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Max Richter ist ein Phänomen: Seine Kunst 
elektrisiert Klassikliebhaber und Pop-

Fans gleichermaßen, sie funktioniert für 
Synthesizer ebenso wie für Sinfonieorchester 
und entfaltet ihre Sogwirkung in Clubs, in 
Konzertsälen und nicht zuletzt auf der großen 
Kinoleinwand. Als Komponist, Pianist und 
Produzent hat Richter so einen Stil entwickelt, 
der sich über üblichen Genregrenzen leicht-
füßig hinwegsetzt. Der in Hameln geborene 
Brite und seine künstlerische wie private 
Partnerin, die Künstlerin Yulia Mahr, haben 
für ihr gemeinsames »Reflektor«-Festival 
ein facettenreiches Programm zusammen
gestellt, das das gesamte Konzerthaus zur 
Spielwiese ihrer namhaften Gäste macht. 
 
 
 
Gefördert durch 

WILLKOMMEN



DONNERSTAG, 7.10.2021

23:30 Uhr | Stream aus dem Elbphilharmonie Kaistudio 
abrufbar bis 5. Januar 2022

MAX RICHTER: SLEEP
AMERICAN CONTEMPORARY MUSIC ENSEMBLE / 
GRACE DAVIDSON / MAX RICHTER

FREITAG, 8.10.2021

18 Uhr | Elbphilharmonie Kleiner Saal

SHIDA SHAHABI / DANIEL BRANDT

18:30 & 21 Uhr | Elbphilharmonie Großer Saal

MAX RICHTER: RECOMPOSED 
FINNISH BAROQUE ORCHESTRA / ANTTI TIKKANEN /  
MAX RICHTER

22:30 Uhr | Elbphilharmonie Kleiner Saal

STARRY SKY CYCLE 
ELISABETH BRAUSS

PROGRAMM



SAMSTAG, 9.10.2021

14 Uhr | Elbphilharmonie Kleiner Saal

SARAH DAVACHI
LIVEMUSIK ZUM FILM »ANTONIO GAUDÍ«

16 Uhr | Elbphilharmonie Großer Saal

MAX RICHTER / JULIUS EASTMAN
AMERICAN CONTEMPORARY MUSIC ENSEMBLE /  
ENSEMBLE RESONANZ / MAX RICHTER /  
KEVIN JOHN EDUSEI

20:30 Uhr | Elbphilharmonie Kleiner Saal

PORTICO QUARTET: TERRAIN
LIVEMUSIK ZUM FILM »LEKTIONEN IN FINSTERNIS«

22 Uhr | Elbphilharmonie Großer Saal

JLIN / KALI MALONE



SONNTAG, 10.10.2021

13:30 Uhr | Elbphilharmonie Kleiner Saal

AMERICAN CONTEMPORARY  
MUSIC ENSEMBLE / PAMELA Z
WERKE VON CAROLINE SHAW, CALEB BURHANS UND PAMELA Z

18:30 & 21 Uhr | Elbphilharmonie Kleiner Saal

JASON MORAN & CHRISTIAN MCBRIDE

20 Uhr | Elbphilharmonie Großer Saal

MAX RICHTER: VOICES
ENSEMBLE RESONANZ / GRACE DAVIDSON / ELENA URIOSTE /  
MAX RICHTER / BIRGIT MINICHMAYR / KEVIN JOHN EDUSEI



VIDEO-INSTALLATIONEN

tägl. 15–22 Uhr | Elbphilharmonie Kaistudio 1

STUDIO DIARY
INSTALLATION VON YULIA MAHR (EINTRITT FREI)

täglich | Videowand im Eingangsbereich der Elbphilharmonie

PRELUDE 2
VIDEOKUNST VON YULIA MAHR

täglich | Monitore im Foyer Großer Saal 

KURZFILME
VON VICTORY UND MARVEL EBINUM (LAGOS, NIGERIA)

PROGR AMM



MUSIK OHNE 
GRENZEN

Max Richter elektrisiert mit seiner Kunst 
Klassikliebhaber und Pop-Fans gleichermaßen.  
Mit seiner Partnerin Yulia Mahr bespielt er  
nun die Elbphilharmonie.



A ls Kind wollte Max Richter Astronaut werden. »Doch dann fand ich  
heraus, dass man dafür entweder Amerikaner oder Russe sein musste.« 
Also entschied sich der Brite, der 1966 im niedersächsischen Hameln 

geboren wurde, noch einmal um – nur um einige Jahre später als Komponist 
doch noch in ferne Welten aufzubrechen: ins Sydney Opera House und ins 
Berliner Berghain, auf die große Kinoleinwand und nun in die Hamburger 
Elbphilharmonie, wo er gemeinsam mit seiner Partnerin Yulia Mahr ein  
»Reflektor«-Festival gestaltet.

Für Richter ist all das kein Widerspruch: »Musik ist für mich vor allem 
ein Weg, Menschen anzusprechen. Es geht darum, ein Gespräch zu führen.« 
Diese Offenheit – nicht nur geografisch, sondern vor allem für verschiedene 
Stile und Genres – hat ihn zum derzeit wohl populärsten Vertreter einer 
neuen Form klassisch anmutender Musik gemacht, für die es noch nicht ein-
mal einen Namen gibt. Und auch ins All hat es Richter inzwischen geschafft: 
2019 flog seine Filmmusik im Blockbuster Ad Astra – Zu den Sternen zusam-
men mit Brad Pitt bis zum Neptun.

Seinen Weg zur Musik fand Richter ganz automatisch, wie er selbst sagt. 
»Sie war immer da. Schon als Kleinkind hatte ich ständig Melodien im Kopf. 
Ich habe einfach immer schon komponiert.« Einen entscheidenden Anteil an 
seiner Entwicklung hatte ausgerechnet der Milchmann seines Wohnortes 
Bedford in der Nähe Londons, wie Richter einmal erzählte: »Als ich zwölf, 
dreizehn war, übte ich fleißig Klavier, und eines Tages hat er mich gehört. Er 
war ein großer Fan von zeitgenössischer Musik, hatte eine enorme Schall-
plattensammlung und machte mich quasi zu seinem Projekt. Fortan brachte 
er morgens zusammen mit der Milch auch experimentelle Platten.« So hörte 
der junge Max zum ersten Mal von amerikanischen Minimalisten wie Terry 
Riley und Philip Glass – und war sofort verzaubert von den hypnotischen 
Klängen und der rhythmischen Kraft dieser Musik, deren wesentliches 
Strukturelement die Wiederholung ist.

PORTRAIT



Nach seinem Studium an der Royal Academy of Music und bei dem Avant-
garde-Komponisten Luciano Berio in Florenz gründete Richter das aus sechs 
Pianisten bestehende Ensemble Piano Circus, das sich genau dieser Art von 
Musik widmete, Werke von Komponisten wie Steve Reich, Arvo Pärt und 
Brian Eno spielte. Das hatte dann wiederum ganz unmittelbaren Einfluss auf 
Richters eigene Kunst: »Durch ihr Vorbild habe auch ich meine musikalische 
Sprache vereinfacht.«

Genau dies führte jedoch dazu, dass gerade die Klassik-Branche Richter 
anfangs mit Nichtbeachtung strafte. Zu simpel, zu plakativ sei seine Kunst, 
um vor dem Neue-Musik-Establishment zu bestehen. »Damals gab es ein-
fach eine gewisse Orthodoxie in der Frage, was gute Musik ist: Zweite Wiener 
Schule, Modernismus, Boulez. Der Anspruch war, dass eine Komposition 
immer auch eine Art Manifest ist. Ich hingegen wollte Geschichten erzählen, 
Gefühle transportieren. Mir war wichtig, eine Sprache zu entwickeln, die gut 
verständlich, ausdrucksstark und direkt ist.« Viele seiner frühen Komposi-
tionen veröffentlichte Richter daher auf CD – die eigentlichen Uraufführungen 
live im Konzert erfolgten oft erst viele Jahre später. Und wenn Max Richter 
heute auch von den Klassik-Tempeln auf der ganzen Welt umworben wird, 
dürfte das nachträglich für eine gewisse Genugtuung sorgen.

Für seine Herangehensweise an die Musik haben manche Musikjourna-
listen Richter bald das Etikett »Neoklassik« verpasst – einen Begriff, den er 
jedoch ablehnt. Er selbst bezeichnet sich stattdessen halbironisch als »Post-
Klassiker«. Das passt ja auch viel besser, denn das klassische Komponie-
ren hat Richter längst hinter sich gelassen. »Ich hatte eine sehr klassische 
musikalische Ausbildung, interessierte mich aber ungeheuer für das, was 
Anfang der Achtziger um mich herum in Großbritannien lief – und das waren 
Electronica und Punk. Die ersten Gigs, die ich besuchte, waren The Clash und 
Kraftwerk. Mir gefiel die ursprüngliche Energie des Punk, aber gleichzeitig 
studierte ich ernsthaft klassische Musik und baute in meinem Zimmer mit 
einem Lötkolben analoge Synthesizer zusammen. Für mich flossen all diese 
Dinge schon immer zusammen.«

Kein Wunder, dass für Richter auch die Trennung zwischen akustischen 
und elektronischen Instrumenten keine Rolle spielt: »Ich sehe in der Elekt-
ronik eher eine Fortführung, eine Erweiterung der verfügbaren Klangpalette. 
Insofern wäre es für mich nur logisch, wenn auch mehr Elektronik Eingang 
ins Orchester fände.«

Es war unter anderem die Filmmusik zu Ari Folmans Oscar-nominiertem 
Animationsfilm Waltz with Bashir (2008), die Richter viel künstlerische An-
erkennung einbrachte. Zu einem regelrechten Star avancierte er 2012 mit 

PORTR AIT



seiner ersten Einspielung für das Traditionslabel Deutsche Grammophon: Auf 
Recomposed by Max Richter: Vivaldi – The Four Seasons präsentierte er seine 
Neufassung von Antonio Vivaldis berühmten Vier Jahreszeiten. Das Album 
schlug voll ein und machte Richter vor allem bei einem jungen Publikum be-
kannt. Auf Spotify wurde es bisher rund 40 Millionen Mal angeklickt.

