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Quatuor Bozzini I

Tanya Tagaq: Sivunittinni (2015) DEA
arrangiert von Jacob Garchik
Niels Lyhne Løkkegard:
Colliding Bubbles (surface tension and release) (2022) UA
Nicole Lizée: Hexbreakers (2022) DEA
Chiyoko Szlavnics: gradients of detail (2005/06) EA
Quatuor Bozzini

Clemens Merkel, Violine
Alissa Cheung, Violine
Stéphanie Bozzini, Viola
Isabelle Bozzini, Violoncello

Tanya Tagaq: Sivunittinni
Komponiert für 50 For The Future: The Kronos Learning Repertoire.

Für die Komposition von Sivunittinni machte Tagaq zunächst mehrere Gesangsaufnahmen, die dann von Jacob Garchik transkribiert und für Streichquartett arrangiert wurden.

„Sivunittinni, oder ‚die Zukünftigen‘, stammt aus einem Teil eines Gedichts, das ich für mein Album geschrieben habe, und ist der perfekte Titel für dieses Stück. Ich hoffe, dass ich den zukünftigen Musiker*innen durch dieses Stück ein wenig von dem Land vermitteln kann. Es gibt eine Trennung im menschlichen Zustand, eine Trennung von der Natur, und das hat eine Menge sozialer Ängste und Furcht verursacht, sowie einen Mangel an wahrer Bedeutung von Gesundheit und einen Mangel an einer Beziehung zu dem, was das Leben ist, also kann dieses Stück vielleicht ein kleiner Weckruf sein.“

Niels Lyhne Løkkegard: Colliding Bubbles (surface tension and release)

Colliding Bubbles ist ein Streichquartett und gleichzeitig ein Mundharmonikaquartett, was bedeutet, dass die Mitglieder des Quartetts Streichinstrumente spielen und gleichzeitig Mundharmonika. Der Titel bezieht sich auf die verschiedenen Arten von Blasen, die in der Komposition aufeinanderprallen und zu verschiedenen Brüchen und einer möglichen Freisetzung der Oberflächenspannung führen sollen. Die Kollision der Blasen wird sich zum Teil in Bezug auf den Klang entfalten, wo kleine Fluktuationen in den Begegnungen zwischen Mundharmonikas und Streichinstrumenten auftreten werden, und zum Teil in Bezug auf eine eher performative oder konzeptionelle Blase, in der Instrumente, die verschiedene Systeme oder Blasen repräsentieren, kollidieren werden; die sehr weihevollen Instrumente innerhalb des klassischen Streichquartetts und die vielleicht prosaischere Mundharmonika.
Nicole Lizée: Hexbreakers
Diese Musik ist im sehr ausgedehnten Vorspann der kommenden Fernsehserie Hexbreakers zu hören, einer Darstellung des Quatuor Bozzini in einem retrofuturistischen Universum mit labyrinthischen Irrgärten, Rätseln, luziden Träumen, tödlichen Brettspielen, Ransomware und Rückwärtsbotschaften.

Chiyoko Slavnics: Gradients of Detail

Gradients of Detail wurde speziell für das Bozzini Quartett komponiert. Es ist die siebte Komposition, die aus einem ungeheuer erfreulichen Schaffens- und Kompositionsprozess hervorgegangen ist, der 2004 mit dem wichtigen Werk (a)long lines; we'll draw our own lines seinen Anfang nahm. Einer der Interpret*innen bei der Uraufführung dieses Werks war Clemens Merkel. Während der Proben in Düsseldorf sprachen wir über die Möglichkeit eines neuen Streichquartetts für das Bozzini Quartett.

Im Geist, in der Form und seiner Einfachheit hat Gradients of Detail eine enge Verwandtschaft mit (a)long lines; we'll draw our own lines, obwohl das erstere für sieben meist unterschiedliche Instrumente komponiert wurde, weshalb die Orchestrierung ganz anders war.

Im Jahr 2004 vollendete ich einen radikalen Wandel in meiner kompositorischen Herangehensweise, der um das Jahr 2000 herum begann, als ich anfing, grafische Darstellungen in meinen Partituren zu verwenden, weil ich dazu neigte, mit extrem langsamen Haltebögen und Glissandi zu arbeiten, mit Figuren, die auf der Dauer basieren und die keine metrischen Zeiteinheiten verwenden. Ich begann, Partituren zu erstellen, bei denen ich die visuelle Balance auf jeder Seite der Partitur nutzte, um die Form des Werks zu gestalten. Im Jahr 2001 fertigte ich eine Serie von sechs Bleistiftzeichnungen in einem Skizzenbuch an und stellte fest, dass ich die Arbeit mit dieser Art von künstlerischer Grundlage der Arbeit mit Notationsprogrammen oder Notenpapier vorzog. Plötzlich hatte ich eine Freiheit in der Hand, und es stellte sich heraus, dass ich eine Art imaginäre Klangwelt hatte, die ich auf einem Blatt ‚auszeichnen‘ und in Musik umsetzen konnte.

