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Sterben  Was kommt nach dem Tod? Diese Frage beschä	igt die Menschheit, 
solange es sie gibt. Sie glaubt an Gö�er und Paradiese, an die Hölle oder an das Leben nach 
dem Tod. Auch die Musikgeschichte verdankt einige ihrer berühmtesten Momente der Imagi-
nation der Bereiche, die jenseits von diesseits liegen. Wie aber wirkt sich der von der Moderne 
proklamierte „Tod Go�es“ auf die Musik aus? Wie geht der „transzendental obdachlos“ ge-
wordene Mensch mit der Situation um? Dreimal Vorschau auf die Zukun	 als Vergangenheit. 

What happens a	er death? Humankind has been pondering this question ever since it 
could. Humanity has believed in gods and paradise, in hell, or in life a	er death. Many of music 
history’s most memorable moments of imagination owe their existence to the concept of an 
a	erlife beyond this present life. But what e�ect does modernity’s proclamation „God is Dead“ 
have on music? How does the suddenly „transcendentally homeless“ human deal with the 
situation? Presented are three previews on the future as history.

FRANCESCO FILIDEI} FINITO OGNI 
GESTO (2010) Für Trauer gibt es in der Musik viele Ausdrucksformen. Sie reichen 
von der Wahl der Tonart über die Wahl des Tempos bis zur Wahl der musikalischen Geste. 
Die bekannteste unter ihnen ist wohl der schwere, punktierte Rhythmus des Trauermarschs, 
der den schleppenden, schweren Schri� einer Trauerprozession nachahmt. In ihm ist all 
die Erdenschwere des Todes enthalten, wenig von der Leichtigkeit des Nichts, die manche im 
Jenseits sehen wollen. Als italienischer Organist ist Francesco Filidei mit den „Übergangs-
ritualen“ bestens vertraut, welche die katholische Religion gescha�en hat. Umso mehr irri-
tiert die Vortragsbezeichnung, die er seiner Komposition Finito ogni gesto vorangestellt hat: 

„Andantino funebre“. Die Verkleinerungsform des „Andante“, das „leichte Schreiten“ steht auf 
den ersten Blick im Widerspruch zum Ernst, den das Adjektiv „funebre“ anzeigt. Doch dieser 
Widerspruch führt mi�en hinein in das Scha�en von Francesco Filidei, für den Musik und 
Tod grundsätzlich miteinander in Verbindung stehen. „Die Menschen haben drei Instrumente 
gefunden, um das Leben zu erforschen: die Philosophie, die Religion und die Kunst. Für mich 
ist die Musik die zielführendste, da sie mit der Zeit arbeitet und wir nehmen unser Leben in 
der Zeit wahr“, so Filidei. So wie das Leben nimmt er auch die Entwicklung von musikalischen 
Figuren und Klängen als einen Prozess zwischen Geburt und Tod wahr. „Wenn ich einen 
Klang nehme und beginne zu fragen, wie und wo er geboren wird, wohin er geht, dann frage 
ich auch nach dem Phänomen Deiner Geburt, und, in der Konsequenz, nach dem Tod.“ 
Filideis Musik klingt häu�g, als habe sie den Tod schon hinter sich gelassen. Filidei spielt mit 
den Hinterlassenscha	en seiner Vorfahren, er spielt mit den Knochen und der Asche, die 
ihm vierhundert Jahre Musikgeschichte haben zukommen lassen. Tonhöhen spielen für den 
Komponisten nur noch eine untergeordnete Rolle und die sechs Musiker bedienen nicht nur 
ihre sechs Instrumente, die sie fauchen und gurren, sirren und schwirren lassen, sondern 
agieren auch mit Schläuchen und Lock¡öten, Gläsern und Spieluhren. Allmählich schält sich 
doch eine chromatische Figur aus dem Klangorganismus heraus – Halbtonseufzer, ein wei-
terer Ausdruck der Klage, die hier dem Tod des bedeutenden italienischen Schri	stellers 
Eduardo Sanguineti gilt. In seiner Verssammlung Novissimum Testamentum ha�e Sanguineti 
darüber räsoniert, was nach der „letzten Geste der Liebe“ kommt: Sie mündet in Musik. 
Kann Musik jemals sterben? There are many ways to express mourning through music. 
They range from the choice of key to the choice of tempo, continuing with the selection of 
musical gesture. The most famous of them all must be the ponderous and punctuated rhythm 
of the funeral march, imitating the dragging, heavy steps of a funeral procession. It embodies 
all of the earthly gravity of death, less so the weightless nothingness that many want to see in 
the a	erlife. As an Italian organist, Francesco Filidei is well versed in the „transition rituals“ 
of the Catholic religion. That makes the tempo marking of his composition Finito ogni gesto