Nun ist Recomposed auch im Rahmen des von Max Richter und Yulia Mahr 
kuratierten Reflektor-Festivals in der Elbphilharmonie zu hören, als eines 
von vier zentralen Werken des Komponisten. Zum Auftakt erklingt als Stream 
das über achtstündige Sleep, am Samstag Infra, zum Finale Richters jüngstes 
Werk Voices, das manche Kritiker schon als sein Opus magnum bezeichnen. 
Nichts Geringeres als die Allgemeine Erklärung der Menschenrechte von 
1948 hat er sich darin zum Thema genommen und untermauert damit einmal 
mehr sein künstlerisches Credo: »Musik soll weniger eine technische Übung 
sein als vielmehr ein Transportmittel für Inhalt. In meinem Werk geht es 
daher immer um etwas, denn ohne einen klaren sozialen Zweck ist Kreativ-
arbeit nicht sonderlich zugkräftig.«

SIMON CHLOSTA

Max Richter



»EINE ENTDECKUNGSREISE«
Der Komponist Max Richter und seine Lebensgefährtin, die Künstlerin und 
Filmemacherin Yulia Mahr, geben Einblick in das Programm, das sie für die 
Elbphilharmonie kuratiert haben.

Wie haben Sie das Programm Ihres Reflektor-Festivals in der 
Elbphilharmonie zusammengestellt?

Max Richter: Wir sehen das Programm als eine Art klangliche Landkarte 
dessen, was derzeit im gesamten musikalischen Spektrum interessant 
ist. Es ist eine Entdeckungsreise, das macht das Ganze so aufregend. 
Die Künstler, die wir eingeladen haben, sind sehr vielfältig, von Klassik 

INTERVIEW



bis Jazz, Live-Elektronik und vieles mehr. Sie eint aber eine gemeinsame 
Haltung, nämlich die künstlerische Freiheit des Ausdrucks und eine  
experimentelle Ästhetik, die ganz unabhängig vom jeweiligen Genre ist.

Yulia Mahr: Erst einmal muss man sagen: Es war wirklich schön, so ein 
Programm kuratieren zu dürfen. Und es ist natürlich viel Denkarbeit  
da hineingeflossen. Es ist für uns eine wunderbare Gelegenheit, sowohl 
neue Musikerinnen und Musiker kennenzulernen als auch alte Freunde 
wiederzusehen. Andererseits ist es auch intellektuell sehr anregend: 
Wenn man über die Arbeit von anderen nachdenkt, schärft das auch den 
Blick auf die eigene künstlerische Praxis.

Was waren die wichtigsten Fragen bei der Zusammenstellung?
Mahr: Uns interessiert Kunst, die keine Grenzen kennt. Bei mir selbst 
hängt das mit meiner Vergangenheit zusammen: Als ich aus Ungarn 
nach England kam, war ich acht. Ich musste mich an die Gesellschaft 
anpassen, an das Leben hier – das führte dazu, dass ich Identitäten  
hinterfragte. Wir sind an Menschen interessiert, die nicht in Schubladen 
passen. Wir selbst haben auch nicht das Gefühl, in eine Schublade  
zu passen.

Richter: Stimmt, ich weiß nie, ob ich nun Engländer bin oder Deutscher 
oder einfach Europäer … Die Künstler, die wir eingeladen haben, ver- 
bindet jedenfalls, dass sie auf der Suche sind, dass sie Neues erkunden. 
Das Bestreben, über Genres und Kategorien hinwegzugehen, reizt  
mich sehr. Man hat diese Kategorien aufgestellt, aber ich habe nie an  
sie geglaubt. Ich finde, sie sind eigentlich – fiktiv.

Wie spiegelt sich das in der konkreten Auswahl?
Richter: Jlin zum Beispiel erkundet, was ihre Musik – die elektronische 
Musik – sein kann. Julius Eastman ist ein Komponist, der ganz bewusst 
die Grenzen des Klassizismus ausgelotet hat. Sein gesamtes Schaffen  
bis zu seinem Tod 1990 drehte sich darum, diese Klassifikationen zu 

Yulia Mahr und 
Max Richter im 
Gespräch

INTERVIEW



hinterfragen. Jason Moran stellt sich ähnliche Fragen für den Jazz.  
All diese Leute suchen einen Platz für ihre Kreativität, der außerhalb 
dieser Grenzen liegt.

Gibt es weitere rote Fäden im Programm?
Mahr: In den Filmen, die wir zeigen, geht es um Menschen, deren Arbeit 
nicht so richtig anerkannt wird. Das ist auch ein Thema des Festivals: 
Wir wollen Künstlern eine Plattform geben, die größer ist als die, die 
einige von ihnen sonst haben. Wir wollen Dinge ins Rampenlicht stellen, 
die die Leute nicht unbedingt kennen; Geschichten erzählen, die unter 
der Oberfläche versteckt sind, unter dem, was in den Zeitungen bespro-
chen oder im Internet geklickt wird. Wir wollen Musiker präsentieren, 
deren Arbeit sich durch eine große Integrität auszeichnet und die man 
normalerweise nicht zusammen in einem Konzert hören würde. Und in 
gleicher Weise wollen wir auch Zuhörer zusammenführen, die normaler-
weise nicht im selben Konzert sitzen. Was so entsteht, ist sehr kostbar, 
sehr dynamisch – und ein großer Spaß.

Richter: Bei einem Festival in London haben wir schon einmal mit  
voller Absicht sehr verschiedene Künstler zusammengestellt. Das war 
spannend, denn als Hörer stellt man Verbindungen her. Es gibt also 
einen Multiplizierungs-Effekt, man erhält mehr als die Summe beider 
Teile.

Apropos: Sie haben diesen Reflektor im Duo kuratiert.  
Wie arbeiten Sie als Paar zusammen?

Mahr: Arbeit und Leben gehen bei uns nahtlos ineinander über, sie 
durchdringen sich. Max ist Komponist, ich bin Künstlerin, wir arbeiten  
in unseren eigenen Disziplinen, in unseren eigenen kreativen Sphären. 
Aber wir tauschen uns auch kontinuierlich aus, über alle möglichen 
Dinge. Das spiegelt übrigens auch auch die Film-Installation »Studio 
Diary« wider.



Was sind Ihre Verbindungen zur Elbphilharmonie?
Richter: Ich kenne das Haus, da ich im Sommer 2018 schon einmal im 
Großen Saal auftreten durfte. Ein unvergessliches Erlebnis! Die Elb- 
philharmonie hat einen unglaublichen Charakter. In gewisser Weise 
stellt sie den Höhepunkt einer langen Reihe von Aufführungs- und 
Musiktraditionen dar. Es ist gleichzeitig ein Gipfel der Klassik und ein 
sehr großzügiger, menschlicher Ort. Für diesen besonderen Ort ein 
Programm zu konzipieren war ungeheuer aufregend und inspirierend. 
Und schon jetzt ist es wunderbar sich vorzustellen, wie sich das Reflek-
tor-Festival in allen Sälen und quer durch das ganze Haus ausbreitet.

INTERVIEW: ANASTASIA PÄSSLER

INTERVIE W



DAS
ELBPHILHARMONIE 
MAGAZIN

∙  HANNS EISLER
Ein Leben voller Widersprüche und aufregender Musik

∙  MAX RICHTER
Wanderer zwischen den Welten

∙  FLORIAN BOESCH
»Ich bin ein Bekenner«

und vieles mehr …

Ab sofort für € 6,50 erhältlich an der Garderobe im Foyer, im Elbphilharmonie 
Shop auf der Plaza, den Vorverkaufsstellen der Elbphilharmonie sowie am 
Kiosk und im Bahnhofsbuchhandel.



Szenen aus »Studio Diary«

DAS LEBEN ZEIGEN
Yulia Mahr: »Studio Diary«

In den Wäldern in der Nähe von Oxford haben Yulia Mahr und Max Richter 
ein gemeinsames Studio eingerichtet, in dem auch die Fotos der vorigen Sei-
ten entstanden sind. Hier entwickeln, diskutieren und verwirklichen sie ihre 
künstlerischen Ideen, komponieren, fotografieren und filmen. Einen Einblick 
in diese inspirierende interdisziplinäre Lebens- und Arbeitswelt bietet die 
Installation Studio Diary. Wie ein visuelles Tagebuch auf drei Screens fängt 
sie die Atmosphäre ein und vermittelt die Philosophie des Künstlerpaares.

»Als Teenager war ich verrückt nach experimentellen Tagebuchfilmen aus 
den 60ern und 70ern, etwa Chantal Akermans News from Home«, berichtet 
Yulia Mahr. »So einen Film wollte ich schon immer mal selbst drehen. Es ist 
einfach eine Woche in unserem Leben hier. Und letztlich ist die Elbphilhar-
monie an diesem Reflektor-Wochenende mit all ihren Räumen, die wir mit 
Leben füllen, ja auch nichts anderes als ein großes Studio.«

Das Projekt steht damit erst am Anfang: 
»Meine Idee war es, einen Tagebuchfilm 
über das Studio zu machen, der mit den Jah-
ren immer weitergeht. Was man jetzt in der 
Elbphilharmonie sieht, ist der erste Film. Er 
zeigt eine lustige Woche, denn noch ist das 
Studio nicht offen, aber die Projekte fangen 
schon an. Nächstes Jahr mache ich einen 
weiteren, und führe das dann die nächsten 
Jahre so weiter. Am Ende haben wir dann 
vielleicht 20, 30 Jahre über die Entwicklung 
dieses Ortes, über die Leute, die hier ein 
und aus gehen. Manchmal ist es schön, den 
Leuten einfach nur zuzusehen, wie sie leben. 
Es hat etwas entspannendes, man will keine 
besondere Anschauung vermitteln. Es ist 
einfach, wie es ist.«

8. – 10.10.2021 | jeweils 15 – 22 Uhr 
Elbphilharmonie Kaistudio 1 
Eintritt frei

INSTALL ATION »STUDIO DIARY«



MAX RICHTER:
SLEEP



Do, 7. Oktober 2021 | 23:30 Uhr | Livestream 
abrufbar bis 5. Januar 2022

AMERICAN CONTEMPORARY 
MUSIC ENSEMBLE
BEN RUSSELL  VIOLINE

LAURA LUTZKE  VIOLINE

CALEB BURHANS  VIOLA

CLARICE JENSEN  VIOLONCELLO

EMILY BRAUSA  VIOLONCELLO

GRACE DAVIDSON    SOPRAN

MAX RICHTER  KLAVIER, LIVE-ELEKTRONIK 

Max Richter  (*1966) 
Sleep  (2015) 
ca. 8 Stunden

Max Richters 2015 entstandenes Projekt »Sleep« verfolgt einen ganz 
konkreten Nutzen: Es soll beim Einschlafen helfen. Das achtstündige (!) 
Stück brach bei der Erstausstrahlung der BBC gleich zwei Guinness-
Rekorde: als längstes jemals gesendetes Werk und als längste Live
übertragung im Radio. Es besteht aus 31 Abschnitten, die alle auf 
demselben thematischen Material basieren, wie eine moderne Version 
von Johann Sebastian Bachs »Goldberg-Variationen«. Mit langsamen 
und kontemplativen Klängen lädt es zum Träumen ein. Probieren Sie 
es selbst aus – mit dem Stream auf www.elbphilharmonie.de



SHIDA SHAHABI /
DANIEL BRANDT



Fr, 8. Oktober 2021 | 18 Uhr | Elbphilharmonie Kleiner Saal 

 

 

TEIL I

SHIDA SHAHABI  PIANO

EMMA AUGUSTSSON  CELLO

Shida Shahabi ist so etwas wie die schwedische Antwort auf Max Richter 
und Nils Frahm. Mit gedämpften Klavierklängen, ruhigen Melodien  
und melancholischen Harmoniefolgen schafft sie einen sample-artigen  
Minimalismus, dessen Sog man sich nicht entziehen kann.

