


Sinfonieorchester, Chor und Bigband. Er verbindet sie zu einem Riesentrio,
das mit der Videoebene durch eine stille vierte Stimme ergénzt wird. Uber
die Leinwand spielen die drei Live-Klangkdrper mit korrespondierenden
Klangkorpern aus der Vergangenheit. Das historische audiovisuelle Material
stammt aus dem Archiv des Sudwestrundfunks, der das Stiick in Kooperation

mit dem Danischen Rundfunk beauftragt hat. Geschichte ist das Thema, und

sie bestimmt nicht nur die Asthetik, sondern Uberhaupt das ganze Material

der Komposition, denn Steen-Andersen hat fiir TRIOMusik zwar ausgewahilt,

zerstickelt, verarbeitet und geloopt, aber keinen einzigen Takt eigene Musik
geschrieben. Kleinstmotive aus Auffiihrungen und Proben der Musik von mitunter
Beethoven, Strauss, Debussy oder Handel werden zu Bausteinen irrwitziger
Strukturen, die auf Schnellschnitt- und Ping-Pong-Prinzip zwischen Klangkdrpern

und audiovisuellem Zuspiel beruhen. Die neue Musik, die bei dem Spiel mit dem
Material entsteht, die Rhythmik und manchmal sogar Melodik, die sich aus der
schnellen Schnittfolge und der Repetition gewisser (Sprach-)Melodiebdgen,

musikalischer Fragmente oder Phrasen herausschalt, konstituieren ein ganz
eigenes System. Die Musik an sich steht nicht im Vordergrund und ist aus dem
multimedialen Kontext nicht herausldsbar. Ihre Absurditat und ihr Witz, die wie

ein Zufallsprodukt eines quirlig-ikonoklastischen Spiels erscheinen, stehen im

Zentrum von TRIOund machen dessen einzigartigen Charakter aus.

Neben den drei Klangkorpern spielen auch die Dirigenten eine wichtige Rolle:
Carlos Kleiber, Sergiu Celibidache, Georg Solti — ihre Ansagen, Korrekturen und
Kommentare behandelt Steen-Andersen ebenso wie musikalisches Material. Er
macht sie zu Motiven, die von Orchester, Chor und Bigband aufgegriffen und
weitergeformt, manchmal auch durch schnelle Wiederholungen ad absurdum
gefuhrt werden. Indem er den Dirigenten musikalisiert, exponiert Steen-

Andersen bei seinem durchaus respektvollen Spiel mit den Maestros der
Vergangenheit auch die Skurrilitét dieser Position.

Die Stile und Genres, fur die die drei Klangkdrper stehen, haben fir Steen-An

dersens TRIOKkeine explizite Bedeutung. Im Zusammenspiel relativieren sie ein

ander standig, spielen mit Nahe und Distanz, mit der Wahrnehmungsverschie

bung zwischen dem historischen und dem Live-Klang und funktionieren als
Werkzeuge einer fantastisch grotesken Gesamtdramaturgie, in der Geschichte
und Gegenwart, Lebende und Tote, Ironie und Nostalgie miteinander Musik
machen — gesteuert von Mastermind Steen-Andersen, der im gesamten Prozess
wie ein Marionettenspieler die Faden in der Hand halt und die Figuren in einer
aufregenden Zeitmaschine tanzen lasst.

Barbara Eckle
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Sofia Gubaidulina

