and in
2014 he was awarded the Great Austrian State Prize.
His latest opera La Bianca Notte, based on texts by



Dino Campana, was premiered in Hamburg in early
2015. At the time of the release of this CD, he is
working on a new opera, Violetter Schnee, based on
a libretto by Vladimir Sorokin. Since the 1980s, Beat
Furrer has contributed to a wide range of musical
genres, from solo and ensemble music to orchestral,
choral, and operatic works. He is particularly re-
nowned for his nuanced exploration of the human
voice and its relationship to instrumental sound.

www.beatfurrer.com

Johannes Kalitzke

one of today’s most eminent composer/conductors,
was bornin Cologne in 1959. After initial piano lessons
with Jeanette Chéro and church music studies in his
hometown, he enrolled at the Musikhochschule in
Cologne, where his teachers were Aloys Kontarsky
(piano), Wolfgang von der Nahmer (conducting),
York Holler (composition), and later Ulrich Humpert
(electronic music). He subsequently continued his
studies with Vinko Globokar at IRCAM in Paris on a
scholarship from the “Studienstiftung des Deutschen
Volkes”. From 1984 to 1990 he worked at the “Musik-
theater im Revier” in Gelsenkirchen, first as conductor
and later as principal conductor. In 1986, he succeed-
ed Carla Henius as director of the New Music Forum,
and in 1991 he became artistic director and conduc-
tor of musikFabrik. Since 1996, he has taught at the
Darmstadt Summer Courses and headed conducting
seminars at various institutes of higher education, in-
cluding the Conductors’ Forum of the German Music
Council. He now appears as a regular guest conductor

and composer with orchestras and ensembles at inter-
national contemporary music festivals. Kalitzke's first
opera, Bericht liber den Tod des Musikers Jack Tiergarten,
was premiered at the Munich Biennale in 1996. As a
result from that, he was commissioned by the federal
state of Schleswig-Holstein to write his second opera,
Moliéere oder die Henker der Komdédianten, premiered
in Bremen in 1998, followed by Inferno in 2004. In
2007 he received a commission for Die Besessenen
after Witold Gombrowicz for Vienna's Theater an der
Wien, where it was premiered on 19 February 2010.
Johannes Kalitzke divides his time as a freelance musi-
cian between Cologne and Vienna.

www.johanneskalitzke.com
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Abschaben, Ubermalen und Formen

Im Gespréch mit Reinhard Fuchs
liber kompositorische Arbeitsweisen und Inspiration

Von Andreas Karl

Aufdiesem Album sind vier Werke aus 15 Jahren zu héren,
ganz bewusst als ein Portrait deiner kompositorischen
Arbeit zusammengestellt. Auf mehreren Ebenen lassen
sich Beziige und Entwicklungen zwischen den Stiicken
erkennen, wenngleich auch ihre musikalische Sprache
oft in ganz andere Richtungen geht. Die Idee des
Palimpsests, also das Freilegen und Ubermalen alter
Schichten, scheint fiir dich eine gro3e Rolle zu spielen.
Wie sehr ist diese Idee strukturgebend fiir dein Stiick
und wie setzt du es in der Musik um?