TEIL II

DANIEL BRANDT  DRUMS, LIVE ELECTRONICS 
FLORIAN JUNCKER  TROMBONE 
PASCAL BIDEAU  GUITAR, BASS 

»CHANNELS« 
Was passiert, wenn man digitale Club-Beats mit ganz klassischen,  
analogen Instrumenten auf die Bühne bringt? Die Antwort gab  
Daniel Brandt mit seinem Album »Channels«, das er mit seinem Trio  
live performt.
 
 



SHIDA SHAHABI 
PIANO

Die schwedisch-iranische Pianistin und Komponistin Shida Shahabi begann 
mit neun Jahren, Klavier zu spielen und fing bald an, eigene Melodien zu 
schreiben. Sie wuchs mit den verschiedensten musikalischen Einflüssen auf, 
vom persischen Pop der 70er Jahre über die Mozart- und Tschaikowsky-CDs 
ihrer Eltern bis hin zum Musiksender MTV und der daraus resultierenden Vor-
liebe für Punk, Grunge und Post-Rock. Sie studierte zunächst Bildende Kunst 
am Royal Institute of Art in Stockholm, kehrte jedoch bald zur Musik zurück.

Sie wirkte in zahlreichen lokalen Bands und Formationen mit, komponierte 
sowohl Solostücke als auch Musik für Tanz, Film und Theater und widmete 
sich insbesondere Klanginstallationen. Ihr Debütalbum Homes (2018) mischt 
eine starke Sensibilität für Melodien mit gedämpftem Klang und einer träu-
merisch-atmosphärischen Ergründung von Raum und Zeit.

Am heutigen Abend agiert Shida Shahabi streckenweise im Duo mit der 
schwedischen Cellistin, Sängerin und Komponistin EMMA AUGUSTSSON. 
Deren Wurzeln liegen gleichermaßen in Jazz, Folk, Klassik und experimen-
teller Musik, die sie zu einer eigenen, ausdrucksstarken Sprache verbindet. 
Sie arbeitet vorzugsweise interdisziplinär mit zeitgenössischem Tanz, Theater 
und bildender Kunst und ist Mitglied mehrerer Impro-Ensembles.

SHIDA SHAHABI / DANIEL BRANDT



DANIEL BRANDT 
DRUMS, LIVE ELECTRONICS

Geboren in Wiesbaden, studierte Daniel Brandt zunächst an der Kunsthoch-
schule für Medien in Köln. Schon bald wandte er sich ganz der (überwiegend 
elektronischen) Musik zu, wo er mühelos zwischen den Genres wandelt.

Noch während des Studiums gründete er mit zwei Kommilitonen das 
elektro-akustische Ensemble Brandt Brauer Frick, dessen Debütalbum 
You Make Me Real 2010 erschien. Das Trio tritt sowohl in klassischen Kon-
zerthallen wie dem Southbank Centre oder dem Centre Pompidou auf als 
auch bei Popfestivals wie Coachella und Glastonbury. 2017 erschien Daniel 
Brandts hochgelobte erste Solo-CD Eternal Something, auf der er fast alle 
Instrumente selbst einspielte. Aus Live-Tourneen heraus entstand die Band 
mit PASCAL BIDEAU an Gitarre und Bass und FLORIAN JUNCKER an der 
Posaune, mit der er sein zweites Album Channels eingespielt hat und die auch 
am heutigen Abend zu hören ist.

Daniel Brandt betreibt sein eigenes Label Gym Records und verwirklichte 
neben seiner musikalischen Tätigkeit Filmprojekte und audiovisuelle Live-
Performances mit dem Park Bennett Collective, unter anderem für BBC und 
MTV.



MAX RICHTER:
RECOMPOSED



Fr, 8. Oktober 2021 | 18:30 + 21 Uhr | Elbphilharmonie Großer Saal 

FINNISH BAROQUE ORCHESTRA 
MAX RICHTER  LIVE-ELEKTRONIK 
ANTTI TIKKANEN  VIOLINE UND LEITUNG 

Max Richter  (*1966) 
Recomposed: Vivaldi – The Four Seasons  (2011) 
Spring
Summer 
Autumn 
Winter

ca. 50 Min.



VIVALDI FÜRS 
BERGHAIN
Max Richter: Recomposed: Vivaldi – The Four Seasons

Im Ranking der berühmtesten klassischen Musikstücke aller Zeiten dürfte 
Antonio Vivaldis Die vier Jahreszeiten ein Platz auf dem Treppchen sicher sein 
– zusammen mit Mozarts Eine kleine Nachtmusik und Beethovens Für Elise. 
Kaum eine Best-of-Klassik-CD, die nicht ohne diesen barocken Megahit aus-
käme, kaum ein Geiger oder eine Geigerin, die ihn nicht im Repertoire hätte. 
Eine Einspielung von Nigel Kennedy aus dem Jahr 1989 soll mit über drei Mil-
lionen Exemplaren sogar das meistverkaufte Klassikalbum aller Zeiten sein. 
Das hätte sich wohl selbst der erfolgsverwöhnte Vivaldi, der 1678 in Venedig 
das Licht der Welt erblickte, zu Lebzeiten nicht träumen lassen. 

In diesem Erfolg steckt zugleich das Problem: Es gibt wohl kein anderes 
Werk, das so ausgelutscht und abgenudelt, so überstrapaziert und totgespielt 
wurde. Das sieht auch Max Richter so: »Man wird mit den Vier Jahreszeiten 
förmlich bombardiert: in Fernseh-Werbespots, in Aufzügen, in Telefon-
Warteschleifen.« Dadurch, so der Komponist weiter, habe das Werk »seinen 
Zauber verloren«. Als das Musiklabel Deutsche Grammophon ihn 2012 für 
die Reihe Recomposed anfragte, entschied sich Richter denn auch bald gegen 
einen bloßen Remix, sondern für eine richtige »Rekomposition«, eine »total 
neue Version«, um das fast 300 Jahre alte Werk neu erlebbar zu machen.

Wobei, eigentlich sind es ja vier Werke – für jede Jahreszeit eines. 1725 
brachte Vivaldi sie heraus und erntete gleich große Begeisterung, weil er es 
schaffte, Naturerscheinungen wie Vogelgezwitscher, flirrende Sommerhitze, 
donnernde Stürme oder eisige Kälte sehr plastisch in Musik zu übersetzen.

Rein formal handelt es sich dabei um Violinkonzerte; den Solopart bei der 
Einspielung von Max Richters Version übernahm der Geiger Daniel Hope. Zu 
Vivaldis Zeiten folgten solche Stücke einer standarisierten Grundstruktur mit 
drei Abschnitten in der Folge schnell–langsam–schnell. Der besondere Reiz 
liegt also in der Verbindung aus der Darstellung der Jahreszeiten und den 
rein musikalischen Anforderungen dieser Gattung.

MA X RICHTER: RECOMPOSED



Auf dem Weg in den Club: Antonio Vivaldi

Max Richter behält dieses Schema grundsätzlich bei, ergänzt um eine Ein
leitung. Ansonsten lässt er aber kaum eine Note an ihrem angestammten – um 
nicht zu sagen: angestaubten – Platz. Und dennoch: Vivaldis Originalmusik ist 
stets präsent und schimmert durch die sphärische Ambientflächen hindurch. 

Interessant sind die Bezüge, die Richter so zwischen dem perücketragen-
den Vivaldi und zeitgenössischer Minimal Music offenlegt. Denn beide nutzen 
musikalische Bausteine wie gebrochene Akkorde oder Tonleitern, die mehr-
fach wiederholt und aneinandergereiht werden. Dieser Stil wiederum führt 
direkt zu Max Richter und nicht zuletzt auch zur elektronischen Clubmusik 
der Gegenwart. Wie passend, dass The Four Seasons 2012 im Berliner Techno-
tempel Berghain uraufgeführt wurde. 

SIMON CHLOSTA



FINNISH BAROQUE ORCHESTRA

Frische Interpretationen des traditionellen Repertoires auf historischen Instru-
menten, mutige und innovative Arbeitsmethoden – das Finnish Baroque Orches-
tra ist eine wichtige Größe im Kulturleben der nordischen Länder. Seit seiner 
Gründung 1989 spielt es eine wichtige Rolle bei der Entwicklung und Verbreitung 
der Alte-Musik-Bewegung in Nordeuropa und hat mit vielen bedeutenden Solis-
ten und Dirigenten gearbeitet. 

Im Zentrum steht die Barockmusik; das Orchester erkundet jedoch auch Werke 
anderer Epochen. Zudem spielt es zeitgenössische Musik und hat einige Auf-
tragsarbeiten uraufgeführt. Einzelne Musiker treten zudem oft in Kammermusik-
Projekten auf. 

Das Finnish Baroque Orchestra spielt als Residenzorchester regelmäßig im 
festlichen Ambiente des House of Nobility in Helsinki und tourt intensiv durch 
ganz Finnland. Es trat mehrfach bei finnischen Festivals wie den Helsinki  
Festwochen, beim Kammermusikfestival in Kuhmo und den Musikfestspielen in 
Turku auf. Zudem hat es Konzertsäle in Deutschland, Österreich, Spanien, Ost-
europa und Skandinavien bespielt.

Das Orchester erhielt unter anderem die Auszeichnungen Finnish Musical  
Act of the Year und Disc of the Year. Zudem hat es das hauseigene Label FiBO Re-
cords gegründet; noch in diesem Jahr erscheint eine Aufnahme des Programms 
Birth of the World, das frühe Barockmusik mit finnischer Volksmusik verbindet



VIOLINE I
Irma Niskanen 
Dora Asterstad 
Tiina Aho-Erola
Juha-Pekka Koivisto

VIOLINE II
Anni Elonen 
Hanna Pesonen 
Anna Pohjola 
Kaisa Ruotsalainen 

VIOLA
Tuula Riisalo
Laura Kajander
Terhi Lehtiniemi

VIOLONCELLO
Jussi Seppänen
Lea Pekkala

KONTRABASS
Anna Rinta-Rahko 

CEMBALO
Petteri Pitko

HARFE
Päivi Severeide

ANTTI TIKKANEN 
VIOLINE UND LEITUNG

Als Solist wie auch als Kammermusiker ist Antti 
Tikkanen in einem breiten Repertoire vom Früh-
barock bis zur zeitgenössischen Musik zu Hause. 
Er ist Gründungsmitglied des international gefei-
erten finnischen Streichquartetts Meta4 und un-
terrichtet an der Sibelius-Akademie. Gemeinsam 
mit seiner Frau, der Geigerin Minna Pensola, 
leitet Antti Tikkanen die Konzertreihe PuKama 
Chamber in Helsinki. Mit dieser Reihe schaffen 
sie neue Wege, das Publikum zu erreichen, ge-
ben neues Repertoire in Auftrag und begleiten 
junge Talente auf ihrem Weg ins Konzertleben.