Sofia Asgatowna Gubaidulina wurde am 24. Ok
tober 1931 im sowijetischen Tschistopol geboren,
einer Kleinstadt in der Tatarischen Autonomen
Sozialistischen Sowijetrepublik westlich des
Urals, der natirlichen Grenze zwischen Europa
und Asien. lhr Vater war Wolgatatar und von Be
ruf Vermessungsingenieur, ihre Mutter russisch-
polnischer Abstammung; in der Familie wurde
Russisch gesprochen. Noch als Kind zog sie mit
ihrer Familie in die tatarische Hauptstadt Kasan,
wo sie an der Musikschule und am Konservate
rium Unterricht erhielt und Klavier und Komposi-
tion studierte. Nach Beendigung ihrer Ausbildung
Ubersiedelte sie 1954 nach Moskau und studier
te am dortigen Konservatorium bis zu ihrem Ab
schluss im Jahr 1961 bei Nikolai Pejko und Wiss
arion Schebalin. Nach der Aufnahme in den
Komponistenverband, die fir alle, die in der Se
wjetunion ihren Lebensunterhalt mit Komponie-
ren bestreiten wollten, einen wichtigen Schritt
darstellte, arbeitete sie als freischaffende Kom-
ponistin und schrieb zunachst Musik fur Kinder
und — was noch wichtiger war — Filmmusik. Diese
wurde in den nachsten 30 Jahren ihre wichtigste
Einnahmequelle. Als junge Komponistin in Mos
kau profitierte Gubaidulina stark von dem Kon-
takt zu Gleichgesinnten und der relativ offenen
kulturellen Atmosphére in der spaten Chruscht-
schow-Ara. Damals traf sie auch erstmals auf
wichtige Interpret:innen wie den Perkussionisten
Mark Pekarsky (fur den sie viele Stlicke wieStun-
de der Seele, 1976, rev. 1988, schrieb), den Fagot
tisten Waleri Popow (Konzert fur Fagott und tiefe
Streicher, 1975) und den Akkordeonisten und
Bajanisten Friedrich Lips, fur den sie das Sole
stiick De profundis (1978) und das Kammerkon-
zert Sieben Worte fir Bajan, Violoncello und
Streicher (1982) komponierte, dessen Violoncel-
lostimme Vladimir Tonkha, einem weiteren Ver
fechter ihrer Musik, gewidmet ist. Bereits damals
wurde anhand der Titel und des Charakters der
Werke Gubaidulinas Faszination fur die Religion
deutlich, was ihr Arger mit den sowjetischen Be
hérden einbrachte, vor allem bei Auffihrungen

ertorium Inr erstes Violinkonzert (das sie spater
noch zweimal Uberarbeitete) fir Gidon Kremer,
der es in der ganzen Welt auffiihrte. Das Werk
verschaffte ihr internationale Beachtung und
Auftrage vieler weiterer Interpreten und Interpre
tinnen und Orchester aus Westeuropa, den USA
und Japan. Nach dem Zusammenbruch der Sow
jetunion siedelte sie 1992 in ein kleines Dorf bei
Hamburg Uber, in dem sie bis heute lebt. Ihr seit
dem verdffentlichtes musikalisches Oeuvre ist
beachtlich. Es umfasst eine ganze Reihe von
Orchesterstiicken aus den spéaten sowjetischen
Jahren wie Stimmen ... verstummen ... (1986) so
wie erste Werke der postsowjetischen Zeit wie
Zeitgestalten (1994) und Das Licht des Endes
(2003) bis hin zu Der Zorn Gottes (2020), einem
ihrer starksten Werke. Darlber hinaus schrieb sie
zwei weitere Violinkonzerte, mehrere Konzerte fiir
Violoncello und einige andere Konzerte, darunter
eines firr ihr geliebtes Bajan sowie eines fur japa
nische Instrumente und Sinfonieorchester. Fur
Gubaidulina selbst haben die Chor- und Orches
terwerke besondere Bedeutung, am meisten viel
leicht das abendfillende gigantische Diptychon
der Johannes-Passion (2000) und sein Gegen-
stiick Johannes-Ostern (2001). Doch sie schreibt
nach wie vor auch viel Kammermusik und pflegt
ihre guten Beziehungen zu einzelnen Interpretin-
nen und Interpreten. Im Laufe der Jahre wurde
Gubaidulina mit zahlreichen Preisen, Ehrungen
und Auszeichnungen bedacht. 2021 fanden an-
lasslich ihres 90. Geburtstags weltweit etliche
Veranstaltungen zu Ehren ihres Lebens und
Werks statt. Ihr gro3ter Wunsch besteht jedoch
nach wie vor darin, zuhause ungestort komponie
ren zu kénnen.