Die Idee des Palimpsests fasziniert mich tatsachlich
schon lange. Zuerst habe ich dieses Konzept in
meinem Ensemblestiick Transkript (2001) aufgegriffen.
Ein Konzept also, in dem man eine Vorlage aus
mehreren Schichten Ubereinander nimmt, diese teil-
weise abschabt und diesen Prozess gezielt mehrmals
wiederholt. Dadurch legt man immer neue, frithere
Schichten frei, teilweise aber nur fragmentarisch,
wahrend spatere Schichten ebenso bruchstickhaft
erhalten bleiben. So scheinen ganz archéologisch
Spuren der Vergangenheit durch - unvollstandig,
aber mit eigener Qualitdt und neu entstehenden
Verweisen und Kontexten zu den jiingeren Schichten.
Eine Denk- und Arbeitsweise, die sich sehr gut auf
Musik Ubertragen ldsst. Mein Quasi-Monodram
Wo Angst auf Umbhdille prallt (2001) ist ein Schmelz-
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tiegel aus vielen Ideen, die mich in den letzten Jahren
interessiert haben und so spielt das ,Palimpsestieren”
auch dort eine zentrale Rolle. Das Orchesterstiick
besteht aus drei voneinander abgegrenzten Teilen: Im
ersten Teil wird gesprochen, im zweiten Teil wird die
Stimme und der Text experimenteller behandelt, und
im dritten Teil geht die Stimme schlief3lich in Gesang
tiber. Im mittleren Teil wende ich diesen Prozess des
+Abschabens” ganz konkret auf einen bestimmten,
urspriinglichen Abschnitt an. Der Abschnitt wird funf
Mal wiederholt, doch durch Streichungen und Hin-
zufiigungen stelle ich manche Elemente mehr in den
Vordergrund, manche verschwinden oder werden
tiberdeckt. Die Stimme verdndert sich kontinuierlich.
Immer 6fter 16sen sich verstandliche Elemente aus den
Luftgerduschen. Dennoch bleiben friihere Elemente
ebenso wahrnehmbar. Diese fiinf Ubermalungen
fiihren dann zum Hohepunkt des zweiten Teils. Der
zweite Teil selbst ist wiederum dabei nichts anderes
als der Spiegel des ersten Teils, in dem noch klar
gesprochen, relativ nichtern und ohne Emotion
berichtet wird. Man ist nun in einer Welt, in der die
Stimme der Séngerin es nicht mehr vermag, sich in
Worten auszudriicken, und in der ihre Sprache rein auf
Emotion und sinnentleerte Wortfetzen reduziert und
konzentriert ist. Der Ursprung fritherer Schichten
kann aber auch aufBerhalb der Stlickgrenzen liegen.
Soscheineneinige Fragmenteaus Transkript (2001) und
von der wiederkehr desselben gleichsam zur jagd (2001)
(beide Stlicke arbeiten selbst mit der Palimpsestidee)
als Zitate durch. Durch diese unterschiedlichen Uber-
malungen ist eine komplexe Vielschichtigkeit ent-
standen, die dann schlieBlich in den dritten und ab-
schlieBenden Teil des Stilickes fiihrt. Parallel geschieht
ahnliches mit den Texten: Ungarettis Gedicht (Nr. 26



aus Il taccuino del vecchio) bildet das eigentliche Epi-
zentrum der Textcollage und ,frisst” sich zunehmend
in die anderen Texte, den Berichten von Edgar Allan
Poe (The Pit and the Pendulum) und Adolf Wolfli (Kurze
Lebensbeschreibung), die jeweils in der Originalsprache
zitiert werden. Die Worte Ungarettis verlieren dabei
ihren Sinnzusammenhang, werden schlielich zu ei-
ner weiteren, puren Klangschicht. Dabei méchte ich,
dass meine Stticke reich und dicht sind, sodass es nicht
sofort maoglich ist, die Musik in ihrer Gesamtheit zu
erfassen. Es sind Texturen, die man hort.

,blue poles’ bezieht sich ja auf das gleichnamige Bild
von Jackson Pollock (Nr. 11, 1952). Wie alle seine Werke
besteht auch dieses aus einer komplexen, mehrschich-
tigen Struktur. Auch hier hast du wieder die Idee des
Palimpsests aufgegriffen?

Betrachtet man das Bild von Jackson Pollock, ist das
natiirlich kein klassisches Palimpsest, keine Uberma-
lung und Freilegung unterschiedlicher historischer
Schichten. Aber es gibt ganz augenscheinlich viele
Linien, viele Schichten, die in einem sehr intuitiven
Gestaltungsprozess gewachsen sind. Und genau
das war es, was mich zu der Zeit der Entstehung des
Stiickes (2002) sehr interessiert hat. Ich wollte ein
intuitives, organisches Liniengeflecht schaffen, das
nicht aus einem streng konstruierten Konzept heraus
entsteht, sondern eher aus einer spontanen Aktion.
Etwas, das in all meinen Stlicken davor so nie statt-
gefunden hat. Bis zu diesem Zeitpunkt waren all
meine Werke durch ausfiihrliche Arbeit an Skizzen
und Vorstudien gepragt, oft bereits weit in Details
hinein vorkonzeptioniert. Dieser Skizzierungsprozess
war auch fiir gewohnlich der groBte Teil der Arbeit.

Das palimpsestartige dieses Sttlickes ist nun weniger
dieser Blick auf unterschiedliche Schichten als viel-
mehr der Versuch, eine Art organisch entwickelnde
Variation zu schaffen, einer bestandig in sich ver-
wandten Verwandlung durch ein komplexes Geflecht
aus Linien und Schichten. Dabei entsteht ein oft
undurchdringliches Netz an Klangen, die nur mehr
als Gesamtes, als Textur horbar sind, vergleichbar
riesigen Vogelschwarmen, deren duBere Form sich —
scheinbar wie von Geisterhand gefihrt — immer
neue, sich kontinuierlich wandelnde morphologische
Konstellationen sucht. Diese Konstellationen entste-
hen in blue poles eben ,organisch”, das heif}t, sie sind
ebenvolle Verwandtschaften zu friiheren Zustanden
und in diesen Riick- und Vor-Beziiglichkeiten steckt
ein Rest der Palimpsestidee, der mich auch hier
inspiriert hat.