Dieser neue Kompositionsprozess lässt sich wie folgt zusammenfassen: Ich zeichne den Klang so wörtlich wie möglich mit einem Bleistift (HB oder 4B, je nach Stück) in ein Skizzenbuch. Der linke Rand des Blattes steht für die Zeit = 0 Sekunden, und der obere und untere Rand des Blattes stellen den hohen bis tiefen Frequenzbereich dar. Ich kümmere mich beim Zeichnen nicht um bestimmte Tonhöhen, sondern nur um die relative Nähe der Tonhöhen zueinander. Ich schaffe Formen, die die Gestaltung von Frequenzen über einen längeren Zeitraum kontrollieren, und die entstehenden visuellen Formen müssen eine Art visuelle Befriedigung erfüllen, müssen visuelle Kriterien der Ausgewogenheit erfüllen, müssen als visuelle Kunstwerke an und für sich erkennbar sein.

In diesem Prozess werden oft gehaltene Frequenzen gegen wechselnde Frequenzen (Glissandi) gesetzt. Traditionelle rhythmische Einheiten, die oft als Grundlage für die Zeiteinteilung dienen, werden aufgegeben. An ihre Stelle treten unterschiedliche Schwebungen und Extrafrequenzen (Differenztöne). Traditionelle gleichschwebende oder andere ‚metrische‘ Unterteilungen von gleichschwebenden Tonhöhen zur Erzeugung von Mikrotonalität werden durch die Verwendung von Verhältnissen ersetzt, die auf reiner Intonation basieren, manchmal sowohl Ober- als auch Untertöne. Durch das Zeichnen von Formen auf ein leeres weißes Blatt, ohne die Schablone der Repräsentation, die die Notenlinien während des Schreibens automatisch auferlegen, existieren diese neuen Werke zunächst in einer völlig separaten Dimension – die Formen dürfen in erster Linie für sich selbst existieren, frei im Raum schwebend (ein weißes Blatt ist so repräsentativ für den Raum, wie ich es mir gegenwärtig vorstellen kann). Die Integrität der anfänglichen Existenz der Werke als Kunstwerke ist der Garant für die letztendliche Stärke der musikalischen Werke, sobald ich alle Aufgaben erledigt habe, die mit ihrer Umsetzung in Musik verbunden sind: die Verwendung eines Rasters zur Bestimmung der Tonhöhen und des zeitlichen Ablaufs der Ereignisse, die Orchestrierung der Linien und die Übertragung all dieser Informationen in die traditionelle Notenschrift.

Die Freiheit dieses Kompositionsansatzes hat mich von dem Erwartungsdruck befreit, der von außen kommt. Dank meines ersten Kompositionslehrers, James Tenney, und des Beispiels zahlreicher experimenteller Komponisten besaß ich das Selbstvertrauen, etwas so radikal anderes als den Mainstream zu verfolgen.

Ich möchte jedoch zwei Punkte hervorheben: Die anfänglichen Zeichnungen sind keine „grafischen Partituren“, sie sind nicht frei interpretierbar, es sind sehr spezifische Formen, die meiner Phantasie entspringen, oft für sehr spezifische Instrumente, und der Prozess des Partiturschreibens ist entscheidend für die daraus resultierenden musikalischen Realisierungen; ich halte es aber auch für äußerst wichtig, obwohl ich detaillierte Informationen über den Entstehungs-/Kompositionsprozess gebe, beim Hören der Aufführung der Werke nicht zu versuchen, sich das visuelle Bild vorzustellen, dem das Stück entspringt, sondern zu vergessen, dass die Klänge Bleistiftlinien darstellen... Es ist entscheidend, auf die Klänge, auf das Musikstück zu hören und zu versuchen, alles zu vergessen, was ich gerade erklärt habe.

Nur kurz: Die Formen in Gradients of Detail haben etwas mit Bildern zu tun, die ich im Herbst 2004 in Kanada gezeichnet habe, kurz nachdem mein Vater gestorben war. Sie beziehen sich auf die Form der Samenkapseln einer in Kanada heimischen Pflanze namens „Milkweed“, auf die ich zufällig stieß, als ich im Wald spazieren ging, um zu trauern. Jetzt ist es Winter 2005, und meine Mutter steht kurz vor ihrem Tod. Im Gedenken an den großen Einfluss und die Gestaltung meines Lebens (sie war eine produktive bildende Künstlerin und hat mich als Kind mit einer Vielzahl an neuer Musik und zeitgenössischem Tanz in Berührung gebracht) und ihre eigene Hingabe an die Pflege ihres Gartens hinter dem Haus – der voller Bäume und Pflanzen ist, die in den Wäldern unserer Provinz Ontario heimisch sind – möchte ich ihr diese Aufführung von Gradients of Detail widmen.

Chiyoko Szlavnics, Toronto, Dezember 2005

BIOGRAFIEN

Die international gefeierte Künstlerin Tanya Tagaq aus Ikaluktutiak (Cambridge Bay, Nunavut) ist eine improvisierende Sängerin, Avantgarde-Komponistin und Bestsellerautorin. Sie ist Mitglied des Order of Canada, Gewinnerin des Polaris Music Prize und des JUNO Award sowie Trägerin mehrerer Ehrendoktorwürden. 