“andantino funebre” even more irritating. The diminutive of “andante”, meaning a “lighter 
pace,” seems at �rst glance to be in contrast to the seriousness that the adjective “funebre” re-
presents. But it is exactly this contradiction that leads to the heart of Francesco Filidei’s work, 
where music and death are inherently connected. “Humankind has developed three tools 
with which to explore life: philosophy, religion, and the arts. Music is for me the most advanta-
geous, because it works with time and we perceive our lives through time,” according to Filidei. 
As in life, he also sees the development of musical �gures and sounds as a process between 
birth and death. “When I take a sound and begin to question how and where it was born, where 
it is going, then I am also asking about the phenomena of your birth and consequentially, about 
death.” Filidei’s music o	en sounds as if it has already moved beyond death. Filidei plays with 
the remains of his ancestors, with the bones and ashes that four hundred years of music his-
tory have le	 behind. The range of the pitches plays a subordinate role for the composer, the six 
musicians using not only their instruments - allowing them to hiss and coo, buzz and whir – 
but also performing on tubes and recorders, glasses and music boxes. Li�le by li�le, a chromatic 
�gure peels itself away from the sound organism – 1/2 step sighs, another expression of lamen-
tation, this time in honor of the death of the eminent Italian author Eduardo Sanguineti. In 
his collection Novissimum Testamentum, Sanguineti re¡ected on what comes a	er “love’s last 
gesture” and concluded: it ends in music. Can music ever die?

MICHAEL BEIL} BLACK JACK (2011) Die heute weit-
gehend vergessene Popgruppe „The Buggles“ landete 1979 einen großen Hit mit ihrem Song 

„Video killed the radio star“. Wie man inzwischen weiß, führen sichtbare Stars im Video und 
unsichtbare Stars im Radio heute eine friedliche Koexistenz und auch für die komponierte 
Musik lässt sich feststellen: Video hat den Audio-Star nicht umgebracht, sondern im Gegenteil 
bereichert. Vom Hilfsmedium zur Dokumentation von Live-Performances, als welches „Video“ 
zunächst vor allem von bildenden Künstlern eingesetzt worden ist, ist es als Kunstform zu 
eigenen Weihen gelangt. Die Verschaltung mit anderen Medien in Echtzeit ist heute eine auf-
regende Fragestellung, der sich eine junge Generation stellt. Der aus Stu�gart stammende 
Komponist Michael Beil hat sich schon früh intermedialen Fragen gewidmet und auch seine 
Komposition Black Jack spielt mit dem Verhältnis von Bild und Ton, Playback und Aktion. 
Dass er sein Stück mit dem Namen eines der berühmtesten Kartenglücksspiele betitelt hat, 
deutet auf die spielerische Natur des Unternehmens, in dem sich live gespielte und vorauf-
genommene Klänge stets gegenüber stehen. In der „Radioversion“ des Stückes ist für den 
Zuhörer die Frage obsolet, ob die spielerische Aktion, die ein Musiker auf der Bühne ausführt, 
der „nur“ sichtbaren oder der „nur“ hörbaren Seite der Au«ührung zuzurechnen ist. Umso 
deutlicher tri� das Spiel mit Stille und Wiederholungen in den Vordergrund – in den Schleifen 
der Loops gerät die Wiederholung nicht zur Beglaubigung, sondern stellt das Vorangegangene 
infrage. Das Spiel kulminiert in einem gewaltigen Marsch, in dem Virtualität und Realität sich 
feindselig gegenüberstehen. Wer bei diesem Spiel gewinnt, ist vielleicht Glückssache. 

Sicher ist nur: Der schwarze Jack hat die besten Karten in diesem Spiel. The more-or-less 
forgo�en pop group The Buggles landed a big hit in 1979 with their song “Video killed the 
radio star.” As we now know, today’s visible video stars and invisible radio stars have a friendly 
coexistence, which is also true of composed music - video doesn’t kill audio stars; on the con-
trary, it improves them. As an auxiliary documentation tool for live performances, the “video” 
was initially used by visual artists, and has become an art form in its own right. Today, younger 
generations are posing interesting questions using real time interconnection with other media. 
The Stu�gart born composer Michael Beil dedicated himself early on to exploring intermedia. 
His composition Black Jack plays with the relationship between image and sound, playback 
and live action. Naming his piece a	er one of the most famous card games, he points to the play-
ful nature of the work, where live music and previously recorded sounds are continuously 
placed in opposition to each other. In the “radio version” of the piece, the listener’s wondering 
of whether the playful action of the musician on stage is “just” the visible or “just” the audio 
aspect of the performance is a moot question. The play between silence and repetition is brought 
to the forefront - rather than achieving authenticity through looping, the repetitions place the 
previous actions in question. The game culminates in a massive waltz, with virtuality and reality 
standing hostilely across from each other. Just who ends up winning the game is perhaps a 
ma�er of luck. One thing is certain: the black jack most de�nitely has the best cards in this game. 