In deinem Ensemblestiick ,Descrittivi di stati d‘animo di
Didone’ gehst du andere Wege?

Nach blue poles kam dann ein Denken in Klangskulp-
turen, das sich als Alternative zu meinen exzessiven
Skizzierungstendenzen der Zeit davor abgeleitet hat.
Meine Arbeitsweise entwickelte sich hin zu einem
Prozess, in dem man &hnlich der Bildhauerei ein
Objekt von mehreren Seiten her bearbeitet und
formt. Es gibt also eine Vision, die dann nach und
nach aus diesem Material herausgearbeitet wird.
Und je nachdem, aus welcher Perspektive man dieses
entstehende Klangobjekt dann betrachtet, sieht man
unterschiedliche Ergebnisse. Dieses Konzept habe ich
in Descrittivi di stati d'animo di Didone zum ersten Mal
ausgiebig angewandt, also das Arbeiten an einer
Idee und deren Variationen. Diese Idee betrachte
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ich dabei allerdings weniger als Motiv, sondern viel-
mehr versuche ich eine Skulptur zu bauen, die aus
vielen kleineren Modellen und Motiven besteht,
und dann zu schauen, wie ich diese verandern kann,
sodass das Ganze auf verschiedene Arten wahr-
genommen werden kann. Die Klangfarbe spielt
dabei eine wesentliche Rolle, wie bei einem Objekt,
das sich bei unterschiedlichem Lichteinfall anders
darstellt — durch Schatten, Lichtbrechung oder eben
andere Farben. Dieses Prinzip einer Klanggestalt,
die man unterschiedlich betrachten kann, spiegelt
dabei auch die unterschiedlichen Seelenzustande
der Dido wider und verweist auch auf die Texte
von Guiseppe Ungaretti (aus La terra promessa), auf
denen das Stiick ja basiert - wie ja auch wo Angst
auf Umbhdille prallt neben Edgar Allan Poe und Adolf
Wolfli einem Text von Ungaretti folgt. Auch abseits
meiner Arbeitsweise gibt es immer wieder Elemen-
te aus fritheren Stiicken, die ich dann erneut auf-
greife und in neuen Kontext setze. Es gibt also nicht
nur einen roten Faden, sondern mehrere, die sich auf
unterschiedlichen Ebenen durch viele meiner Stiick
ziehen - vielleicht nicht immer offensichtlich - aber
sie sind vorhanden.

,Mania’ldsst sich ja keiner der beiden bereits beschriebe-
nen Arbeitsweisen zuordnen. Wie bist du da vorgegan-
gen und inwiefern hat der David-Lynch-Film ,Blue Velvet’,
auf den du dich ja in dem Stiick beziehst, Einfluss auf
den Klang und die Struktur?

Ja das stimmt, Mania fillt da etwas heraus. Ich habe
ganz bewusst versucht, Briiche zu schaffen, konkret
im Stlick,aberauch mitmeinen Arbeitsweisen.So habe
ich etwa viel mit Elektronik gearbeitet. In friiheren
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Stiicken war das meist auf Zuspielungen beschrankt,
hier ist es ein zentrales, dynamisches Element, das
gemeinsam mit der Entstehung des Stlicks mitge-
dacht und mitentstanden ist. Ich wusste wahrend des
Prozesses schon sehr genau, mit welchen Kléngen ich
arbeiten will und welche Funktion sie bekommen
werden. Es gibt etwa Passagen, in denen die Elektro-
nik das Stlck regelrecht anfiihrt. Im Gegensatz zu
den anderen Werken ist Mania viel brichiger, und
starke Kontraste bekommen inhaltlich und formal viel
mehr Gewicht. Die anderen Stlicke der Portrait-CD
entstehen stets aus kontinuierlichen Veranderungen,
Mania ist im Vergleich dazu viel kantiger. Das irri-
tiert vielleicht am Anfang auch etwas, weil es keine
groBeren, formalen Bogen gibt, die sich ausbreiten.
Das ist etwas, wo ich ideell bewusst wieder zu meinen
Anfangen als Komponist zurlickkehre. Ich habe
1997/98 ein Klavierstiick komponiert, Labyrinth I, in
dem ich mich auf Hermann Brochs Die Schuldlosen
bezogen habe. Das ist ein Novellenroman, bestehend
aus vielen Kurzgeschichten, die es schon gab und die
Broch dann zu einem neuen Roman zusammenge-
fuhrt hat. Es werden sehr viele Personen eingefiihrt,
Handlungsstrénge angedeutet, aber nicht weiter
fortgefiihrt. Es kommt zu unerwarteten Briichen. Das
ist etwas, was mich damals interessiert hat, und auch
nun wieder bei Mania, denn bei David Lynch gibt es
eine dhnliche Tendenz. Aber es finden sich in Mania
natrlich noch viel mehr Bezlige zu Lynch. So etwa die
Symbolik, also die Farbensymbolik, die Bildersprache.
Jene Momente, in denen Bilder als Symbole in unter-
schiedlichen Kontexten wiederkehren. Etwa das so
zentrale Stiegenelement, das in vielen Szenen im
Film in unterschiedlichen Bedeutungen auftaucht.
Ahnlich wie beim mehrmaligen Héren einer zeitge-



