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Vorwort

3. Ausgabe, 1. Festival: das sind beeindruckende 
Zahlen. Wenn das erste Jahr von frauenkompo-
niert (2015) das Pionierjahr war, in dem wir ab-
tasten wollten, wieviel Interesse Publikum und 
MusikerInnen am Projekt hätten, und ob begeis-
terte MusikerInnen und MusikliebhaberInnen 
ein Projekt diesen Umfangs realisieren könnten, 
lieferte das zweite Jahr (2016) den erfreulichen 
Beweis, dass die Wirkung von frauenkomponiert 
schon bis zum Lucerne Festival reichte. Nun, bei 
der dritten Ausgabe präsentieren wir ein ganzes 
Festival mit 15 Konzerten über fünf Tage, das 
zeigt, dass frauenkomponiert sich mittlerweile in 
der Basler und schweizerischen Kulturszene 
etabliert hat. «Etabliert» heisst aber längst 
nicht zum «Establishment» gehörend! Werke 
von KomponistInnen sind nach wie vor höchst 
selten zu hören, aber für fünf Tage im Jahr 2018 
stülpen wir unsere Kulturlandschaft um und 
freuen uns riesig darauf. 

Im Zentrum des Festivals stehen nach wie vor 
die Orchesterwerke. Die grössten Hindernisse 
für Komponistinnen der vergangenen 250 Jahre 
stellten sich bei Orchesterwerken, mit der Sin-
fonie an der Spitze. Hundertfünfzig Jahre nach 
ihrer Geburt führen wir Amy Beachs wunderba-
re «Gaelic» Sinfonie auf. Zu ihren Lebzeiten war 
das Werk sehr erfolgreich, der Nachhall reichte 
aber nicht, ihm seinen gebührenden Platz im 
heutigen Standardrepertoire des Orchesters zu 
sichern. Einhundertdreissig Jahre nach Agnes 
Tyrrells Tod bringen wir die glanzvolle Ouvertü-
re ihres Oratoriums «Die Könige in Israel» zur 
Uraufführung und haben zu diesem Zweck de-
ren erste gedruckte Ausgabe erstellt. Zwischen 
diesen Ecksteinen des Orchesterprogramms 
hören Sie zwei radikal unterschiedliche Werke 
von heute: Alma Deutschers Violinkonzert und 
Heidi Baader-Nobs‘ Auftragswerk Evasion. Es 
ist uns eine besondere Freude, dass wir eine so 
junge, eminent begabte Komponistin mit einer 
reifen Komponistin zeitgenössischer Musik zu-
sammen bringen konnten. 

In den anderen Konzerten des Festivals zeigen 
wir ebenfalls Vielfalt und Reichtum der Musik 
von Komponistinnen, sei es in den Liedern  
von Alma Mahler, in den Orgel- oder Klavierwer-
ken von Fanny Hensel (geb. Mendelssohn),  
in Vítĕzslava Kaprálovás Streichquartett, in  
den Synkopen der Ragtime-Frauen, in der Kam-
mermusik von Louise Farrenc, in den Werken 
Barbara Strozzis, in den Klavierwerken und im 
Klavierquintett Amy Beachs, in der Musik von 
Meredith Monk und Germaine Tailleferre oder in 
Werken unserer Zeit von Esther Flückiger, Na-
thalie Laesser Zweifel u.a. Es sind akustische 
Schnappschüsse aus fünf Jahrhunderten – und 
es gäbe noch viel mehr zu entdecken. 

Dieses Festival wäre ohne den ehrenamtlichen 
und nebenberuflichen grossen Einsatz der Pro-
jektgruppe nie zustande gekommen. Es ist be-
rührend, dass es Menschen gibt, die sich so in-
tensiv für das Projekt einsetzen möchten, und 
beeindruckend, was eine Gruppe von vier Perso-
nen bewältigen kann. Die Mitglieder des Freun-
deskreises trugen ebenfalls wesentlich zum 
Erfolg des Ganzen bei, und im erweiterten Kreis 
gab es unzählige Zeichen und Arten der Unter-
stützung. Unsere Geldgeber ermöglichen nicht 
«nur», dass die Zahlen stimmen und das Projekt 
überhaupt umsetzbar ist, sondern bestätigen, 
wie wichtig diese Umsetzung ist. frauenkompo-
niert ist ein hoch idealistisches Unternehmen, 
das auf die allerbesten Energien von Frauen und 
Männern setzt, um «Unerhörtes» zum Klingen 
zu bringen; es ist ein hoch realistisches Unter-
nehmen, das unser gemeinsames Kulturerbe in 
all seiner Vielfalt ernst nimmt; und es ist ein 
grossartiges Projekt, das Grenzen sprengt und 
Menschen zum Springen bringt. Ich wünsche 
uns allen ein wunderbares Festival frauenkom-
poniert 2018.

Dr. Jessica Horsley
Projektinitiatorin und Dirigentin

Wir möchten:

Mary & Ewald E. Bertschmann-Stiftung

Cantilena-Stiftung

Irma Merk Stiftung
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 �Komponistinnen eine Stimme geben und ihre Werke würdigen

 �Begeisterung wecken für die grossartige Musik dieser mutigen Frauen

 �zur Vielfalt der Konzertprogramme beitragen und damit  
die Musikwelt bereichern

Medienpartner

Unsere Unterstützer

Cateringpartner



Grusswort
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Liebe Konzertbesucherinnen 
            und -besucher

Jedes Jahr am 8. März begehen Menschen auf 
der ganzen Welt den Internationalen Frauentag. 
Im Zentrum steht dabei die Rolle der Frau in der 
Gesellschaft. Mit dem Festival frauenkomponiert 
wird vom 7. bis 11. März ein besonderes Augen-
merk auf Frauen in der Musik gelegt. Nach er-
folgreichen Einzelkonzerten in den vergangenen 
Jahren veranstaltet der Verein frauenkompo-
niert in diesem Jahr erstmals ein fünftägiges 
Festival. Wie schon bei den Einzelkonzerten hat 
sich frauenkomponiert auch beim Festival zum 
Ziel gesetzt, dem Schaffen internationaler Kom-
ponistinnen vom Barock bis in die Moderne ein 
Podium zu geben und der Öffentlichkeit zugäng-
lich zu machen. Gerade die Komponistinnen ver-
gangener Zeiten standen und stehen allzu oft im 
Schatten ihrer männlichen Kollegen oder sind 
ganz in Vergessenheit geraten. Glücklicherwei-
se hat sich dies – auch dank der hervorragenden 
Ausbildung, die beispielsweise an unserer ge-
schätzten Musikakademie heute allen offen 
steht – verändert. Aber wir sind noch nicht am 
Ziel, und so freut es mich umso mehr, dass sich 
der Verein frauenkomponiert so engagiert dieses 

wichtigen Themas angenommen und das Pro-
jekt initiiert hat. Das Festivalprogramm ver-
spricht dabei zahlreiche musikalische Neu- oder 
Wiederentdeckungen, aber auch interessante 
wissenschaftliche Erkenntnisse im Rahmen von 
Vorträgen oder Podiumsgesprächen.

In diesem Sinn gilt mein besonderer Dank der 
Initiantin Jessica Horsley und ihren engagierten 
Mitstreiterinnen und Mitstreitern. Ebenso be-
danke ich mich bei allen Beteiligten auf und hin-
ter der Bühne, die so massgeblich zum Erfolg 
der Konzerte beitragen. Sie, liebes Publikum, 
haben an fünf Festivaltagen die Chance, Unbe-
kanntes oder bisher Unerhörtes zu entdecken. 
Dabei wünsche ich Ihnen viel Vergnügen und un-
vergessliche musikalische Momente. 

Elisabeth Ackermann
Regierungspräsidentin des Kantons Basel-Stadt
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15.00 Uhr	 Kammerkonzert II� Druckereihalle im Ackermannshof

	� ARIA Quartett & Adrian Oetiker (Klavier)� 60’ 
Con brio 
Vítězslava Kaprálová, Streichquartett und Amy Beach, Klavierquintett

16.30 Uhr	 Liedrezital� Druckereihalle im Ackermannshof

	� Mit Maya Boog (Sopran) & Simon Bucher (Klavier)� 60’ 
Liebeszauber 

	 Werke von Alma Mahler, Isabelle Aboulker, Clara Schumann und Caroline Charrière

18.45 Uhr	 Podiumsgespräch als Konzerteinführung� Theodorskirche

	 �zum Sinfoniekonzert� 30’ 
Mit Christian Fluri (Moderation), Heidi Baader-Nobs (Komponistin), Kathi Jacobi Ofosu (Paukenistin)  
und Tobias Cramm (Lehrer von Alma Deutscher)

19.30 Uhr	 Sinfoniekonzert� Theodorskirche

	 �Centre-Stage� 120’ 
�Violine Alma Deutscher, Bratsche Mariana Doughty, Orchester L’anima giusta,  
Konzertmeister Jiří Němeček, Dirigentin Jessica Horsley  
Werke von Agnes Tyrrell, Alma Deutscher, Heidi Baader-Nobs und Amy Beach

Sonntag, 11. März 2018

11.00 Uhr	 Recital // Els Biesemans // Hammerflügel  � Druckereihalle im Ackermannshof

	 Das Jahr � 60’
	 Fanny Hensel, Das Jahr: 12 Charakterstücke für Fortepiano 

12.30 Uhr	 Recital // Kirsten Johnson // Klavier� Druckereihalle im Ackermannshof 
	� Amy Beach Porträt � 60’
	 Werke von Amy Beach

13.30 Uhr	 Round-table Gespräch� Druckereihalle im Ackermannshof

	 Komponistinnen und Klaviermusik� 40’
	 Mit Tobias Cramm (Moderation), Kirsten Johnson und NN

14.30 Uhr	� Ragtime // Marcus Schwarz // Klavier� Druckereihalle im Ackermannshof

	 A Totally Different Rag: Die Ragtime Frauen� 60’ 
	 Werke von May Aufderheide, Julia Lee Niebergall, Sadie Koninsky u.a.

16.00 Uhr	 Closing session � Druckereihalle im Ackermannshof

	 �Tomas Dratva (Klavier) & Nathalie Laesser Zweifel (Klavier)� 60’
	 Cross-over voyage
	� Werke von Meredith Monk, Germaine Tailleferre, Anita Baker, Fabienne Ambühl  

und eigene Werke

16.15 Uhr	 Podiumsgespräch als Konzerteinführung� Bern, Église française réformée

	 �zum Sinfoniekonzert� 30’ 
Mit Siegfried Schibli (Moderation), Heidi Baader-Nobs (Komponistin) und Jiří Němeček 
(Konzertmeister)

17.00 Uhr	 Sinfoniekonzert� Bern, Église française réformée

	 �Centre-Stage� 120’ 
�Violine Alma Deutscher, Bratsche Mariana Doughty, Orchester L’anima giusta,  
Konzertmeister Jiří Němeček, Dirigentin Jessica Horsley  
Werke von Agnes Tyrrell, Alma Deutscher, Heidi Baader-Nobs und Amy Beach

Mittwoch, 7. März 2018

10.00 Uhr	 Auftakt I // Sinfoniekonzert // Vermittlungsprojekt� KUSPO Münchenstein

	� Interaktives Konzert für 4.–6. Schulklassen, BL� 60’
	 Konzept und Schauspiel: Barbara Schneebeli

12.15 Uhr	 Auftakt II // David Blunden // Orgel� Elisabethenkirche

	 O schönes Weltgebäude� 30’ 
	 Koproduktion Mimiko – frauenkomponiert 
	 Werke von Ethel Smyth, Fanny Hensel und Clara Schumann

Donnerstag, 8. März 2018

18.45 Uhr	 Podiumsgespräch als Konzerteinführung� Zürich, Kirche St. Peter

	 �zum Sinfoniekonzert� 30’ 
Mit Susanne Kübler (Moderation), Heidi Baader-Nobs (Komponistin) und NN

19.30 Uhr	 Sinfoniekonzert� Zürich, Kirche St. Peter

	 �Centre-Stage� 120’ 
�Violine Alma Deutscher, Bratsche Mariana Doughty, Orchester L’anima giusta,  
Konzertmeister Jiří Němeček, Dirigentin Jessica Horsley  
Werke von Agnes Tyrrell, Alma Deutscher, Heidi Baader-Nobs und Amy Beach

19.30 Uhr	� Barockkonzert� Druckereihalle im Ackermannshof

	 �MUSICA FIORITA // Leitung Daniela Dolci� 90’ 
Dolci miei sospiri: drei berühmte Komponistinnen des Barock

	� mit Videoprojektionen aus einer Zusammenarbeit mit dem Institut Lehrberufe für Gestaltung und 
Kunst Basel

	 Werke von Barbara Strozzi, Antonia Padoani Bembo und Elisabeth Claude Jacquet de la Guerre

Freitag, 9. März 2018

18.15 Uhr	� Recital // Susanne Doll // Orgel & Kathrin Bürgin // Flöte� Leonhardskirche

	 Innenräume� 30’
	 Koproduktion Feierabendspiel – frauenkomponiert      
	 Werke von Helena Tulve und von Susanne Doll 

19.30 Uhr	 Kammerkonzert I� Druckereihalle im Ackermannshof

	� Mit Jiří Nĕmeček (Violine) & Ludovic van Hellemont (Klavier)� 90’ 
...für Violine 
Werke von Louise Farrenc, Clara Schumann und Esther Flückiger (UA)

Samstag, 10. März 2018

12.30 Uhr	� Recital // Nicoleta Paraschivescu // Orgel� Theodorskirche

	 Die Musik will gar nicht rutschen ohne dich  � 30’
	 Werke von Fanny Hensel, Jeanne Demessieux und Mel Bonis

14.00 Uhr	 Vortrag // Dr. Christine Fischer � Druckereihalle im Ackermannshof

	 «Gattung – Geschlecht – Nation: Musikalische Identitätskonstruktion � 40’
	 in Amy Beachs Gaelic Symphony»
	 Koproduktion ForumMusikDiversität – frauenkomponiert

Festival frauenkomponiert 2018,  
7. bis 11. März 2018
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Wenn nicht anders 
präzisiert, finden die 
Konzerte in Basel statt.



Kirche St. Peter, Zürich* 
Donnerstag, 8. März 2018, 19.30 Uhr

Theodorskirche, Basel* 
Samstag, 10. März 2018, 19.30 Uhr

Église française réformée, Bern* 
Sonntag, 11. März 2018, 17.00 Uhr

* Podiumsgespräch als Konzerteinführung jeweils 45 Minuten vor Konzertbeginn

KUSPO Münchenstein 
Mittwoch, 7. März 2018, 10 Uhr

Interaktives Konzert für 4.–6. Schulklassen, BL 
Konzept und Schauspiel Barbara Schneebeli

...unerhörte 
     Orchesterklänge Programm

Agnes Tyrrell	 Ouvertüre aus dem Oratorium «Die Könige in Israel»� 10’
(1846–1883)	 c-Moll (ca. 1880) 
	 Uraufführung
	� wissenschaftliche Erstausgabe der Noten,  

frauenkomponiert 2018 und Rico Zela

	
Heidi Baader-Nobs	 Evasion (2017) � 11’
(*1940)	 für Solobratsche und Orchester
	 Uraufführung

Alma Deutscher	 Violinkonzert Nr. 1 (2014/2017)� 20’
(*2005)	 CH-Erstaufführung

		
	 *****

Amy Beach	 Sinfonie für grosses Orchester � 40’
(1867–1944)	 e-Moll, op. 32 «Gaelic» (1896)

Violine:	 Alma Deutscher 
Bratsche:	 Mariana Doughty
Orchester:	 L’anima giusta
Konzertmeister:	 Jiří Nĕmeček
Dirigentin:	 Jessica Horsley

1110



Zum Programm: Tyrrell, Deutscher,  
Baader-Nobs, Beach

Zu Beginn des Konzertes erklingt Agnes Tyrrells 
hervorragende Ouvertüre aus dem Oratorium 
«Die Könige in Israel» von ca. 1880. Man liest, 
dass die tschechische Komponistin englischer 
Herkunft «eine der bedeutendsten Komponis-
tinnen Europas» sei; allerdings ist nicht nur ihre 
Orchestermusik, sondern ihre Musik überhaupt 
kaum bekannt, weil sehr wenige Veröffentli-
chungen vorliegen. Bei der Ouvertüre aus dem 
Oratorium «Die Könige in Israel» handelt es sich 
um eine Uraufführung, die dank der ersten frau-
enkomponiert-Notenausgabe durch Rico Zela 
und Dr. Jessica Horsley ermöglicht wird. 

Nach der Ouvertüre von Tyrrell stehen zwei  
radikal unterschiedliche Werke des 21. Jahrhun-
derts auf dem Programm: die Uraufführung ei-
nes neuen Werkes der im Jahre 1940 in Delémont 
geborenen Komponistin Heidi Baader-Nobs, 
sowie die schweizerische Erstaufführung des 
Violinkonzertes, das Alma Deutscher im Alter 
von 9 Jahren komponiert hat.

Das im Auftrag von frauenkomponiert geschrie-
bene Orchesterwerk von Heidi Baader-Nobs, die 
sonst vorwiegend auf dem Gebiet der Kammer-
musik wirkt, verspricht ein Kernwerk ihres  
späteren Schaffens zu werden. Dabei verwirk-
lichte die Komponistin ihren eigenen Wunsch, 
ein Stück für Solobratsche und Orchester mit 
Mariana Doughty als Solistin zu schreiben.

Das in England beheimatete Wunderkind Alma 
Deutscher ist inzwischen zwölf Jahre alt und 
kommt zum ersten Mal in die Schweiz, um ihr 
Violinkonzert mit Orchester aufzuführen. Alma 
ist eine Expertin des Galanten Stils und der 

Kompositionstechnik des Partimentierens. Der 
Vergleich mit Mozart, der sich hier anbietet, 
zeigt jedoch, dass Alma eine eigene komposito-
rische Stimme und eine ganz individuelle 
Schreibweise hat, die von einer verblüffenden 
Reife zeugen.