MauriCiO kagel} IN DER MATRATZEN-
GRUFT (2007-08) Letzte Werke eines Künstlers geben der Nachwelt o	 Rätsel auf. Es 
fällt schwer, sie losgelöst von ihrem biogra�schen Kontext zu hören, zumal wenn sie unvollendet 
bleiben – als habe der Komponist ihr letztes Geheimnis mit „hinüber“ nehmen wollen ins Jen-
seits. Auch Mauricio Kagels Liederzyklus In der Matratzengru� ist unvollendet geblieben – 
die Vertonung endet noch vor den letzten Zeilen der Textkompilation, die der Komponist selbst 
aus Heinrich Heines letzten Gedichten zusammengestellt hat. Die Verse, die Heinrich Heine 
sich während seiner letzten von Be�lägerigkeit und Krankheit geprägten Jahre abgerungen hat, 
sind eines der bewegendsten Zeugnisse künstlerischen Aufbegehrens gegen die Ungerechtig-
keit des Todes. In Heines trotzigen Spö�eleien über das Dahinsiechen des Körpers hisst der Geist 
die Siegesfahne über die Krankheit – bei vollem Bewusstsein, dass es sich um einen Kampf 
handelt, der nicht zu gewinnen ist. Mauricio Kagel, selbst unheilbar an Leukämie erkrankt, 
erkannte in Heines letzten Versen, die dieser aus seiner „Matratzengru	“, wie er seine Pariser 
Wohnung nannte, in die Welt schickte, eine kongeniale Vorlage für sein letztes Werk. Mit ihren 
Brechungen und Bildsprüngen, in ihrem montageartigen Charakter, mit den Anspielungen und 
Zitaten und nicht zuletzt mit ihren lyrischen Dissonanzen spiegeln sich in der Dichtung viele 
Formelemente der Musik Mauricio Kagels, der mit Heine zudem dessen sprichwörtliche Ironie 
teilt. In den fünfzehn Teilen der Komposition setzt Kagel das solistisch besetzte Kammerensemble 
stets neu zusammen und mischt jeweils eigene Farben für die musikalischen Abschni�e, redu-
ziert die Pale�e bis auf Momente ruhiger Zwiesprache der Stimme mit dem Klavier, der Bratsche 
oder dem Englischhorn: „Es ist dies die musikalische Parabel von Heines Existenz in Schüben“, 
schreibt Kagel, „wo Fragmente von Fragmenten übergangslos nacheinander und o	 simultan 
erklingen, und wo der Knoten zwischen dem wahren Grund des Leidens und der ewigen Frage 
des ‚Warum?‘ nicht entwirrt werden kann.“ Zwei gegenläu�ge Stränge ringen in Kagels Lieder-
zyklus miteinander: die akkurate Beschreibung des körperlichen Verfalls und der künstlerische 
Versuch, mit Hilfe der Kunst die Wirklichkeit zu überwinden, Agonie tri«t auf Poesie. „Jetzt 
fürcht’ dich nicht, lieber Hörer, ich bin kein Gespenst, ich bin kein Spuk; Leben kocht in meinen 
Adern, bin des Lebens treuester Sohn.“ Die Todesangst verwandelt Kagel mit Heine in ein 
Wiegenlied. An artist’s �nal work o	en leaves posterity with questions unanswered. It’s 
di°cult to separate the work from its biographical context, especially when it remains un�nished – 
as if the composer wanted to carry over their last secret with them into the a	erworld. Mauricio 
Kagel’s song cycle In der Matratzengru� also remains un�nished – the scoring ends just before 
the last lines of the text that the composer himself compiled from Heinrich Heine’s �nal poems. 
The verses that Heinrich Heine managed to wring out of himself during his last years, bedridden 
and ill, are some of the most moving testaments of artistic revolt against the injustice of death 
ever wri�en. Heine’s de�ant raillery against the body’s fall into decline hails the spirit of a raised 
¡ag of victory over illness - in absolute awareness that it is an impossible war to win. Mauricio 
Kagel, himself su�ering from incurable leukemia, recognized in the last verses Heine sent out 
into the world from his Matratzengru	, or “ma�ress crypt,” as he liked to call his Paris apartment, 
a felicitous model for his own last work. With its broken phrases and jumps of imagery, the mon-
tage-like character, the innuendos and quotes as well as lyrical dissonances, the poetry mirrors 
many elements of Mauricio Kagel’s music, including the well-known irony that he shared with 
Heine. Kagel continuously combines the soloist ensemble anew throughout the 15 movements of 
the composition, mixing separate colors for each of the musical segments, or reducing the pale�e 
to moments of quiet dialogue between the voice and piano, the viola or English horn: “It’s a musical 
parable of Heine’s existence in phases,” wrote Kagel, “where fragments of fragments follow each 
other continuously, o	en sounding simultaneously, where the entangled knot between the true 
reason of su�ering and the eternal question ‘Why?’ cannot be entwined.” Two opposing strands 
circle each other in Kagel’s song cycle: the accurate description of bodily decline and the creative 
a�empt to overcome reality through art – agony meeting poetry. “Do not fear, dear listener, I am 
not a ghost, I am not a spook; life boils in my veins, I am life’s most loyal son.” Through Heine, 
Kagel transforms mortal fear into a cradle song.