Michael Wertmiiller

Der Komponist und Schlagzeuger Michael Wert

muller wurde 1966 im schweizerischen Thun ge

boren. Seine Werke werden u. a. bei den Donaue
schinger Musiktagen, MaerzMusik Berlin, dem
Lucerne Festival, musica viva Munchen, dem Ul-
traschall Festival, der Biennale Tel Aviv, dem Jazz
Fest Berlin, Wien Modern, dem Huddersfield
Contemporary Music Festival oder dem London
Jazz Festival aufgefiihrt. 2008 war seine Kompe

sition fur Christoph Schlingensiefs legendares
Fluxus-Oratorium Eine Kirche der Angst vor dem

Fremden in mir bei der Ruhrtriennale zu erleben,
2021 die Urauffihrung seiner experimentellen
Oper Del*E nach Zeichnungen von Albert Oehlen
und Gedichten von Rainald Goetz. Fur die
Staatsoper Hamburg entstand 2015 die Oper
Weine nicht, singe, fiir das Theater Basel 2019
die Oper Diodati. Unendlich. Jahrzehntelange
Konzerttatigkeit mit Bands wie Alboth, Full Blast

(zusammen mit Peter Brétzmann und Marino
Pliakas) und diversen anderen Formationen fuhy

te ihn auf Tourneen und Festivals auf der ganzen
Welt. Langjéhrige Zusammenarbeiten mit Au

tor:innen wie Dea Loher, Peter Weber, Monika
Rinck, Michael Lentz, Reinhard Jirgl, Lukas Bar
fuss oder Wolfgang Hilbig.

Simon Steen-Andersen

Simon Steen-Anderson, geboren 1976 in Dane
mark, ist ein in Berlin lebender Komponist, Per
former und Installationskunstler, dessen Arbeiten
sich zwischen Instrumentalmusik, Elektro, Video,
Performance und Theater bewegen. Seine Arran
gements variieren von Musik fir Sinfonieorches
ter Uber Kammermusik (mit und ohne Multime-
dia) bis hin zu Inszenierungen, Solo-Performances
und Installationen. Die Arbeiten der letzten zehn
Jahre konzentrieren sich auf die Integration kon-
kreter Elemente in die Musik und die Betonung
der physischen und choreografischen Aspekte
instrumentaler Auffiihrungen. Sie beziehen oft
verstarkte akustische Instrumente in Kombinati-
on mit Samples, Video, Alltagsgegenstanden oder
selbstgebauten Konstruktionen ein.

Titus Engel
Titus Engel, geboren 1975 in Zirich, lebt in Berlin.
Studium der Musikwissenschaft und Philosophie

sowie des Dirigierhandwerks bei Christian Kluttig
an der Hochschule fiir Musik Dresden. Ein brei-
tes Repertoire erarbeitete er sich als Assistent
von Sylvain Cambreling, Marc Albrecht und Peter
Rundel. Titus Engel dirigierte zahlreiche Orches
ter wie das Orchestre de I'Opéra de Paris, Or

chester der Deutschen Oper Berlin, Mozarteu

morchester Salzburg, WDR Sinfonieorchester u.a.
RegelméaRige Leitung fihrender Ensembles fur

Modern und das Klangforum Wien. 2000-2012
war er musikalischer Leiter von courage — Dresd-
ner Ensemble fir zeitgendssische Musik. Opern-
debuit 2000 mit der Urauffiihrung von Benjamin
Schweitzers Jakob von Gunten bei den Dresdner
Tagen der zeitgendssischen Musik. Daruber hin-
aus dirigierte er zahlreiche Urauffihrungen bei
der Ruhrtriennale, den Berliner Festspielen, u.a.
2020 wurde Titus Engel von der Fachzeitschrift
Opernwelt zum Dirigenten des Jahres ernannt.