In der aktuellen Saison konzertiert Antti 
Tikkanen unter anderem mit der Deutschen 
Kammerphilharmonie Bremen, der Jyväskylä 
Sinfonia und dem Philharmonischen Orchester 
Tampere. Er spielt eine Stradivari-Violine »ex 
Berglund« von 1699, die ihm von der Finnischen 
Kulturstiftung zur Verfügung gestellt wird.

MA X RICHTER: RECOMPOSED



STARRY SKY 
CYCLE



Fr, 8. Oktober 2021 | 22:30 Uhr | Elbphilharmonie Kleiner Saal 

ELISABETH BRAUSS  KLAVIER 

Urmas Sisask  (*1960) 
Sternenhimmelzyklus op. 10  (1980–1987) 
Aquarius (Traum)
Vulpecula (Angst)
Delphinus (Verbindung)
Canis Major (Eile)
Coma Berenices (Wandlungsfähigkeit)
Cetus (Sehnsucht)
Andromeda (Kraft)
Bootes (Wirbel)
Lepus (Einsamkeit)
Columba (Bewegung)
Taurus (Schärfe)
Serpens (Erscheinung)
Sagitta (Erregtheit)
Corvus (Sturm)
Lyre (Fröhlichkeit)
Pleiades: I. Electra
Pleiades: II. Maja
Pleiades: III. Taygeta
Pleiades: IV. Alcyone
Pleiades: V. Merope
Pleiades: VI. Asterope
Pleiades: VII. Calaeno
Aries (Anspannung)
Ophiuchus (Katastrophe)
Ursa Minor (Frieden)
Canis Minor (Verwirrung)
Orion (Erstarrung)
Hydra (Zeitlosigkeit)
Perseus (Meditation)

ca. 70 Min. 



UNTER STERNEN
Urmas Sisask: Sternenhimmelzyklus op. 10

Für den estnischen Komponisten Urmas Sisask bilden Musik und Astrono-
mie eine untrennbare Einheit. »Im August 1975, als ich 14 Jahre alt war, stellte 
man mir ein Klavier auf den Hof«, erinnert er sich. »Ich begann zu spielen, 
betrachtete den Nachthimmel über mir und beschloss, mein Leben den Ster-
nen und der Musik zu widmen.« 

Die Vorstellung, Kosmos und Musik seien auf geheimnisvolle Weise mit-
einander verbunden, reicht bis in die griechische Antike zurück. Schon Py-
thagoras glaubte, dass die Planeten Töne erzeugten. Auf seine Ideen bezog 
sich 1619 Johannes Kepler, der den Himmelskörpern konkrete Tonhöhen und 
-skalen zuordnete. Urmas Sisask wiederum war der Erste, der diese Ansätze 
in die Praxis überführte. Er entwickelte ein eigenes Kompositionsverfahren 
mit einer »Planeten-Tonleiter« (wer sie nachspielen will: cis–d–fis–gis–a) und 
schrieb Stücke mit Titeln wie Die Milchstraße, Andromeda oder Der Nordstern. 
1996 baute der »Komponisten-Astronom«, wie man ihn in seiner Heimat liebe-
voll nennt, das weltweit einzige musikalische Planetarium auf. 

Seine ersten Ausflüge in die Welt der Astromusik unternahm Sisask be-
reits als 19-Jähriger mit dem Sternenhimmelzyklus, an dem er sieben Jahre 
arbeitete. Zwar existierte die Planeten-Tonleiter damals noch nicht. Doch die 
29 nach Sternbildern benannten Sätze in Starry Sky tragen schon wesentliche 
Merkmale seiner sphärischer Klangsprache. Fest verwurzelt in der traditonel-
len Dur-Moll-Harmonik, streift der Komponist durch die Epochen und Stile: Alte 
estnische Volkslieder und rituelle Rhythmen, impressionistische Farbtupfer à 
la Claude Debussy, moderne Minimal-Music-Techniken. Manche Passagen er-
innern in ihrer fast magischen Einfachheit an Sisasks berühmten Landsmann 
Arvo Pärt. Ob und in welcher Reihenfolge die jeweils rund zweiminütigen Sätze 
gespielt werden, überlässt Sisask übrigens der Interpretin. Schließlich geht es 
ums große Ganze: »Unser 14 Milliarden Jahre altes Universum ist ein riesiges 
Organ. Die Harmonie dieses Musikinstruments zu Gehör zu bringen, ist das 
Credo meines Lebens.«

LAURA ETSPÜLER

STARRY SKY CYCLE



ELISABETH BRAUSS 
KLAVIER

»Eine Reife und Raffinesse ihrer durchdachten Interpretationen, auf die jeder 
doppelt so alte Pianist stolz sein würde«, bescheinigte das renommierte Gra-
mophone Magazine der jungen Pianistin Elisabeth Brauß. Eine solche Qualität 
spricht sich schnell herum, und so trat sie bereits in großen Konzerthäusern 
auf wie der Wigmore Hall in London, der Tonhalle Zürich und dem Concertge-
bouw in Amsterdam. Regelmäßig gastiert sie außerdem bei internationalen 
Orchestern, darunter das hr-Sinfonieorchester, das BBC Philharmonic und 
die Deutsche Kammerphilharmonie Bremen.

Bereits mit sechs Jahren erhielt Elisabeth Brauß Klavierunterricht und 
wurde schon als Teenager an der Musikhochschule Hannover als Studentin 
für die Frühförderung musikalisch Hochbegabter zugelassen. In Wettbewer-
ben errang sie zahlreiche Preise, zum Beispiel den Haupt- und Publikums-
preis beim Tonali Grand Prix 2013 in Hamburg. Von 2018 bis 2020 war sie 
Stipendiatin des BBC New Generation Artists Scheme. Ihr Album Debut mit 
Werken unter anderem von Ludwig van Beethoven und Frédéric Chopin wurde 
2017 mit dem Editor’s Choice des Gramophone Magazine ausgezeichnet.



SARAH
DAVACHI



Sa, 9. Oktober 2021 | 14 Uhr | Elbphilharmonie Kleiner Saal 

SARAH DAVACHI  LIVE ELECTRONICS 

Antonio Gaudí
Regie: Hiroshi Teshigahara, Japan  (1984)

Film mit Livemusik von Sarah Davachi 
ca. 75 Min.

Was wäre Barcelona ohne die halb organische, halb surreale Architektur 
von Antoni Gaudí? Hiroshi Teshigahara setzte ihr 1984 ein filmisches 
Denkmal von ruhig fließender, atmosphärischer Schönheit – was exakt  
die Qualitäten von Sarah Davachis Soundscapes beschreibt, die den Film 
nun live begleitet.



Die »Sagrada Família« im Film

VISUELLE POESIE
Hiroshi Teshigahara: »Antonio Gaudí«

Geschwungene Fassaden und wie hingegossen wirkende Gebäude, bunt, 
asymmetrisch und scheinbar natürlich herausgewachsen aus dem sonnen-
beschienenen Grund – das ist die Architektur Antoni Gaudís, der Barcelona 
quasi im Alleingang seinen unverwechselbaren ästhetischen Stempel aufge-
drückt hat. Dem katalanischen Architekten setzte der japanische Regisseur 
Hiroshi Teshigahara 1984 mit einer bildgewaltigen filmischen Hommage ein 
Denkmal (wobei er ihn »Antonio« schrieb). Liebevoll portraitierte er mit sei-
ner Kamera die weltberühmten Gebäude: die Krypta der Colònia Güell, den 
unvergleichlichen Parc Güell und natürlich die Kathedrale Sagrada Família, 
das Wahrzeichen der Stadt. Der gut einstündige Film war ein Herzensprojekt 
für Teshigahara, der selbst Malerei studiert hat und neben Psychothrillern 
eine Reihe meditativer Filme drehte, die den Zuschauer mit ihrer ganz eige-
nen Ästhetik und feinem Sinn fürs Detail gefangen nehmen. 

Den Soundtrack dazu liefert nun live 
die 1987 geborene Kanadierin Sarah Da-
vachi. Ihr Interesse am Film ist kein Zu-
fall: »Die Parallelen zwischen Musik und 
Architektur haben mich schon immer 
fasziniert – wie all die Details zusam-
menkommen und einen Gesamteindruck 
ergeben. Gaudís surreal anmutende Ar-
chitektur liebe ich natürlich. Aber noch 
wichtiger war für mich Teshigaharas 
extrem bedächtige, fast meditative Bild-
sprache. Sie ähnelt meinem eigenen An-
satz beim Umgang mit Klängen und ihrer 
behutsamen Transformation. Übrigens 
bin ich auch ein großer Fan des japani-
schen Komponisten Tōru Takemitsu, der 
den Originalsoundtrack beisteuerte und 
dessen Intentionen bezüglich der Stim-
mung ich respektiere.«

JULIANE WEIGEL-KRÄMER

SARAH DAVACHI »ANTONIO GAUDÍ«



SARAH DAVACHI 
LIVE ELECTRONICS

Als Komponistin und Performerin akustischer und elektroakustischer Musik 
befasst sich Sarah Davachi mit intimen Feinheiten von Klangfarben. Durch 
einfache, aber ausgedehnte harmonische Strukturen hebt sie subtile Ver-
änderungen von Textur, Obertonkomplexität, psychoakustischen Phänome-
nen, Stimmung und Intonation hervor. Sie setzt dazu ganz unterschiedliche 
Instrumente ein, etwa elektronische Orgel, Harmonium, Pfeifenorgel, Sam-
pler, Stimme, analoge Synthesizer, Klavier, Streicher, Blech- und Holzbläser. 

Neben zahlreichen Aufnahmen tourt Sarah Davachi weltweit und arbei-
tete mit namhaften Künstlern wie Grouper, William Basinski, dem Quatuor 
Bozzini, dem BBC Scottish Symphony Orchestra und dem Filmemacher Paul 
Clipson. Zudem betreibt sie das 2020 gegründete Label Late Music. Geboren 
im kanadischen Calgary, arbeitete Davachi von 2007 bis 2017 als Übersetzerin 
und Content Developer für das National Music Centre in Kanada. Sie gestal-
tete Residenzen unter anderem am Banff Centre for Arts and Creativity und 
am Melbourne Electronic Sound Studio und promoviert derzeit an der Uni-
versity of California in Los Angeles über Klangfarben und Orgel.