HEINRICH HEINE} IN DER MATRATZENGRUFT
Textzusammenstellung von Mauricio Kagel 
I. Es schmilzt das Fleisch von meinen Rippen. // Ich kann mich vom Siechbe� nicht erheben. // 
Mein Mut erlischt, mein Herz ist krank. // Mein’ Todesangst ist ein Wiegenlied. 
Die Kirschen sind von außen rot, // doch drinnen steckt als Kern der Tod; // nur droben, wo die 
Sterne, gibt’s Kirschen ohne Kerne. 
II. ... Die Klavierkonzerte zerreißen uns die Ohren. // Oh, bi�re Winterhärte! 
Weit besser ist es im Sommer, // da kann ich im Walde spazieren // allein mit meinem Kummer 
// und Liebeslieder skandieren. 
Das Glück ist eine leichte Dirne, // und weilt nicht gern am selben Ort; // sie streicht das Haar 
dir von der Stirne // und küsst dich rasch und ¡a�ert fort. 
Frau Unglück hat im Gegenteile // dich liebesfest ans Herz gedrückt, // sie sagt, sie habe keine 
Eile, // setzt sich zu dir ans Be� und strickt ... 
III. Ach! der Schmerz ist stumm geboren, // ohne Zunge in dem Munde; // hat nur Tränen, hat 
nur Blut, // Blut aus tiefer Todeswunde. 
Ich bin so alt // Wie das Meer und der Wald. // Ich stand am schnarrenden Webstuhl der Zeit. // 
Und dennoch widerstand ich dem Sturm // der sinnlich dunklen Gewalten. 
Was hil	 mir? // Was hil	 mir meine Tugend jetzt? 