Tanya Tagaqs einzigartiger stimmlicher Ausdruck hat seine Wurzeln im Kehlkopfgesang der Inuit, aber ihre Musik hat ebenso viel mit Electronica-, Industrial- und Metal-Einflüssen zu tun wie mit der traditionellen Kultur. Sie ist bekannt für ihre künstlerischen Kollaborationen, die sich über Genregrenzen hinwegsetzen. Ihr Beitrag zum Projekt Fifty for the Future des Kronos Quartetts ist ein weiteres Kapitel in einer langjährigen kreativen Zusammenarbeit mit der Gruppe. Zu den Auftritten mit Kronos gehörten ein Auftritt beim Big Ears Festival (Knoxville, Tennessee) im Jahr 2015 und die Arbeit an dem Album Tundra Songs.

Neben ihrem international anerkannten Status als Künstlerin und Schallplattenproduzentin hält Tagaq auch regelmäßig Vorträge in Bildungs- und Kultureinrichtungen, darunter 2014 den Pecha-Kucha-Vortrag bei APAP. In diesen Vorträgen spricht Tagaq über ihre persönlichen Erfahrungen und ihren kreativen Prozess und darüber, wie ihre Herkunft aus der kanadischen Arktis ihre Kunst prägt.

Seit 2012 experimentiert Niels Lyhne Løkkegaard mit der Vervielfältigung von Instrumenten, um zu versuchen, den Klang der Instrumente über ihre inhärenten Klangnormen hinausgehen und in einer anderen Form wieder auftauchen zu lassen.

Die Vervielfältigung bringt klangliche Phänomene, Interferenzen von Schallwellen und Schwingungen hervor und bringt das zum Vorschein, was Løkkegaard das Transformationspotenzial des Klangs nennt. Er beschreibt dies als die Qualität in einem Musikstück, wenn man keine erkennbaren Instrumente mehr hört, sondern der individuelle Klang, wie auch der individuelle Musiker, sich in den kollektiven Klang auflöst. Eine sowohl klangliche als auch menschliche Synthese.

Løkkegaard arbeitet mit Musikinstrumenten nicht nur als Klangquellen, sondern auch als kulturelle Marker, die in verschiedene Systeme und Hierarchien eingebettet sind. Dabei dreht sich alles um die Frage, wie ein sicheres Umfeld für die Aufführung von Musik geschaffen und Scham oder Traumata, die mit einem bestimmten Musikinstrument und dem Akt der Aufführung von Musik im Allgemeinen verbunden sind, aufgelöst werden können.

Die Arbeiten von NLL wurden an verschiedenen Orten und in verschiedenen Museen präsentiert, wie z. B. in der York Art Gallery, MoMA, Overgaden – Institute of Contemporary Art, ISCM, Glasgow Centre for Contemporary Arts CPH:DOX, Roskilde Festival, Dark Music Days, Gothenburg Art Sounds, Nordic Music Days und Akusmata. Seine Werke wurden bei Labels wie Topos (DK), Archive Officielle (CA) und Important Records (US) veröffentlicht und mehrere seiner Kompositionen sind bei EditionS erhältlich.

Er ist Gründungsmitglied der intermedialen Plattform Topos, hat eine Professur am RMC in Kopenhagen inne und hielt Vorträge am California Institute of the Arts (CalArts), der Simon Fraser University (Vancouver), der Royal Danish Academy of Music, dem Artistic Research Forum (N) und der Goldsmiths University of London.

Die preisgekrönte Komponistin und Filmemacherin Nicole Lizée, die als „brillante musikalische Wissenschaftlerin“ (CBC), „atemberaubend erfinderisch“ (Sydney Times Herald) und „absolut inspirierend“ (I Care If You Listen) bezeichnet wird, kreiert neue Musik und Videos, die auf einer eklektischen Mischung von Einflüssen basieren, darunter die ersten MTV-Videos, Turntablism, Glitch, Rave-Kultur, Filmtheorie, Hitchcock, Kubrick, Alexander McQueen, Thrash Metal, Psychedelia der 1960er Jahre und Modernismus der 1960er Jahre.

Nicoles Kompositionen reichen von Werken für Orchester und Solo-Turntablist, in denen Turntable-Techniken vollständig notiert und in einen konzertanten Rahmen integriert sind, bis hin zu anderen unorthodoxen Instrumentenkombinationen, wie der Atari 2600-Videospielkonsole, alten Brettspielen, Omnichorden, Stylophonen, Simon™, Merlin™, Ouija-Brettern und Karaoke-Bändern. In ihrem breit gefächerten Werk erforscht sie Themen wie Fehlfunktionen, die Wiederbelebung von Veraltetem und die Nutzung von Unvollkommenheit und Störungen, um eine neue Art von Präzision und Ausdruck zu schaffen.

Über 60 Auftragswerke für u. a. das Kronos Quartet, BBC Proms, New York Philharmonic, San Francisco Symphony, Carnegie Hall, Bang On a Can, National Arts Centre Orchestra, Toronto Symphony Orchestra, Vancouver Symphony Orchestra, l'Orchestre symphonique de Montréal, London Sinfonietta, Donaueschinger Musiktage, stargaze, National Film Board of Canada, Australian Art Orchestra, Southbank Sinfonia, Sō Percussion, Eve Egoyan, Tapestry Opera und das Banff Centre.