nossischen Komposition finde ich es spannend, Filme
beim wiederholten Sehen bewusst analytisch zu
durchleuchten. Wie eben so ein Element wie diese
Stiegen, das Auf und Ab, immer anders wirken kann
und so zu Verbindungsstiicken oder Schnittstellen fur
den Film werden. Aber auch die Bildgewalt des Films
hat mich inspiriert. Schon in der er6ffnenden Filmse-
quenz legt Lynch den ganzen kommenden Wahnsinn
dar. Ausgehend von einer typisch amerikanischen Vor-
stadtidylle fihrt er uns mit einer simplen, aber umso
beeindruckenderen, symbolischen Bildersprache und
Kamerafuihrung rasch von der suggerierten, heilen
Welt hinab in den diisteren Untergrund, in die verrot-
tete Unterwelt, die unter der idyllischen Oberfléche
der Gesellschaft brodelt. Das sind Bilder, die einfach
beeindrucken und die auch die Asthetik, die Dis-
terkeit des Stlicks mitgepragt haben. Und naturlich
die Figuren des Films, im besonderen Frank Booth
(gespielt von Dennis Hopper), der hysterische Haupt-
charakter des Films, der die Verkorperung des
Wahnsinns und der Raserei darstellt und der auch
namensgebend fiir das Stiick war. Seine manische
Art, seine schnellen Stimmungswechsel, Briiche und
abrupten Anderungen - all das hat das Stiick auch
stark beeinflusst.

Du bist ja nicht nur Komponist, sondern auch seit 2008
kiinstlerischer Leiter und Geschidiftsfiihrer des Ensembles
PHACE (friiher: ensemble on_line) und hast gemeinsam
mit dem musikalischen Leiter Simeon Pironkoff Beein-
druckendes auf die Beine gestellt. Warum hast du dich als
Komponist entschieden, die Leitung eines Ensembles zu
tibernehmen? Und wie beeinflusst diese Arbeit, das Pro-
grammieren, dein eigenes musikalisches und dramatur-
gisches Denken?

2006 Uberkam mich eine Krise. Nach einer sehr
produktiven Phase mit vielen Auftragen in den Jahren
zuvor hatte ich dann einfach die Lust verloren. Ich
versplirte die innere Notwendigkeit zu komponieren
nicht mehr. Monatelang an seinem Schreibtisch zu
sitzen, um dann oft nur wenige Auffiihrungen zu er-
leben und sich gleich danach wieder am Schreibtisch
zu finden, war mir einfach zu wenig - ich wollte auch
dartiber hinaus mitgestalten. In meinen Studienjah-
ren habe ich mich bereits bei Studio Percussion Graz
und bei der Komponistinnengruppe Gegenklang, die
ich gemeinsam mit sieben anderen Komponistinnen
wahrend meiner Studienzeit gegriindet habe, orga-
nisatorisch engagiert. Ich war nun auf der Suche
nach &hnlichen Impulsen. Nach einem Konzert des
ensemble on_line haben sich dann Gesprache mit
Simeon Pironkoff und einigen Musikerlnnen ergeben,
wir haben Uber neue Ideen gesprochen, und so hat
eines zum anderen gefthrt. Und naturlich hat mei-
ne Arbeit fir PHACE auch Einfluss auf mein Kompo-
nieren, so wie alles Einfluss darauf hat. Oft merkt
man erst spater erstaunt, was in den Verdstelun-
gen des kreativen Arbeitens hangen bleibt, aber ich
glaube nicht starker, als es friher der Fall war, als
ich noch Student war und ich mich auch viel mit den
Partituren anderer Komponistinnen beschaftigt habe
und mir so das ndtige Handwerk angeeignet habe.
Mittlerweile hab ich eine sehr gute Distanz zu meiner
Tatigkeit als Dramaturg, von der Warte des Kompo-
nisten aus. Ich kann das sehr gut trennen - obwohl
so viele Ahnlichkeiten bestehen. Etwa im Suchen
nach Beziehungen und Kontrasten.