IV. ... fürcht’ dich nicht, lieber Hörer, // ich bin kein Gespenst, ich bin kein Spuk; // Leben kocht 
in meinen Adern, // bin des Lebens treuster Sohn.
Doch durch jahrelangen Umgang mit den Toten, // nahm ich an der Verstorbenen Manieren
und geheime Seltsamkeiten. 
Seltsam ... Die schöne Zeit, sie ist verschlendert // und alles hat sich seitdem verändert ... // 
Der Kranz ist mir vom Haupt genommen, // ich weiß es nicht, wie es gekommen, // doch seit 
der schöne Kranz mir fehlt, // ist meine Seele wie entseelt. 
V. Posaunenruf erfüllt die Lu	, // und furchtbar schallt es wider; // die Toten steigen aus der 
Gru	; // und schü�eln und rü�eln die Glieder. 
Sie steigen aus der Gru	! // Verstummt sind Pauken, Posaunen und Zinken. 
Doch horch! Ein schollernd schnöder Klang // ertönt unfern der öden Bühne, // vielleicht, 
dass eine Saite sprang // zu einer alten Violine. 
Verdrießlich rascheln im Parterre // etwelche Ra�en hin und her, // und alles riecht nach 
ranz’gem Öle. // Die letzte Lampe ächzt und zischt // verzwei¡ungsvoll, und sie erlischt. // 
Das arme Licht war meine Seele. 
VI. Im süßen Lied ist o	 ein saurer Reim, // wie Bienenstachel steckt im Honigseim. // 
Unsterbliche Seele, nimm dich in Acht, // dass du nicht Schaden leidest, // wenn du aus dem 
Irdischen scheidest; // es geht der Weg durch Tod und Nacht. 
VII. Als ich nach Hause ri�, da liefen // die Bäume vorbei in der Mondenhelle, // wie Geister. 
Wehmütige Stimmen riefen // doch ich und die Toten, wir ri�en schnelle. 
Was ich der Stimme zur Antwort gab, // das weiß ich nimmer, // denn ich erwachte jählings, // 
und ich war wieder ein Kranker, // der im Krankenzimmer // trostlos daniederliegt // seit 
manchem Jahr. 
Des Tages Lärm verhallt, // es steigt die Nacht herab mit langen Flören. // Hier bist du sicher 
vor Musik. // Von des Pianofortes Folter // und von der großen Oper Pracht // und schrecklichem 
Bravourgepolter. 
VIII. In jenen Nächten hat Langweil ergri�en, // sie zu verscheuchen, hab’ ich dann gep��en. 
Ja, so hab’ ich gep��en // die frechen Reime eines Spo�gedichts. 
Wie langsam kriechet sie dahin, // die Zeit, die schauderha	e Schnecke! // Ich aber, ganz 
bewegungslos, // bleib’ ich hier auf demselben Flecke. 
IX. Jahre kommen und vergehen. // In dem Webstuhl läu	 geschä	ig schnurrend // hin und 
her die Spule. // Was er webt, das weiß kein Weber. 
Jahre kommen und vergehen, // Menschentränen träufeln, rinnen auf die Erde, // und die Erde 
saugt sie ein mit stiller Gier. 
X. Vielleicht bin ich gestorben längst; // es sind vielleicht nur Spukgestalten, // die Phantasien, 
die des Nachts // im Hirn den bunten Umzug halten. 
Es mögen wohl Gespenster sein, // altheidnisch gö�lichen Gelichters, // sie wählen gern zum 
Tummelplatz // den Schädel eines toten Dichters. 
XI. Ja, nur stammeln, sto�ern kann ich. // Erschü�ert hat mich, was ich sah! // erbarme dich 
mein und spende die Ruhe mir, // o Go�, o Go�, o Go�, o Go�! // und ende die schreckliche 
Tragödie. 
XII. Die Schönheit ist dem Staub verfallen, // du wirst zerstieben, wirst verhallen. // Viel anders 
ist es mit Poeten, // die kann der Tod nicht gänzlich töten. 
Uns tri«t nicht weltliche Vernichtung, // wir leben fort im Land der Dichtung, // in Avalon, 
dem Feenreiche. // Leb wohl auf ewig, schöne Leiche. 
XIII. Mit spö�ischem Summsen mein Be� umschwirren // die schwarzen Fliegen; auf Nas’ und 
Stirn // setzen sie sich fatales Gelichter! // Etliche Fliegen haben wie Menschengesichter, // auch 
Elefantenrüssel daran wie Go� Ganesa in Hindostan. // In meinem Hirne rumort es und knackt, 
ich glaube, da wird ein Ko�er gepackt, // und mein Verstand reist ab, o wehe, // noch früher als 
ich selber gehe. 
XIV. ... mocht’ es wohl geschehen, // dass Mohnblumenkranz auch meine Stirn berührte // und 
seltsam du	end allen Schmerz verscheucht’ aus meiner Seel’. // Doch solche Linderung, // sie 
dauerte kurze Zeit; // genesen gänzlich kann ich nur dann, // wenn seine Fackel senkt der andre 
Bruder, // der so ernst und bleich. // Gut ist der Schlaf, der Tod ist besser, // freilich, das Beste 
wäre, nie geboren zu sein. 
XV. Mich ru	 der Tod. Es wär’ noch besser, // müsst’ ich auf hohem Seegewässer ... // der tolle 
Nordpolwind peitscht dort die Wellen, und aus den Tiefen, // die Ungetüme die dort schliefen, // 
Hai�sch’ und Krokodile // 
[An dieser Stelle endet die ausgearbeitete Partitur.] 
kommen mit o�enem Rachen emporgeschwommen. 
[Letzte Verse des Tex�yposkripts] 
Nicht so gefährlich ist das wilde, // erzürnte Meer und der trotzige Wald // als mein jetziger 
Aufenthalt. 
Viel grimmere, schlimmere Bestien enthält Paris, // die leuchtende Hauptstadt der Welt.