Nicoles Werke werden regelmäßig weltweit mit großem Erfolg aufgeführt. Sie wurde mehrfach ausgezeichnet, u. a. mit dem Opus Preis für Composer of the Year, SOCAN Jan. V. Matejcek Award, Canada Council for the Arts Jules Léger Prize for Chamber Music und dem Canada Council Robert Fleming Prize for achievements in composition. Sie hat zwei JUNO-Nominierungen für die Komposition des Jahres erhalten. Sie ist ein Lucas Artists Fellow (Kalifornien) und ein Civitella Ranieri Foundation Fellow (Italien). Im Jahr 2016 wurde sie vom Komponisten Howard Shore als Protégée im Rahmen der Governor General's Performing Arts Awards ausgewählt.

Chiyoko Szlavnics ist eine kanadische Komponistin und bildende Künstlerin, die in Berlin lebt und arbeitet.

Sie begann mit dem Komponieren, nachdem sie 1989 ihr Musikstudium in Toronto abgeschlossen hatte, und studierte von 1993-97 privat bei James Tenney. Mit einem großzügigen Stipendium der Akademie Schloss Solitude kam sie 1997 nach Deutschland, wo sie sich in der internationalen experimentellen Musikszene Berlins engagierte. Chiyoko Szlavnics komponiert für akustische Instrumente und programmiert Sinuswellen, manchmal kombiniert sie beides. Um das Jahr 2000 entwickelte sie einen kompositorischen Ansatz, der auf selbst angefertigten Zeichnungen basiert. Die Zeichnungen ermöglichen ihr, eine Art von Musik zu konzipieren und zu realisieren, die die Wahrnehmung bestimmter psychoakustischer Phänomene (Schwebungen und Tonkombinationen) fördert, indem sie auf rationalen Verhältnissen beruhendes Tonmaterial in gehaltenen Klängen und ausgedehnten Glissandi sensibel setzt und sorgfältig orchestriert. Zeichnen wurde um das Jahr 2010 zu einer eigenständigen künstlerischen Praxis. Es entstanden zahlreiche „Moire“-Serien, die international ausgestellt wurden. Neben kommenden Kompositionsprojekten und weiteren Zeichnungsserien träumt Szlavnics auch davon, eine neue Serie von „Sinuswellen-Skulpturen“ zu schaffen. Szlavnics‘ Kompositionen sind an großen und kleinen Orten aufgeführt worden. Ihre bevorzugten Aufführungs- und Installationsorte sind solche mit außergewöhnlicher Resonanz.

Seit 1999 ist das Quatuor Bozzini eine eigenständige Stimme der neuen, experimentellen und klassischen Musik. Das Quartett ist radikal zeitgenössisch und treibt die hyperkreative Szene Montréals und darüber hinaus an. Das Quartett begnügt sich nicht mit dem, was bereits bekannt ist, sondern kultiviert ein Ethos der Risikobereitschaft und bewegt sich kühn abseits ausgetretener Pfade. Das Quatuor Bozzini zeichnet sich durch sein „außergewöhnliches Spiel“ (Alex Ross, The New Yorker) aus. Nach strengen qualitativen Kriterien haben die Musiker*innen ein vielfältiges Repertoire aufgebaut, das nicht von Modeströmungen beeinflusst wird. Dies hat zu über vierhundert Auftragswerken und fast fünfhundert Uraufführungen geführt. Ein Konzert des Quatuor Bozzini ist ein intensives gemeinsames Erlebnis, bei dem die Details mit großer Sorgfalt und Sinnlichkeit behandelt werden.

Das Quatuor Bozzini, das für seine „intensive Musikalität und immense Sensibilität“ (Musicworks, Kanada) gelobt wird, wurde im Bandcamp Daily als „eines der gewagtesten Streichquartette der ganzen Welt“ bezeichnet. Die Gruppe veranstaltet eine jährliche Konzertreihe in Montréal und unternimmt außerdem ausgedehnte Tourneen in Kanada, den USA, Südamerika und Europa. Zu den wichtigsten Festivals und Veranstaltungsorten zählen MärzMusik Berlin (DE); Guildhall Barbican, Aldeburgh, Huddersfield (UK); Klangspuren Schwaz, Porgy&Bess (AT); Festival Présences, Festival Riverrun (FR); Angelica, SoundSCAPE (IT); Oslo Poesi (NO); Gaudeamus, Muziekgebouw, NovemberMusic (NL); Kortrijk (BE); Ostrava Days (CZ); SIPFEST (ID); Tsuda Hall (JP) TIME: SPANS, Other Minds (USA).

Um eine kontinuierliche Weiterentwicklung seiner Kunst zu gewährleisten, arbeitet das Quartett in seinen musikalischen Laboratorien Composer's Kitchen, Performer's Kitchen und Bozzini Lab, um neue Generationen von Komponist*innen und Interpret*innen zu betreuen und zu unterstützen. Das Quartett betreibt sein eigenes Plattenlabel, Collection QB, und hat von der Kritik hochgelobte Alben veröffentlicht, von denen viele zu Referenzaufnahmen in diesem Bereich geworden sind. Sie haben auch Alben bei Edition Wandelweiser, Another Timbre, Wergo – Deutscher Musikrat, Centrediscs und ATMA Classique veröffentlicht.

Im Jahr 2018 wurde das Quatuor Bozzini vom Conseil québécois de la musique (CQM) mit dem Prix Opus – Performer of the Year ausgezeichnet.