Fuchs working on blue poles

Reinhard Fuchs

geboren 1974, studierte zundchst Akkordeon am
Brucknerkonservatorium Linz (1991-1995) und ab-
solvierte anschlieBend seine kompositorische Aus-
bildung bei Michael Jarrell (1996-2002). Von 1997
bis 1998 verbrachte Fuchs ein Studienjahr an der
University of Miami in Florida. Weitere wertvolle
Impulse fur sein Schaffen erhielt er u.a. bei Studien
mit Brian Ferneyhough, Marco Stroppa, Magnus
Lindberg, Klaus Huber. 1997 griindete er mit Kollegen
die Komponistengruppe GEGENKLANG. Neben Kom-
positionsauftragen renommierter Ensembles und
Veranstalter, z.B. Salzburger Festspiele, Bayerische
Staatsoper, Wittener Tage fiir neue Musik, Wien
Modern, Musiktage Donaueschingen, ORF Musik-
protokoll, RSO, Konzerthaus Berlin, Klangforum Wien,
Konzerthaus Wien kann Reinhard Fuchs auch auf
zahlreiche internationale Preise und Auszeichnun-
gen verweisen. So erhielt er zum Beispiel den ersten
Preis beim 7. Internationalen Mozartwettbewerb, den
zweiten Preis bei ,stasis et vita“, den Sonderpreis der
Fondation Royaumont, 2001, den Theodor-Kdrner
Preis der Stadt Wien 2001, 2002 den Anton-Bruckner-
Preis, 2003 das Osterreichische Staatsstipendium
fur Komposition. Auffiihrungen u.a. mit Klangforum
Wien, Ensemble Intercontemporain, RSO, Mozarteum
Orchester Salzburg, Basel Sinfonietta, Arditti Quartett,
Wiener Klaviertrio, Ensemble Wiener Collage, etc.
2014 erhielt Fuchs den Erste Bank-Kompositionspreis.
Seit 2008 ist Reinhard Fuchs Geschéftsfihrer und
kunstlerischer Leiter von PHACE.

www.reinhardfuchs.com



Anna Maria Pammer

Die Sopranistin hat sich sowohl durch ihr Engage-
ment flr die Musik seit 1900 als auch durch ihre wohl-
Uberlegten Programme einen Namen gemacht. Sie
studierte an der Universitat fiir Musik und Darstellende
Kunst in Wien Gesang, Cello, Liedinterpretation und
Oper sowie an der Universitdit Wien Geschichte.
AnschlieBend war sie Mitglied des Internationalen
Opernstudios Ziirich. Ein erster Erfolg war ihr Mitwir-
ken in Udo Zimmermanns Der Schuhu und die fliegende
Prinzessin bei den Salzburger Festspielen 1995 und am
Opernhaus Leipzig. Seither trat sie u.a. an der Opéra
de Paris, der Wiener Volksoper, der Wiener Kammer-
oper, in den Theatern von Kéln, Ulm und Darmstadt
auf und arbeitet regelmaBig mit der Neuen Oper
Wien. Sie sang mit fihrenden Orchestern wie den
Wiener Symphonikern, dem Orchester der RAIl Tu-
rin, dem SWR-Sinfonieorchester, dem RSO Wien und
dem Bruckner Orchester Linz unter den Dirigenten
Dennis Russell Davies, Sir Roger Norrington, Philippe
Herreweghe, Johannes Kalitzke, Peter Rundel und
Franz Welser-Most. Zu ihren Kammermusikpartnern
zéhlen das Arditti String Quartet, das Hagen Quartett,
das Aron Quartett und Patricia Kopatchinskaja. Ihr be-
sonderes Interesse an zeitgendssischer Musik spiegelt
sich in ihrer Diskographie wider, die unter anderem
Werke von Peter Androsch, Bernhard Lang, Clemens
Gadenstatter und Georg Kreisler umfasst. Zuletzt
erschienen Robert Schumanns Album fiir die Jugend
op. 79, sulzer.wittgenstein.pammer, Mozart & Co. sowie
Webern | Schubert und die CD Verlaine hérétique, die mit
dem Pasticciopreis von O1 ausgezeichnet wurde.