INTERPRETEN/ARTISTS
MARCUS CREED Geboren und aufgewachsen an der Südküste Englands. Begann sein 
Studium am King’s College in Cambridge und sang dort im berühmten King’s College Choir. 
Weitere Studien an der Christ Church in Oxford und der Guildhall School in London. 1977 Über-
siedelung nach Berlin, wo er an der Deutschen Oper Berlin, der Hochschule der Künste sowie 
bei der Gruppe Neue Musik und beim Scharoun Ensemble wirkte. Von 1987 bis 2001 künstleri-
scher Leiter des RIAS-Kammerchores. 1998 folgte er einem Ruf auf eine Dirigierprofessur an 
der Musikhochschule Köln. Seit 2003 künstlerischer Leiter des SWR Vokalensembles Stu�gart, 
mit dem er sich besonders der neueren und der zeitgenössischen Musik widmet, darunter Wer-
ken u. a. von Luigi Nono, György Kurtág, Wolfgang Rihm und Heinz Holliger. 2010 wurde Creed 
mit dem Preis der Europäischen Kirchenmusik ausgezeichnet. Sein Scha�en ist auf zahlreichen 
preisgekrönten CD-Aufnahmen dokumentiert. Creed was born and raised on the southern 
coast of England. He began his studies at King’s College in Cambridge, where he sang in the famed 
King’s College Choir. Further studies took him to Christ Church in Oxford and the Guildhall 
School in London. Creed moved to Berlin in 1977, where he worked with the Deutsche Oper Berlin, 
the Hochschule der Künste, as well as the Gruppe Neue Musik and the Scharoun Ensemble. 
From 1987 until 2001, he was artistic director of the RIAS-Kammerchor. He was asked to take 
on the position of professor of conducting at the Cologne University of Music in 1998. Since 2003, 
he has been artistic director of the SWR Vokalensemble Stu�gart, where he’s placed special 
a�ention on newer and contemporary music, including works by composers such as Luigi Nono, 
György Kurtág, Wolfgang Rihm and Heinz Holliger. Creed won the Preis der Europäischen 
Kirchenmusik award in 2010. His work has been documented through numerous award-win-
ning CD productions.

MARKUS BRUTSCHER Geboren in Landsberg, aufgewachsen in Augsburg. Erste 
musikalische Ausbildung bei den Regensburger Domspatzen und den Augsburger Domsing-
knaben, anschließend Gesangsstudium bei Norma Sharp an der Hochschule für Musik „Hanns 
Eisler“ in Berlin sowie bei Rudolph Piernay in London und Mia Besselink in Maastricht. 
Zusammenarbeit mit führenden Orchestern und Dirigenten wie Marc Minkowski, Thomas 
Hengelbrock, Peter Neumann, Roland Wilson, Teodor Currentzis und anderen. Sein Repertoire 
umfasst alle Epochen, obwohl er schon früh als Spezialist für alte Musik galt. In den letzten 
Jahren Opernengagements u. a. in Trae�as Antigona in Antwerpen, Salamanca und Brüssel, 
Janáceks Katja Kabanova, Mozarts Così fan tu�e und Die Zauber�öte in Stu�gart und Japan, Weills 
Mahagonny in Basel, Purcells Indian Queen in Perm und Madrid. Mitwirkung an über 50 CD-
Aufnahmen, zuletzt u. a. Vivaldis Vesper, Zaide mit der Wiener Akademie unter Martin 
Haselböck, Mendelssohn Bartholdys Paulus und Verö�entlichung der Solo-CD Bleibt ihr Engel, 
bleibt bei mir mit Le Chardon. Brutscher was born in Landsberg in Bavaria and raised 
in Augsburg. He received his initial musical education in the boys choirs of the Regensburger 
Domspatzen and Augsburger Domsingknaben. He went on to study with Norma Sharp at 
the Hochschule für Musik „Hanns Eisler“ in Berlin, in London with Rudolph Piernay and in 
Maastricht with Mya Besselink. He works regularly with prominent orchestras, as well as with 
leading conductors such as Marc Minkowski, Thomas Hengelbrock, Peter Neumann, Roland 
Wilson, and Teodor Currentzi, among others. Brutscher is at home in repertoire from all epochs, 
although he is renowned primarily for his early music performances. His recent opera engage-
ments have included Trae�a’s Antigona in Antwerp, Salamanca, and Brussels; Janácek’s Katja 
Kabanova; Mozart’s Così fan tu�e and Die Zauber�öte in Stu�gart and Japan; Weill’s Mahagonny
in Basel; and Purcell’s Indian Queen in Perm and Madrid. He has recorded over 50 CDs, includ-
ing Vivaldi’s Vesper, Zaide with the Wiener Akademie under Martin Haselböck, Mendelssohn 
Bartholdy’s Paulus, and his �rst solo CD, Bleibt ihr Engel, bleibt bei mir, with the Le Chardon 
Baroque ensemble. 