Kalle Kalima

Kalle Kalima, geboren 1973 in Helsinki, ist Jazz
gitarrist und Komponist. Seine Komposition Lou
hi fir das Ensemble Resonanz wurde 2017 von
der Bachwoche Ansbach in Auftrag gegeben. Fiir
das Streichterzett der Miinchner Symphoniker
und mit E-Gitarre komponierte er 2017 das Stiick
Shinaz Malbuch. Von 2000 bis 2018 war er vor
allem in Europa, aber auch in Afrika, Asien und
Nord- und Sudamerika auf Tour. Seine Gruppe
Klima Kalima mit Oliver Steidle und Oliver Potratz
gewann 2008 den Neuen Deutschen Jazzpreis
und hat vier Alben herausgebracht. Kalima leitet
auBerdem K-18, eine finnische Gruppe mit einem
Vierteltonakkordeon, die als bestes finnisches
Jazzalbum 2012 mit dem Emma-Preis bei den
Emma Music Awards ausgezeichnet wurde. Das
erste Album Electric Willow des Trios Tenors of
Kalima mit dem finnischen Undergroundpopstar
Jimi Tenor erhielt 2016 eine Echo-Jazz-Nominie
rung. Kalima ist Mitglied von A Novel of Anomaly,
der Gruppe des Schweizer Gesangsvirtuosen
Andreas Schaerer. Seit 2017 unterrichtet Kalima
Jazzgitarre an der Universitét Luzern.

Lucas Niggli

Lucas Niggli, geboren 1968, ist einer der eigen
standigsten und gefragtesten Schlagzeuger Eu
ropas, spielte und spielt in unzahligen zum Teil
wegweisenden Formationen im Grenzbereich von
Jazz, Neuer Musik, Rock und Improvisation. Zu
seinen aktuellen Formationen gehéren STEAM
BOAT SWITZERLAND (mit Dominik Blum und
Marino Pliakas), Biondini — Godard — Niggli,
KALO YELE (mit Aly Keita und Jan Galega Bron-
nimann), im Duo mit Charlotte Hug und Matthias
Loibner sowie mit dem Sanger Andreas Schaerer
(auch im Quartet A NOVEL OF ANOMALY) so

wie verschiedene Formationen von und mit dem
Bassisten Barry Guy. Urauffihrungen der Kompe
nist:innen Felix Profos, Michael Wertmller, Olga
Neuwirth, David Dramm, Helena Winkelman. Sei-
ne Konzertreisen fiihrten ihn durch die ganze
Welt und an viele renommierte Festivals, von De
naueschingen bis Capetown, von Vancouver bis
zum Lucerne Festival. Zu seinen musikalischen
Partnern:innen zahlen Nils Wogram, Barry Guy,
Kalle Kalima, Maya Homburger, Fred Frith, John
Cale, Pierre Favre, Elliott Sharp, Erika Stucky, Wu
Wei, Flea, Xu Fengxia, Tim Berne, Paul Plimley,
Melvin Gibbs, Fritz Hauser, Corinna Harfouch
u.v.m. Er arbeitete mit Herbert Fritsch am Schau-
spielhaus Hamburg bei der Produktion Valentin,
bei verschiedenen weiteren Musiktheaterproduk
tionen des Komponisten Michael Wertmiiller (u.a.
Staatsoper Hamburg, Theater Basel, Lucerne
Festival) und als Buhnensolist in Olga Neuwirths
Oper Orlando an der Staatsoper Wien (2019). Sei
ne Diskographie umfasst mehr als 60 Titel, davon
20 CDs als Leader und Komponist, zumeist auf
dem Label INTAKT Records. 2018 erschien seine
erste vielbeachtete Solo-Produktion ALCHEMIA
GARDEN. Er hat verschiedene Festivals kuratiert
(u.a. TAKTLOS Zirich 2018) und organisiert seit
2002 die Konzertreihe PAM (Platz fir Andere Mu
sik, Uster/Zirich). Er ist als Dozent fur Improvisa
tion an der Zircher Hochschule der Kinste
(ZHdK) tatig. Er hat 2014 den Kunstpreis der
Stadt Uster erhalten, mit KIELOOR ENTARTET
und STEAMBOAT SWITZERLAND jeweils das
»Werkjahr« der Stadt Zirich erhalten, und war mit
STEAMBOAT SWITZERLAND fir den groRRen
Schweizer Musikpreis nominiert.