www.ampammer.de

Klangforum Wien

24 Musikerlnnen aus zehn Landern verkorpern eine
kiinstlerische Idee und eine personliche Haltung, die
ihrer Kunst zurtickgeben, was ihr im Verlauf des 20.
Jahrhunderts allméhlich und fast unbemerkt verloren
gegangen ist: Einen Platz in ihrer eigenen Zeit, in der
Gegenwart und in der Mitte der Gemeinschaft, fiir die
sie komponiert wird und von der sie gehort werden
will. An die funfhundert Kompositionen von Kompo-
nistinnen aus drei Kontinenten hat das Ensemble ur-
aufgefiihrt und so zum ersten Mal ihre Notenschrift in
Klang tibersetzt. Auf eine Diskographie von mehr als
70 CDs, auf eine Reihe von Preisen und Auszeichnun-
gen und auf 2000 Auftritte in den ersten Konzert- und
Opernhéausern Europas, Amerikas und Japans, bei den
groBen Festivals ebenso wie bei jungen engagierten
Initiativen konnte das Klangforum Wien zurtickblicken
- wenn das Zuriickblicken denn seine Sache ware. In
den letzten Jahren haben sich einzelne Mitglieder
wie auch das Ensemble als ganzes zunehmend um
die Weitergabe von Ausdrucksformen und Spieltech-
niken an eine neue Generation von Instrumentalis-
tinnen und Komponistinnen bemiiht. Seit dem Jahr
2009 konnte sich das Klangforum Wien auf Grund
eines Lehrauftrags der Kunstuniversitdt Graz auch in
corpore ,Professor” nennen. Das alles wiirde duB8erlich
bleiben, wére es nicht das Ergebnis des in den monat-
lichen Versammlungen aller Musikerlnnen des Ensem-
bles permanent neu definierten Willens eines Kiinst-
lerkollektivs, dem Musik letztlich nur ein Ausdruck
von Ethos und Wissen um die eigene Verantwortung
fur Gegenwart und Zukunft ist. Und so wie die Kunst
selbstist auch das Klangforum Wien nichts anderes als
eine durch ihr Metier nur sehr behelfsmaBig getarn-
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te Veranstaltung zur Verbesserung der Welt. Wenn
sie das Podium betreten, wissen die Musikerinnen
des Ensembles, dass es nur um eines geht: Um alles.
Eros und Unbedingtheit dieses Wissens machen das
Besondere der Konzerte des Klangforums Wien. Die
Mitglieder des Klangforum Wien stammen aus Aust-
ralien, Bulgarien, Deutschland, Finnland, Frankreich,
Griechenland, Italien, Osterreich, Schweden und der
Schweiz. Sylvain Cambreling, Friedrich Cerha und
Beat Furrer sind die drei herausragenden Musiker, de-
nen das Klangforum Wien durch jeweils einstimmigen
Beschluss aller Musikerlnnen die Ehrenmitgliedschaft
des Ensembles verliehen hat. Seit 1997 ist Sylvain
Cambreling erster Gastdirigent des Klangforum Wien.

www.klangforum.at

ORF Radio-Symphonieorchester Wien

Das RSO Wien ging 1969 aus dem GroB3en Orchester
des Osterreichischen Rundfunks hervor. Unter seinen
Chefdirigenten Milan Horvat, Leif Segerstam, Lothar
Zagrosek, Pinchas Steinberg, Dennis Russell Davies
und Bertrand de Billy vergrBerte das Orchester konti-
nuierlich sein Repertoire und sein internationales Re-
nommee. Seit 2010 ist Cornelius Meister Chefdirigent
und Kiinstlerischer Leiter. Das RSO Wien ist bekannt
flr seine auBergewdhnliche und mutige Programm-
gestaltung: Haufig werden das klassisch-romantische
Repertoire und Werke der klassischen Moderne in
einen unerwarteten Kontext gestellt, indem sie mit
zeitgendssischen Stlicken und selten aufgefiihrten
Werken anderer Epochen verkniipft werden. In Wien
spielt das RSO regelmdBig zwei Abonnementzyklen
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im Musikverein und Konzerthaus. Dariiber hinaus tritt
das RSO alljahrlich bei groen Festivals im In- und Aus-
land auf: Enge Bindungen bestehen zu den Salzburger
Festspielen, zu den Wiener Festwochen, zum musik-
protokoll im steirischen herbst und zu Wien Modern.
Tourneen fithren das RSO regelmaBig nach Japan und
China, dartiber hinaus in die USA, nach Stidamerika
und nach Deutschland unter anderem in die Berliner
und Koélner Philharmonie. Seit 2007 hat sich das RSO
durch seine kontinuierlich erfolgreiche Zusammenar-
beit mit dem Theater an der Wien als Opernorchester
etabliert. Zu den Gasten am Dirigentenpult des RSO
Wien zahlten u. a. Leonard Bernstein, Ernest Bour,
Christoph von Dohnanyi, Kirill Petrenko und Simone
Young. Als Komponistinnen und Dirigentinnen leite-
ten u. a. Luciano Berio, Friedrich Cerha, Peter E6tvos,
Hans Werner Henze und Krzysztof Penderecki das Or-
chester. Internationale Solistinnen treten regelmaBig
mit dem RSO Wien auf, unter ihnen Martin Grubinger,
Hilary Hahn, Lang Lang und Christian Tetzlaff. Die
umfangreiche Aufnahmetatigkeit umfasst Werke aller
Genres, darunter viele Ersteinspielungen von Vertre-
tern der klassischen &sterreichischen Moderne und
osterreichischen Zeitgenossinnen.