Als Finalist des 28. Grand Prix (Conseil des arts de Montréal, 2012) erhielt das Quatuor Bozzini außerdem drei Opus-Preise „International Outreach“ (2007), „Contemporary Disc of the Year“ (2004) und „Discovery of the Year“ (2001) sowie den Étoile-Galaxie-Preis von Radio-Canada (2001), den Förderpreis der Ernst von Siemens Musikstiftung (2007), den Preis der deutschen Schallplattenkritik für Arbor Vitae (2009) und den Friends of Canadian Music Award 2014. 

Clemens Merkels unkonventioneller Klang definiert eine neue Herangehensweise in der zeitgenössischen Musik durch seine intime Reinheit des Tons, sein sicheres Verständnis für mikrotonale oder unkonventionelle harmonische Sprache und seine ruhige Einfühlsamkeit. Er ist bekannt für seine innovativen Interpretationen von Bach und John Cage und wird von Komponist*innen weltweit als Inspiration für neues Repertoire gesucht. Zu seinen Partnern gehören das Wandelweiser-Kollektiv, die Musique Actuelle-Gemeinschaft in Montréal, aufstrebende Experimentalist*innen und die renommiertesten Komponist*innen von heute.

Nach einer frühen Karriere in Europa, wo er in den führenden Ensembles des Kontinents mitwirkte, ist Merkel seit 2000 in Montréal zu Hause. Er setzt sich für die neue Musik in Québec und Kanada ein und ist regelmäßig als Redner, Kurator und Berater gefragt. Auch im akademischen Bereich ist er präsent: Er schreibt Artikel für die Revue Circuit und unterrichtet an der Concordia University. Er ist ein leidenschaftlicher Koch und lebt mit seiner Frau Isabelle Bozzini und seinen Kindern Félix und Béatrice im portugiesischen Viertel von Montréal.

Alissa Cheungs Solo- und Kammermusikauftritte führten sie durch ganz Kanada, die USA, Europa und Asien. Über ihre Arbeit wurde in der New York Times, dem Guardian UK, dem Edmonton Journal und der Edmonton Sun berichtet, und sie wurde von der British Broadcasting Corporation (UK), dem Österreichischen Rundfunk (Österreich), Yleisradio (Finnland), der Nederlandse Publieke Omroep (Niederlande) und CBC Radio (Kanada) gesendet.

Ihre Kompositionen wurden in der Chapelle historique du Bon-Pasteur (Montréal) vom Ensemble Arkea, an der University of Michigan vom Arx Duo, einem Schlagzeugduo, und in New York und Chicago vom E-Gitarren-Quartett Instruments of Happiness aufgeführt. Andere Werke wurden in Australien vom Duo Myburgh-Feakes, in Boston vom Boston String Quartet und in der Schweiz vom Duo Luce aufgeführt. Sie tritt regelmäßig als Komponistin beim C'mon Festival in Edmonton auf, mit Aufträgen mit dem Geiger Mark Fewer, dem Ensemble Now and Then und dem Quatuor Bozzini. In den letztgenannten Werken experimentiert sie mit improvisatorischen Aspekten sowie mit freier Wahl der Interpret*innen, um deren Virtuosität mit der akustischen Vision der Komponistin zu verbinden.

Stéphanie Bozzini ist eine vielseitige moderne Bratschistin mit bedeutenden Beiträgen in verschiedenen musikalischen Bereichen, die von der historisch informierten Aufführung bis zur Improvisation neuer Musik reichen. Sie ist Gründungsmitglied des Quatuor Bozzini.

Ihr Spiel wird oft als geschmeidig und intensiv beschrieben, mit der tiefen und reichen Klangfülle, die bei Kammermusiker*innen so geschätzt wird. Außerhalb des Quartetts arbeitet sie mit größeren Ensembles zusammen (Arion, Les Violons du Roy, Tafelmusik, Tonhalle-Orchester, SMCQ) und tritt als Solistin in Europa (HCMF, RU; Ostrava Days Festival, Tschechische Republik; NY MUSIK, Schweden) und in den USA (REDCAT CalArts, Los Angeles) auf. Stéphanie Bozzini unterrichtet Bratsche an der Concordia University und betreut die nächste Generation von Komponist*innen und Interpret*innen im Rahmen des Quatuor Bozzini's Performer's Kitchen, Composer's Kitchen und Bozzini Lab. Sie lebt mit ihrem Mann und ihren drei Kindern in Montréal.

Als leidenschaftliche Kammerspielerin widmet sich die Cellistin Isabelle Bozzini der Erforschung zweier paralleler Welten – der neuen Musik aller Art und der Musik auf historischen Instrumenten.

Sie ist Gründungsmitglied des Quatuor Bozzini. Isabelle Bozzini arbeitet auch mit dem Ensemble Kore und verschiedenen Improvisationskünstler*innen wie Malcolm Goldstein, François Houle, Benoît Delbecq, Diane Labrosse und Jean Derome zusammen. Nach langjähriger Zusammenarbeit mit Joël Thiffault und dem Montréal Baroque Orchestra spielt Isabelle Bozzini nun regelmäßig mit dem Ensemble Arion. Außerdem spielt sie mit Idées Heureuses, Ensemble Caprice, dem Studio de Musique Ancienne de Montréal und dem französischen Cembalisten und Dirigenten Hervé Niquet.
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Böseblick
Alessandra Eramo, Stimme, Tapes, Elektronik
Korhan Erel, Synthesizer, Samples
Ariel Orah, Elektronik, Tape Recorder
Kirsten Reese, Software, Objekte, Mikrofone

Böseblick ist eine 2021 gegründete Formation aus vier Berliner Musiker*innen mit sehr unterschiedlichen Hintergründen in Bezug auf Herkunft, musikalische Prägungen und das von ihnen gespielte elektronische Instrumentarium.