MAX RICHTER /
JULIUS EASTMAN



Sa, 9. Oktober 2021 | 16 Uhr | Elbphilharmonie Großer Saal 

AMERICAN CONTEMPORARY 
MUSIC ENSEMBLE 
ENSEMBLE RESONANZ 

MAX RICHTER  KLAVIER, LIVE-ELEKTRONIK 
DIRIGENT  KEVIN JOHN EDUSEI 

Max Richter  (*1966)

Infra  (2008) 
ca. 40 Min. 

 
Pause 

 
Julius Eastman  (1940–1990)

Prelude to the Holy Presence of Joan d’Arc
gesungen von Julius Eastman (Einspielung, 1981)

ca. 10 Min. 

The Holy Presence of Joan d’Arc

für zehn Violoncelli / Rekonstruktion von Clarice Jensen  (1981) 

ca. 20 Min. 

 
Stay on it  (1973) 

ca. 25 Min. 

 



LIVESTREAM

ELPHI.ME/MAXRICHTERSLEEP
90 TAGE VERFÜGBAR
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7.10.2021 | 23:30 UHR

REFLEKTOR MAX RICHTER & YULIA MAHR

MAX RICHTER: 
SLEEP

Projektförderer
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The Royal Ballet: »Infra«

UNTER DER OBERFLÄCHE
Max Richter: Infra

Ein ganz normaler Donnerstagmorgen in London wurde 
zum schlimmsten Albtraum, als am 7. Juli 2005 Bomben
anschläge in drei U-Bahnen und einem Doppeldeckerbus die 
britische Hauptstadt erschütterten – und mit ihr die ganze 
Welt. Die vier islamistischen Selbstmordattentäter rissen 
mehr als 50 Menschen mit sich in den Tod, rund 700 wur-
den verletzt.

Dem Gedenken an diese Schreckensbilder widmeten 
das Londoner Royal Ballet und sein Chefchoreograf Wayne 
McGregor knapp drei Jahre später das Ballett Infra, für das 
Max Richter die Musik schuf. Das Projekt traf einen Nerv, 
beeindruckte Publikum und Kritik. Es war die erste, aber 
längst nicht die letzte Zusammenarbeit des jungen Star-
Choreografen und des gefeierten Komponisten. 

»Infra« heißt so viel wie »unterhalb«. Das spielt weniger 
auf die Subway an als vielmehr auf Emotionen und Ängste 
unter der Oberfläche. Es ist ein Ballett darüber, was es heißt, 
Mensch zu sein. Die Musik dazu ist die sanfte, aber doch be-
stimmte Einladung, selbst hinzuspüren und sich mitnehmen 
zu lassen. 

Aus den ursprünglichen 25 Minuten für den Ballettabend 
wurde bald ein ganzes Album, das Max Richter 2010 unter 
dem gleichen Titel veröffentlichte. In zwölf Abschnitten ent-
wickelt sich darin zwischen Klavier, Streichern und Elekt-
ronik der Sog einer Richter-typischen Klanglandschaft: flä-
chige Streicherklänge verbinden sich mit minimalistischen 
Klaviermeditationen und elektronischen Sounds. Spezial-
effekte wie Morsesignale oder das Rauschen eines Radios 
lenken kaum von der melancholischen Grundstimmung der 
Musik ab. So formuliert die Musik ein »In memoriam«, des-
sen offene Emotionalität unmittelbar anspricht. 

RICHTER / EASTMAN



Julius Eastman (1974)

EXZENTRIK UND EKSTASE
Die Musik von Julius Eastman

»Julius Eastman war ein Außenseiter, ein Grenzgänger. Seine Musik ist eng mit 
seiner Biografie verbunden«, meint Max Richter. Diese Biografie dürfte hierzu-
lande überwiegend unbekannt sein, obwohl sie Stoff für ganze Bücher bietet.

Julius Eastman, geboren 1940 in New York und aufgewachsen in der benach-
barten Kleinstadt Ithaca, war Afroamerikaner, Homosexueller und Freigeist. 
Einer, der überall aneckte. Seine musikalische Karriere begann dennoch viel-
versprechend; immerhin studierte er Klavier und Komposition am renommierten 
Curtis Institute in Philadelphia. Schnell machte der junge Mann mit den flinken 
Fingern und der betörenden Stimme in New York von sich reden. So erregte er die 
Aufmerksamkeit des Dirigenten Lukas Foss, der ihn in die Szene einführte und 
seine Musik vielfach aufs Programm setzte.

Eastmans Tonsprache war frei und experimentell. Er brach mit dem Minima-
lismus, indem er ihn überzeichnete oder – so wie bei Stay on it (1973) – Zufall oder 
Improvisation einbezog. Seine Lust an der Provokation spiegelte sich in Titeln wie 
Evil Nigger oder Gay Guerrilla (beide 1979). Dadurch verscherzte er es sich sogar 

mit dem befreundeten, deutlich berühmte-
ren Kollegen John Cage. In den 1980er Jah-
ren rutschte Eastman ab, verfiel den Drogen 
und landete auf der Straße. Mit nicht einmal 
50 Jahren starb er als Obdachloser – aber 
auch als ein kompromissloser Künstler, der 
sich gegen alle Widerstände treu geblieben 
war. 

Eine Gleichgesinnte glaubte er in der mit-
telalterlichen Märtyrerin Jeanne d’Arc er-
kannt zu haben, die in Frankreich gegen die 
Engländer kämpfte und 1431 auf dem Schei-
terhaufen endete. Ihr widmete er sein eks-
tatisches Werk für zehn Celli, verbunden mit 
dem nebenstehenden Text. Das Manuskript 
ging nach der New Yorker Uraufführung 1981 
verloren. Glücklicherweise konnte Clarice 
Jensen – Cellistin und Leiterin des American 
Contemporary Music Ensemble – es mithilfe 
einer Aufnahme rekonstruieren. 

JULIKA VON WERDER



Verehrte Joan,
nimm dieses Kunstwerk zum Geschenk, in Deinem Namen, voller Ehre, In- 
tegrität und grenzenlosem Mut. Wie alle Kunstwerke in Deinem Namen kann 
und wird auch dieses niemals Deine inspirierte Passion erreichen. Sie alle  
sind nichts als weitere unbedeutende Kieselsteine zu Deinen kostbaren Füßen. 
Aber ich reiche es Dir dennoch dar. Ich entbiete es als Erinnerung an alle, die 
glauben, sie könnten Befreier durch Bosheit und Tücke, Verrat und Mord zer- 
stören. Doch sie vergessen dabei, dass der Geist über Erinnerung verfügt. Sie 
vergessen, dass ein guter Charakter die Basis allen Handelns ist. Sie glau-
ben, das niemand die Korruption ihrer Taten bemerkt, und wie alle Organisa-

tionen (insbesondere Regierungen und Religionen) üben sie 
Unterdrückung aus, um sich selbst zu erhalten. Ihre Unter-
drückungsmethoden sind Legion, aber wenn ihre eher subtilen 
Methoden versagen, greifen sie auf Mord zurück. Selbst jetzt, 
in unserer Gegenwart, in meinem eigenen Land, in meinem  
eigenen Volk dauern Unterdrückung und Mord an. Darum rufe 
ich Deinen Namen an und meditiere über ihn – wenn auch  
weniger, als ich eigentlich sollte.

Verehrte Joan,
wenn ich über Deinen Namen meditiere, erhalte ich Stärke  
und Hingabe. Ich habe mich zuvorderst der Befreiung meiner 
eigenen Person verschrieben. Ich gelobe, mich von den mate-
rialistischen Träumen meiner Eltern zu emanzipieren. Ich ge-
lobe, mich von den Banden der Vergangenheit und der Gegen-
wart zu lösen. Ich gelobe, mich von mir selbst zu emanzipieren.

Verehrte Joan,
es gibt nichts mehr zu sagen außer Dank. Bitte nimm dieses 
Kunstwerk The Holy Presence of Joan d’Arc an als aufrich-
tige Geste der Liebe und Hingabe.

Der Deine in Liebe
Julius Eastman
verschrieben der Emanzipation

»Diese Musik 
passt in keine 
Schublade, 
aber unbedingt 
in unsere Zeit.«

Malte Hemmerich, 
Musikjournalist

RICHTER / E A STMAN



AMERICAN CONTEMPORARY 
MUSIC ENSEMBLE

Als »die vielversprechendste Indie-Band der Neuen Musik« 
bezeichnete ein New Yorker Kritiker das American Contem-
porary Music Ensemble. Gemeinsam mit der Cellistin und 
künstlerischen Leiterin Clarice Jensen hat sich das Kollek-
tiv ganz der Gegenwartskunst verschrieben und in den ver-
gangenen Jahren durch eine Mischung aus akribischer Musi- 
kalität, künstlerischer Vision und engagierter Zusammen-
arbeit in die erste Liga der Szene der zeitgenössischen Mu-
sik gespielt.

Einladungen führten das Ensemble bereits auf bedeu-
tende Bühnen, darunter die Carnegie Hall in New York, das 
Kennedy Center in Washington und das Melbourne Recital 
Centre. Auch von europäischen Musikfestivals sind die New 
Yorker Neue-Musik-Spezialisten nicht mehr wegzudenken. 
Neben ihren Konzertprojekten ersinnen die Musikerinnen 
und Musiker immer wieder neue Formate und finden sich 
nicht nur mit Komponisten, sondern regelmäßig auch mit 
Filmemachern und modernen Tanzkompanien zusammen. 
Auf Einladung von Max Richter, mit dem es eine enge künst-
lerische Partnerschaft verbindet, feiert das Ensemble nun 
sein Elbphilharmonie-Debüt.

INFRA

Ben Russell  Violine I
Laura Lutzke  Violine II
Caleb Burhans  Viola
Emily Brausa  Violoncello
Clarice Jensen  Violoncello und 
Künstlerische Leitung



ENSEMBLE RESONANZ

Mit seiner außergewöhnlichen Spielfreude und künstleri-
schen Qualität zählt das Ensemble Resonanz zu den führen-
den Kammerorchestern weltweit. Die Programmideen der 
Musiker setzen alte und neue Musik in lebendige Zusam-
menhänge und sorgen für Resonanz zwischen den Werken, 
dem Publikum und Geschichten, die rund um die Program-
me entstehen.

Das 18-köpfige Streichorchester ist demokratisch organi-
siert und arbeitet ohne festen Dirigenten, holt sich aber im-
mer wieder künstlerische Partner an Bord. Seit 2018 ist mit 
dem Geiger und Dirigenten Riccardo Minasi ein langjähriger 
Freund Artist in Residence des Ensembles, mit dem bereits 
zahlreiche Konzert- und CD-Projekte realisiert wurden.