Somit bietet der erste Teil unseres Sinfoniekon-
zerts mit den Werken von Tyrrell und Baader- 
Nobs zwei Uraufführungen von Orchesterwerken 
jeweils aus dem 19.und 21. Jahrhundert und,  
mit dem Violinkonzert von Alma Deutscher, die 
schweizerische Erstaufführung eines weiteren 
Werks des 21. Jahrhunderts!

In der zweiten Hälfte des Programms ertönt die 
spätromantische Sinfonie von Amy Beach, ge-
schrieben zwischen 1894 und 1896. Die «Gaelic 
Symphony» bezieht vier irische (gälische) 
Volksmelodien als thematisches Material ein. 
Antonin Dvořáks Aufforderung, afrikanische 
Lieder und diejenigen der indianischen Urein-
wohner als Quellen für Konzertmusik zu ver-
wenden – er war 1893 nach New York gekom-
men, um das dortige Konservatorium zu leiten 
– wandelte Beach ab, indem sie der britischen 
Herkunft ihrer Familie Rechnung trug. Ihre Sin-
fonie schrieb sie, nachdem sie die Bostoner Pre-
miere von Dvořáks 9. Sinfonie «Aus der Neuen 
Welt» miterlebt hatte. Die Uraufführung von  
Beach’s Werk fand am 30. Oktober 1896 mit dem 
Boston Symphony Orchestra unter der Leitung 
von Emil Paur statt und wurde viermal wieder-
holt. Anschliessend führten Orchester in Chica-
go, Philadelphia, Detroit, Hamburg, Leipzig, etc. 
zu Lebzeiten der Komponistin das Werk auf.
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Gespräch mit Komponistin  
Heidi Baader-Nobs

frauenkomponiert: Wie kam es zu dem Auftrag 
für das Stück «Evasion»?
Heidi Baader-Nobs: Jessica Horsley hat mich  
gefragt, ob ich ein Stück für ihr Projekt frauen-
komponiert schreiben würde. Ich habe «ja»  
gesagt, wenn ich für die Bratschistin Mariana 
Doughty ein Stück für Bratsche und Orchester 
schreiben darf.

Was bedeutet der Titel? Wovon möchte wer 
ausbrechen oder entfliehen?
Das Stück beginnt mit einem nervösen, eher 
langweiligen Motiv aller Bratschen. Die Solistin 
will aber eigene Musik spielen und beginnt, aus-
zubrechen. Sie wird immer dominanter, bringt 
neue Instrumente – die Bläser – ins Spiel und 
baut langsam eigenmächtig das ganze Stück auf.  

Alle Streicher, die 10 Geigen, 4 Bratschen,  
4 Celli und 2 Kontrabässe, haben häufig eine 
eigene Stimme. Was gibt Ihnen dies für 
erweiterte Möglichkeiten?
Die zehn Geigen funktionieren wie ein zehn-
stimmiges Instument, die vier Celli wie ein vier-
stimmiges Instrument usw. Sie bilden feine 
Klangwolken, die zusammen mit den vorwärts 
drängenden linearen Motiven den Hintergrund 
bilden. 

Nicht nur die Solobratsche, sondern auch die  
anderen Bratschen spielen eine Schlüsselrolle 
in «Evasion». Haben Sie selber Bratsche 
gespielt?
Nein. Das ganze Stück entsteht aus einem 
Bratschen tutti und kehrt am Schluss in ein 
Bratschen tutti zurück.

Sie schreiben für hohe und tiefe Holzbläser –  
Flöte und Piccolo, Oboe und Englisch Horn, 
Klarinette und Bassklarinette, Fagott und 
Kontrafagott – und dadurch entsteht ein sehr 
breites, vertikales Klangspektrum. Manchmal 
ist das ganze Stück und besonders die 
Violapartie sehr hoch. Was wollten Sie damit 
erreichen? Möchten Sie die Grenzen des 
Möglichen ausloten?
Ich habe die Instrumente so ausgewählt, dass 
sie klanglich zur Bratsche passen und dass ein 
möglichst weiter Klangraum zur Verfügung 
steht. Die Solobratsche darf aber den höchsten 
Ton des Stücks spielen, einen dünnen, ein wenig 
falsch klingenden Flageoletton. (Der Ton wurde 
von der Solistin bewilligt!). 

Nach etwa Zweidrittel des Stückes steigt die  
Marimba ein, und zwar in einem Duo mit  
der Solobratsche, wodurch ein völlig neues 
Klangbild entsteht. Warum erst an dieser 
Stelle?
Erst an dieser Stelle brauchte ich einen sehr 
trockenen, dünnen Klang, der wie ein Echo der 
vorher gespielten agressiven Streicherklänge 
wirkt. Also Marimba. Die Solobratsche klingt 
an dieser Stelle auch nur wie ein Schatten ihrer 
selbst.

Interview mit Alma Deutscher  
von Jessica Horsley

Jessica Horsley: Alma, wir freuen uns sehr, 
dass du an unserem Festival teilnimmst: 
Willkommen in Basel! Du spielst Violine und 
Klavier und bist auch Komponistin. Womit hast 
du denn angefangen?
Alma Deutscher: Mit dem Klavier ging es los, als 
ich zwei Jahre alt war, und die Violine folgte mit 
drei. Aber kurz nachher, bevor ich vier war, fing 
ich an, meine eigenen Melodien auf dem Klavier 
zu improvisieren.

Wie kommen die Ideen für deine Stücke zu dir? 
Ist es so, dass du irgendwie «weisst» was du 
schreiben willst? Hörst du Melodien und 
Harmonien und schreibst sie auf, oder geht es 
nicht so leicht?
Wenn ich in meinem Kopf eine Melodie höre, 
kommt sie fertig geformt mitsamt der Harmonie 
und manchmal auch mit der richtigen Instru-
mentierung. Also schreibe ich einfach auf, was 
ich höre. Um aber ein Konzert zu schreiben, 
reicht es nicht, einfach die Melodien zu «bekom-
men». Es geht darum, sie zusammenzufügen 
und einen Bogen zu bauen, eine schlüssige Ge-
schichte mit einem Anfang und einem Schluss 
zu schreiben. Und damit das entsteht, muss ich 
viel arbeiten. Das «kommt» nicht einfach so.

Wann und wo hast du dein Violinkonzert 
komponiert? Wie lange hast du dafür  
gebraucht? Welchen Satz hast du zuerst 
geschrieben?
Ich habe mit dem 3. Satz angefangen, weil das 
am leichtesten war – er hat eine einfache Ron-
do-Struktur. Ich schrieb ihn mit 9 Jahren. Dann 
kam der 2. Satz dran (im gleichen Alter). Erst 
später machte ich mich an den 1. Satz, der der 
schwierigste und der längste ist (fast doppelt so 
lang wie die beiden anderen), und der als Kon-
zert-Sonatensatz eine viel anspruchsvollere 
Struktur hat.

Wie lerntest du, für Instrumente zu schreiben, 
die du nicht selber spielst, wie die Posaunen 
und die Pauken (ich habe das Gefühl, wenn ich 
dein Konzert sehe, dass du ein ziemlicher 
Pauken-Fan bist, du schreibst jedenfalls sehr 
interessant für die Pauken!)?
Ich habe natürlich Bücher über die Instrumen-
tierung gelesen, aber auch aus der Erfahrung: 
Jedes Mal, wenn ich mit einem Orchester spiele, 
sehe ich, was die Musiker schwierig finden oder 
was nicht funktioniert, lerne daraus und verän-
dere es. Manchmal merke ich auch, dass sie 
schwierigere Sachen spielen können, als ich 
dachte. Zum Beispiel die Pauken: Die Stimme 
wird immer schwieriger, weil ich sehe, dass sie 
das problemlos spielen können. Es ist ganz an-
ders als zur Zeit von Mozart oder Beethoven, als 
die Pauken die Töne kaum verändern konnten.

Du hast dein Violinkonzert im Mai 2017 
überarbeitet, wie viele KomponistInnen das 
machen, wenn sie ihr Stück einmal gehört oder 
gespielt haben. Ohne uns deine Komponistin-
nen-Geheimnisse zu verraten: was hast du 
geändert?
Ich habe hauptsächlich den 1. Satz revidiert. Ei-
gentlich habe ich ihn ganz neu geschrieben. In 
der ursprünglichen Version von 2015 verwende-
te ich als Tonart für das 2. Thema B-Dur. Aber 
die mag ich nicht besonders, und sie klingt nicht 
gut auf der Violine. Als ich das letztes Jahr wie-
der sah, beschloss ich, die Struktur völlig zu än-
dern und als Tonart für das 2. Thema D-Dur zu 
nehmen, was eine wunderbare Tonart voll Son-
nenschein ist. Das inspirierte mich zu einem 
ganz neuen Seitensatz, der glücklich und strah-
lend klingt und einen deutlichen Kontrast zur 
dunklen Stimmung der Haupttonart ergibt.

Ganz herzlichen Dank für diesen Einblick in 
deine musikalische Welt – wir freuen uns sehr 
auf dein Stück mit dir als Solistin!
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Heidi Baader-Nobs  * 5.12.1940 Delémont, CH

Heidi Nobs wurde an der Ecole Normale in Delémont zur Lehrerin ausgebildet, dabei erhielt sie ihren 
ersten Klavier- und Geigenunterricht. Anschliessend begann sie ein berufsbegleitendes Geigen-
studium an der Musik-Akademie Basel bei Rodolfo Felicani. Wegen einer chronischen Entzündung 
des rechten Arms musste sie das Geigenspiel aufgeben, daher konzentrierte sie sich auf das Kom-
positionsstudium bei Robert Suter und Jacques Wildberger.

Nach der Heirat mit Claudius Baader und der Geburt ihrer Kinder Manon (1971), Manuel (1973) und 
Sébastien (1978) reduzierte sie ihre kompositorische Tätigkeit schrittweise, um sich ganz der Fami-
lie zu widmen: «Die Kinder sind meine besten Werke.»

Nach einem mehrjährigen Unterbruch gibt sie 1980 dem hartnäcki-
gen Drängen ihrer Freunde nach und beginnt wieder zu komponie-
ren. Mehrere Werke entstehen auf Wunsch von Interpreten. Sie 
distanziert sich vom seriellen System und entwickelt eine sehr 
persönliche Musiksprache. Ihre Werke werden vor allem durch die 
graphische Form bestimmt, es sind akustische Verwirklichungen 
graphischer Vorstellungen. 						   

www.baadernobs.ch

Amy Beach  * 5.9.1867 Henniker, New Hampshire, US; † 27.12.1944, New York 

Die Pianistin und Komponistin Amy Beach, geb. Cheney, war die erste amerikanische Komponistin, 
die grossangelegte Orchesterwerke schrieb, und erlangte in ihrer Zeit in den USA und in Europa 
Berühmtheit. Bereits als einjähriges Kind konnte sie 40 verschiedene Melodien singen. Ein Jahr 
später begann sie, die zweite Stimme zu improvisieren, und brachte sich selbst mit drei Jahren das 
Lesen bei. Mit vier Jahren trug sie einmal ein Klavierstück aus dem Gedächtnis vor, aber einen Halb-
ton höher, weil das Klavier verstimmt war und sie den Originalklang wollte. Trotz solcher Fähigkei-
ten erlaubten ihre Eltern ihr nicht, eine Karriere als professionelle Musikerin einzuschlagen.

Mit 18 Jahren heiratete sie den 25 Jahre älteren Henry Harris Aubrey Beach und akzeptierte mit 
etwas Widerstand, nur noch einmal im Jahr als Pianistin aufzutreten. Als Hausfrau durfte sie zwar 

weiter komponieren, und ihr Mann erlaubte es auch, dass sie Werke veröf-
fentlichte – unter ihrem neuen, d.h. seinem Namen. Kompositionsunterricht 
durfte sie allerdings nicht nehmen, weshalb sie sich die ganze Instrumen-
tationslehre anhand von Berlioz’ Standardwerk selber beibrachte. An der 
Weltausstellung in Chicago im Jahr 1893 war Amy Beach die musikalische 
Vertreterin der USA. So wurde sie in Musikerkreisen und unter Frauen-
rechtlerinnen bekannt. 

1910 starb ihr Mann. Amy Beach tourte danach 3 Jahre durch Europa, wo sie 
Konzerte mit eigenen Klavierwerken gab. Im Jahre 1914 kehrte sie in die 
USA zurück und verbrachte einige Zeit in Peterborough, New Hampshire, 
bevor sie in den 1920er-Jahren nach New York übersiedelte. Sie starb 1944.

Agnes Tyrrell  * 1846 Brno † 1883 Brno

Agnes Tyrrell sollte als bedeutende europäische Komponistin betrach-
tet werden. Sie war Tochter des Englisch-Lehrers Henry Tyrrell, ver-
brachte aber ihr ganzes Leben in Brno (heute Tschechische Republik). 
Komposition studierte sie bei Otto Ritzler, und sie ist eine der wenigen  
Frauen, die vor 1900 eine Sinfonie schrieb – die Sinfonie in C-Dur. Fer-
ner schrieb sie 39 Klavierwerke, 38 Lieder/Liedzyklen, 15 Chöre, ein 
Streichquartett, 2 Ouvertüren und eine Mazurka für Orchestra, das  
Oratorium «Die Könige in Israel» und eine Oper «Bertran de Born». Nur 
ein paar ihrer Klavierwerke sind veröffentlicht; praktisch alle ihrer 
grösseren Werke warten noch auf ihre Uraufführung. 

Die frauenkomponiert-Uraufführung 2018 von Tyrrells Ouvertüre aus dem Oratorium «Die Könige in 
Israel» anhand der von frauenkomponiert im Auftrag gegebenen Notenausgabe Rico Zelas,  
bildet einen Meilenstein in der Aufwertung und Anerkennung ihres Schaffens.

Die Komponistinnen

Alma Deutscher  * Februar 2005 Oxford, GB

Die britische Komponistin, Pianistin und Violinistin Alma Deutscher kannte bereits im Alter von zwei 
Jahren die Bedeutung der Tasten auf dem Klavier. Sie schrieb ihre erste Klaviersonate im Alter von 
6 Jahren und ihre erste Oper, «The Sweeper of Dreams», mit 7 Jahren.

Ihr Violinkonzert, das sie als Solistin mit der nordspanischen Oviedo Filarmonía uraufführte, und 
dann auch mit dem Israel Philharmonic Orchestra spielte, komponierte sie im Alter von 9 Jahren. 
2012 reichte sie ihre Oper The Sweeper of Dreams bei der English National Opera in London zu ei-
nem Wettbewerb ein, das Werk verpasste aber den Finaleinzug. Dennoch wurde es in Israel im 
August 2012 uraufgeführt. Die Uraufführung der zweiten Oper, Aschenputtel, fand ebenfalls in  
Israel im Jahre 2015 statt.

Seit 2010 ist Alma Schülerin für Partimentieren und Impro-
visieren von Tobias Cramm (Basel). Alma Deutschers Talent 
als Musikerin wurde verschiedentlich gewürdigt, unter an-
derem von den Dirigenten Simon Rattle und Zubin Mehta 
und der Geigerin Anne-Sophie Mutter. Seit 2015 betreut 
Martin Campbell-White als Mentor Alma Deutscher. Er hat-
te u.a. schon Sir Simon Rattle entdeckt und gefördert. 

www.almadeutscher.com 
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Die MusikerInnen Konzertmeister:  
Jiří Nĕmeček
Jiří Nĕmeček (*1976) ist in Tschechien geboren. Das Geigen-
studium hat er am Konservatorium in Brünn und an der Mu-
sikakademie in Prag abgeschlossen. Weitere Studien mit 
dem Schwerpunkt Kammermusik haben ihn nach Madrid 
und Basel gebracht. Die intensive Arbeit mit Rainer Schmidt 
und Walter Levin, sowie später die Begegnungen mit Ferenc 
Rados und Eberhard Feltz haben seine musikalische Empfin-
dung stark geprägt. Seine 15-jährige Tätigkeit als Primarius 
im Bennewitz Quartett (1998–2013) hat ihn auf viele interna-
tionale Bühnen und Musikfestivals gebracht und wurde mit 
mehreren Preisen gekrönt. 

Seit 2011 lebt Jiří Nĕmeček in Basel. Er tritt regelmässig mit dem Sonos Ensemble und als Gast-
konzertmeister mit Collegium Musicum, Kammerorchester Basel und Stuttgarter Kammerorches-
ter auf, spielt verschiedene Kammermusikprojekte und unterrichtet Geige und Kammermusik an 
der Alten Kantonschule Aarau und an der Hochschule für Musik Basel.

Orchester: 
L’anima giusta
Musiker und Musikerinnen aus den führenden Basler Orchestern, verstärkt durch Freischaffende 
aus Basel und Umgebung, bilden ein neues Ganzes und setzen so ein Zeichen der Zusammenarbeit. 
Unter der Leitung von Jessica Horsley bringt L’anima giusta gegenwärtig unbekannte und uner-
kannte Komponistinnen von gestern und heute zum Klingen

Violine: 
Alma Deutscher
Biographie unter «Komponistinnen», Seite 16.

Bratsche: 
Mariana Doughty
Mariana Doughty wurde in Cornwall geboren, spielte schon früh 
Geige und seit ihrem 12. Lebensjahr Bratsche. Sie erhielt ihre Aus-
bildung in der Chethams School of Music in Manchester und erwarb 
einen MA am Jesus College Cambridge. Sie ist jetzt in Basel zu Hau-
se und geniesst die Abwechslung zwischen zeitgenössischer und 
alter Musik, sowie zwischen Orchester- und Kammermusik. Mit 
dem Streiff-Trio, dem 3Gquartett und dem Ensemble van der Waals 
trat sie an den meisten wichtigen Festivals auf. Mariana ist Solo-
bratschistin des Kammerorchesters Basel, unterrichtet an der Mu-
sik-Akademie Basel und schwimmt jeden Tag im Rhein. Ihre Auf-
nahmen sind erhältlich bei en avant, MGB und streiffzug.com.