Rituale, (Aber-)Glaube, gute und böse Geister, Visionen und Erscheinungen – wie drücken sich diese in elektronischem Klang aus?

Die Musik des Böseblick Ensemble verwischt die Grenze zwischen komponiertem und improvisiertem Spiel und kombiniert Elemente von Melodie und Geräusch. Mit Leichtigkeit und Anmut artikuliert ihre Musik eine Reflexion über zeitgenössische Fragen wie kulturelle Aneignung, Heimat und Zusammengehörigkeit und schafft Klangwelten jenseits etablierter Traditionen.

Alessandra Eramo (*1982 Tarent, Italien) ist eine in Berlin lebende Klangkünstlerin und Vokalistin, die mit Performance und Installation, Lautpoesie und Radiokunst, Video und Zeichnung arbeitet und latente akustische Territorien der menschlichen Stimme und des Lärms als gesellschaftspolitische Materie erforscht. Mit interdisziplinären Ansätzen entwickelt sie künstlerische Projekte und konzeptuelle Performances, die sich mit Fragen des Körpers, des Gedächtnisses, der Sprache und der Identität befassen und häufig partizipative Aktionen und experimentelle Methoden in der Komposition anwenden. Zahlreiche Ausstellungen und Auftritte in Festivals, Museen, Radio, Theatern und Kunsträumen in Europa, Chile, USA, Kanada und Türkei, u. a.: Heroines of Sound Festival Berlin (2022), Kira A. Princess of Prussia Foundation/Istituto Italiano di Cultura Brussels (2021), Deutschlandfunk Kultur Klangkunst (2020), 6th Thessaloniki Biennale of Contemporary Art (2018), SAVVY Contemporary Berlin (2019), Tempo Reale Festival Firenze (2017), Tsonami Arte Sonoro Festival Valparaíso (2016). Neben ihrer solistischen Produktion arbeitete Eramo als Sängerin mit vielen renommierten Komponist*innen, Filmemacher*innen, Choreograph*innen und Dichter*innen zusammen, darunter Davide Tidoni, Maria Iorio & Raphaël Cuomo, Zorka Wollny, Brandon LaBelle, Ines Lechleitner, Irena Tomažin, Tomomi Adachi, Seiji Morimoto. In Berlin ist Eramo Mitbegründerin von „Corvo Records – Vinyl & Sound Art Production“ und Mitglied des „Errant Sound“ Projektraums.
www.ezramo.com
Korhan Erel ist ein non-binärer Elektronik-Musiker, Improvisator, Komponist und Sound-Designer in Berlin. Erel spielt elektronische Instrumente, komponiert und gestaltet Sounds für Tanz, Theater und Video. Erel benutzt Elektronik als ein Instrument wie auch als ein Werkzeug für Komposition und Klangdesign, wobei Feldaufnahmen, gefundene Klänge, Synthesizer und vieles mehr benutzt werden, um Instrumente für Improvisation und komponierte Musik zu entwerfen. Mit dem 2019 gegründeten Trio Ephemeral Fragments mit Florian Walter und Emily Wittbrodt spielte Korhan zahlreiche Konzerte und veröffentlichte 2021 das Album „mit Gefühl“. Mit der Sängerin/Komponistin Ayşe Cansu Tanrıkulu gründete Erel 2020 das Duo Pep Talk, und mit Elektronik-Musiker Eliad Wagner im Mai 2021 das Duo Only With You. Seit 2021 spielt Erel im Quartet Böseblick mit Kirsten Reese, Alessandra Eramo und Ariel Orah.

Erel komponierte die Stücke Soundtracking (2021) und Losing Track in Four Movements als Auftragswerke für das elektronische Musik-Trio Lange//Berweck//Lorenz. Erel spielt in Kunsträumen, Biennalen und bei Vernissagen und arbeitet zusammen mit visuellen Künstler*innen. Erel zeigte verschiedene Sound-Art Werke bei Ausstellungen in der Türkei (2013, 2015), Hong Kong (2019) und Deutschland (2020, 2021) und spielte
zahlreiche Konzerte in Europa, Asien und Nordamerika. Erel hat elf Alben mit verschiedenen Musiker*innen und Gruppen sowie zwei Solo-Alben im digitalen Format veröffentlicht.