In Hamburg bespielt das Ensemble Resonanz zwei be-
sondere und unterschiedliche Spielorte: Die Residenz an 
der Elbphilharmonie beinhaltet die Konzertreihe resonanzen, 
die in dieser Saison ihr 20-jähriges Jubiläum feiert, sowie 
Kinder- und Sonderkonzerte. Der resonanzraum im Hoch-
bunker auf St. Pauli, der europaweit erste Kammermusik-
Club, ist die Heimat des Ensemble Resonanz. Hier laden die 
Musiker monatlich zu der Konzertreihe urban string.

THE HOLY PRESENCE

Clarice Jensen, Emily Brausa, 
Alma Sophie Starke,  
Michael Heupel, Lea Tessmann,  
Saskia Ogilvie, Ruben Jeya-
sundaram, Pirkko Langer, 
Jörn Kellermann, Magdalena 
Ceple  Violoncello

STAY ON IT

Skaistė Dikšaitytė  Violine I
Swantje Tessmann  Violine II
Laura Hovestadt  Viola
Saskia Ogilvie  Violoncello
Benedict Ziervogel  Kontrabass
Gabrijela Sušek  Flöte
Nehil Durak  Oboe
Volker Tessmann  Fagott
Jonathan Jehle  Saxophon
Marco Thomas  Bassklarinette
Tomás Guerra Figueiredo  Horn
Friederike Huy  Trompete
Bärbel Leo  Posaune
Bao Tin Van Cong  Schlagzeug
Lukas Mühlhaus  Schlagzeug
Gabriel Fischer  Schlagzeug 
Per Rundberg  Klavier

RICHTER / E A STMAN



Mehr Infos unter:
hawesko.de/elphi

Es ist das Besondere, 
das Wellen schlägt.

Der offizielle Weinpartner 
der Elbphilharmonie
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KEVIN JOHN EDUSEI 
DIRIGENT

Kevin John Edusei zählt zu den herausragenden Dirigenten der jüngeren 
Generation. Mit Witz, Esprit und Leichtigkeit legt er außergewöhnliche Inter-
pretationen vom Barock bis zur Moderne vor. Immer wieder wird er für die 
musikalische Spannung gelobt, die von seinem klaren Gefühl für Architektur 
und Detailtreue ausgeht.

Mit dem ersten Preis beim Dimitris-Mitropoulos-Dirigentenwettbewerb 
2008 erlangte Kevin John Edusei internationale Aufmerksamkeit. Seitdem lei-
tete er so renommierte Klangkörper wie das Deutsche Symphonie-Orchester 
Berlin, die Bamberger Symphoniker, das Philharmonia Orchestra London und 
die St. Petersburger Philharmoniker. Seit der Saison 2014/15 sorgt er als viel 
beachteter Chefdirigent der Münchner Symphoniker für neue programmati-
sche Zugänge zur Musik und pflegt einen engen Kontakt zum Publikum. 2018 
feierte er sein erfolgreiches Debüt an der Staatsoper Hamburg, nun mit dem 
»Reflektor«-Festival in der Elbphilharmonie.

Kevin John Edusei wurde vom Deutschen Musikrat gefördert und war Sti-
pendiat der Internationalen Ensemble Modern Akademie. Seine Diskografie 
umfasst Aufnahmen mit dem Berner Symphonieorchester, dem Tonkünstler-
Orchester und einen Schubert-Zyklus mit den Münchner Symphonikern.

RICHTER / E A STMAN

Mehr Infos unter:
hawesko.de/elphi

Es ist das Besondere, 
das Wellen schlägt.

Der offizielle Weinpartner 
der Elbphilharmonie
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PORTICO QUARTET:
TERRAIN
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PORTICO QUARTET 
DUNCAN BELLAMY  DRUMS, LIVE ELECTRONICS

JACK WYLLIE  SAXOPHONE

TAZ MODI  PIANO

KEIR VINE  HANG, KEYBOARDS 

sowie als Gäste

SIMRAN SINGH  VIOLIN

CHRISTINE KRAPP  VIOLIN

BENJAMIN SPILLNER  VIOLIN 

»TERRAIN«

Lektionen in Finsternis
Regie: Werner Herzog, D/F/GB  (1992) 

Film mit Livemusik

ca. 55 Min.

Eine Kooperation von HamburgMusik gGmbH  
und Konzertdirektion Palme GmbH 



Szene aus »Lektionen in Finsternis«

SCHRECKLICH SCHÖN
Werner Herzog: »Lektionen in Finsternis« 

»Der Zusammenbruch der Sternenwelten wird sich – wie die Schöpfung – 
in grandioser Schönheit vollziehen.« So der Einleitungssatz von Werner 
Herzogs Film Lektionen in Finsternis von 1992. In diesem Jahr bereiste der 
große deutsche Regisseur das vom Zweiten Golfkrieg gezeichnete Kuwait. 
Er filmte wüste Landschaften, brennende Ölfelder, trügerisch glatte Öl-
seen. Folterwerkzeuge, Ruinen, Bombenkrater. Wie ein Reisender von ei-
nem anderen Planeten durchschreitet er die Szenen der Verwüstung, zeigt 
die schrecklichen Wunden, die der Krieg 
dem Land gerissen hat. In seiner Drastik 
erschüttert der Film zutiefst, gleichzeitig 
schuf Herzog Bilder von eigenartiger, 
grauenerregender Schönheit.

Bemerkenswert ist dabei insbesondere 
die erzählerische Haltung des Films: haut-
nah am Geschehen, doch ohne den histori-
schen Kontext zu benennen. So entfaltet sich 
das Grauen der gigantischen Brände, der 
leblosen Landschaften, der menschlichen 
und ökologischen Katastrophe, zu einem 
allgemeingültigen Panorama – einem hilf-
losen Aufschrei gegen die Schrecken jedes 
Krieges.

Ursprünglich versah Werner Herzog sei-
nen Film mit einem erhaben-heroischen Or-
chester-Soundtrack von Wagner, Verdi und 
anderen. In der Elbphilharmonie hingegen 
schlägt das Portico Quartet mit seinem mini-
malistischen Jazz ganz nun andere Töne an. 
Eine spannende künstlerische Begegnung, 
die neue Perspektiven auf Film und Musik 
verspricht.

JULIANE WEIGEL-KRÄMER

PORTICO QUARTET: TERRAIN



PORTICO QUARTET

Das 2005 in London gegründete Portico Quartet pfeift auf Genregrenzen. Mit 
Lust und großer Musikalität kombiniert es Jazz, Elektro, atmosphärische Mu-
sik und Minimalismus und schafft so seinen ganz eigenen, plastischen Sound. 
Bislang acht Alben spiegeln seine enorme Vielseitigkeit wider.

Ihren Durchbruch feierte die Gruppe 2007 mit der CD Knee-Deep in the 
North Sea, für die sie für den britischen Mercury Prize nominiert wurde. Es 
folgten 2010 Isla und 2012 das namengebende Album Portico Quartet. Nach ei-
nem kurzen Intermezzo als dreiköpfige Band sortierte sich die Band neu und 
fand durch die silberne Hang-Trommel zu ihrem magnetisierenden Klang zu-
rück. Mit Art in the Age of Automation startete die Gruppe 2017 wieder durch.

Zum neusten Album Terrain, das im Mai 2021 erschien, sagt Saxofonist 
Jack Wyllie: »Der Kern ist ein rhythmisches Muster, zu dem sich andere Stim-
men hinzugesellen und wieder fortbewegen und so eine Erzählung formen. 
Ich vermute, es gibt offensichtliche Einflüsse des amerikanischen Minima-
lismus, aber wir waren insbesondere inspiriert vom Werk des japanischen 
Komponisten Midori Takada.«

Eigens für das Reflektor-Festival in der Elbphilharmonie hat das Portico 
Quartet die Musik dieses Album nochmals bearbeitet und an Werner Herzogs 
Film Lektionen in Finsternis ausgerichtet.



JLIN /
KALI MALONE
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TEIL I

JLIN  LIVE ELECTRONICS 

Hypnotische Rhythmen und mitreißende Beats: Die amerikanische 
Komponistin und Produzentin Jlin erschafft ihre ganz eigenen Sound- 
welten und hat sich damit eine weltweite Fangemeinde erspielt.

TEIL II

KALI MALONE  LIVE ELECTRONICS, ORGAN

HAMPUS LINDWALL  ORGAN 
Kali Malone erforscht die Wechselwirkungen digitaler und analoger 
Instrumente, die Schwebungen lang ausgehaltener Akkorde und die 
Kraft repetitiver Minimal-Sequenzen – mit verblüffendem Ergebnis.



JLIN / K ALI MALONE

JLIN 
LIVE ELECTRONICS

Die Musik der Komponistin und Producerin Jerrilynn Patton alias Jlin passt in 
keine Schublade. Immer auf der Suche nach neuen Einflüssen, transzendiert 
Jlin alle Genregrenzen und hat sich innerhalb der letzten Jahre zu einer der 
spannendsten und progressivsten Künstlerinnen der elektronischen Musik-
szene entwickelt – sowohl mit ihrer eigenen Musik als auch durch gemein-
same Arbeiten mit Künstlern wie Max Richter, Björk und Factory Floor.

Geboren in der Kleinstadt Gary im US-Bundesstaat Indiana, liegen Jlins 
Wurzeln in den aus Chicago stammenden House-Strömungen Juke und Foot-
work. Dennoch verweigert sie sich (auch geografisch) einer bestimmten Zu-
gehörigkeit. Anstatt mit Samples zu arbeiten, schafft sie ihr musikalisches 
Material komplett selbst. So erzeugt sie einen spannenden Soundkosmos, 
in dem kleinste Veränderungen große Wirkung erzielen. Ihren Durchbruch 
feierte sie 2015 mit ihrem Debütalbum Dark Energy; 2017 folgte Black Origami.

Einen Großteil ihrer kreativen Energie zieht Jlin aus dem Zusammenspiel 
unterschiedlicher künstlerischer Richtungen. Wiederholt war ihre Musik auf 
Kampnagel zu erleben: 2018 ihrer Komposition zum Stück Autobiography des 
Choreografen Wayne McGregor und erst kürzlich beim Sommerfestival 2021 
Kyle Abrahams zeitgenössischem Ballett Requiem: Fire in the Air of the Earth, 
für das Jlin Mozarts Totenmesse zu einem elektronischen Tanzstück re-kom-
ponierte.