1. Violine
Jiří Němeček (Km)
Laia Azcona
Joel Bardolet
Elizaveta Goldenberg
Tamami Hickel
María Ramírez
Sabine Schädelin
Livia Schwartz

2. Violine
Susanna Andres (Stf)
Sandra Kirchhofer
Seraina Labhardt
Claudia Stark
Renate Würsch
Rebecca Würth

Viola
Pavel Březík (Stf)
Luis Barbero
Monique Fornallaz
Elisabeth Kappus
Mariateresa Pagano
Edwin de Sterke

Violoncello
Bernadette Fries Bolli (Stf)
Jasna Bürgin
Candela Gómez Bonet
Christian Hickel
Pauline Maisse
Bernhard Maurer
Ruth Wäffler

Kontrabass
Mariona Mateu Carles (Stf)
Vitalij Kravtchenko
Xun Yang

Flöte
Diana Muela Mora
Ana Marija Krkuleski
Francisco Ávila

Oboe
Omar Zoboli
Rico Zela
Francesco Capraro

Klarinette
José Andrés Fernández Camacho
Orfeas Hiratos
José Luis Ingles Martinez

Fagott
Francesco Giussani
Irene Salas Moreno

Horn
Martin Roos
Daniel Lienhard
Torsten Gottschalk
Massimiliano Toffanin

Trompete
Daniel Herrero
Oliver Waldmann

Posaune
Kevin Austin
Jon Roskilly
Stephen Menotti

Tuba
Sophia Nidecker

Pauke
Kathi Jacobi Ofosu

Schlagzeug
Claire Litzler
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Jessica Horsley
Ihr hoch gelobtes Basler Debüt als Dirigentin fand im März 2015 im Musiksaal des Stadt-Casinos 
statt, mit einem bahnbrechenden Programm mit von Komponistinnen geschriebenen Orchester-
werken des 19. und 20. Jahrhunderts. Als Dirigentin ist sie Spezialistin für Musik vom späten 19. bis 
zum 21. Jahrhundert. 

2010 tauschte Jessica Horsley Bogen 
gegen Taktstock, um als Dirigentin zu 
debütieren. Nach anfänglichem Coa-
ching bei Thüring Bräm studierte sie bei 
Arturo Tamayo am Conservatorio della 
Svizzera Italiana (CH) und spezialisierte 
sich auf zeitgenössisches und modernes 
Repertoire mit Werken wie Pierre Bou-
lez’ «Le Marteau sans maître» (1957) 
und «Dérive» (1984), Arnold Schönbergs 
«Erwartung» (1909) und «The Key to Songs» (1985) von Morton Subotnick. Sie erweiterte dann ihr 
Repertoire auf die grossen Stücke des 19. Jahrhunderts, gecoacht von u.a. Kirk Trevor (CZ/US),  
Tomáš Netopil (CZ/D) und Sasha Mäkilä (FN), und erregte dabei vor allem Aufsehen als Brahms- 
Interpretin. Sie hat mit Orchestern wie Plovdiv State Opera (BG) und der Bohuslav Martinů Philhar-
monic (CZ) sowie mit Ensembles wie St. Michel Strings (FN) und 900 (CH) gearbeitet, wie auch für 
das Schweizer Radio Rete Due. 

Als Gambistin und Barytonistin hat Jessica Horsley bei Konzerten, CD- und Rundfunkaufnahmen 
in Europa, den USA, Kanada, Südafrika, Namibia und Australien mitgewirkt; zusätzlich zur Alten 
Musik als Spezialistin für zeitgenössisches Repertoire. Als Musikwissenschaftlerin promovierte 
sie über den «Almanach des Blauen Reiters». Weitere Publikationen betreffen Bilder als historische 
Quellen/Kulturgeschichte und den Modernismus. 

www.jessicahorsley.com

«Jessica Horsley dirigiert souverän und 
dank ihrer lesbaren Schlagtechnik und 
ihrem natürlichen Sinn für die stilistische 
Reinheit vermittelt sie auch die kleinsten 
Nuancen der Musik mit Leichtigkeit»  
Jiří Nĕmeček, Geiger

Fragen von frauenkomponiert  
an David Blunden

frauenkomponiert: War es einfach, ein Konzert-
programm für dieses Festival zusammenzu-
stellen? Sind die Stücke Teil Ihres Repertoires?
David Blunden: Die Stücke meines Programms 
sind alle neu für mich, und ich musste ziemlich 
intensiv nachforschen, welche Stücke von Kom-
ponistinnen zur Orgel der Elisabethenkirche 
passen.

Ist es Ihrer Meinung nach wichtig, Musik von 
Komponistinnen zu spielen? Spielt das eine 
Rolle?
Ich muss gestehen, dass ich keine Musik von 
Komponistinnen der Romantik in meinem Re-
pertoire habe und auch nur zwei Werke des  
20. Jahrhunderts, die ich aber beide für dieses 
Programm nicht verwenden kann. Ich bin davon 
überzeugt, dass es wichtig ist, diesen Teil des 
Repertoires zu entdecken, der von allen – Ver-
legern, Interpreten und Konzertveranstaltern – 
ignoriert wird.

Kammermusik
Die Kammermusikkonzerte des Festivals stellen die wichtigsten Schaffensbereiche von Komponis-
tinnen vor: Werke für Soloklavier und Klavierlieder, Orgelwerke, Geigenliteratur, Kammermusik und 
Alte Musik. Das vielfältige Programm reicht vom 17. Jahrhundert bis heute und schliesst auch die 
Uraufführung eines Werks von Esther Flückiger ein. 

Mittwoch, 7. März 2018

12.15 Uhr	 Auftakt II // David Blunden // Orgel      � Elisabethenkirche

	 O schönes Weltgebäude� 30’ 
	 Koproduktion Mimiko – frauenkomponiert 

Fanny Mendelssohn Hensel	 Präludium in G-Dur
(1805–1847)

Clara Schumann Wieck	 Präludium und Fuge in D-Moll, Op. 16/3
(1819–1896)			 

Ethel Smyth	 O schönes Weltgebäude (1913)  
(1858–1944)	 Prelude on an Irish air (1936) 
	 O Traurigkeit, o Herzeleid (1913)

Clara Schumann Wieck	 Präludium und Fuge in B-Dur, Op. 16/2
(1819–1896)
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Hensel und Wieck sind bekannte Namen, weil 
sie je einen berühmten Bruder bzw. Ehemann 
hatten. Wie schreiben sie für die Orgel? Es 
wurde genug darüber geforscht, dass der 
kreative Einfluss dieser Frauen auf ihre 
Angehörigen wohl genauso wichtig war, wie 
umgekehrt – aber klingen denn die Werke von 
Hensel und Wieck wie Mendelssohn und 
Schumann?
Ich mag die Musik der frühen Romantik sehr und 
habe schon einige Werke, hauptsächlich Lieder 
für Singstimme und Klavier, von Fanny Hensel 
und Clara Wieck gespielt. Klar gibt es Ähnlich-
keiten des Stils in den Werken von Fanny, Clara 
und deren Bruder, bzw. Ehemann. Sie sind auf 
identische Vorbilder und Ausbildung zurückzu-
führen. Aber ganz sicher haben Fanny und Clara 
eigenständige Qualitäten, unabhängig von ihren 
Verwandtschaftsbeziehungen.

Wie fügt sich Smyth in das Programm ein?
Smyth passt ins Programm, weil ihre Orgel-
werke ganz klar zur deutschen romantischen 
Tradition gehören – sie studierte ja in Leipzig. 
Sie schrieb einige Orgelwerke über deutsche 
Choräle während ihrer Leipziger Zeit, und sie 
war sicher von ihrem Lehrer Brahms beein-
flusst (der am Ende seines Lebens 11 Choral-
präludien schrieb, die aus dem Nachlass als 
op. 122 veröffentlicht wurden – Smyth hat viele 
dieser Choralmelodien auch verwendet). Das 
alles passt bestens zusammen und ergibt eine 
klare Verbindung der drei Komponistinnen.

Was möchten Sie Ihren HörerInnen mit diesem 
Rezital vermitteln?
Ich bin sehr glücklich, dass ich die Gelegenheit 
habe, nahezu unbekannte und wertvolle Stücke 
des Orgelrepertoires zu lernen und zu präsen-
tieren – sie sind es wert!

Daniela Dolci zum Programm

Das Konzert stellt ausgewählte Werke dreier be-
rühmter Komponistinnen des Barock vor und 
wirft ein erhellendes Licht auf das Leben dieser 
unterschiedlichen Frauen: Antonia Padoani 
Bembo und Elisabeth Claude Jacquet de la Gu-
erre als bewunderte Talente am glänzenden Hof 
Ludwigs XIV., Barbara Strozzi als Komponistin, 
Kurtisane und Mutter verschiedener Kinder von 
verschiedenen Männern in Venedig – alle drei 
lebten auf ihre Weise ein autonomes Leben in 
grosser Kreativität, Kraft und Freiheit in einer 
Gesellschaft, die von Männern dominiert war. 

Barbara Strozzi erscheint als eine der grossen 
Komponistinnen ihrer Zeit, und sowohl ihre frü-
hen Madrigale wie auch die späteren Kantaten 
sind von ausserordentlicher Expressivität und 
Schönheit. Elisabeth Jacquet war schon im Kin-

desalter als Cembalovirtuosin hoch angesehen 
und wurde im Alter von 15 Jahren von Ludwig 
XIV. engagiert, der sie förderte und ihre Kompo-
sitionen zur Aufführung brachte. Antonia Bembo 
war in zwei unterschiedlichen Städten und Mu-
sikkulturen verwurzelt – in Venedig als Schüle-
rin von Francesco Cavalli und etablierte Sänge-
rin, und in Paris als von Ludwig XIV. geschätzte 
und durch lebenslange Pension unterstützte 
Sängerin und Komponistin. 

Die Musik wird von Videoprojektionen begleitet, 
die aus einer Zusammenarbeit mit Studieren-
den und ihren Dozentinnen des Instituts Lehr-
berufe für Gestaltung und Kunst Basel hervor-
gegangen sind. Musik und Bild vereinen sich zu 
einer Hommage an diese drei ausserordentli-
chen Frauen. 

Donnerstag, 8. März 2018

19.30 Uhr	� Barockkonzert� Druckereihalle im Ackermannshof

	 �MUSICA FIORITA // Leitung Daniela Dolci� 90’ 
Dolci miei sospiri: drei berühmte Komponistinnen des Barock

	� mit Videoprojektionen aus einer Zusammenarbeit mit dem Institut Lehrberufe für Gestaltung 
und Kunst Basel

Barbara Strozzi	 «Presso un ruscello algente» Kantate für Sopran und B.c.
(1619–1677) 				  

E. J. de la Guerre	 Sonata in d-moll für Violine und B.c
(1665–1729)	 Grave, Presto, Adagio-Presto-Adagio, Aria, Presto

Antonia Padoani Bembo 	 «Mormorate o fiumicelli»
(1640–1720) 	� Arie aus der Oper «L’Ercole amante»  

für Sopran, 2 Violinen und B.c.

E. J. de la Guerre	� Triosonate in D-Dur für 2 Violinen und B.c.  
Grave, Vivace e Presto – Adagio, Allegro, Adagio, Allegro, 
Aria: Affettuoso, Allegro

Barbara Strozzi 	� Serenata «Hor che Apollo» für Sopran, 2 Violinen und B.c.

Ensemble MUSICA FIORITA

Sara Bino	 Sopran
Germán Echevveri	 Violine in alter Mensur
Katharina Heutjer	 Violine in alter Mensur
Jonathan Pesék	 Violoncello in alter Mensur
Juan Sebastián Lima	 Theorbe
Daniela Dolci	 Cembalo und Leitung

Foto: Pierre Hadorn
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Daniela Dolci im Gespräch  
mit den Studierenden

Daniela Dolci: Wie seid ihr auf dieses Projekt 
gestossen?
Studierende: Durch ein Wahlangebot am Institut, 
das durch Iris Ganz und Cécile Hummel organi-
siert war. Wir waren sofort interessiert, ist es 
doch ein Gebiet, mit dem wir sonst nicht mehr oft 
in Berührung kommen. Ausserdem ist es span-
nend, an einem «echten» Projekt mitzuarbeiten. 
Es ist toll, so mit Leuten aus anderen Kulturberei-
chen in Verbindung zu treten. Auch die Möglich-
keit, ein video-installatives Konzertkonzept ge-
stalten zu können, hat uns sehr gereizt.

Was waren die faszinierendsten/spannendsten 
Momente bei eurer Recherche?
Wir haben von Daniela Dolci viel über die Zeit 
des Barock gehört, wie man sich das Leben der 
Kurtisanen und die Zustände im damaligen Ve-
nedig vorstellen muss. Die Reise nach Venedig, 
wo wir sozusagen auf den Pfaden dieser Kom-
ponistinnen wandelten, war eine schöne Erfah-
rung. Auch die enge Zusammenarbeit mit allen 
Beteiligten ist hervorzuheben – es treffen so 
viele verschiedene Ansichts- und Arbeitsweisen 
aufeinander, was ein unglaublich kreatives Po-
tenzial hervorbringt.

Was hat euch thematisch überrascht bzw. was 
war euch vorher nicht bekannt?
Es war uns nicht so bewusst, dass es auch be-
rühmte weibliche Komponisten gab. Man hört in 
der Musik doch hauptsächlich von Männern, wie 
z.B. Mozart, Beethoven oder Bach. Dasselbe gilt 

in der Kunst, wo die Künstlerinnen bis heute viel 
weniger Beachtung finden. Auch die Rolle von 
Venedig als eine so eigenständige und von Itali-
en unabhängige Stadt war für uns eine neue 
Entdeckung. 

Mit welchen Hilfsmitteln habt ihr gearbeitet? 
Was war neu?
Wir haben sowohl mit Filmkameras als auch mit 
Fotokameras gefilmt, verwenden verschiedene 
Computerprogramme, Verkleidungen für die In-
szenierungen, Recherchearbeit… Vieles war für 
uns neu, aber wir konnten uns z.B. in einem Be-
wegungsworkshop mit den Gesten und Bewe-
gungen zu barocker Musik auseinandersetzen. 
Wir konnten auch vieles, was wir bereits gelernt 
hatten, wiederauffrischen und unsere Kompe-
tenzen weiterentwickeln.

Was ist euer Highlight dieses Projekts?
Die Kollaboration mit MUSICA FIORITA und die 
Möglichkeit, die reale Umsetzung eines Projek-
tes zu erleben, aber auch die Reise nach Vene-
dig, das wir durch unser Projekt mit ganz neuen 
Augen entdecken konnten.

Vielen Dank für das Gespräch und viel Glück 
für die Aufführungen!

Begleitende Gedanken  
von Cécile Hummel und Iris Ganz

Die Anfrage für eine Zusammenarbeit mit dem 
Ensemble MUSICA FIORITA unter der Leitung von 
Daniela Dolci ist für unser Institut eine einzigarti-
ge Möglichkeit und Chance, interdisziplinär mit 
der realen Welt in Verbindung zu treten und zu 
arbeiten. Die Studenten hatten den Auftrag, Inhalt 
und Form eines digitalen Bühnenbildes zu ent-
wickeln und den Prozess vom Entwurf über die 
Umsetzung bis hin zur analogen Aufführung zu 
gestalten. Dies ist nicht selbstverständlich, be-
dingt es doch den grossen Spagat zwischen Ins-
titution und Schulstrukturen, zeitlichen Möglich-
keiten aller Beteiligten und den Bedingungen und 
Rhythmen einer Musikproduktion. Vor allem aber 
setzt es die Offenheit, Neugierde und Risikofreu-
de der Musiker voraus. Das Vertrauen in dieses 
Experiment erlaubte den Studenten grosse Frei-
heit und die Motivation, etwas Neues zu wagen 
und zu erschaffen. 

Für uns Begleitende ist das Mitgehen und voran-
treiben eines mäandrierenden Prozesses, der 
sich durch mehrere Autoren und Arbeitsweisen 
auszeichnet und dessen Ausgang noch ungewiss 
ist, einzigartig. Ohne festgelegtes Drehbuch, son-
dern Schritt für Schritt entwickelten die Studen-
ten in Eigenregie eine künstlerische Auseinan-
dersetzung und Arbeit, die in der realen Welt so 
offen weder zeitlich noch ökonomisch möglich 
wäre. Das solche Produktionen von allen Beteilig-
ten viel fordern, soll hier aber auch nicht ganz 
verschwiegen werden. Daniela Dolci verdanken 
wir die grosse Toleranz, aber auch Begabung, alle 
mit ihrer Begeisterung zu gewinnen und durch 
ihre Motivation anzustecken.
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Dieses Konzert wird am 9. März um  
19.30 Uhr in der St. Anna-Kapelle Zürich 
wiederholt.



Freitag, 9. März 2018

18.15 Uhr	� Recital // Susanne Doll // Orgel & Kathrin Bürgin // Flöte� Leonhardskirche

	 Innenräume� 30’
	 Koproduktion Feierabendspiel – frauenkomponiert

Susanne Doll	 Orgel
Kathrin Bürgin	 Flöte

Werke von Helena Tulve und Susanne Doll

frauenkomponiert im Gespräch  
mit Susanne Doll

frauenkomponiert: Die meisten Musikerinnen 
hätten wohl Mühe, Komponistinnen von 
Orgelwerken zu nennen. Gab es solche vor 
unserer Zeit? Gibt es solche, die zu Unrecht nie 
gespielt werden? War es Frauen in früheren 
Zeiten überhaupt erlaubt Orgel spielen?
Susanne Doll: Es gibt Komponistinnen von Orgel-
werken auch vor unserer Zeit. Der Zugang zu 
den Instrumenten war selbstverständlich den 
Frauen nicht so ohne weiteres möglich. In den 
Klöstern mit Instrumenten gab es natürlich sehr 
wohl Organistinnen – die beschränkten sich 
aber in ihren Kompositionen meist auf a-cappella- 
Chorwerke. Zu Unrecht nie gespielt? Diese Fra-
gestellung ist schwierig. Ich kann mir nicht recht 
vorstellen, dass z.B. in der Bach-Familie aus
gerechnet die weiblichen Mitglieder nicht kom-
poniert haben – ich gehe davon aus, dass es 
viele komponierende Frauen gegeben hat. In  
einer Bäckersfamilie haben doch ALLE Famili-
enmitglieder mitbekommen, quasi mit der  
Muttermilch, zu backen. Warum sollte es bei  
Komponisten anders gewesen sein? Ich stamme 
selbst aus einer Musikerfamilie – und habe mit 
7 Jahren so selbstverständlich komponiert wie 
andere Kinder Bilder gemalt haben. 