Basel Sinfonietta

Die Basel Sinfonietta ist ein auf zeitgendssische
Musik spezialisiertes Orchester mit sinfonischer
Besetzung — und insofern ein in der klassischen
Musikszene einzigartiger Klangkorper. Principal
Conductor der Basel Sinfonietta ist seit der Sai-
son 2023/24 Titus Engel. Getragen vom An
spruch, Musik am Puls der Zeit zur Auffihrung zu
bringen, Uberwindet die Basel Sinfonietta seit
hro (indina im ah 02N =) i ho KAan-zo
erkundungsfreudig gegeniber anderen Genres
und Kulturen. Die Basel Sinfonietta arbeitet mit
den fihrenden Komponistinnen und Komponis-
ten der Gegenwart zusammen. Das Orchester hat
zahlreiche Werke in Auftrag gegeben und konnte
seit seiner Griindung mehr als 220 Urauffiihrun-
gen und nationale Erstauffiihrungen prasentie
ren. Neben einer eigenen Reihe mit sechs Abo-
Konzerten, mit der die Basel Sinfonietta im
Dreilandereck zwischen der Schweiz, Frankreich
und Deutschland zeitgenéssische Musik fir gro
Bes Orchester an teilweise aul3ergewdhnlichen
Orten présentiert, ist das Orchester regelméaRiger
Gast bei lokalen Festivals und gehért zu den Ke
operationspartnern des Theater Basel, der Kaser
ne Basel, des Kunstmuseum Basel oder der Art
Basel. Die Basel Sinfonietta hat seit ihrer Griin-
dung Uber die Grenzen der Schweiz hinaus in
Europa und bis nach Asien musikalische Akzente
gesetzt, wie zahlreiche Gastspiele und Einladun-
gen zu renommierten Festivals wie den Salzbur
ger Festspielen, den Internationalen Ferienkursen
fir Neue Musik in Darmstadt, dem Huddersfield
Contemporary Music Festival in England, dem
Festival fur zeitgendssische Musik »rainy days« in
Luxemburg, dem Kunstfest Weimar, dem Festival
d’Automne in Paris, dem Festival de Musica Con-
temporanea de Alicante, dem Pacific Music Fes
tival in Japan, dem Dialoge-Festival der Stiftung
Mozarteum Salzburg, dem Warschauer Herbst
oder dem Festival Musica in Strasbourg belegen.
Konzertaufzeichnungen der Basel Sinfonietta
werden regelmaRig von Schweizer Radio SRF 2
Kultur sowie von internationalen Rundfunkstatio-
nen ausgestrahlt. Zu den Héhepunkten der Sai-
son 2022/23 der Basel Sinfonietta gehorten
Gastspiele beim Festival Acht Briicken in der
Kolner Philharmonie und in zwei der renommier
testen Konzertsélen Belgiens — dem Kunstzent
rum deSingel in Antwerpen und dem Musikzent
rum De Bijloke in Gent — sowie beim Festival
Archipel in Genf; auBerdem die Teilnahme an der
Basel Composition Competition und die Zusam-
menarbeit mit den Komponistinnen Anna Sowa,
Asia Ahmetjanova und den Komponisten Mauro
Hertig, Simon Steen-Andersen und Michael Pel-
zel, mit der Sopranistin lise Eerens, dem Pianisten
Nicolas Hodges, der Violinistin Carolin Widmann

und der Klarinettistin Boglarka Pecze sowie mit
der Dirigentin Jessica Cottis und den Dirigenten
Pablo Rus Broseta und Peter Rundel.