rso.orf.at



Fuchs working on Mania




Sylvain Cambreling

studierte Musik am Konservatorium von Amiens, am
Conservatoire de Paris und an der Ecole Normale de
Musique de Paris. 1972 legte er sein Diplom als Or-
chesterleiter ab und gewann 1974 den Internationa-
len Dirigenten-Wettbewerb von Besancon. Ab 1975
bis 1981 war Cambreling stellvertretender Direktor
der Oper Lyon. 1981 wurde er zum Generalmusikdi-
rektor der Oper La Monnaie in Briissel ernannt. Zu-
sammen mit dem Intendanten Gerard Mortier fiihrte
er das Haus an die Spitze der europdischen Opernen-
sembles. Dabei arbeitete er mit Regisseuren wie Luc
Bondy, Patrice Chéreau, Karl-Ernst Herrmann, Peter
Mussbach und Herbert Wernicke zusammen. 1992
bis 1997 war Cambreling kunstlerischer Leiter und
Generalmusikdirektor der Oper Frankfurt. Aufgrund
seiner Freundschaft mit Gerard Mortier, der seit 1991
Leiter der Salzburger Festspiele war, kam es zu einer
intensiven und fruchtbaren Zusammenarbeit der drei
Hauser. In Cambrelings Frankfurter Zeit fallen zahlrei-
che bedeutende Inszenierungen von Regisseuren wie
Peter Mussbach (Don Giovanni, Le nozze di Figaro, Die
lustige Witwe), Herbert Wernicke (Der Ring des Nibe-
lungen) und Christoph Marthaler (Pelléas et Mélisan-
de, Luisa Miller). Von 1999 bis 2011 war Cambreling als
Nachfolger von Michael Gielen Chefdirigent des SWR
Sinfonieorchesters Baden-Baden und Freiburg. Cam-
breling ist zudem Gastdirigent zahlreicher Opernhau-
ser, darunter der Metropolitan Opera, der Mailander
Scala, der Wiener Staatsoper und der Pariser Oper,
sowie Gastdirigent verschiedener international aner-
kannter Sinfonieorchester. Cambreling trat auch als
Dirigent bei den Festivals in Glyndebourne, Salzburg
und Bregenz auf. Er ist seit 2012 Generalmusikdirektor
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der Oper Stuttgart, seit 2010 Principal Conductor des
Yomiuri Nippon Symphony Orchestra, Tokyo, und seit
1997 Erster Gastdirigent des Klangforums Wien.

www.sylvaincambreling.com

Beat Furrer

wurde 1954 in Schaffhausen geboren und erhielt an
der dortigen Musikschule seine erste Ausbildung.
Nach seiner Ubersiedlung nach Wien im Jahr 1975
studierte er an der Hochschule fiir Musik und Darstel-
lende Kunst Dirigieren bei Otmar Suitner sowie Kom-
position bei Roman Haubenstock-Ramati. Im Jahr 1985
griindete er das Klangforum Wien, das er bis 1992
leitete und dem er seitdem als Dirigent verbunden
ist. Im Auftrag der Wiener Staatsoper schrieb er seine
erste Oper Die Blinden, seine zweite Oper Narcissus
wurde 1994 beim steirischen herbst an der Oper Graz
uraufgefiihrt. 1996 war er ,Composer in residence”
bei den Musikfestwochen Luzern. 2001 wurde das
Musiktheater Begehren in Graz uraufgefiihrt, 2003
die Oper invocation in Zurich und 2005 das vielfach
ausgezeichnete und gespielte Hortheater FAMA in
Donaueschingen. Seit Herbst 1991 ist Furrer ordent-
licher Professor fur Komposition an der Hochschule
fir Musik und Darstellende Kunst in Graz. Ende der
90er hat er gemeinsam mit Ernst Kovacic ,impuls” als
internationale Ensemble- und Komponistinnenakade-
mie fiir zeitgendssische Musik in Graz gegriindet. Eine
Gastprofessur fiir Komposition nahm er von 2006 bis
2009 an der Hochschule fiir Musik und Darstellende
Kunstin Frankfurt wahr. 2004 erhielt er den Musikpreis
der Stadt Wien, seit 2005 ist er Mitglied der Akademie



der Kuinste in Berlin. 2006 wurde er fir FAMA mit dem
Goldenen Léwen bei der Biennale Venedig ausge-
zeichnet. 2010 wurde sein Musiktheater Wiistenbuch
am Theater Basel uraufgefiihrt. 2014 erhielt er den
grof3en oOsterreichischen Staatspreis. Seine Oper La
Bianca Notte nach Texten von Dino Campana wurde
im Mai 2015 in Hamburg uraufgefihrt. Beat Furrer hat
seit den 1980er Jahren ein breites Repertoire geschaf-
fen, das von Solo und Kammermusik bis zu Werken
fiir Ensemble, Chor, Orchester und Oper reicht.