EMILIO POMÁRICO 1953 in Buenos Aires geboren. Italienischer Dirigent und 
Komponist. Studium bei Franco Ferrara in Siena und bei Sergiu Celibidache in München. 
Er dirigierte u. a. das Symphonieorchester des Bayerischen Rundfunks, das WDR Sinfonie-
orchester Köln, das Orchestra dell’Accademia di S. Cecilia in Rom, das Orchestre Philharmo-
nique de Radio France, die Bamberger Symphoniker, das BBC Sco�ish Symphony Orchestra, 
das SWR Sinfonieorchester Baden-Baden und Freiburg sowie das ORF Radio-Symphonie-
orchester Wien. Als Operndirigent trat er u. a. an der Opéra de Paris, am Teatro alla Scala 
Mailand, am Teatro Sao Carlos Lissabon, an Den Nye Opera Bergen, an der Oper Oslo und an 
der Oper Stu�gart in Erscheinung. Bei der Ruhrtriennale dirigierte er in den vergangenen 
Jahren Neuproduktionen von Helmut Lachenmanns Mädchen mit den Schwefelhölzern in der 
Regie von Robert Wilson und Morton Feldmans Neither, inszeniert von Romeo Castellucci. 
Ständiger Gast bei den Salzburger Festspielen, beim Edinburgh International Festival, beim 
Festival d’Automne à Paris, bei den Wiener Festwochen und bei Wien Modern, bei La Biennale 
Musica in Venedig, bei den Donaueschinger Musiktagen und Musik der Zeit. Widmet einen 
großen Teil seiner Arbeitskra	 der zeitgenössischen Musik und musiziert mit Ensembles 
wie Klangforum Wien, Ensemble Musikfabrik, Remix Ensemble, Ensemble Resonanz und 
ensemble recherche. The Italian conductor and composer Emilio Pomàrico was born 
in Buenos Aires in 1953. He studied with Franco Ferrara in Siena and Sergiu Celibidache in 
Munich. He has conducted numerous orchestras, such as the Bavarian Radio Orchestra, the 
WDR Symphony Orchestra Cologne, the Orchestra dell’Accademia di Santa Cecilia in Rome, 
the Orchestre Philharmonique de Radio France, the Bamberg Symphony, the BBC Sco�ish 
Symphony Orchestra, the SWR Baden-Baden and Freiburg Symphony Orchestra, and the 
ORF Radio Symphony Orchestra Vienna. He has conducted at many opera houses, including 
the Paris Opera, the Teatro alla Scala in Milan, National Theatre of Saint Charles in Lisbon, 
the Den Nye Opera in Bergen, the Norwegian National Opera and Ballet, and the Oper 
Stu�gart. During the Ruhrtriennale, he recently conducted new productions of Helmut 
Lachenmann’s Mädchen mit den Schwefelhölzern under the direction of Robert Wilson, and 
Morton Feldman’s Neither, staged by Romeo Castellucci. He is regularly engaged by the 
Salzburg Festival, the Edinburgh International Festival, the Festival d’Automne in Paris, 
the Vienna Festival, Wien Modern, the Venice Biennale, the Donaueschingen Festival, 
and Musik der Zeit. He has dedicated a large amount of his time to contemporary music, per-
forming with ensembles such as Klangforum Wien, Ensemble Musikfabrik, Remix Ensemble, 
Ensemble Resonanz and ensemble recherche.