Ist es wichtig, Werke von Frauen zu spielen? 
Spielt es eine Rolle, ob ein Werk von einem 
Mann oder von einer Frau stammt? 
Aus meiner Sicht ist es nicht wichtig, Männer 
oder Frauen zu vertreten. Allerdings den Blick 
auf Qualität zu schärfen und sicher nicht das eine 
oder andere Geschlecht zu bevorzugen.

Warum haben Sie sich entschieden, Werke von 
Komponistinnen aus Estland zu spielen? Haben 
Sie einen besonderen Bezug zu diesem Land 
oder gibt es dort besonders viele Organistin-
nen oder Komponistinnen für Orgel?
Ich habe u.a. eine estnische Komponistin gewählt, 
weil ich mir von ihrer Eigenwilligkeit und ihrem 
Selbstverständnis einen Eindruck machen konn-
te. Helena Tulve hat bisher noch keine Orgelwer-
ke geschrieben, hat mir aber aus ihrem Œuvre 
für Klavier einiges empfohlen, was sie auf mei-
nem Instrument für gut darstellbar hält.

Schreiben Sie selber hauptsächlich für Orgel, 
ihr eigenes Instrument?
Ich schreibe sehr viel für die Praxis – also für 
meinen Chor. Daneben liebe ich Gedichte und 
vertone vieles entweder für Sprecherin und Ins-
trument oder eben auch für Gesang und Klavier.

Freitag, 9. März 2018

19.30 Uhr	 Kammerkonzert I� Druckereihalle im Ackermannshof

	� Mit Jiří Nĕmeček (Violine) & Ludovic van Hellemont (Klavier)� 90’ 
...für Violine

Clara Schumann	 Drei Romanzen für Violine und Klavier, op.22
	 Andante molto
	 Allegretto. Mit zartem Vortrage
	 Leidenschaftlich schnell

Esther Flückiger	� Guarda i lumi (Fünf migrierende Klangbilder)  
Uraufführung 
(Jiří Němeček und Ludovic van Hellemont gewidmet)

Louise Farrenc	 Sonate für Violine und Klavier Nr.1 in c-moll, op.37
	 Largo – Allegro
	 Poco Adagio
	 Allegro vivace

Fragen an Jiří Nĕmeček  
und Ludovic van Hellemont

frauenkomponiert: War es einfach, ein Pro-
gramm mit Werken von Komponistinnen 
zusammenzustellen? Hattet ihr die meisten 
Stücke schon im Repertoire oder habt ihr viele 
Entdeckungen gemacht? Gibt es viele Stücke 
für Geige und Klavier von Frauen?
JN/LvH: Es war nicht so schwierig, ein Programm 

mit Werken von Komponistinnen zusammenzu-
stellen, denn mit dem Kompositionsauftrag an 
Esther Flückiger hatten wir bereits einen An-
haltspunkt zur Orientierung. Einige Werke von 
bekannten Komponistinnen wie Clara Schumann 
waren uns bereits bekannt. Wir haben natürlich 
auch Entdeckungen gemacht, teilweise durch ei-
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gene Forschungen, teilweise durch Vorschläge 
von Musikerinnen, die sich schon viel mit dem 
Thema befasst und uns gut beraten haben.

Musikerinnen spielen die ganze Zeit Locatelli, 
Schubert und Robert Schumann; MusikerInnen 
spielen äusserst selten Werke von Farrenc und 
Clara Schumann. Ist es wichtig, Werke von 
Männern und Frauen zu spielen?
Ja, es ist wichtig, dass Frauen genauso wie Män-
ner die Musiklandschaft prägen. Im Idealfall 
sollte dieses Thema keine Rolle mehr spielen. 
Das Kriterium, ob ein Werk von hoher Qualität ist 
oder nicht, steht absolut im Vordergrund.

Gibt es einen Unterschied bei der Vorbereitung 
eines älteren Stückes und der eines neuen 
Werkes wie das von Esther Flückiger, das ihr 
nun uraufführt? Gibt es eine besondere Verant-
wortung bei einer Uraufführung?
Wenn man ein neues Werk interpretiert, ist das 
Ziel, den Tönen eine sinnvolle Gestalt zu geben, 
nicht anders als bei einem alten Werk. Bei einer 
Uraufführung gibt es wohl keine Traditionen oder 
bestehende Aufnahmen, anhand derer man ge-
wisse Fragen lösen könnte. Man hat aber oft die 
Chance, mit dem Komponisten/der Komponistin 
selber zu arbeiten und äusserst spannende Ein-
blicke in den Entstehungsprozess oder in die 
klangliche Vorstellung eines Werkes zu bekom-
men. Dieses Privileg geniesst man bei der Inter-
pretation eines Werkes von Beethoven oder 
Schumann natürlich nicht mehr.

Wie kam es zu dem Auftrag an Frau Flückiger? 
Habt ihr einander vorher gekannt?
Sie ist unsere Kollegin an der Alten Kantonsschu-
le in Aarau. Wir kennen Esther als eine starke und 
flamboyante Persönlichkeit, die sich auf keine Art 
(auch nicht künstlerisch) einengen oder ein-
schüchtern lässt. Esther ist ein hervorragendes 
Beispiel einer Künstlerin, die sich befreit hat von 
Traditionen, Dogmen und Konventionen. Die Idee, 
ihr einen Kompositionsauftrag zu geben, schien 
uns sofort sinnvoll und spannend.

Können Sie uns einen Einblick in das Stück 
geben? Was sind seine Merkmale, wie ist es 
aufgebaut?
Wir möchten auf keinen Fall im Voraus die Bau-
steine des Stückes benennen oder einordnen. 
Die Zuhörer sollen ihre Hörerfahrung mit einem 
Blanko-Blatt beginnen dürfen.

Herr Nĕmeček, Sie sind als Konzertmeister 
des Orchesters L’anima giusta bei dem Festival 
frauenkomponiert 2018 sehr aktiv. Es ist 
bestimmt anders, mit dem ganzen Orchester 
auf der Bühne zu sein. Ist es einfacher oder 
schwieriger als allein bzw. nur mit Klavier?
Die Aufgabe eines Konzertmeisters ist ziemlich 
spezifisch. Man übt gleichzeitig verschiedene 
Rollen aus. Man führt die 1. Geigen, kommuni-
ziert mit den Stimmführern anderer Streicher-
gruppen. Genauso wichtig ist das «Lesen, Über-
setzen und praktische Umsetzen» der Ideen und 
der Gestik des Dirigenten/der Dirigentin. Musi-
zieren mit Klavier ist für mich reine Kammer-
musik. Es ist ein Dialog. Man bringt vieles hin, 
diskutiert, überlegt und probiert die verrücktes-
ten Ideen, versucht zum Kern der Sache zu kom-
men. Es ist sehr kreativ.

Esther Flückiger zu ihrem neuen Werk

Ausgangspunkt für die Komposition Guarda i lumi 
– 5 migrierende Klangbilder, ist die Auseinan-
dersetzung mit dem Thema Migration. Ich befas-
se mich seit längerer Zeit mit diesem Thema und 
schreibe zurzeit auch die Musik für ein interdiszi-
plinäres Projekt, welches im Sommer 2018 auf 
der Insel Pantelleria im Sizilischen Meer zur Auf-
führung gelangen wird. Wie der Untertitel verrät, 
ist die musikalische Faktur der Komposition fünf-
teilig. Jeder der fünf Teile ist als Klangbild ge-
dacht. Die gesamte Komposition ist aber als Ein-
heit, also ohne Pausen, konzipiert.

Der Titel bezieht sich auf die Lichter im täglichen 
Leben, ist eine Anspielung auf die Suche nach 
Schönheit, Wärme und Frieden in der Tragik des 
Lebens migrierender Menschen. Ich vermeide 
bewusst eine traditionelle Verarbeitung der 
Themen, übernehme aber immer ein Motiv in 
Form eines Klangsymbols aus einem Teil in das 
nächste oder übernächste Klangbild, eine Art 
Leitmotive, welche als Erinnerungen fungieren, 
die diese Menschen mitbringen, verarbeiten und 
umarbeiten...

Die Bezeichnungen der 5 Klangbilder sind:

1. Profondo oscuro (scorrevole) imitiert die Wur-
zeln der Menschen und die Festigkeit des Ele-
ments Erde, welches in seiner Symbolik Sinn-
bild für Fruchtbarkeit und Zeichen für Leben und 
Wachstum ist. Die Repetitionen im Klavier haben 
monotonen Charakter, sie deuten auf einen un-
gewissen Zustand hin. Die dazukommenden 
Vorschläge bilden eine immer grösser werden-
de Klangfülle. Auch die rhythmische Struktur 
wird immer dichter, und in diese setzt die Violine 
ein, beide Instrumente verwickeln sich in eine 
stete Steigerung.

2. Luminoso cantando (grave con tenerezza) ist 
der Traum der Hoffnung, mit der Präparation im 
Klavier ergibt sich ein warmer sinnlicher Klang, 
welcher dann plötzlich in die Realität zurück-
kehrt und in einem höheren Register in verän-
derter Form die Tonrepetitionen des ersten Teils 
übernimmt und auf die kommende rhythmische 
Struktur von Teil 3 hinweist.

3. Fusion sfuggendo (ritmico leggiero e funky) 
ist von verschiedenen afrikanischen Grooves 
beeinflusst, entwickelt sich in ein fliehendes 
und fugenartiges Gebilde und geht in einen 7/8-
Takt über. In der Violine erklingen versteckte 
Blueslicks, welche bewusst nicht im 4/4-Takt 
notiert sind.
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Samstag, 10. März 2018

12.30 Uhr	� Recital // Nicoleta Paraschivescu // Orgel� Theodorskirche

	 Die Musik will gar nicht rutschen ohne dich  � 30’

Fanny Mendelssohn Hensel	 Präludium in F-Dur für Orgel

Jeanne Demessieux	 Aus Twelve Choral-Preludes on Gregorian ChantThemes 
Op. 8 (1947)	 Hosanna filio David. Choral Fugue
	 Attende Domine. Choral Paraphrase
	 Vexilla regis. Prélude
	 Ubi caritas. Ricercare
	 In manus tuas. Litanie

Mel Bonis	� Preghiera 
Toccata	 

Unter Mitwirkung von Katrina Ster, Schola Cantorum Basiliensis (Gregorianik)

Interview mit Organistin  
Nicoleta Paraschivescu

frauenkomponiert: Warum haben Sie diese drei 
Komponistinnen ausgewählt für Ihr Pro-
gramm? Haben Sie etwas gemeinsam? Sind 
Ihre Werke sehr unterschiedlich?
Nicoleta Paraschivescu: Ihre Werke sind unter-
schiedlich und kommen aus verschiedenen 
Epochen, decken quasi das 19. Jh. ab und Jeanne 
Demessieux die erste Hälfte des 20. Jh. Unter 
den etwa 300 Kompositionen von Mel Bonis 
(1858–1937) sind 30 der Orgel gewidmet. Der 
grösste Teil ihres Schaffens sind Klavier- und 
Kammermusikwerke. Sie studierte am Pariser 
Conservatoire zusammen mit Claude Debussy 
und gewann mehrere Preise. Ihr bewegtes Le-
ben erlaubte erst ab 1900 eine fruchtbare 
Schaffensperiode. Fanny Mendelssohn Hensel 
(1805–1847) stand zeitlebens im Schatten ihres 
begabten Bruders, zu dem sie eine sehr enge 
Beziehung pflegte. Charles Gounod schrieb über 
sie: «Madame Hensel war eine unvergleichbare 
Musikerin, eine ausgezeichnete Pianistin, eine 
geistig überlegene Frau; sie war klein, fast 

schmächtig, aber der feurige Blick aus tiefen 
Augen verriet ungewöhnliche Energie. Als Kom-
ponistin war sie von seltener Begabung [...]».
Jeanne Demessieux habe ich gewählt vor allem, 
weil sich 2018 ihr 50. Todestag jährt. Sie war ein 
Ausnahmetalent als Orgel-Interpretin und als 
Komponistin in einer damals von Männern do-
minierten Orgelwelt.

Haben alle drei Komponistinnen viele Orgel-
werke geschrieben oder sind diese Werke 
Ausnahmen?
Fanny Hensel hat wenig für Orgel komponiert 
bzw. es ist wenig überliefert. Jeanne Demessie-
ux hat viel für Orgel komponiert und Mel Bonis 
ca. 30 Werke von 300.

Die Orgelwerke Felix Mendelssohns sind sehr 
bekannt, sind die Werke seiner Schwester, 
Fanny Hensel geb. Mendelssohn, ähnlich oder 
sehr anders?
Sie hat wenig für Orgel komponiert im Vergleich 
zu ihrem Bruder. Orgel war nicht ihr Schwer-
punkt. Das vorliegende Präludium hat sie für 
ihre eigene Hochzeit komponiert. Eigentlich hät-
te ihr Bruder eine Komposition schreiben sollen, 
er war jedoch verhindert. Es ist ein festliches 
Stück mit farbiger Harmonik.

Spielen Sie selber häufig Werke von Kompo-
nistinnen? Wenn es viele Orgelwerke von 
Komponistinnen gibt, warum werden sie kaum 
gespielt?
Ich spiele immer wieder Stücke von Komponis-
tinnen. Es gibt aber im Verhältnis viel weniger 
Kompositionen von Frauen als von Männern. 

4. Sofferenza incerta (canto rezitativo), abstrak-
te Tremoli, Triller und Präparationen im Klavier 
imitieren Stimmen und Gesänge von Menschen. 
In beiden Instrumenten entstehen Linien, die sich 
immer wieder neu gruppieren, miteinander agie-
ren, auch solistische oder untergeordnete Funk-
tion haben, eingewoben in ein Gespräch, welches 
dann in eine arabische Harmonik mündet und in 
das 5. Klangbild übergeht.

5. Tra lirico e fuocoso (presto) ist aufgeteilt in 
verschiedene Klangebenen auf der Suche nach 
einer bleibenden darstellenden Erinnerung und 
eine Anspielung auf neue visuelle und akustische 
Eindrücke in einer neuen Umgebung. 

(Januar 2018)
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Christine Fischer schreibt

Amy Beachs überragende musikalische Bega-
bung, die absolutes Gehör mit einem phänome-
nalen Gedächtnis paarte, war wegweisend für 
ihren Werdegang: Lehrer benötigte sie nicht 
grundlegend. Ihr diszipliniertes Selbststudium 
umfasste Schriften zu Musiktheorie und Instru-
mentation ebenso wie systematische Analysen 
der Musikstücke, die ihr in Klang und Schrift zu-
gänglich waren. So eignete sich Beach die Fä-
higkeiten selbst an, die sie für ihre musikali-
schen Kreationen nutzte. Mit der gleichen 
Zielgerichtetheit, die sie als Autodidaktin an den 
Tag legte, eroberte sie sich eine musikalische 
Gattung nach der nächsten – in logischer Konse-
quenz auch die grossen, die noch in ihrer Zeit als 
absolut männliche Domäne galten: die Sinfonie 
und die Oper.

Der Vortrag konzentriert sich auf musikalische 
Faktur und Umfeld der 1896 uraufgeführten 
Gaelic Symphony. Mit der Komposition, die als 
erste Sinfonie aus der Feder einer Frau betrach-
tet wurde und grosse Erwartungen weckte, 
schrieb sich Beach nicht nur in die musikalische 
Geschlechtergeschichte ein. Sie konzipierte die 
Gaelic Symphony als direkte Antwort auf Anto-
nin Dvoraks Aus der Neuen Welt und seine damit 

verbundenen Empfeh-
lungen, wie in den Ver-
einigten Staaten ein 
musikalischer Natio-
nalstil zu entwickeln 
sei. Die von irischen 
Volksmelodien inspi-
rierte Sinfonie bedeu-
tete eine Positionie-
rung innerhalb der nationalistischen Diskurse in 
Beachs Heimatstadt Boston, deren Bevölkerung 
zu einem Drittel irischen Migrationshintergrund 
hatte. Zahlreiche Musikbeispiele und Zitate aus 
Briefen, Zeitungen und Studienbüchern der 
Komponistin verleihen nicht nur ihrer Musik ein 
genaues Profil, sondern zeichnen auch die Be-
deutung nach, die der Gaelic Symphony in der 
Rezeption von Beachs Zeitgenossen zugeschrie-
ben wurde. Und rücken so das Wirken dieser 
musikalischen Ausnahmebegabung erneut ins 
rechte Licht.