www.beatfurrer.com

Johannes Kalitzke

Geboren 1959 in Koln, studierte er dort von 1974 bis
1976 Kirchenmusik. Nach dem Abitur Studium an
der Kélner Musikhochschule, Klavier bei Aloys Kon-
tarsky, Dirigieren bei Wolfgang von der Nahmer und
Komposition bei York Héller. Ein Stipendium der Stu-
dienstiftung des Deutschen Volkes ermaglichte ihm
einen Studienaufenthalt in Paris am Institut IRCAM.
Dort war er in dieser Zeit Schiiler von Vinko Globo-
kar, zugleich in KéIn von Hans Ulrich Humpert (elek-
tronische Musik). Sein erstes Engagement als Dirigent
flhrte Johannes Kalitzke 1984 an das Gelsenkirchener
Musiktheater, wo er in den Jahren 1988 bis 1990 Chef-
dirigent war. 1991 wurde er kiinstlerischer Leiter und
Dirigent der musikFabrik, des Landesensembles von
Nordrhein-Westfalen, dessen Mitbegriinder er war.
Seither ist er regelmaBig als Gastdirigent bei Ensem-
bles (Klangforum Wien, Collegium Novum, Ensemble
Recherche) und zahlreichen Sinfonieorchestern, u.a.
denen des NDR, der BBC, des SWR und der Miinchner

Philharmoniker tatig. Dazu kamen Opernprodukti-
onen, u.a. an der Staatsoper Unter den Linden, an
der Stuttgarter Oper, den Wiener Festwochen, der
Miinchner Biennale und den Salzburger Festspielen.
Tourneen nach Russland, Japan und Amerika sowie
zahlreiche CD-Aufnahmen erganzen seine Tatigkeit
als Interpret klassischer und zeitgendssischer Musik.
Als Komponist erhielt er mehrfach Auftrége fir die
Donaueschinger Musiktage und die Wittener Tage fur
Neue Musik sowie fiir zahlreiche Rundfunkorchester.
Sein erstes Musiktheaterstiick, der Bericht vom Tod des
Musikers Jack Tiergarten war Beitrag der Minchner
Biennale 1996. Seine zweite Oper, Moliére oder die
Henker des Komddianten, eine Auftragsarbeit fir das
Land Schleswig-Holstein, wie auch seine dritte Oper,
Inferno nach Peter Weiss, wurden an der Oper Bremen
uraufgefiihrt. Eine Oper nach dem Roman Die Beses-
senen nach Witold Gombrowicz wurde vom Theater
an der Wien fiir 2010 beauftragt. Im Auftrag der Augs-
burger Philharmoniker entstand im Jahr 2011 eine
Stummfilm-Orchestermusik fir den Film Die Weber.
Kalitzke erhielt zahlreiche Auszeichnungen, u.a. den
Bernd-Alois-Zimmermann-Preis der Stadt KoIn und fur
das Jahr 2003 das Stipendium fur die Villa Massimo,
Rom. Seit2009ist er Mitglied der Akademie der Kiinste.

www.johanneskalitzke.com
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AGATA ZUBEL
NOT I

Klangforum Wien
Clement Power

0013362KAl

BERND RICHARD DEUTSCH
Mad Dog e 2. Streichquartett
Dr. Futurity

Klangforum Wien

BEAT FURRER
Wiistenbuch e ira-arca e Lied « Aer

Klangforum Wien . Trio Catch
Tora Augestad « Sebastien Brohier

BERNHARD GANDER
Bunny Games

Klangforum Wien

Mikhail Dubov 0012682KAl
Héléne Fauchére . Vladislav Pensin
0013312KAl KLAUS LANG
drei goldene tiger « der fette hirte
und das weiBe kaninchen e
PETER ABLINGER the book of serenity o

Voices and Piano

die goldenen tiere

Enno Poppe Nicolas Hodges Klangforum Wien
0013352KAl 0013082KAI 0012862KAl
GEORGES APERGHIS FRIEDRICH CERHA BERNHARD LANG

Contretemps « SEESAW
Parlando  Teeter-totter

Donatienne Michel-Dansac
Uli Fussenegger
Klangforum Wien

Emilio Pomérico « Sylvain
Cambreling

0013222KAl

Bruchstiick, getrdumt o
Neun Bagatellen e Instants

Klangforum Wien « WDR
Sinfonieorchester Kéln « Zebra Trio
Sylvain Cambreling « Peter Rundel

0013152KAI

Die Sterne des Hungers
Monadologie VI

Sabine Lutzenberger
Klangforum Wien
Sylvain Cambreling

0013092KAI
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