KALI MALONE 
LIVE ELECTRONICS, ORGAN

Die US-amerikanische, in Stockholm ansässige Komponistin und Musikerin 
Kali Malone schafft mit ihrer Musik Klangmonolithen, die an unseren Hör
gewohnheiten rütteln. Dafür nutzt sie analoge und digitale Klangerzeuger, 
vor allem aber raffinierte Methoden der Frequenzmodulation und psycho-
akustische Phänomene. Dabei kommt ihr ihr feines Ohr zugute: Malone ist 
auch als Orgelstimmerin tätig. Ihr dunkler Minimalismus behält eine gewisse 
Schwere, während er gleichzeitig scheinbar den Boden zum Wanken bringt.

Eine kürzlich erschienene Albumreihe ergründet die Interaktion elektro-
akustischer Instrumente: Holzbläser mit Synthesizer »Buchla 200«, Streich-
quartett mit Sinuswellen und insbesondere Orgel. Diese kompositorischen 
Methoden gipfelten 2019 in ihrem Hauptwerk The Sacrificial Code. 

Live spielt Malone sowohl orgelbasierte als auch rein elektronische Kon-
zerte. Indem sie akustische und synthetische Instrumentation in repetitiven 
und langen Sequenzen einsetzt, gewinnen Malones dichte harmonische Tex-
turen eine distinkte gefühlsgeladene Färbung, die wiederum eine fesselnde 
und verblüffende Tiefenschärfe entwickeln. Am heutigen Abend agiert sie im 
Duo mit dem Organisten HAMPUS LINDWALL, seit 2005 Titularorganist an 
der Église du Saint-Esprit in Paris.



AMERICAN
CONTEMPORARY

MUSIC ENSEMBLE /
PAMELA Z
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AMERICAN CONTEMPORARY 
MUSIC ENSEMBLE 

PAMELA Z  STIMME UND LIVE-ELEKTRONIK 

TEIL I
Caroline Shaw  (1982) 

Entr’acte  (2011) 
ca. 10 Min. 

 
Caleb Burhans  (1980) 
Contritus  (2010) 
ca. 15 Min. 

 
Pamela Z  (1956)

Attention  (2016) 
ca. 15 Min. 

TEIL II
Live-Elektronik Set mit Pamela Z
ca. 40 Min. 

 



Caroline Shaw

Die Biografie des American Contemporary Music 
Ensemble finden Sie weiter vorne im Heft beim 
Konzert »Richter / Eastman« am Samstag um 16 Uhr

MULTITALENTE
Mal arbeitet sie mit dem US-Rapper Kanye West zusammen, mal mit der 
Opernlegende Renée Fleming, mal für die Bühne, mal für den Film, mal fürs 
Gaming: CAROLINE SHAW ist eine echte Allround-Musikerin, die keine Gren-
zen kennt. Sie spielt Geige, singt in unterschiedlichen Formationen und kom-
poniert Musik, auf die die Welt gewartet zu haben scheint. Als Komponistin 
möchte sie nicht bezeichnet werden, lieber als »Musikerin, die auch Musik 
schreibt«. 2013 gewann sie mit gerade einmal 30 Jahren den bedeutenden 
Pulitzer-Preis für Musik und war damit die jüngste Gewinnerin, die es je gab.

In ihre Werke lässt die studierte Geige-
rin diverse Stilrichtungen einfließen. Mit 
Entre’acte bezieht sie sich explizit auf das 
letzte Streichquartett von Joseph Haydn, 
dessen Umgang mit der Form sie fasziniert: 
»Es basiert auf dem klassischen Modell, 
treibt es aber weiter. Ich mag es, wenn die 
Musik einen plötzlich auf die andere Seite 
des Spiegels in Alices Wunderland bringt; 
in einer Art irrwitzigen, feinsinnigen Über-
leitung.« Einen solchen Perspektivwechsel 
übersetzt sie mit einzelnen Haydn-Zitaten 
und eindrucksvollen Streicherklängen nun 
in die Klangwelt des 21. Jahrhunderts. 

Wie Caroline Shaw ist CALEB BURHANS 
mit dem American Contemporary Music En-
semble auch als Interpret eng verbunden; 
als Bratschist und Violinist zählt er zum fes-
ten Kern. Der New Yorker ist außerdem als 
Komponist und Countertenor aktiv und prägt 
das Musikleben auf vielseitige Weise. Kein 
Wunder, dass ihn die Kritik jüngst als »den 
Irokesen-Mozart von New York« feierte. 

AMERICAN CONTEMPORARY MUSIC ENSEMBLE / PAMEL A Z



Pamela Z

»Sprache ist ein klarer Bedeutungsträger und unabhängig davon aber 
auch einfach ein Klangerlebnis. Damit spiele ich gerne«, erklärt PAMELA Z 
im Interview. Die amerikanische Komponistin und Performerin ist eine 
Ausnahmeerscheinung der zeitgenössischen Musikwelt. Ursprünglich stu-
dierte sie klassischen Gesang, doch ihr Schaffen geht weit darüber hinaus. 
Ihre Projekte kombinieren Stimmakrobatik, Text, digitale Prozesse und Midi-
Controller, mit denen sie Klang durch Körperbewegungen verändert. Auf-
träge erhält sie weltweit, darunter für Tanz, Theater, Film und Ensembles 
wie das Kronos Quartet oder das Tanztheater Pina Bausch. Dafür erhielt sie 
Auszeichnungen wie den Rome Prize, den Guggenheim-Preis und den Award 
der American Academy of Arts and Letters. Soeben erschien ihr jüngstes Al-
bum A Secret Code.

Ihr Streichquartett Attention entwickelte sie 2016. Das Werk für Streicher, 
analoge Medien, Stimmen, Elektronik und Handys ist eine musikalische Ab-
handlung über die Bedingungen des digitalen Zeitalters. In einer Programm-
notiz erklärt die Komponistin: »Es geht darum, wie sich unsere Aufmerksam-
keit im Nachrichten-Strom und in der endlosen Kommunikation zerstreut. 
Die Musiker müssen auf dem Weg durch das Werk mit vielen eingebauten 
Unterbrechungen umgehen.« Da ist durchaus Multitasking gefragt …

JULIKA VON WERDER



JASON MORAN &
CHRISTIAN 

MCBRIDE



So, 10. Oktober 2021 | 18:30 + 21 Uhr | Elbphilharmonie Kleiner Saal 

JASON MORAN  PIANO 
CHRISTIAN MCBRIDE  BASS 

»Als ich Jason Moran zum ersten Mal hörte, ging es mir wie wohl 
den meisten Menschen: Ich konnte nicht glauben, was er da machte. 
Egal ob mit der Musik des Great American Songbook oder weit  
darüber hinaus: Er ist ein unglaublicher Pianist. Er kann einfach alles.«

– Max Richter
 
 



JASON MORAN 
PIANO

Der Pianist und Komponist Jason Moran ist einer der profiliertesten und er-
folgreichsten Jazzer unserer Zeit. Geboren in Houston, Texas, studierte er 
an der Manhattan School of Music. Mit dem renommierten Label Blue Note 
Records brachte er in 18 Jahren neun gefeierte Alben heraus. Sein Trio The 
Bandwagon (mit Bassist Taurus Mateen und Drummer Nasheet Waits) feiert 
derzeit sein 20-jähriges Bestehen. Darüber hinaus arbeitete der vielseitige 
Musiker mit Kollegen wie Cassandra Wilson, Charles Lloyd und visuellen 
Künstlern wie Adrian Piper, Lorna Simpson und Stan Douglas zusammen. 
Jüngste Auszeichnungen erhielt er von der MacArthur Foundation, US Ar-
tists und der Doris Duke Foundation. Mit seiner Frau, der Mezzosopranistin 
und Komponistin Alicia Hall Moran, schuf er unter anderem Work Songs für 
die Biennale 2015 in Venedig. 2019 gastierten die beiden im Rahmen des Inter-
nationalen Musikfests Hamburg im Großen Saal der Elbphilharmonie, um ihr 
Projekt The Music of Black America in Migration vorzustellen.

2018 eröffnete Morans erste interdisziplinäre Ausstellung im Walker Arts 
Centre in Minneapolis, in der der Künstler Musikperformances und visuelle 
Kunst zusammenbringt. Jason Moran ist derzeit Artistic Director for Jazz am 
Kennedy Center und unterrichtet außerdem am New England Conservatory. 

JASON MORAN & CHRISTIAN MCBRIDE



CHRISTIAN MCBRIDE 
BASS

Der siebenfache Grammy-Gewinner Christian McBride gleicht einer Natur-
gewalt. Er verbindet das Feuer eines Virtuosen mit dem Tiefgang eines ge-
standenen Wandergesellen und gilt zu Recht als einer der meistgefragten 
und -respektierten Musiker in der Jazzwelt.

Der Jazz-Bassist, Komponist und Bandleader ist Künstlerischer Leiter 
des Newport Jazz Festival, des New Jersey Performing Arts Center und des 
National Jazz Museum in Harlem, New York. Darüber hinaus ist er Pädagoge 
und Künstlerischer Leiter am Jazz House Kids, einer musikpädagogischen 
Einrichtung für Kinder und Jugendliche in New Jersey und bei den Jazz Aspen 
Snowmass Summer Sessions. Neben seiner ausgiebigen Konzerttätigkeit und 
zahlreichen Tourneen moderiert Christian McBride außerdem die Sendungen 
Jazz Night in America beim Radiosender NPR und The Lowdown: Conversations 
With Christian auf Sirius XM. Von Jazz, über R’n’B, Pop/Rock, Hip-Hop und 
Neo-Soul bis hin zur Klassik ist Christian McBride eine Koryphäe in seinem 
Metier, stets auf der Suche nach neuen Projekten und Herausforderungen. 



MAX RICHTER: 
VOICES
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ENSEMBLE RESONANZ
VOKALENSEMBLE 

GRACE DAVIDSON  SOPRAN 
ELENA URIOSTE  VIOLINE 
MAX RICHTER  KLAVIER, LIVE-ELEKTRONIK 
BIRGIT MINICHMAYR  SPRECHERIN 

DIRIGENT  KEVIN JOHN EDUSEI 

Max Richter  (*1966) 
Voices  (2020) 
ca. 60 Min. 

 
Eine Kooperation von Konzertdirektion Dr. Rudolf Goette GmbH 
und HamburgMusik gGmbH 



STIMMEN DER HOFFNUNG
Max Richter: Voices 

Es war der 10. Dezember 1948, um drei Uhr nachts, als Eleanor Roosevelt in 
Paris vor den Vereinten Nationen ans Rednerpult trat und einen historischen 
Text vortrug: die Allgemeine Erklärung der Menschenrechte. Zwei volle Jahre 
hatte die ehemalige First Lady der USA als Vorsitzende der UN-Menschen-
rechtskommission zuvor für die Charta gekämpft. Der Text, der in jener Nacht 
verabschiedet wurde, war ein Meilenstein. Zum ersten Mal überhaupt gab es 
ein globales Abkommen, in dem es nicht um Politik und Macht ging, sondern 
um etwas viel Grundlegenderes: um die Menschen und ihre Rechte. »Alle 
Menschen sind frei und gleich an Würde und Rechten geboren«, so der erste 
Satz, der gleichzeitig die Kernaussage des Dokuments ist.