Samstag, 10. März 2018

14.00 Uhr	 Vortrag // Dr. Christine Fischer � Druckereihalle im Ackermannshof

	 � 40’

«Gattung – Geschlecht – Nation: Musikalische Identitätskonstruktion 
in Amy Beachs Gaelic Symphony»

Koproduktion ForumMusikDiversität – frauenkomponiert

Samstag, 10. März 2018

15.00 Uhr	 Kammerkonzert II� Druckereihalle im Ackermannshof

	� ARIA Quartett & Adrian Oetiker (Klavier)� 60’

Con brio 
Vítězslava Kaprálová, Streichquartett und Amy Beach, Klavierquintett

frauenkomponiert im Gespräch  
mit dem ARIA Quartett

frauenkomponiert: Kaprálová und Beach: 
Warum diese Gegenüberstellung? Haben die 
Komponistinnen Gemeinsamkeiten oder ist es 
eher ein Kontrastprogramm, das wir erleben 
werden?
ARIA Quartett: Wenn nicht für dieses Festival ein 
reines Frauenprogramm erforderlich wäre, hät-
ten wir Kaprálová eher mit Martinu Nr. 5 oder 
einem Werk kombiniert, das einen viel grösse-
ren Kontrast hergibt. Es handelt sich um zwei 
Komponistinnen aus sehr verschiedenen Kul-
turkreisen, zwischen denen rund 30 Jahre lie-
gen. Amy Beach ist wesentlich bekannter und 
zählt zu den bedeutendsten Komponistinnen 
Amerikas. Ihre Musik orientiert sich wesentlich 

an der deutschen Spätromantik. Kaprálová da-
gegen ist der tschechischen Nationalschule tief 
verbunden; ihr Quartett, das sie im Alter von 20 
Jahren schreibt, nimmt bereits wesentliche 
Strömungen ihrer Zeit eigenwillig auf.
Wie seid ihr zu dem Quartett von Kaprálová 
gekommen – habt ihr es schon einmal gespielt?
Ja, wir haben das Quartett in den letzten Jahren 
einige Male aufgeführt, im Zusammenhang ei-
nes tschechischen Programms, insbesondere 
kombiniert mit Martinus 5. Quartett, das Kaprá-
lová gewidmet ist.
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Wie schreibt Kaprálová für Streicher? Ist der 
Einfluss der tschechischen Schule spürbar.
Sie war sehr jung – ihre Behandlung der Streich-
instrumente ist nicht immer ganz stimmig. Ihr 
Quartett ist eindeutig ein Werk der tschechi-
schen Schule.

Wie ist das Quartett zu charakterisieren? 
Es ist ein leidenschaftliches, eigenwilliges, sehr 
tschechisches bzw. osteuropäisches Werk, mit 
Anklängen an verschiedene kompositorische 
Strömungen ihrer Zeit (Schönberg, Mahler), 
Neues suchend und ausprobierend.
Und Beach? Habt ihr das Werk schon gespielt?  
Nein, das Werk ist neu für uns.

Wie verändert die Ergänzung des Quartetts 
durch das Klavier das Klangbild, die Schreib-
weise für die Streicher, Eure Zusammenarbeit 
bzw. das Zusammenspiel?
AQ: Es ist Reiz und Herausforderung zugleich, 
den Klavierklang mit dem Streicherklang zu 
verbinden oder die beiden Klangwelten einan-
der gegenüberzustellen. Andererseits ändert 
sich auch die Hierarchie!

Es gibt viele tolle Quartette von Komponistin-
nen – Emilie Meyer, Ethel Smyth, Elizabeth 
Maconchy... Ist es wichtig, dass diese Werke 
gespielt werden? 
Ja. Wir sind dabei, sie nicht nur in reinen Frauen-
programmen unterzubringen, um sie aufzuwer-
ten!

Samstag, 10. März 2018

16.30 Uhr	 Liedrezital� Druckereihalle im Ackermannshof

	� Mit Maya Boog (Sopran) & Simon Bucher (Klavier)� 60’ 
Liebeszauber 

Alma Mahler	 5 Lieder

	 Die stille Stadt (Dehmel)
	 In meines Vaters Garten (Hartleben)
	 Laue Sommernacht (Falke)
	 Bei dir ist es traut (Rilke)
	 Ich wandle unter Blumen (Heine)

Isabelle Aboulker	� aus «Femmes en Fables», d’après des fables  
de Jean de la Fontaine

	 La jeune veuve
	 La chatte métamorphosée en femme
	 La cigale et la fourmi

Clara Schumann	 Sechs Lieder op 13

	 Ich stand in dunklen Träumen (Heine) op 13 Nr.1
	 Sie liebten sich (Heine) op 13 Nr.2

Caroline Charrière	 Tu me diras (Marguerite Burnat – Provins)
	 Ton coeur bat (Marguerite Burnat – Provins)

Clara Schumann	 Liebeszauber (Geibel) op 13 Nr.3
	 Der Mond kommt still gegangen (Geibel) op 13 Nr.4

Caroline Charrière	 Ta voix (Marguerite Burnat – Provins)
	 Tu m’as dit 

Clara Schumann	 Ich hab in deinem Auge (Rückert) op 13 Nr.5
	 Die stille Lotosblume (Geibel) op13 Nr.6

Maya Boog zum Programm

Lieder von Frauen 
habe ich tatsäch-
lich noch nie ge-
sungen. . . jedoch 
eine Oper (La Es-
meralda von Loui-
se Berlin) und im 
ersten Jahr des 
Festivals frauen-
komponiert hatte 
ich das grosse 

Vergnügen, die dramatische Szene «Hero und 
Leander» von Fanny Hensel zusammen mit dem 
Festivalorchester unter Jessica Horsley zu in-
terpretieren. Die Ausbeute ist also noch nicht 
wahnsinnig gross, aber das ändert sich ja heute.

Wir hatten die Idee, Lieder aus der Romantik mit 
Liedern aus der Gegenwart zu verschränken, 
sowie den deutschen mit dem frankophonen 
Kulturkreis. Insofern haben wir uns auf die drei 
Grossmeisterinnen der Romantik gestützt, Alma 
Mahler, Fanny Hensel und Clara Schumann, wo-
bei wir uns schweren Herzens von Fanny wieder 
verabschieden mussten, weil wir in unserer Be-
geisterung übersehen hatten, dass das Pro-
gramm nicht länger sein soll als eine Stunde. 
Simon Bucher hat schon Kompositionen ge-

spielt von Caroline Charrière, hatte da also Zu-
griff und ich habe Isabelle Aboulker ins Spiel 
gebracht. So haben wir zwei wunderbare, nach 
wie vor komponierende Vertreterinnen des 
20./21. Jahrhunderts im Programm, was mich 
persönlich besonders freut.

Interessanterweise bedienen sich, zumindest in 
unserem Programm, die Komponistinnen an 
Texten von Dichtern, und nicht von Dichterinnen, 
ausser Caroline Charrière, sie hat «weibliche» 
Texte gewählt. Die behandelte Thematik scheint 
universell zu sein, Männer und Frauen werden 
von den selben Dingen umgetrieben, v.a. geht es 
um die Liebe, ums Begehren, Vermissen, um 
Leidenschaft und um die Natur.

Wenn die Chemie mit dem Pianisten nicht 
stimmt, kann es durchaus vorkommen, dass 
man akustisch unter die Räder kommt als Sän-
ger. Deshalb bin ich überglücklich, mit Simon 
Bucher meinen idealen musikalischen Ping-
Pong-Partner gefunden zu haben.

Wichtig ist mir persönlich, dass das, was wir da 
vorne machen, die Menschen erreicht und be-
rührt.
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Interview mit Pianist Simon Bucher

frauenkomponiert: Herr Bucher: Sie haben 
schon eine CD-Einspielung mit Musik von 
Komponistinnen gemacht («Ladies first! – 
Komponistinnen gestern & heute», mit  
Ana Ioana Oltean, Flöte). Spielen Sie sonst 
regelmässig Werke von Frauen?
Simon Bucher: Ana Ioana Oltean und ich haben 
dieses CD-Programm sehr oft gespielt und auch 
mit der wunderschönen Sonate für Flöte und 
Klavier von Mel (Mélanie) Bonis ergänzt. Im  
Solo-Repertoire sind mir die Klavier-Komposi-
tionen von Clara Schumann oft begegnet und 
sehr lieb. Im kommenden Jahr spiele ich erst-
mals ihr Klavierkonzert op. 7, das Clara als 
13-jährige komponiert hat. 

Wie einfach war es, das Programm für heute 
Nachmittag zusammenzustellen? Gibt es viel 
Repertoire für Gesang und Klavier von 
Komponistinnen? Hatten Sie einige der Lieder 
schon im Repertoire? 
Dieses Programm enthält ausschliesslich Neu-
entdeckungen für uns. 

Können Sie uns über die verschiedenen Lieder 
im Programm etwas erzählen? Gibt es für Sie 
Lieblingslieder, Ähnlichkeiten zwischen 
manchen, welche, die besonders technisch 
schwierig sind...? 
Mir sind die Lieder von Alma Mahler sehr ans 
Herz gewachsen. Ihre Sinnlichkeit und Harmo-
nik fasziniert mich.

Mächtiger Flügel gegenüber der Stimme einer 
Frau: gibt es da drin irgendwo ein Machtspiel, 
oder einfach einen Dialog? 
Es gibt kaum eine schönere Mischung als die 
Symbiose einer weiblichen Stimme mit einem 
Flügel.

Wenn Ihr Schlussakkord verklingt heute 
Nachmittag, was für eine Stimmung oder einen 
Haupteffekt möchten Sie hinterlassen haben? 
Unser Liederabend endet mit einer Frage. Clara 
Schumann lässt ihren Zyklus op. 13 auch har-
monisch in der Schwebe. Das letzte Lied ver-
klingt in einem Dominantseptakkord. Der Raum 
ist geöffnet...

Sonntag, 11. März 2018

11.00 Uhr	 Recital // Els Biesemans // Hammerflügel  � Druckereihalle im Ackermannshof

	 Das Jahr � 60’

Fanny Hensel (1805–1847)	 Allegro molto c-moll

	 Das Jahr – 12 Charakterstücke für Fortepiano

	 1. Januar – Ein Traum. Adagio quasi una Fantasia
	 Ahnest du, o Seele, wieder
	 Sanfte, süsse Frühlingslieder,
	 Sieh umher die falben Bäume,
	 Ach!, es waren holde Träume.

	 2. Februar – Scherzo. Presto
	 Denkt nicht, ihr seid in deutschen Gränzen,
	 Von Teufels-, Narren- und Totentänzen
	 Ein heiter Fest erwartet euch.

	 3. März – Praeludium und Choral «Christ ist erstanden»
	 Verkündiget, ihr dumpfen Glocken, schon
	 Des Osterfestes erste Feierstunde?

	 4. April – Capriccioso
	 Der Sonnenblick betrüget
	 Mit mildem, falschem Schein.

	 5. Mai – Frühlingslied
	 Nun blühet das fernste, tiefste Tal.

	 6. Juni – Serenade. Allegro
	 Hör ich Rauschen, hör ich Lieder,
	 Hör ich holde Liebesklage.

	 7. Juli – Larghetto
	 Die Fluren dürsten nach erquickendem Tau,
	 der Mensch verschmachtet.

	 8. August – Allegro
	 Bunt von Farben
	 Auf den Garben
	 liegt der Kranz.

	 9. September – Am Flusse. Andante con moto
	 Fliesse, fliesse, lieber Fluss,
	 Nimmer werd ich froh.

	 10. Oktober – Allegro con spirito
	 Im Wald, im grünen Walde,
	 Da ist ein lustiger Schall.

	 11. November – Mesto
	 Wie rauschen die Bäume so winterlich schon,
	 Es fliehen die Träume des Lebens davon,
	 Ein Klagelied schallt
	 Durch Hügel und Wald.

	 12. Dezember – Allegro molto. Choral
	 Vom Himmel hoch, da komm ich her

	 13. Nachspiel – Choral
	 Das alte Jahr vergangen ist

	 Il Saltarello Romano
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Els Biesemans zur Entstehung des Zyklus

1839 tritt Fanny Hensel zusammen mit ihrem 
Mann, dem Maler Wilhelm Hensel, sowie Sohn 
Sebastian und der Magd und Kinderfrau Jette 
die lang ersehnte Italienreise an; sie dauert vom 
September/Oktober 1839 bis August/Septem-
ber 1840. 

Vor allem der mehrmonatige Aufenthalt in Rom 
lässt Fanny Mendelssohn und ihre Kreativität 
aufblühen – was nicht wenig mit der Bewunde-
rung des jungen Charles Gounod zu tun hat, der 
sich damals als Stipendiat in der Villa Medici 
aufhält: Ich schreibe jetzt auch viel. Nichts 
spornt mich so an als Anerkennung, wogegen 
mich der Tadel mutlos macht und niederdrückt. 
Gounod ist auf eine Weise leidenschaftlich über 
Musik entzückt, wie ich es nicht leicht gesehen. 
Mein kleines venezianisches Stück gefällt ihm 
ausserordentlich, ferner das aus h-Moll, das ich 
hier gemacht habe. Ich habe in der letzten Zeit 
meinen Klavierstückchen Namen von hiesigen 
Lieblingsplätzen gegeben, teils sind sie mir 
wirklich an den Orten eingefallen, teils habe ich 
sie im Sinn dabei gehabt, und es wird mir künf-
tighin ein angenehmes Andenken sein, eine Art 
von zweitem Tagebuch.

Eine Art von zweitem Tagebuch. Tatsächlich: Als 
die Komponistin im Herbst 1841 den Klavierzyk-
lus Das Jahr komponiert, evoziert sie in einigen 
Monaten offensichtlich Eindrücke ihrer Italien
reise: im Februar den venezianischen Karneval, 
im Juni eine Serenade mit Gitarre, im Juli einen 
drückend heissen italienischen Sommer.

Doch die Komponistin lässt diesen autobiogra-
phischen Aspekt nicht dominieren. Sie zielt viel-
mehr darauf ab, zwölf Charakterstücke zu 
schreiben, die allgemeingültige Merkmale und 
Attribute der zwölf Monate festhalten sollen. So-
mit sind die Monate auch nicht der Italienreise 
entsprechend angeordnet, sondern in ihrer ka-
lendarischen Abfolge von Januar bis Dezember; 
sie evozieren die Jahreszeiten (den launischen 
April, den frühlingshaften Mai), Bräuche wie 

Karneval, Erntedank oder Jagd, und sie zitieren 
Musik kirchlicher Feste (Ostern, Weihnachten, 
Neujahr) nicht etwa mit italienischen, sondern 
mit deutschen Chorälen.

Im Nachspiel ist Fanny Mendelssohn denn auch 
wieder ganz zurück in Deutschland: Sie zitiert 
nicht nur den Choral «Das alte Jahr vergangen 
ist», sondern auch eine Passage aus dem Ein-
gangschor von Bachs Matthäus-Passion, die ihr 
Bruder 1829 zum ersten Mal wieder aufgeführt 
hatte.

Fanny Mendelssohn überreicht den Klavierzyk-
lus 1841 ihrem Mann als Geschenk zu Weih-
nachten. Gemeinsam arbeiten sie daran weiter 
und schaffen in einer zweiten Fassung eine Art 
von Gesamtkunstwerk: Fanny Mendelssohn re-
vidiert das eine und andere und komponiert den 
Juni neu, allen Stücken werden literarische Zita-
te vorangestellt (natürlich vor allem auch von 
Goethe), und Wilhelm Hensel illustriert jeden 
Monat mit einer Vignette.

Els Biesemans spielt auf einem Erard-Flügel  
von 1850

Sonntag, 11. März 2018

12.30 Uhr	 Recital // Kirsten Johnson // Klavier� Druckereihalle im Ackermannshof 
	� Amy Beach Porträt � 60’

Amy Beach 	 Fantasia fugata, op. 87 

	 Serenade (transcription of R. Strauss’ Ständchen) 

	 Barcarolle, op. 28, no. 1 

	 From Grandmother’s Garden, op. 97 
	 No. 3 Mignonette 
	 No. 5 Honeysuckle 

	� Les Rêves de Colombine, op. 65, no. 1:  
La Fée de la fontaine 

	 Scottish Legend, op. 54, no. 1 
	
	 A Cradle Song of the Lonely Mother, op. 108 

	 Three Pianoforte Pieces, op. 128 
	 No. 1 Scherzino: A Peterborough Chipmunk 
	 No. 2 Young Birches 
	 No. 3 A Humming-bird 

	 A Hermit Thrush at Eve, op. 92. No. 1 

	 Improvisations, op. 148 
	 No. 1 Lento, molto tranquillo 
	 No. 2 Allegretto grazioso e capriccioso 

	 Bal masque, op. 22 

Kirsten Johnson zu ihrem Programm

Fantasia fugata op. 87 ist eine Konzertfantasie 
in der gängigen Form eines Präludiums mit 
Fuge. Sie beginnt mit einem Fanfarenmotiv in 
Oktaven mit Vorschlägen, das später das Thema 
der Fuge abgibt. Beach schrieb, dass diese Ges-
te von Hamlet inspiriert wurde, einer grossen, 
schwarzen Angorakatze, die sie auf die Tasten 
legte in der Hoffnung, dass sie wie Scarlattis 
Katze ein Fugenthema improvisiere.

Serenade ist eine Bearbeitung von Richard 
Strauss’ gleichnamigem Lied (op. 17,2), die in 
Beachs Händen zu einer sehr überzeugenden 
Klaviertranskription wird. Sie behält die Tonart 
Fis-Dur bei, und verwendet als Hintergrund des 
Liebeslieds ähnliche Figurationen für die Dar-
stellung des Baches und des Blätterrauschens. 
Die Gesangslinie fügt sie geschickt in die wir-
belnde Begleitung ein und erreicht so eine wun-
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dervolle Wiedergabe von Strauss’ Vertonung 
der Worte von Adolf Friedrich von Schack.

Die Trois morceaux caractéristiques op. 28 von 
1894 beginnen mit einer Barcarolle, einer hüb-
schen Reminiszenz an ein Gondellied, wobei die 
wellenförmige 6/8-Bewegung der linken Hand 
die Melodie in der rechten Hand stützt.

Die Stücke der Suite From Grandmother’s Gar-
den, op. 97 stellen je eine Wiesenblume dar. 
Mignonette, das 3. Stück des Zyklus, beschreibt 
die Reseda, eine Pflanze mit winzigen, duften-
den, gelb-weissen Blüten, die an langen Stän-
geln wachsen. Beach liess sich zu einem exqui-
siten kleinen Stück im Stil eines Menuetts 
inspirieren. Das letzte Stück heisst Honeysu-
ckle (Geissblatt) und ist ein schneller Walzer 
nach dem Muster von Chopins Minutenwalzer. 
Um das Klettern und Ranken des Geissblatts 
darzustellen, lässt Beach ihre Melodie sich 
drehen und winden wie das Geissblatt, in flies-
senden Figuren der rechten Hand.

In ihrer «Suite française» Les Rêves de Colom-
bine verwendet Beach einige typische Satzbe-
zeichnungen (prelude – gavotte – waltz – adagio 
– finale: dance) um Colombines Fantasiewelt dar-
zustellen. In ihrem ersten Traum sieht die be-
kannte Figur der Commedia dell’arte die Brun-
nenfee, laut Beach eine launische, grimmige, 
mürrische, aber auch anmutige Erscheinung.