OTTO TAUSK Geboren in Utrecht. Studierte Violine bei Viktor Liberman und Istvan 
Parkanyi sowie Dirigieren bei Jurjen Hempel und Kenneth Montgomery. Weitere Studien bei 
dem litauischen Dirigenten Jonas Aleksa am Konservatorium in Vilnius. Als Assistenzdirigent 
beim Ro�erdams Philharmonisch Orkest (2004–06) enge Zusammenarbeit mit Valery Gergiev, 
der ihn anschließend an das Marinskij-Theater in St. Petersburg sowie mehrfach zum Ro�er-
dams Philharmonisch Orkest einlud. Langjähriger Chefdirigent der Holland Symfonia, seit der 
Saison 2012/2013 Chefdirigent des Sinfonieorchesters und Theaters St. Gallen. Unter anderem 
Gast des Nationalorchester Moskau und des Radio Filharmonisch Orkest Hilversum, des SWR 
Sinfonieorchester Baden Baden und Freiburg und des Orquestra Sinfónica do Porto Casa da 
Musica. Regelmäßige Zusammenarbeit mit Ensembles für zeitgenössische Musik wie Asko 
Ensemble und Nieuw Sinfonie�a. 2010/2011 Auszeichnung mit dem Preis „de Olifant“ der 
Stadt Haarlem für seine Arbeit mit der Holland Symfonia. Born in Utrecht, Tausk 
studied violin with Viktor Liberman and Istvan Parkanyi, as well as conducting with Jurjen 
Hempel and Kenneth Montgomery. He continued his studies with the Lithuanian conductor 
Jonas Aleksa in Vilnius. As assistant conductor with the Ro�erdam Philharmonic from 2004 
to 2006, he worked in close collaboration with Valery Gergiev, who subsequently invited him 
to work with the Orchestra of the Mariinsky Theatre in St. Petersburg, frequently as well 
with the Ro�erdam Philharmonic. For many years he was the chief conductor of the Holland 
Symfonia. In the 2012/2013 season, he was appointed chief conductor of the St. Gallen Symphony 
Orchestra and Theater. As guest conductor, he has worked with the Russian National Orches-
tra in Moscow, the Radio Philharmonic Orchestra in Hilversum, the SWR Baden-Baden and 
Freiburg Symphony Orchestra, and the Orquestra Sinfónica do Porto Casa da Musica, among 
others. He works regularly with contemporary music ensembles such as Asko Ensemble und 
Nieuw Sinfonie�a. In 2010/2011, O�o Tausk was presented with the „de Olifant“ prize by the 
city of Haarlem for his work with the Holland Symfonia.

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



 01 FRANCESCO FILIDEI } FINITO OGNI GESTO* 12:00
 02 MICHAEL BEIL } BLACK JACK* 17:05
03-17  MAURICIO kAGEL } IN DER MATRATZENGRUFT* 38:19

TT 67:38
 01 Ensemble Musikfabrik, Leitung Marcus Creed
 02  Ensemble Musikfabrik, Leitung O� o Tausk
 03–17 Markus Brutscher, Ensemble Musikfabrik, Leitung Emilio Pomàrico 

* Ersteinspielungen – World Premiere Recordings
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 01 FRANCESCO FILIDEI } FINITO OGNI GESTO (2010) 12:00
  für sechs Instrumente 

 02 MICHAEL BEIL } BLACK JACK (2011) 17:05
  für Ensemble mit Live-Video und Zuspiel 

 03-17 MAURICIO kAGEL } IN DER MATRATZENGRUFT (2007–08) 38:19
  Versuch einer Beschreibung nach Worten von Heinrich Heine 
  für Solotenor und Ensemble 
  3 I. ANDANTINO „ES SCHMILZT DAS FLEISCH VON MEINEN RIPPEN“  1:38
  4 II. MODERATO „... DIE KLAVIERKONZERTE ZERREISSEN UNS DIE OHREN“ 3:50
  5 III. ANDANTINO „ACH! DER SCHMERZ IST STUMM GEBOREN“  2:26
  6 IV. POCO MENO MOSSO „... FÜRCHT’ DICH NICHT, LIEBER HÖRER“ 2:51
  7 V. ALLEGRETTO „POSAUNENRUF ERFÜLLT DIE LUFT“ 3:46
  8 VI. MODERATO CON FUOCO „IM SÜSSEN LIED“ 2:11
  9 VII. MODERATO CON ANIMA „ALS ICH NACH HAUSE RITT“ 3:42
  10 VIII. ANDANTE „IN JENEN NÄCHTEN“ 2:43
  11 IX. ANDANTINO „JAHRE KOMMEN UND VERGEHEN“ 1:45
  12 X. ALLEGRETTO „VIELLEICHT BIN ICH GESTORBEN LÄNGST“ 1:32
  13 XI. ALLEGRO AGITATO „JA, NUR STAMMELN, STOTTERN KANN ICH“ 1:36
  14 XII. ADAGIO „DIE SCHÖNHEIT IST DEM STAUB VERFALLEN“ 2:34
  15 XIII. ALLEGRETTO „MIT SPÖTTISCHEM SUMMSEN MEIN BETT UMSCHWIRREN“ 2:38
  16 XIV. ANDANTINO „... MOCHT’ ES WOHL GESCHEHEN“ 2:56
  17 XV. LARGO „MICH RUFT DER TOD“ 2:11

 01 Ensemble Musikfabrik, Leitung Marcus Creed © RAI Trade vertreten durch Alkor Edition Kassel
 02 Ensemble Musikfabrik, Leitung O� o Tausk © Eigenverlag des Komponisten
 03–07 Markus Brutscher, Ensemble Musikfabrik, Leitung Emilio Pomàrico © C. F. Peters Musikverlag Leipzig, 
  London, New York
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