NDR Bigband

Seit Uber 40 Jahren ist die NDR Bigband als Jazz-
Orchester eine Instanz. Entstanden aus den Wuy
zeln eines reinen Rundfunk-Ensembles hat sie
sich seit den 70er-Jahren zu einer Band entwi
ckelt, die nicht nur ein umfassendes Jazz-Reper
toire bedient, sondern auch eigene Impulse setzt,
Genregrenzen erweitert, mit Weltstars auftritt und
diese zu Konzerten in alle Ecken Norddeutsch
lands holt. Die NDR Bigband lebt von starken Per
sonlichkeiten mit unverwechselbarer Biografie,
eigenen Starken und Vorlieben. Jede:r einzelne
Musiker:in ist ein:e Meister:in des Fachs — und
keine:r wie der:die andere. Aber in einem sind sie
sich einig: Was zahlt, sind der Sound, der Groove,
die Melodie — die Musik eben. Fir die brennt die
Band mit Haut und Haar — und das ist zu spiren,
wann immer sie auf der Buhne steht. Als Ensem-
ble des o6ffentlich-rechtlichen Rundfunks bewegt
sich die Arbeit der NDR Bigband zwischen ver
schiedenen Schwerpunkten: Einerseits gilt es, das
musikalische Erbe aus einem Jahrhundert Jazz
geschichte zu pflegen, andererseits am Puls der
Zeit zu bleiben, was aktuelle musikalische Ent
wicklungen angeht. Egal, ob geballte Blaserpower
oder zarte Klange gefragt sind, knifflige lateiname
rikanische Rhythmen oder stampfende Beats. Es
gibt kaum eine Stilrichtung, kaum eine Crossover-
Schnittstelle, die die NDR Bigband nicht bereits
ausgelotet und sich zu eigen gemacht hat — von
den immer wieder speziell fir die Band kompe
nierten Programmen ganz abgesehen. Seit Herbst
2016 hat sie mit dem norwegischen Saxofonisten,
Komponisten und Bandleader Geir Lysne einen
neuen Chefdirigenten. Er steht fir den unbeding
ten Willen zur musikalischen Weiterentwicklung,
wobei er gleichermaRen die Kraft hat, diese mit
héchsten Anspriichen voranzutreiben, wie die Fa
higkeit, den Musiker:innen mit seiner freundlichen
und gelassenen Art den nétigen Raum zu geben,
diesen Weg als gemeinsamen Prozess zu gestal-
gleiten wird. Zahlreiche Einladungen zu Festivals
und ins Ausland sowie Uber 60 Tontrager-Verof
fentlichungen in den letzten Jahren stehen fur
sich. Bei durchschnittlich rund 20 Projekten mit
mehr als 60 Konzerten jahrlich ist die Taktung
dicht und prézise: Am einen Tag Probe, am ande
ren Aufnahmen fur eine CD-Produktion, dann auf
Konzerttour und im Anschluss mit frischen Ohren
an das nachste Programm. Wer auf diesem Niveau
Musik macht, weil3 auch, wie wichtig es ist, den
Nachwuchs mdglichst frih fur den Jazz zu begeis
tern und bei der Entwicklung zu unterstiitzen.
Deshalb gehéren Familienkonzerte nicht nur fest
in den Spielplan, die NDR Bigband entwickelt zu-
satzlich eigene Programme fir Kinder. Auch der
direkte Austausch mit jungen Musiker:innen ist
der Band wichtig. So besucht sie jedes Jahr Schul-
Bigbands in ganz Norddeutschland, um mit ihnen
— zu Gast in Schulaula oder Sporthalle — ein ge
meinsames Konzert zu spielen. AuBerdem lobt die
NDR Bigband Nachwuchswettbewerbe aus und
arbeitet mit dem Jazz-Bereich der Hamburger
Hochschule fur Musik und Theater zusammen.

Chorwerk Ruhr

Chorwerk Ruhr z&ahlt zu den bedeutendsten Kam
merchoren in Deutschland. Das 1999 gegriindete
Vokalensemble entwickelte sich zu einer festen
Saule der Vokalkunst im deutschsprachigen
Raum. 2011 ubernahm der mehrfach ausgezeich-
nete Dirigent Florian Helgath die kunstlerische
Leitung. Viele namhafte Dirigenten wie Sylvain
Cambreling, Reinhard Goebel, Rupert Huber, Kent
Nagano, Peter Neumann, Emilio Pomarico und
Peter Rundel gastierten seitdem bei dem Ensem-
ble. In Konzerten mit renommierten Orchestern
wie der Deutschen Kammerphilharmonie Bre
men, Concerto Koln, Ensemble Resonanz, En
semble Musikfabrik, Ensemble Modern, Bochu
mer Symphoniker, SWR Sinfonieorchester
Baden-Baden und dem Symphonieorchester des
Bayerischen Rundfunks erntet Chorwerk Ruhr
herausragende Kritiken.
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