Beach hatte ein starkes Interesse an Volksmu-
sik, die etwa in ihren Variationen op. 60 eine Rol-
le spielt, aber auch an der Musik der Inuit aus 
Alaska. Ihre Scottish Legend beginnt in d-moll 
mit einer aufsteigenden Melodie, die im weite-
ren Verlauf behutsam ausgeschmückt wird. Der 
feierliche Beginn kontrastiert mit dem etwas 
bewegteren Mittelteil in D-Dur, der anschlies-
send in eine verkürzte Wiederholung des An-
fangs mündet.

Das Wiegenlied einer einsamen Mutter, op. 108 
beginnt mit einer wiegenden Ostinato-Beglei-
tung der linken Hand für die Melodie, die sich in 
der Rechten frei entfaltet. Die wellenförmige Be-
wegung bleibt im Mittelteil erhalten, der im drei-
fachen piano beginnt. Die Melodie in der Mittel-
stimme wird von einem schönen rhythmischen 
Muster (2 gegen 3 je in der linken und rechten 
Hand) gestützt. Mit Trillern kehrt das Anfangs-
thema zurück, klangvoller und verziert. Eine 
Coda, in der der Mittelteil anklingt, beschliesst 
dieses höchst atmosphärische Stück. 

Die Three Pianoforte Pieces, op. 128 sind Marian 
MacDowell gewidmet, der Frau des Komponis-
ten Edward MacDowell, einer guten Freundin 
von Amy Beach. Es sind Erinnerungen an die 
Wälder in Peterborough, New Hampshire, in der 
«MacDowell Colony», wo die MacDowells ihre 
Sommer verbrachten und wo später eine bis 
heute bestehende Künstlersiedlung gegründet 
wurde. Beach spielte diese Stücke 1936 auch 
anlässlich eines Konzerts im Weissen Haus für 
Eleanor Roosevelt. 

Das erste Stück, Scherzino: Ein Backenhörn-
chen aus Peterboro, ist ein Charakterstück über 
das Nagetier, das durch das Geäst der Bäume 
wirbelt. Das zweite heisst Junge Birken und gibt 
sich impressionistisch im Gebrauch von paralle-
len Quarten und erweiterten Harmonien. Es 
zeichnet den Wind nach, der die Birkenblätter 
kräuselt. Ein Kolibri beschliesst den Zyklus. 
Schnelle Notenwerte, auf beide Hände verteilt, 
beschreiben in prächtigen Farben den kleinen 
Vogel, wie er von Blüte zu Blüte flirrt und Nektar 
sammelt.

Hermit Trush am Abend entstand 1921 während 
Beach’s erstem Aufenthalt in der MacDowell Co-
lony. Dieser kleine amerikanische Vogel (catha-
rus guttatus) wird hier mit seinem Gesang ver-
ewigt, den Beach, wie sie sagt, exakt notiert hat, 
in der originalen Tonart, aber eine Oktave tiefer. 
In der Ausgabe von 1922 stehen die folgenden 
Verse von John Vance Cheney: 

Holy, Holy! – in the hush 
Hearken to the hermit thrush; 
All the air 
Is in prayer.

Die Improvisations, op. 148, 1–5 schrieb Amy 
Beach im Alter von 70 Jahren. Sie beschrieb die-
se einer Freundin als «wirklich improvisiert», 
jede «schien aus einer anderen Quelle zu kom-
men». Die erste, in dreiteiliger Form, beginnt  
in A und untersucht die atmosphärischen Mög-
lichkeiten verminderter und übermässiger Inter-
valle, in durchkomponierten, fortschreitenden 
Phrasen, bis im letzten Takt die Tonart A-Dur er-
reicht wird. In der zweiten erinnert sich Beach, 
wie sie vor vielen Jahren mit Freunden in einem 
Garten in der Umgebung von Wien sass und  
hörte, wie Strauss-Walzer gespielt wurden. 

Maskenball op. 22 ist ein Walzer in der Wiener 
Tradition. Er zeigt Beachs Vertrautheit mit der 
Form. Seit frühester Jugend hörte sie, wie ihre 
Mutter diese Musik auf dem Klavier spielte. Das 
Stück, in ABA-Form, beginnt mit einer Einlei-
tung, die zur Tonart G-Dur hinführt. Der Mittelteil 
steht in Es-Dur und klingt wärmer und intimer. 
Beach schrieb zu diesem Stück auch eine Or-
chesterfassung.

2 Fragen an Kirsten Johnson 

frauenkomponiert: Was weckte Ihr Interesse an 
dieser Musik?

Kirsten Johnson: Aus der Musikindustrie erhielt 
ich den Impuls, mich mit Amy Beach und ihrer 
Musik zu befassen. Nach einigen Vorabklärun-
gen fand ich heraus, dass einige Manuskripte 
ausgerechnet auf der Miller Nicholas Biblio-
thek meiner Universität (Missouri-Kansas City) 
liegen. Ich reichte einen Vorschlag ein, drei CDs 
mit ihrer Musik einzuspielen, wobei speziell mit 
der Tatsache geworben werden sollte, dass 
frühe Manuskripte in Erstaufnahmen enthalten 
seien. Am Schluss wurden es vier CDs, nach-

dem ich noch mehr unveröffentlichte Stücke 
gefunden hatte.

War es einfach, dieses Repertoire aufzufinden?

Einigen Partituren musste ich richtig nachja-
gen! Ich habe ein Quellenverzeichnis erstellt 
für alle, die Beachs Musik finden möchten. Ich 
bin all den hilfsbereiten Bibliothekaren echt 
dankbar, die mir bei der Suche behilflich waren 
und den Aufwand nicht scheuten, Kopien zu be-
schaffen. Dank gebührt auch der MacDowell 
Colony, die den Beach-Nachlass besitzt, für die 
Aufnahmegenehmigung.
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Marcus Schwarz zur Geschichte  
des Ragtime

Als das 20. Jahrhundert noch jung war, wurde 
Nord-Amerika von den Klängen des Ragtime re-
giert. Auch nach Europa schwappte eine Welle 
der Ragtime-Begeisterung und Komponisten 
wie Claude Debussy, Erik Satie, Maurice Ravel, 
Igor Strawinsky, Darius Milhaud oder Paul Hin-
demith erwiesen diesem frischen und lebendi-
gen Musikstil ihre klingende Reverenz.

Doch während die Stücke dieser Komponisten 
immer noch lebendig sind und in Konzerten er-
klingen (man denke beispielsweise an Debussys 
«Golliwogg’s Cakewalk» oder Strawinskys Rag-
time in der «Geschichte vom Soldaten»), sind die 

Musiker und Komponisten der Ragtime-Ära in 
Deutschland fast unbekannt geblieben. Die 
grosse Ausnahme stellt der afroamerikanische 
Komponist Scott Joplin dar, der schon zu seinen 
Lebzeiten als «King of Ragtime» galt, und des-
sen Musik seit den 1970er-Jahren durch den 
Hollywood-Film «The Sting» (dt. «Der Clou») 
wieder zu grosser Popularität gelangte.

Der Ragtime entstand gegen Ende des 19. Jahr-
hunderts, im Zuge des Aufeinandertreffens ver-
schiedener Kulturen in Nordamerika. In musikali-
scher Hinsicht zeigte sich der Ragtime als ein 
faszinierender Schmelztiegel, in dem sich die 

Sonntag, 11. März 2018

14.30 Uhr	� Ragtime // Marcus Schwarz // Klavier� Druckereihalle im Ackermannshof

	 A Totally Different Rag: Die Ragtime Frauen� 60’

May Aufderheide	 Richmond Rag (1909)
(1888–1972)

Julia Lee Niebergall	 Hoosier Rag (1907)
(1886–1968)

Sadie Koninsky	 Eli Green’s Cakewalk (1896)
(1879–1952)				  

May Aufderheide	 Novelty Rag (1911)

Irene M. Giblin	 Sleepy Lou (1906)
(1888–1974)

Adeline Sheperd	 Live Wires Rag (1910)
(1885–1950)

May Aufderheide	 A Totally Different Rag (1910)

May Aufderheide	 Dusty Rag (1908)

unterschiedlichsten musikalischen Einflüsse zu 
einem neuen und erfrischend lebendigen Stil zu-
sammenfanden: Europäische Volks-, Kunst- und 
Tanzmusik mischte sich mit afrikanisch inspirier-
ten Worksongs, Spirituals und Bluesklängen. 

Der Ragtime war auch der erste populäre Mu-
sikstil Nordamerikas. Menschen jeglicher Art – 
egal ob von schwarzer oder weisser Hautfarbe, 
jung oder alt, männlich oder weiblich, Amateure 
oder Profis – spielten und liebten diese Musik. 
Die Veröffentlichung des ersten Ragtime-Stücks 
in Notenform im Jahre 1897 sowie der Tod Scott 
Joplins 1917 rahmen das Ragtime-Zeitalter 
gleichsam ein. Nach 1917 – bezeichnenderweise 
der Eintritt Amerikas in den Ersten Weltkrieg – 
musste der Ragtime einer neuen Mode weichen: 
dem Jazz. In den 40er- und 50er-Jahren wuchs 
aber wieder das Interesse des Publikums für die 
Wurzeln der amerikanischen Musik. 

Im Zuge der Ragtime-Renaissance in den 1970er- 
Jahren wurden zahllose Ragtime-Stücke wie-
derentdeckt und neu veröffentlicht. Sie zeigen, 
wie vielschichtig und abwechslungsreich der 
Ragtime sein konnte. Zu dem zweifellos genia-
len Scott Joplin kamen nun viele afroamerikani-
sche und weisse Komponisten – sowie eine er-
staunlich grosse Zahl von Komponistinnen.

Die Tatsache, dass es so viele Ragtime-Kompo-
nistinnen gab, ist aber nur auf den ersten Blick 
erstaunlich, war das anbrechende 20. Jahrhun-
dert doch auch Zeuge des Aufkommens der 
«New Women», die – ob nun durch ihre eigene 
Courage oder aber ökonomische Notwendigkeit 
angespornt – das Haus verliessen und arbeiten 
gingen. Viele der «New Women» arbeiteten in 
der Musikbranche, die vom Ragtime beherrscht 
wurde: Als Lehrerinnen, als Begleiterinnen für 
Stummfilme und Theatervorstellungen sowie 
als Vorführpianistinnen und Verkäuferinnen in 
Musikalienhandlungen. Für einige der jungen 
Pianistinnen und Komponistinnen war der Rag-
time auch eine Gelegenheit, aus der häuslichen 
Abgeschlossenheit auszubrechen. Das florie-
rende Musikgeschäft, sowie das Showbusiness 

in den Grossstädten bot den Ragtime-Kompo-
nistinnen zahlreiche Betätigungsmöglichkeiten. 
Die Musik, die die Ragtime-Frauen hinterlassen 
haben, steht den Werken ihrer männlichen  
Kollegen gleichberechtigt zur Seite und kann es 
an Originalität jederzeit mit ihnen aufnehmen. 
Wie in den Kompositionen von Scott Joplin,  

Joseph Lamb oder James Scott erweist sich  
der Ragtime auch in den Werken von May Auf-
derheide, Julia Lee Niebergall & Co. als eine  
Musik, die – ähnlich dem zeitgleich in Latein-
amerika entstandenen Tango – in einer Aus-
druckswelt angesiedelt ist, die feinfühlig das 
Gleichgewicht hält zwischen Überschwang und 
Melancholie. Sicherlich ist dies auch ein Grund 
dafür, dass sich der Ragtime noch nach über 100 
Jahren jenseits aller Moden und Stilrichtungen 
weiter einer grossen Publikumsgunst erfreut: 
Denn welchem Menschen ist das Pendeln zwi-
schen solchen Extremen nicht auch bekannt? 
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Nathalie Laesser Zweifel &  
Tomas Dratva zu den Werken

Ein kurzweiliges Musikprogramm, welches das 
breite Schaffen der Frauen hörbar macht: Ent-
sprechend lassen sich die beiden Pianisten zur 
spontanen Improvisation inspirieren und befas-
sen sich mit dem Spagat zwischen der grazilen 
französischen Tailleferre und der smoothen 
amerikanischen Anita Baker und Meredith 
Monk. So erklingt die Schweizerische Erstauf-
führung vom melodisch-jazzigen «Long ago» 
genauso verblüffend wie die Kompositionen auf 
präparierten Flügeln. Und als Dessert: Ein Wie-
dersehen mit Hildegard von Bingen, Kräuterhe-
xe und Weise von anno Dazumals. 

Diptychon werden paarweise zusammenhän-
gende Relieftafeln oder Gemälde aus Holz oder 
Metall bezeichnet, die mit Scharnieren zum Auf-
klappen verbunden sind. Entdecken Sie selber 
das Diptychon: Öffnen Sie mit uns die zwei Flü-
gel des Diptychons, um den verborgenen Schatz 
an musikalischen Kostbarkeiten zu hören.

Ein Duo, welches die Brennpunkte und Rei-
bungsflächen zwischen den stilistischen Spar-
ten erforscht, neue Regeln und Freiheiten der 
Musik auslotet und den Genre-Grenzzaun weit 
steckt. Duo Diptychon – mit zwei Flügeln lässt 
sich besser abheben.

Sonntag, 11. März 2018

16.00 Uhr	 Closing session � Druckereihalle im Ackermannshof

	 �Duo Diptychon: Tomas Dratva (Klavier) & Nathalie Laesser Zweifel (Klavier)� 60’
	 Cross-over voyage

Meredith Monk	 Ellis Island 

Germaine Tailleferre	 Jeu de plein air 
	 1. La Tirelitentaine
	 2. Cache-cache mitoula

Improvisation über eine anonyme «Sarabande de Dubut»

Nathalie Laesser Zweifel	 Brazileira  

Esther Flückiger	 Desert in Mood

�Freie Improvisation über ein anonymes Barock-Thema «La melancholie»

Nathalie Laesser Zweifel 	 Long ago (CH-Erstaufführung)

Freie Improvisation

Anita Baker	 Sweet Love 

Fabienne Ambühl	 Sea Son 

�Freie Improvisation über ein Thema von Hildegard von Bingen

Esther Flückiger	 Ligetissimo

Parallel zum Kompositions- und Klavierstudium 
am Pariser Konservatorium komponierte Isa-
belle Aboulker (*1938) für Theater-, Kino- und 
Fernsehproduktionen. Als Begleitpianistin und 
Gesangsprofessorin konzentriert sich ihr kom-
positorisches Schaffen ab 1981 auf die Stimme 
und Oper. Aboulkers Aufmerksamkeit für die 
Prosodie deutet auf ihre Wurzeln in der franzö-
sischen Liedtradition hin.

Fabienne Ambühl wurde in Hünenberg bei Zug 
geboren und absolvierte ihr Klavierstudium an 
der Hochschule Luzern. Sie studierte bei Hans 
Feigenwinter und Chris Wiesendanger und er-
langte im Jahr 2010 den «Master of Arts in Mu-
sic Performance Jazz». Im Nebenfach Gesang 
studierte sie bei Lauren Newton, Walter Meier 
und Bruno Amstad. 2014 erwarb sie den «Mas-
ter of Arts in Music Piano Pedagogy». Im selben 
Jahr ging sie für vier Monate nach London, wo 
sie sich in Komposition und Konnakol u.a. bei 
Gwilym Simcock und Asaf Sirkis weiterbildete. 
Anfang März 2015 erschien mit ihr als Leaderin 
des Fabienne Ambühl Trios das Album «GLIT-
TERWOODS» (Traumton Records Berlin).

May Frances Aufderheide (1888–1972) gilt heu-
te als die bekannteste und auch bedeutendste 
Ragtime-Komponistin. Ihre Ragtime-Komposi-
tionen zeichnen sich durch melodischen Ein-
fallsreichtum, eine mitreissende rhythmische 
Gestaltung und Witz sowie gelegentlich auch 
eine melancholische Stimmung aus. Neben 
Ragtimes schrieb sie auch Lieder, Märsche und 
Walzer.

May Aufderheide wuchs in einer musikalischen 
Familie in Indianapolis (Indiana) auf. Bei ihrer Tan-
te Mary Kolmer erhielt sie eine klassische Kla-
vierausbildung, begeisterte sich aber schon bald 
für die populäre Musik und vor allem den Rag-

time. Im Jahre 1908 wurde ihre erste Rag-
time-Komposition «Dusty» veröffentlicht. Nach 
einer grossen Europareise heiratete sie den jun-
gen Architekten Thomas M. Kaufmann und liess 
sich mit ihm in Richmond (Indiana) nieder. Die 
steigenden Verkaufszahlen von «Dusty» ermu-
tigten May Aufderheide zur Komposition weiterer 
Stücke und ihren Vater, John Aufderheide, zur 
Gründung eines eigenen Musikverlages, in dem 
die Werke seiner Tochter und anderer Rag-
time-Komponistinnen wie etwa von Julia Lee 
Niebergall erscheinen sollten. 1909 erschien 
«The Thriller», das bekannteste und erfolgreichs-
te Werk von May Aufderheide, das schliesslich 
sogar zu den wenigen Ragtime-Stücken gehörte, 
die auch nach dem Ende der Ragtime-Ära von 
vielen Jazz-Bands in den verschiedensten Arran-
gements weitergespielt wurden. 1911 kehrten 
May und ihr Ehemann sowie ihre Adoptivtochter 
Lucy nach Indianapolis zurück. 1912 erschien  
das letzte Werk von May Aufderheide im Druck. 
Danach entstanden keine weiteren Kompostio-
nen mehr. Die Ehe mit Thomas Kaufmann verlief 
äusserst konfliktreich, und unter dieser Belas-
tung gab sie in den 30er-Jahren sogar ihr Klavier-
spiel auf. 1947 übersiedelte die Familie nach Kali-
fornien. In den letzten Jahren ihres Lebens war 
May Aufderheide infolge von Arthritis und meh-
reren Schlaganfällen an den Rollstuhl gefesselt. 
Sie starb 1972 in Pasadena.