korhanerel.com

Ariel William Orah ist ein Klangkünstler und Performer. Er wurde in Bandung, Indonesien, geboren und lebt und arbeitet seit 11 Jahren in Berlin. Zu seinen Arbeits- und Forschungsschwerpunkten gehören sozial engagiertes Kunstschaffen, soziale und klimatische Ungerechtigkeit sowie Identität, Erinnerung und Verknappung. Im Rahmen seiner künstlerischen Praxis arbeitet Orah mit verschiedenen Klangmedien, Techniken und Formaten wie Klangkunst, Klanginstallation, Klangperformance, Klangwerkstatt, Vertonung und Klangkomposition für Film und Theater. Seit 2008 hat Orah seine Arbeiten in Deutschland, Großbritannien, Dänemark, der Schweiz, Italien, Belgien, Australien, Litauen, Malaysia, Singapur und Indonesien präsentiert.
www.soydivision.berlin
Kirsten Reese wuchs in Hong Kong, den Philippinen und im Rheinland auf und studierte Flöte, elektronische Musik und Komposition in Berlin und in New York. Als Komponistin und Klangkünstlerin komponiert sie für elektronische Medien, Instrumente und ungewöhnliche Wahrnehmungssituationen, Räume und Lautsprecherkonstellationen (z. B. 2019 bei den Donaueschinger Musiktagen Neglou, eine performative Komposition im Schwimmbad für Trompete, Unterwasserklang und verschwommene Aktionen, die die Hörenden mit den Ohren unter Wasser erleben konnten). Rechercheintensive Projekte verbinden historische Themen und Archivaufnahmen mit field recordings und immersiven Soundscapes (Cobourg, Festival Memories in Music AdK 2021). Kirsten Reese interessiert sich für die Eigenart und Aura historischer elektronischer Instrumente (z. B. the lightest words had the weight of oracles, 2014/16 für Fairlight CMI und E-Gitarre). Einen weiteren Schwerpunkt ihrer Arbeit bilden Kompositionen, Installationen und Audiowalks für Landschaften und den urbanen Außenraum (z.B. Berlin Rosenthaler Platz, Audiowalk mit singenden Sirenen, BAM Musiktheaterfestival 2018). Als Live-Elektronikerin tritt Kirsten Reese mit Improvisationen oder konzeptionellen Sets auf (z. B. Creatures and Signals, site-specific Performance für archivierte Insektenstimmen und mutierte Insektenklänge am Fairlight CMI). 
www.kirstenreese.de
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Éliane Radigue: Occam Delta XV (2018) EA
Quatuor Bozzini

Clemens Merkel, Violine
Alissa Cheung, Violine
Stéphanie Bozzini, Viola
Isabelle Bozzini, Violoncello
Éliane Radigue: Occam Delta XV
„Simplest always the best!“ So fasst Éliane Radigue das Prinzip von Ockhams Rasiermesser zusammen, das auch als Prinzip der Sparsamkeit bezeichnet wird. Das nach dem mittelalterlichen Philosophen Wilhelm von Ockham (14. Jahrhundert) benannte Rasiermesser kann wie folgt formuliert werden: „Pluralitas non est ponenda sine necessitate“ – „die Menge soll nicht ohne Notwendigkeit verwendet werden.“ Im Zentrum von Radigues Instrumentalprojekt Occam Océan wird dieses Argumentationsprinzip sowohl zu einer Interpretationshilfe für die Musiker*innen als auch zu einem entscheidenden Faktor für die Struktur des Werks. Wenn beispielsweise in einem Konzert ein Abschnitt nicht die gewünschte Intensität hat, ist es besser, gleich zum nächsten überzugehen, als sich an etwas festzuklammern, das sich nicht von selbst versteht. Umgekehrt, wenn ein Abschnitt wunderbar klingt, werden die Musiker*innen ermutigt, diesen Abschnitt so lange wie möglich zu halten, um das Vergnügen zu verlängern... So wird die Dauer jedes Abschnitts des Werks durch das bestimmt, was in der Hitze des Gefechts für die Interpret*innen die einfachste Lösung zu sein scheint. Denn hier geht es nicht um geschriebene Musik, sondern um einen „intuitiven Kompositionsprozess“, der der „mündlichen Weitergabe alter traditioneller Musik“ (Sonami, 2017) ähnelt. Bei ihrer ersten Begegnung mit Radigue wählen die Musiker*innen gemeinsam mit der Komponistin ein Bild aus, das mit Wasser in Verbindung steht (daher die zweite Hälfte des Titels). Dieses Bild, das für die Musiker*innen sehr persönlich ist, dient als Gerüst für den Aufbau des Stücks und ersetzt in gewisser Weise die schriftliche Partitur. Wenn das Stück einmal gut strukturiert ist, kann das Bild durchaus „in der Schublade bleiben“ wie eine Partitur, wenn man ein Musikstück auswendig kennt. Jedes Stück wird also für jede* Musiker*in maßgeschneidert gebaut, und jede* Musiker*in hat ein eigenes Solo, das Occam genannt wird. Aus der Kombination dieser Solos werden Occam River Duos gebildet, Occam Delta für Trios und Quartette, Hexa für Quintette und so weiter bis hin zu Occam Ocean für großes Orchester. Zurzeit gibt es 23 Solos und bereits über 50 Stücke, die durch dieses Spiel mit Kombinationen gebildet wurden. Wie Radigue sagt, ist dies erst der Anfang eines Zyklus, der ein Werk komponiert, das „von Natur aus unvollendet ist, weil es nicht vollendet werden kann.“ Und das gefällt ihr sehr.