Mit dem einstündigen Werk Voices veröffentlichte Max Richter letztes Jahr 
eine musikalische Hommage an diese Erklärung. Schon 2010 begann er mit 

Eleanor Roosevelt und die Allgemeine Erklärung der Menschenrechte. Auf der Internetseite  
der UN gibt es den Text derzeit in 529 verschiedenen Sprachen



der Arbeit, Auslöser waren damals die schockierenden Berichte aus dem 
US-Gefangenenlager Guantanamo. »Ich hatte das Gefühl, dass die Welt in 
die völlig falsche Richtung unterwegs ist«, sagt Richter. Er schrieb das Stück 
Mercy für Solovioline (das jetzt am Ende von Voices steht), »um zu verstehen, 
für mich zu verarbeiten, was da gerade passiert«. Später entschied er zusam-
men mit seiner Partnerin Yulia Mahr, ein größeres Werk daraus zu machen, 
mit dazugehörigen Filmen. Sie riefen Menschen in der ganzen Welt dazu auf, 
die Erklärung in ihrer Muttersprache einzusprechen.

Diese Stimmen, die dem Werk seinen Namen geben, bilden – teils über-
einander gelagert, teils mit der Musik verwoben – den vielsprachigen Teppich 
des Stücks, die Klanglandschaft, durch die die Musik fließt. Gleich zu Beginn 
hört man die Präambel der Erklärung in einer Originalaufnahme von Eleanor 
Roosevelt, später liest als Haupt-Sprecherin des Albums die US-amerikani-
sche Schauspielerin Kiki Layne. Bei der deutschsprachigen Erstaufführung 
des Stücks in der Elbphilharmonie übernimmt diese Rolle die Schauspielerin 
Birgit Minichmayr.
Für Richter ist es nicht das erste Mal, dass er sich mit seiner Musik auf ak-
tuelle Themen bezieht: The Blue Notebooks ist ein Protestalbum gegen den 
Irakkrieg, Infra thematisiert die Bombenanschläge 2005 in London, Sleep ist 
ein Wiegenlied für eine zunehmend hektische digitale Welt. Und es ist auch 
nicht das erste Mal, dass er sich von Texten inspirieren lässt und sie als Frag-
mente in seine Musik einwebt: In Three Worlds: Music From Woolf Works hört 
man Sätze von Virginia Woolf, auf The Blue Notebooks Passagen von Franz 
Kafka. Worte und Gedanken in Musik übersetzen, sie emotional verstärken, 
eindrucksvoll nachhallen lassen – das kann Richter, der so viele preisge-
krönte Filmsoundtracks geschrieben hat, wie kaum ein Zweiter.

Max Richter nennt Voices »einen Ort zum Denken und Reflektieren« und 
sieht auch eine hoffnungsvolle Botschaft: »Während der Arbeit an diesem 
Projekt habe ich immer darüber nachgedacht, wie die Ideale dieses Textes 
uns einen Weg nach vorne zeigen können.« So wie die Menschen sich ihre 
Probleme selber geschaffen haben, so könnten sie sie auch selber lösen, 
meint auch Yulia Mahr: »Wir glauben fest an die Kraft der Veränderung, an 
die junge Generation. Das ist der Grund, warum wir den Text vertont haben: 
Wir glauben an die Zukunft.«

FRÄNZ KREMER

MA X RICHTER: VOICES



ELENA URIOSTE 
VIOLINE

Elena Urioste ist Musikerin, Yogi und Schrift-
stellerin. Als Geigerin gab sie gefeierte Auf-
tritte mit bedeutenden Orchestern in den 
USA und Europa, darunter das Philadelphia 
und Boston Symphony Orchestra, London 
Philharmonic Orchestra und die Würzburger 
Philharmoniker. Als Solistin trat sie in der 
Carnegie Hall auf, in der Wigmore Hall, im 
Konzerthaus Berlin und beim Bayerischen 
Rundfunk.

2021 kommen zwei neue Studioalben he-
raus: eine CD mit Werken von Amy Beach, 
Florence Price und Samuel Barber sowie 
eine Sammlung von Lieblingsstücken aus 
Elena Uriostes Lockdown-Projekt mit ihrem 
Ehemann, dem Pianisten Tom Poster: #Uri-
PosteJukeBox. Als begeisterte Kammermu-
sikerin ist sie Gründerin und künstlerische 
Leiterin des Chamber Music by the Sea, ei-
nem Festival an der Ostküste von Maryland. 
Die US-Amerikanerin studierte am Curtis In-
stitute of Music und der Juilliard School und 
spielt eine Geige von Alessandro Gagliano, 
Neapel 1706.

GRACE DAVIDSON 
SOPRAN

Die britische Sopranistin Grace Davidson 
hat sich in erster Linie auf die Aufführung 
und Aufnahme von Barockmusik spezia-
lisiert. Sie studierte Gesang an der Royal 
Academy of Music in London. Seitdem ar-
beitet sie regelmäßig mit führenden Barock
ensembles zusammen, ebenso mit bekann-
ten Dirigenten wie Sir John Eliot Gardner, 
Paul McCreesh und Harry Christophers. Ihre 
Diskografie umfasst Aufnahmen mit dem 
Ensemble The Sixteen und Faurés Requiem 
mit dem London Symphony Orchestra.

Aufgrund ihrer technischen Brillanz, 
beeindruckenden Musikalität und außer-
gewöhnlichen Klangreinheit ist Grace Da-
vidson auch in den Bereichen Filmmusik 
und zeitgenössische Musik erfolgreich. Ihre 
Zusammenarbeit mit Max Richter ist unter 
anderem durch die Einspielungen Sleep und 
Woolf Works bei der Deutschen Grammo-
phon dokumentiert. 



Die Biografien von Ensemble Resonanz und 
Kevin John Edusei finden Sie weiter vorn 
im Heft beim Konzert »Richter / Eastman« 
am Samstag um 16 Uhr

BIRGIT MINICHMAYR 
SPRECHERIN

Birgit Minichmayr wuchs in der Nähe von 
Linz auf. Schon während ihrer Ausbildung 
am Max-Reinhardt-Seminar wurde sie am 
Wiener Burgtheater engagiert. 2010 und 
2011 gab sie bei den Salzburger Festspielen 
die Buhlschaft im Jedermann. Neben ihrer 
Theaterkarriere ist sie auch auf der Kino-
leinwand erfolgreich. 2000 gab sie in Ab-
schied – Brechts letzter Sommer ihr Kino
debüt. Zu ihren weiteren Filmen zählen 
Oliver Hirschbiegels Der Untergang, Tom 
Tykwers Roman-Adaption Das Parfum und 
Doris Dörries Kirschblüten – Hanami.

Birgit Minichmayr war von 2007 bis 2011 
sowie erneut ab 2019 festes Ensemble-
mitglied am Wiener Burgtheater und zwi-
schenzeitlich am Residenztheater München 
engagiert. Für ihre schauspielerischen Leis-
tungen wurde sie bereits mehrfach ausge-
zeichnet, allein viermal mit dem Nestroy-
Theaterpreis und 2009 mit dem silbernen 
Bären. 2021 legte sie mit As an Unperfect 
Actor ein Album mit Jazz-Vertonungen von 
Shakespeare-Sonetten vor.

ENSEMBLE RESONANZ

VIOLINE
Benjamin Spillner
Skaistė Dikšaitytė
Swantje Tessmann
Christine Krapp

VIOLA
Laura Hovestadt
Maresi Stumpf

VIOLONCELLO
Saskia Ogilvie
Jörn Kellermann
Ruben Jeyasundaram
Lea Tessmann
Pirkko Langer
Alma Sophie Starke

KONTRABASS
Ronald Vitzthum
Benedict Ziervogel
Yamila Pedros

HARFE
Gesine Dreyer

VOKALENSEMBLE
Katharina Hohlfeld-Redmond
Anja Petersen
Waltraud Heinrich
Anna Schaumlöffel
Coline Dutilleul
Sarah Krispin

MA X RICHTER: VOICES



REFLEKTOR  ANOUSHKA SHANKAR

Ihr Vater war ein Weltstar – und längst ist sie selbst es auch: 
Anoushka Shankar, Sitar-Virtuosin, Tochter von Ravi Shankar 
und Halbschwester von Norah Jones, spielt klassische indi-
sche Musik für ein Millionenpublikum und führt damit das Fa-
milienerbe fort. Zugleich konzertiert die sechsfach Grammy-
nominierte Künstlerin mit Popstars, sucht den Austausch mit 
Jazz und anderen Genres. Das macht sie zur idealen Kandi-
datin, um an vier Tagen ihr eigenes »Reflektor«-Festival in 
der Elbphilharmonie zu kuratieren. Es vereint traditionelle 
Musik des Subkontinents mit den modernen Sounds ihrer 
Wahlheimat London und umfasst auch Tanz und Filmmusik.

4.–7. November 2021

Es ist nicht gestattet, während des Konzerts zu filmen oder zu fotografieren.
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BILDNACHWEIS
Soweit bezeichnet: Max Richter & Yulia Mahr (alle Philipp Seliger); Max Richter im Studio 
(Yulia Mahr); Shida Shahabi (Anna Sundvall); Antonio Vivaldi (Museo Internazionale e 
Biblioteca della Musica di Bologna); Finnish Baroque Orchestra (Juuso Westerlund); 
Antti Tikkanen (Jaakko Paarvala); Elisabeth Brauss (Felix Broede); Sagrada Família 
(Hiroshi Teshigahara); Sarah Davachi (Dicky Bahto); »Infra« (The Royal Ballet Company); 
Julius Eastman (Ron Hammons / New Amsterdam Records); American Contemporary  
Music Ensemble (Sachyn Mital); Ensemble Resonanz (Tobias Schult); Kevin John Edusei 
(Marco Borggreve); Lektionen in Finsternis (Deutsche Kinemathek – Werner Herzog 
Archiv); Portico Quartet (John Williams); Jlin (Tim Saccenti); Kali Malone (Victoria Loeb); 
Caroline Shaw (Dayna Szyndrowski); Pamela Z (Donald Swearingen); Jason Moran (Clay 
Patrick McBride); Christian McBride (Chi Modu); Grace Davidson (Susan Porter Thomas); 
Elena Urioste (Alessandra Tinozzi); Birgit Minichmayr (Wiliam Minke); Anoushka Shankar 
(Laura Lewis)
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