Anita Baker (*1958) begann ihre Laufbahn als 
Jazz- und Soul-Sängerin in einem Gospelchor. 
1983 veröffentlichte sie ihr erstes Soloalbum, 
der Durchbruch gelang ihr aber erst vier Jahre 
später, als sie mit «Rapture» einen Grammy 
Award gewann. In der Folge wurde sie mehr-
mals mit Preisen ausgezeichnet. Der Einfluss 
ihrer frühen Vorbilder Ella Fitzgerald, Sarah 
Vaughan und Nancy Wilson ist in ihrem Ge-
sangsstil bis heute hörbar.

Die Komponistinnen
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Amy Beach siehe Biographie auf Seite 17.

Antonia Padoani Bembo (1640–1720) war in 
zwei verschiedenen Städten und Musikkulturen 
verwurzelt – in Venedig als etablierte Sängerin 
und Schülerin von Francesco Cavalli und in Pa-
ris als von Ludwig XIV. geschätzte und durch 
lebenslange Pension unterstützte Sängerin und 
Komponistin. Dies erklärt ihre gleichermassen 
tiefe Vertrautheit mit dem italienischen und dem 
französischen Geschmack. 

Es scheint unverständlich, dass die Werke von 
Mel Bonis (1858–1937) in Vergessenheit gera-
ten sind: sie gehören zu den wichtigsten 
Kammermusikkompositionen der französi-
schen Postromantik. Gefördert durch César 
Franck, wurde Bonis 1877 am Pariser Conser-
vatoire Supérieur aufgenommen und studierte 
dort erfolgreich, wie mehrere Preisauszeich-
nungen bezeugen, bis 1881. 1883 heiratete sie 

den Industriellen Albert 
Domange, brachte vier 
Kinder zur Welt, und erst 
als die Kinder herange-
wachsen waren, erhielt  
die Musik erneut Vorrang. 
Ihre wichtigsten Werke  
entstanden zwischen 1900 
und 1914.

Die schweizerische Komponistin und Dirigentin 
Caroline Charrière (*1960) wurde in Freiburg im 
Üechtland geboren und studierte Querflöte, 
Komposition und später Dirigieren am Konser-
vatorium von Lausanne. Im Jahre 2000 ent-
schied sie, in ihrer Tätigkeit der Komposition 
den wichtigsten Platz einzuräumen.

Jeanne Demessieux (1921–1968) studierte zu-
nächst in ihrer Heimatstadt Montpellier und 
wurde bereits im Alter von 12 Jahren Titularor-
ganistin der Kirche Saint-Esprit in Paris. Ihre 
weitere Ausbildung erhielt sie bei Marcel Dupré. 
Neben einer ausgedehnten Konzerttätigkeit 
spielte Jeanne Demessieux auch zahlreiche 
Schallplatten ein, u.a. das gesamte Orgelwerk 
von César Franck. Dafür wurde sie 1960 mit dem 
Grand Prix du Disque ausgezeichnet. 1962 wur-
de sie zur Titularorganistin an der La Madeleine 
in Paris ernannt. Ihr kompositorisches Schaffen 
umfasst neben Orgel- und Klavierwerken auch 
Kammermusik, Lieder und Kompositionen für 
Chor und Orchester.

Seit 1991 ist Susanne Doll (*1956) Titular-Orga-
nistin an St. Leonhard und der Pauluskirche so-
wie künstlerische Leiterin des «Orgelspiel zum 
Feierabend» in Basel. Ihre Schwerpunkte bilden 
Kompositionen für Orgel und Chor; Bearbeitun-
gen für Orgel von Bach über Debussy bis zu Pink 
Floyd, Santana, Piazzolla, Gershwin, Dvorak, 
Grieg und Brubeck; Arbeit mit Laien; Orgelwerke 
von Bach, Dupré und Messiaen.�
� www.susannedoll.ch

Louise Farrenc (1804–1875) erhielt schon sehr 
früh Klavierunterricht und begann mit 15 Jahren 
das Studium von Komposition, Musiktheorie und 
Instrumentation bei Anton Reicha. Erste Or-
chesterwerke komponierte sie ab 1834, acht 
Jahre später wurde sie als Professorin für Kla-
vier an das Konservatorium in Paris berufen. Sie 
entwickelte einen eigenen klassisch-romanti-
schen Kompositionsstil und konnte sich auch als 
Komponistin etablieren, nach ihrem Tod geriet 
ihr Werk jedoch in Vergessenheit. In den 1990er- 
Jahren wiederentdeckt, ist ihr Schaffen heute in 
mehreren Einspielungen greifbar und umfasst 
Sinfonien, Vokalwerke, Werke für Klavier und 
Kammermusik in ganz verschiedenen Beset-
zungen.

Esther Flückiger (*1959) 
Pianistin, Improvisatorin 
und Komponistin auch im 
multimedialen Bereich, 
schöpft aus einem reichen 
Fundament, das ihre Ver-
trautheit sowohl mit dem 
klassischen Repertoire wie 
auch mit den Jazz-Idiomen 
zeigt. Konzerte in Europa, 
den USA, Russland, Asien, Südamerika; zahlrei-
che CD-, TV- und Radioaufnahmen. Sie ist Grün-
derin (1994) und Präsidentin von Suonodonne 
Italia und war 2002–2008 europäische Vertrete-
rin im Vorstand der International Alliance of Wo-
man in Music, USA.

Irene Giblin (1888–1974) lebte den grössten Teil 
ihres Lebens in St. Louis. Ihr Talent für das Kla-
vierspiel zeigte sich bereits in jungen Jahren. 
Schon im Alter von 14 Jahren war sie bei einer 
renommierten Musikalienhandlung in St. Louis 
beschäftigt, um den Kunden die neuesten Ver-
öffentlichungen aus dem Katalog eines grossen 
Musikverlages vorzuspielen. Nachdem sie ihre 
Schulausbildung abgeschlossen hatte, fand sie 
im Alter von 17 Jahren eine feste Stelle beim 
«Stix, Baer & Fuller Department Store» in St. 
Louis. Im Rahmen dieser Beschäftigung sass sie 
jeden Tag mehrere Stunden am Klavier und 
spielte für alle Kunden die neusten Hits des Mu-
sikverlages. Schliesslich begann sie auch eige-
ne Musik zu komponieren, hauptsächlich im 
Ragtime-Stil. In den folgenden Jahren wurde sie 
zu einer der profiliertesten Ragtime-Komponis-
tinnen, ihre Stücke besassen einen festen Platz 
im Repertoire vieler Ragtime-Ensembles. Wie 
viele ihrer Komponistinnen-Kolleginnen gab 
auch sie ihre berufliche Tätigkeit als Komponis-
tin und Pianistin nach der Eheschliessung und 
der Geburt ihrer zwei Kinder auf, verlor jedoch 
nie ihre Leidenschaft für das Klavierspiel.

Elisabeth Claude Jacquet de la Guerre (1665–
1729) war, als Tochter eines Cembalobauers, 
schon im Kindesalter als Cembalovirtuosin hoch 

angesehen. Im Alter von 15 Jahren wurde sie 
von Ludwig XIV. engagiert, der sie förderte und 
ihre Kompositionen zur Aufführung brachte. 

Die ältere Schwester Felix Mendelssohns,  
Fanny Hensel geb. Mendelssohn, getauft Bar-
tholdy (1805–1847) spielte bereits mit 13 Jahren 
grosse Teile des Wohltemperierten Claviers  
von Bach auswendig. Gemäss den Sitten jener 
Zeit für eine Frau ihrer Abstammung wurde 
Fannys Musiktätigkeit mit ca. 15 Jahren auf 
Kammermusik für den privaten Raum limitiert 
– Komposition durfte für sie nur «Zierde» sein. 
Sie liess sich jedoch davon nicht beirren und 
komponierte ihr ganzes Leben lang insgesamt 
um die 450 Stücke. 

Vítězslava Kaprálová (1915–1940) machte ihre 
ersten Kompositionsversuche mit neun Jahren. 
Mit 15 Jahren studierte sie Komposition und Diri-
gieren am Konservatorium ihrer Heimatstadt 
Brno – gegen den Willen ihres Vaters, der aller-
dings auch selber Komponist war. 1937 dirigierte 
Kaprálová ihre Militärsinfonie mit der tschechi-
schen Philharmonie und ein Jahr später mit dem 
BBC Symphony Orchestra. Trotz ihres frühen To-
des hinterliess sie ein bemerkenswertes kompo-
sitorisches Œuvre. 

Sadie Koninsky (1879–1952) stammte aus einer 
musikalischen Familie und erhielt in ihrer Ju-
gend eine klassische Violinausbildung. Im Alter 
von 17 Jahren komponierte sie «Eli Green’s Ca-
kewalk». Das Stück wurde von dem Verlag Jo-
seph Stern in New York veröffentlicht, bei dem 
sie in der folgenden Zeit als Arrangeurin be-
schäftigt war. Später lebte sie in Troy (New York), 
unterrichtete Violine und spielte als Solistin mit 
verschiedenen Ensembles der Region. Mit ihren 
Brüdern gründete sie 1904 ein Ensemble, das 
als «Koninsky-Orchestra» über 20 Jahre lang 
bestand. Zur gleichen Zeit wurde die »Koninsky 
Music Company», ein eigener Musikverlag der 
Geschwister, begründet, für den sie als Kompo-
nistin, Arrangeurin und Begleiterin wirkte. Ne-
ben Ragtime-Stücken schrieb sie auch Walzer, 
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Märsche und Lieder. Einige ihrer Werke wurden 
unter den Namen Jerome Hartmann oder Julius 
K. Johnson veröffentlicht. In den 1920er-Jahren 
gründete sie mit «Goodwyn Music» in Troy einen 
eigenen Verlag. Ob sie jemals verheiratet war, 
ist nicht bekannt.

Nathalie Laesser Zweifel 
(*1982) wuchs in Aarau auf, 
studierte Klavier am Con-
servatoire de Lausanne bei 
Christian Favre und in der 
Konzertklasse von Hiroko 
Sakagami an der Hoch-
schule Luzern. Sie hat sich 
in Lied-Begleitung bei Ed-
ward Rushton weitergebil-
det und studierte Jazz-Klavier und Komposition 
bei Thierry Lang an der Jazzschule Montreux. 
Wichtige musikalische Impulse erhielt sie in Rio 
de Janeiro beim Pianisten Leandro Braga für 
Bossa Nova und Samba. 

Während ihrer künstlerisch 
aktiven Zeit komponierte 
und entwarf Alma Mahler 
geb. Schindler (1879–1964) 
mehr als hundert Lieder, 
verschiedene Instrumen-
talstücke und den Anfang 
einer Oper. Von ihrem Ge-
samtwerk sind nur 17 Lie-
der erhalten. Mit seinem 

Heiratsantrag machte Gustav Mahler klar, dass 
seine Ehefrau ihre Musik aufgeben müsse. Alma 
Mahler war eine bedeutende Persönlichkeit der 
Kunst-, Musik- und Literaturszene in der ersten 
Hälfte des 20. Jahrhunderts. Nach Mahlers Tod 
heiratete sie den Architekten Walter Gropius, 
dann den Dichter Franz Werfel, und wurde die 
Geliebte des Malers Oskar Kokoschka. 

Meredith Monk (*1942) gilt als Pionierin der vo-
kalen Performance-Kunst und studierte klassi-
sche Musik, Theater und Modern Dance am Sa-
rah Lawrence College in Yonkers, New York, 
USA. Ihr Schaffen ist multimedial geprägt, als 
Hauptelemente treten Stimmen, Musik, Theater, 
Tanz, Film und Lichteffekte in Erscheinung. Seit 
1991 komponiert sie auch Instrumentalstücke, 
so z.B. 2004 Stringsongs für das Kronos Quar-
tet. 2012 wurde Meredith Monk von der Zeit-
schrift Musical America als «Composer of the 
Year» ausgezeichnet.

Julia Lee Niebergall (1886–1968) ist eine der 
Ragtime-Komponistinnen, denen es wirklich ge-
lang, ihr ganzes Leben erfolgreich mit der Musik 
zu gestalten – als Pianistin, Begleiterin, Arran-
geurin und Komponistin. Sie wuchs in Indianapo-
lis in einer musikalischen Familie auf, ähnlich wie 
auch ihre Freundin May Aufderheide. Julia Lee 
Niebergall entwickelte sich zu einer sehr unab-
hängigen Frau. Nach ihrem Schulabschluss hei-
ratete sie, liess sich aber nach kurzer Zeit schei-
den und nahm wieder ihren Mädchennamen an. 
Ihre für diese Zeit bemerkenswerte Unabhängig-
keit zeigte sich auch darin, dass sie als eine der 
ersten Frauen in Indianapolis ein Auto besass 
und dieses auch selbständig steuerte. 1907 wur-
de ihre erste Ragtime-Komposition mit Erfolg 
veröffentlicht. Zu dieser Zeit wirkte Julia Lee Nie-
bergall auch als Arrangeurin für den Musikverlag 
John Aufderheide in Indianapolis. Von etwa 1910 
bis in die 1920er-Jahre hinein konzentrierte sie 
sich als Pianistin auf ihre Tätigkeit als Begleiterin 
von Stummfilmen bis zu der Zeit, als der Tonfilm 
aufkam. Gelegentlich spielte sie auch für Ballett- 
und Sportklassen. In späteren Jahren unterrich-
tete sie Klavier und Musiktheorie. 

Adaline Shepherd (1885–1950) wurde im ameri-
kanischen Staat Iowa geboren, wo sie vermutlich 
im Rahmen ihrer Schulausbildung auch Musik-
unterricht erhielt. Das Klavierspiel erlernte sie 
wahrscheinlich autodidaktisch. 1907 lebte Adali-
ne Shepherd in Milwaukee. Dort entstand ver-
mutlich ihr bekanntestes Werk «Pickles and Pep-
pers». Der Verleger Joseph Flanner war von 
diesem Stück begeistert, sorgte für ein ordentli-

ches Arrangement (da Adaline Shepherd nicht 
über die dafür nötigen Notenkenntnisse verfügte) 
und veröffentlichte das Werk. (Interessanterwei-
se war diese Praxis übrigens auch bei vielen Rag-
time-Stücken ihrer männlichen Kollegen üblich 
– viele Musiker in den Vergnügungsvierteln der 
Grossstädte spielten zwar genial Klavier, hatten 
aber nie Musikunterricht genossen, der es ihnen 
ermöglicht hätte, ihre Kompositionen zu notie-
ren). «Pickles and Peppers» wurde zum wahr-
scheinlich grössten Hit einer Ragtime-Kompo-
nistin und erreichte bald eine Auflage von 2 
Millionen verkauften Exemplaren. Doch folgten 
diesem grandiosen Debüt-Stück leider nur noch 
zwei weitere Ragtimes. 1910 heiratete Adeline 
Shepherd Frederick S. Olson. Als Ehefrau und 
Mutter von drei Kindern gab sie schliesslich ihre 
musikalischen Ambitionen auf. Im Jahr 1917, 
während des ersten Weltkrieges, erschien ein 
letztes Klavierstück unter dem Namen Mrs. F. S. 
Olson. Adaline Olson starb 1950 in Milwaukee.

Clara Schumann (1819–1896) wurde von ihrem 
Vater, Friedrich Wilhelm Wieck, von ihrem fünf-
ten Lebensjahr an systematisch zur Klaviervir-
tuosin ausgebildet. Schon früh begeisterte Clara 
Wieck durch ihre Improvisationen und eigene 
Kompositionen. Wenngleich sie sich in erster Li-
nie als Pianistin verstand, bedeutete ihr das 
Komponieren sehr viel.

Ethel Smyth (1858–1944) entstammte einer vik-
torianischen Familie. Ihr Wunsch, Musik zu stu-
dieren, wurde von ihrer Familie zunächst strikt 
abgelehnt, erst 1877 gelang es ihr, den Wider-
stand zu brechen und ein Musikstudium in Leip-
zig aufzunehmen. Ihr erster grosser komposito-
rischer Erfolg war die Messe in D, die im März 
1893 in der Royal Albert Hall London uraufge-
führt wurde. Ausserdem komponierte sie u.a. 
sechs Opern, ein Konzert für Horn, Violine und 
Orchester und Kammermusik, darunter mehre-
re Streichquartette. Bekannt geworden ist Ethel 
Smyth auch durch ihr Engagement für die engli-
sche Frauenbewegung, die «Suffragettes».

In ihren Werken erscheint Barbara Strozzi 
(1619–1664) als eine der grossen Komponistin-
nen ihrer Zeit, und sowohl ihre frühen Madrigale 
wie auch die späteren Kantaten sind von ausser-
ordentlicher Expressivität und Schönheit. Sie 
lebte als Kurtisane in Venedig und war Mutter 
mehrerer Kinder von verschiedenen Männern.

Germaine Tailleferre (1892–1983) wurde in der 
Nähe von Paris als Germaine Taillefesse gebo-
ren und änderte ihren Namen als junge Frau aus 
Trotz gegen ihren Vater, der sich weigerte, ihre 
musikalische Ausbildung zu unterstützen. Ihren 
ersten Klavierunterricht erhielt sie von ihrer 
Mutter. Seit 1904 am Pariser Conservatoire, ge-
wann sie mehrere Preise und war (als einzige 
Frau) Mitbegründerin und Mitglied der «Groupe 
des Six» (mit Georges Auric, Louis Durey, Arthur 
Honegger, Darius Milhaud und Francis Poulenc), 
die eine grosse Wirkung auf das französische 
Musikleben ausübte. Sie komponierte Opern, 
Konzerte, Klavier- und Kammermusik, daneben 
auch Musik für Film und Fernsehen.