(Emanuelle Majeau-Bettez)
Éliane Radigue ist die einzige französische Komponistin ihrer Generation, die als Pionierin der Synthesizermusik bezeichnet werden kann. Sie schafft ein Werk, in dem die natürlichen Mikrobewegungen zwischen den Frequenzen an die Stelle von Rhythmik oder anderen traditionellen Formen der Klangorganisation treten. Die Komposition eines elektronischen Stücks ist bei Radigue ein akribischer Prozess, der bis zu drei Jahre in Anspruch nehmen kann und in der Regel aus dem Aufnehmen und Mischen von Synthesizerklängen auf Magnetbändern besteht. Radigues gesamtes elektronisches Korpus umfasst mehr als 20 Stunden Musik, was sie zu einer der produktivsten Künstlerinnen auf diesem Gebiet macht.

1955 lernte Radigue Pierre Schaeffer kennen und wurde kurz darauf Praktikantin im Studio d'essai de la Radio Télédiffusion Française. Dort studierte sie die Techniken der musique concrète und warb auf Konferenzen in Düsseldorf, Amsterdam, Darmstadt und in der Region um Nizza für diese Musik. Radigue, die mit dem Künstler Arman verheiratet war und drei kleine Kinder hatte, gab 1958 das Studio von Pierre Schaeffer und Pierre Henry auf, um sich ihrer Familie zu widmen, und nahm gleichzeitig Harfen- und Harmonielehreunterricht am Konservatorium in Nizza. Von 1967 bis 1968 arbeitete sie wieder mit Henry im Apsome-Studio und war seine Assistentin, insbesondere bei der Realisierung der Messe de Liverpool und der L’Apocalypse de Jean. In dieser Zeit entstanden Radigues erste Werke, deren Klangmaterial aus Rückkopplungen besteht und deren Struktur von asynchronen, geloopten Magnetbändern bestimmt wird. Radigue erhielt für diese frühen Arbeiten in Frankreich wenig Anerkennung.

In der experimentellen Szene in New Yorks Downtown fand sie die Aufnahme und Wertschätzung einer Künstler*innengemeinschaft. Radigue verkehrte dort unter anderem mit James Tenney, Malcolm Goldstein, Philip Glass, Steve Reich, La Monte Young, Phill Niblock, Alvin Lucier und John Cage. Von 1970 bis 1971 war Radigue Composer-in-Residence an der New York University School of the Arts, wo sie im Studio von Morton Subotnick mit dem Buchla (100 series), einem der ersten modularen Synthesizer der damaligen Zeit, arbeitete. Gegen Ende ihres Aufenthalts kam Radigue mit dem Moog, dem Electrocomp (EML) und dem Putney (EMS) in Berührung, bis sie schließlich auf den Synthesizer ARP 2500 stieß, den sie kaufte und mit nach Paris nahm. Über mehrere Jahrzehnte hinweg komponierte sie fast ausschließlich für diesen und entwickelte sich zu einer wahren Virtuosin des Instruments. Ihre ersten Werke für Synthesizer erregten in den USA große Aufmerksamkeit, und 1973 wurde Radigue als Composer-in-Residence in die Studios für elektronische Musik des California Institute of the Arts und der Universität von Iowa eingeladen.

1974 entdeckte Radigue den tibetischen Buddhismus und begann einen spirituellen Rückzug bei Meister Pawo Rinpoche. Erst 1978 kehrte sie zum Komponieren zurück. Diese Rückkehr zur Musik brachte einige von Radigues elektronischen Meisterwerken hervor: Adnos II und Adnos III sowie einen großen Zyklus, der dem Leben des tibetischen Yogis Jetsun Milarepa gewidmet ist. Radigue erhielt ein Stipendium der französischen Regierung für die Komposition des Zyklus Songs of Milarepa für auf Tonträger fixierte Klänge (Stimmen und Synthesizeraufnahmen: Lama Kunga Rinpoche, tibetische Stimme; Robert Ashley, englische Stimme).

2006 erhielt Radigue den renommierten Prix Ars Electronica für ihr letztes Stück mit aufgenommenem modularen Synthesizer, L'île re-sonante (2000).

Seit 2001, nach vierzig Jahren Arbeit mit dem ARP 2500, arbeitet Radigue nur noch mit Instrumentalist*innen zusammen und nutzt einen Kompositionsprozess, der oft mit der mündlichen Überlieferung traditioneller Musik verglichen wird. Die erste dieser Kollaborationen wurde von dem Bassisten Kasper T Toeplitz initiiert. Zu Radigues jüngsten Projekten mit Interpret*innen gehören die drei Naldjorlak sowie der monumentale Occam-Zyklus, der von einigen der besten Musiker*innen unserer Zeit gespielt wird. Dieser (noch laufende) Zyklus umfasst bereits fast siebzig Stücke für alle Besetzungen, vom Solo bis zum Orchester.

Radigues Musik wurde auf zahlreichen renommierten Festivals aufgeführt, und es werden weiterhin neue Werke in den gesamten USA und Europa an höchst unterschiedlichen Orten uraufgeführt, vom Loft über große Konzertsäle bis hin zu Kunstgalerien und Museen.
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FESTIVALPROGRAMM
Freitag, 20. Januar
18:00
Podiumsgespräch mit Quatuor Bozzini

19:30
The Paranormal Clarinet Society I

20:30
Quatuor Bozzini III

22:15
The Paranormal Clarinet Society II

Samstag, 21. Januar 
20:00
Lange Nacht
01:00
Gurss von Dred