Helena Tulve, geboren 1972 in Estland, studierte 
Komposition am Staatlichen Konservatorium in 
Tallinn und am Conservatoire de Paris. Sie 
schreibt eine fliessende, sich frei entwickelnde 
Musik, die aus einfachsten Impulsen entsteht und 
auf eine natürliche Weise experimentell klingt. 
Neben Komposition hat sie sich auch intensiv mit 
der Gregorianik und verschiedenen mündlich 
überlieferten Vokaltraditionen befasst.
� www.helenatulve.ee
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Seit der Gründung im Jahre 1994 ist das ARIA 
Quartett Gast in den bedeutendsten Konzert
sälen der Welt. Auftritte im Rahmen internatio-
naler Festivals und Gastspiele sowie Tourneen 
im In- und Ausland zeugen vom internationalen 
Engagement des Quartetts. Im Quartett spielen 
jetzt vier Musiker aus Basel, die als Professoren 
an Musikhochschulen tätig sind und in vielfälti-
ger Weise am internationalen Musikleben teil-
nehmen: Barbara Doll und Adelina Oprean, Vio-
linen (alternierend), Winfried Rademacher, Viola 
und Conradin Brotbek, Violoncello. 

Das ARIA Quartett fühlt sich dem reichen tradi-
tionellen Repertoire und der neuen Musik ver-
pflichtet. Immer öfter macht es ein interessier-
tes Publikum durch die Interpretation von 
Raritäten auf sich aufmerksam. Enge persönli-
che Kontakte der Musiker zu zeitgenössischen 
Komponisten ermöglichen das unmittelbare Er-
lebnis von Ur- und Erstaufführungen. 2017 hat 
das ARIA Quartett u.a. eine Uraufführung von 
Martin Schüttler beim Musikfestival Bern reali-
siert und das Konzert von Sándor Veress für 
Streichquartett und Orchester mit grossem Er-
folg in Basel und Winterthur aufgeführt. 

Die vier Musiker haben den Wunsch, ihre reiche 
Erfahrung als Solisten, Kammermusiker und Pä-
dagogen in der anspruchsvollsten Form des 
Quartettspiels zu vertiefen und die stete Leben-
digkeit der Werke aufrecht zu erhalten. Das Quar-
tett steht für feinste Transparenz, für warme, 
höchst lebendige Klangfarben und für einen plas-
tischen, authentischen Klang. Bewegende Mo-
mente werden mit Leichtigkeit und Präzision dar-
gestellt, Details und Nuancen ohne flache 
Vordergründigkeit aufgezeigt. Zahlreiche Radio- 
und Fernsehaufnahmen sowie CD-Einspielungen 
bei den Labels ECM und Novalis dokumentieren 
die künstlerische Arbeit des ARIA Quartetts.

Der Schweizer Pianist Adrian Oetiker verfolgt 
seit vielen Jahren eine weltweite Karriere. Er ist 
erfolgreich als Solist und Kammermusiker, 
gleichzeitig ist er ein gefragter Pädagoge. Die 
Presse attestiert ihm «federleichte Anschläge», 
«makelloses, reich differenziertes Jeu perlé», 
«genau durchdachtes Anschlagsspiel», aber 
auch «eruptive reine Energie», «Kraft und Ziel-
strebigkeit» sowie die «Fertigkeit, luzide wie 
brillante Atmosphäre zu zaubern». Er spielt re-
gelmässig im Klavierduo mit seiner Frau Paola 
De Piante Vicin und ist Pianist im Feininger Trio 
der Berliner Philharmoniker. Zu seinen Kam-
mermusikpartnern zählen Homero Francesch, 
Eduard Brunner, Mario Hossen, Wen-Sinn Yang 
und viele andere befreundete Musiker. Mehrere 
Ballettproduktionen am Opernhaus Zürich, an 
der Semperoper Dresden sowie an der Bayri-
schen Staatsoper, insbesondere in Zusammen-
arbeit mit dem Choreografen Christian Spuck, 
runden seine vielfältigen Tätigkeiten ab.

Er ist künstlerischer Leiter der traditionsreichen 
Internationalen Sommerakademie Ettal und seit 
1996 Professor für Klavier an der Hochschule 
für Musik Basel. 2011 folgte er einem Ruf an die 
Hochschule für Musik und Theater in München.

Ihre Zuneigung für die historischen Instrumente 
wurde bereits früh geweckt. Im Alter von 7 Jah-
ren beginnt Els Biesemans Orgel zu spielen und 
lernt von früh auf, sich ständig neuen Instru-
menten und unterschiedlichen akustischen Be-
dingungen anzupassen. Sie entwickelt eine tiefe 
musikalische Beziehung zu Instrumenten, die 
bewusst dafür gebaut wurden, dem Zahn der 
Zeit zu trotzen und viele Generationen zu über-
dauern. Dies schärfte ihr Gehör und legte die 
Basis für ihren lebendigen und differenzierten 
Anschlag, der für das Spiel auf historischen Ins-
trumenten so sehr erforderlich ist. 

Els Biesemans studierte Klavier, Orgel und 
Kammermusik an der Hochschule für Musik in 
Löwen. 2001 erwarb sie mit höchster Auszeich-
nung das Diplom Master of Music. 2005 kam Els 
Biesemans nach Basel, wo sie sich an der Scho-
la Cantorum Basiliensis bei Jesper Christensen 
in der Tastenvielfalt des 18. und 19. Jahrhun-
derts spezialisierte. Die 1978 in Antwerpen ge-
borene Künstlerin ist vielfache Preisträgerin 
zahlreicher internationaler Wettbewerbe in 
Brügge, Paris, Prag, Tokio und Montreal. Sie ge-
wann den Ciurlionis-Wettbewerb in Vilnius und 
den Arp-Schnitger-Wettbewerb in Bremen. Als 
Solistin ist Els Biesemans in ganz Europa, in den 
USA, Canada und Japan zu hören. Zu den Kon-
zerthäusern, in denen sie regelmässig auftritt, 
gehören die Philharmonie Berlin, die Philharmo-
nie Essen, die Tonhalle Zürich, die Salle Philhar-
monique Liège, das BOZAR in Brüssel und das 
AMUZ in Antwerpen, die Philharmonie Ekaterin-
burg und Omsk, das Maison de la Radio France 
in Paris, das Palacio Euskalduna in Bilbao. Zu 
ihren musikalischen Partnern gehören u.a. die 
Sänger Julian Prégardien und Christian Immler, 
die Violinistinnen Chouchane Siranossian und 

Mayumi Hirasaki, das Orchester «La Cetra» un-
ter der Leitung von Andrea Marcon. Mit ihrem 
Ensemble «Elsewhere» erweitert Els Biese-
mans kontinuierlich das Repertoire. Besonderes 
Augenmerk legt die Interpretin auf in Verges-
senheit geratene Musik. Wie der Name sagt, 
geht es bei «Elsewhere» darum, Musik aus einer 
anderen Zeit und einem anderen Zeitgeist, die 
man nirgendwo mehr hört, in die heutige Zeit – 
wie durch eine Zeitmaschine! – zu versetzen. Die 
Tastenspielerin lebt mit ihrer Instrumentenfa-
milie in Zürich, wo sie das Hammerklavierfesti-
val «Flügelschläge» ins Leben gerufen hat und 
mit Hingabe leitet.� www.elsbiesemans.be

Geboren in Sydney, Australien, studierte David 
Blunden Orgel und Cembalo am Sydney Conser-
vatorium of Music und absolvierte anschlies-
send ein Aufbaustudium in Orgel, Cembalo und 
Improvisation an der Schola Cantorum Basilien-
sis. Von Basel aus, wo er heute lebt, hat sich Da-
vid Blunden eine internationale Karriere als So-
list und Ensemblemusiker aufgebaut und sich 
dabei auf die Musik des 17. und 18. Jahrhunderts 
spezialisiert. Er ist Gründungsmitglied der En-
sembles Le Jardin Secret und Capricornus Con-
sort Basel und spielt regelmässig mit dem Kam-
merorchester Basel und dem La Cetra 
Barockorchester. Seine jüngsten Auftritte führ-
ten ihn zu renommierten Festivals wie den Hän-
del-Festspielen Halle und den Frankfurter 
Bachkonzerten, ans Theater an der Wien, ans 
Théâtre des Champs-Élysées, ans Grand Théâ-
tre Aix-en-Provence und ins Concertgebouw 
Amsterdam. Als Solist und Ensemblemusiker 
kann er auf zahlreiche Aufnahmen verweisen, 
darunter mehrere Weltersteinspielungen mit 
dem Capricornus Consort Basel, unter denen 
eine Aufnahme von Kantaten von Graupner (mit 
der Sopranistin Miriam Feuersinger) mit einem 
ECHO Klassik ausgezeichnet wurde. David Blun-
den hat regelmässig als Coach und musikali-
scher Assistent im Bereich Oper gearbeitet und 
war an mehreren Produktionen am Theater Ba-
sel mit Andrea Marcon (darunter Monteverdis 
Orfeo, Mozarts Idomeneo und Vivaldis Juditha 
Triumphans) beteiligt. Er ist ein erfahrener Ge-
sangscoach und Begleiter, spezialisiert auf die 

Die MusikerInnen
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Bühne frei.

www.hkbb.ch

Interpretation und die Verzierungstechniken ba-
rocker Vokalmusik, und betreut als musikali-
scher Coach die Gesangsklassen der Schola 
Cantorum Basiliensis.

Die Schweizer Sopranistin Maya Boog studierte 
bei Prof. Klesie Kelly in Köln und wurde direkt 
nach ihrer Ausbildung am Internationalen Opern-
studio Zürich ans Staatstheater Darmstadt en-
gagiert. Engagements folgten u. a. am Grand 
Théâtre de Genève, an der Volksoper Wien, an 
der Komischen Oper Berlin, an der Opéra Berlioz 
in Montpellier, an den Opern Tokio und Otsu, an 
der Prager Staatsoper mit den grossen Partien 
ihres Fachs wie Violetta, Gilda, Marguerite, Pop-
pea, Pamina, Mimì, etc. sowie bei Festivals wie 
den Bregenzer Festspielen, Mozartwochen Salz-
burg, Schlossfestspielen Sanssouci, bei dem 
Menuhin Festival Gstaad, dem Festival Radio 
France, dem Kissinger Sommer, dem Lehar Fes-
tival Bad Ischl und weiteren mehr. Als gefragte 
Lied- und Konzertsängerin gastierte die Sopra-
nistin in bedeutenden Musikzentren wie den 

Philharmonien Berlin und Köln, der Tonhalle Zü-
rich, im Casino Basel, dem Wiener Musikverein, 
der Liederhalle Stuttgart. Zusammen mit dem 
Pianisten Michael Lakner spielte sie zwei von der 
Fachpresse hochgelobte CDs ein, das Marienle-
ben von Paul Hindemith (erschienen 2014) und 
«Verlangen» mit Liedern von Strauss, Berg und 
Schönberg (erschienen 2016).

Von 2001 bis 2009 gehörte sie dem Opernensem-
ble des Theater Basel an und war seither wieder-
holt in grossen Partien am Theater Basel zu Gast, 
so z.B. als Susanna in «Le nozze di Figaro», in der 
Titelpartie von Cavallis «La Calisto», als Asteria 
in Glucks «Telemaco» in Koproduktion mit den 
Schwetzinger SWR Festspielen,als Ginevra in 
Händels «Ariodante», als Manon in Massenets 
gleichnamiger Oper, sowie als Antonia in «Les 
contes d’Hoffmann». Ende 2009 verkörperte sie 
die Mimì in der erfolgreichen Live-Produktion 
«La Bohème im Hochhaus» des Schweizer Fern-
sehen DRS und ARTE. 

Der Schweizer Pianist Simon Bucher ist ein  
international gefragter Solist, Improvisator, 
Kammermusiker und Liedbegleiter. Engage-
ments führten ihn an das Centre Pompidou Pa-
ris, Tonhalle Zürich, MoMA New York, und an 
Musikfestivals wie dem Klavierfestival Ruhr, 
Carinthischer Sommer, Murten Classics und 
GAIA Musikfestival. Sein Klavierspiel findet bei 
Presse und Publikum grossen Anklang. 

«Simon Bucher wusste immer wieder impressio-
nistische Stimmungen zu zaubern.» (NZZ) 

«The drive of pianist Simon Bucher, along with his 
sensitivity as an accompanist are integral to the 
performance’s success.» (Gramophone)

Nach Studien an der Hochschule der Künste 
Bern bei Erika Radermacher und Tomasz  
Herbut vervollständigte Simon Bucher seine 
Ausbildung bei Irwin Gage an der HMT Zurich. 
Prägende Impulse erhielt er zudem an Meister-
kursen bei Ruben Lifschitz, Dalton Baldwin, Zak-
har Bron, Klaus Hellwig, Béla Síki und Irene 
Schweizer. Der mehrfache Preisträger (10. In-
ternationaler Johannes Brahms-Wettbewerb, 
Schweizerischer Tonkünstlerverein, Migros-Kul-
turprozent/Ernst-Göhner-Stiftung) ist Lied-Part-
ner von Maya Boog, Rachel Harnisch, Sibylla 
Rubens, Robin Adams, Daniel Johannsen, Rudolf 
Rosen und Dominik Wörner. Als Solist arbeitet 
er mit Dirigenten wie Daniel Klajner, Tonu Kal-
juste, Michael Sanderling und Kaspar Zehnder. 
Neben seinen klassischen Tätigkeiten widmet 
sich Bucher leidenschaftlich dem Jazz, spielt 
improvisierte Solorezitale und ist Pianist und 
Mitbegründer des Duos «Petting goes Classic».

Duo Diptychon: experimental JAZZ CLASSICAL 
CONTEMPORARY sounds
Nathalie Laesser Zweifel & Tomas Dratva: Ein 
Duo, welches die Brennpunkte und Reibungsflä-
chen zwischen den stilistischen Sparten er-
forscht, neue Regeln und Freiheiten der Musik 
auslotet und den Genre-Grenzzaun weit steckt.

Duo Diptychon – mit zwei Flügeln lässt sich bes-
ser abheben. Die Konzentration auf von Frauen 

komponierte Musik ist keinesfalls von ideologi-
schen Rastern geprägt, sondern dient ganz ein-
fach dazu, einem wichtigen Aspekt innerhalb 
der Musikgeschichte die gebührende Bedeutung 
zu verleihen. 

Nathalie Laesser Zweifel, Klavier 
Nathalie Laesser Zweifel (*1982) studierte klas-
sisches Klavier bei Christian Favre (Lehrdiplom) 
und Hiroko Sakagami (Master of Performance) 
und Jazz-Klavier und Komposition bei Thierry 
Lang. Wichtige musikalische Impulse erhielt sie 
in Rio de Janeiro beim Pianisten Leandra Braga 
für Bossa Nova und Samba. Sie verfolgt eine 
rege internationale Konzerttätigkeit und wurde 
2015 mit dem Werkpreis des Aargauer Kurato-
riums ausgezeichnet. Ihre Vorliebe für unkon-
ventionelle Instrumentenkombinationen und 
Programme ist ein Markenzeichen. Projekte als 
Komponistin, Cross-over Pianistin und in Multi-
media Performances zeigen Ihre vielseitigen 
Interessen und Begabungen.
� www.nathalielaesser.ch

Tomas Dratva - Pianist
Der Schweizer Pianist Tomas Dratva studierte 
Klavier in Basel, Luzern und London und gab 
schon während des Studiums sein Début mit dem 
Tonhalle Orchester Zürich. Seither konzertiert er 
als Solist und Kammermusiker regelmässig im 
In- und Ausland. Auftritte in Konzertreihen und 
Festivals in Lissabon, Buenos Aires, Dallas, San 
Francisco, London, Paris, Berlin, New York City, 
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Prag, Bratislava, Budapest, Weimar, Bayreuth, 
Stockholm, Minsk, Krakau gehören ebenso dazu 
wie solistische Konzerte mit zahlreichen Orches-
tern (u.a. Luzerner Sinfonieorchester, Tonhalle 
Orchester Zürich, Argovia Philharmonic, Kam-
merorchester Basel, Slowakische Philharmonie 
Košice, Slowakisches Radiosinfonieorchester 
Bratislava, Slovak Sinfonietta).

Tomas Dratva publiziert regelmässig Aufnah-
men. Zu seinen diskographischen Meilensteinen 
gehören die Ersteinspielung von wiederent-
deckten Klavierkonzerten des Mozart-Zeitge-
nossen Leopold Koželuch, Liszt-Aufnahmen auf 
dem historischen Steinway-Flügel von Richard 
Wagner sowie seine neueste Publikation «Leoš 
Janáček – Piano Music». 2017 gründete Tomas 
Dratva PIANOVERSAL – ein Webportal und digi-
tales Musiklabel für Klaviermusik.

Susanne Doll wurde 1956 in München geboren 
und studierte an der dortigen Staatlichen Mu-
sikhochschule Orgel, Cembalo, Klavier, Chorlei-
tung, Orchesterleitung und Komposition. Sie ist 
Cembalistin verschiedener Kammerorchester, 
Orgeldozentin und Kirchenmusikerin. Seit 1991 
ist sie Titular-Organistin an der Leonhardskir-
che und an der Pauluskirche in Basel, und als 
solche bestens bekannt als künstlerische Leite-
rin des «Orgelspiel zum Feierabend», einer in-
ternational besetzten, wöchentlich stattfinden-
den Reihe von Orgelrezitalen. Als Schwerpunkte 
ihrer Arbeit nennt Susanne Doll die Arbeit mit 
Laien, das Komponieren für Orgel und Chor, so-
wie die Beschäftigung mit dem Orgelwerk von 
Bach, Dupré und Messiaen. Sie hat Werke ver-
schiedenster Stilrichtungen für die Orgel bear-
beitet: von Bach über Debussy bis zu Pink Floyd, 
Santana, Piazzolla, Gershwin, Dvorak, Grieg und 
Brubeck.� www.susannedoll.ch

Kirsten Johnson bezeichnet sich selber als Kla-
vier-Entdeckerin. Ihre Reputation verdankt sie 
zahlreichen CD-Aufnahmen von unbekannter 
Musik, die meisten davon Welt-Ersteinspielun-
gen. Dazu gehören Albanische Klaviermusik 
ebenso wie Werke von Heinrich Schulz-Beuthen, 
Herrmann Goetz, Dmitri Kabalevsky, die gesamte 
Klaviermusik von Arthur Foote (Label: Delos) und 
natürlich die Gesamtaufnahme der Klavierwerke 
von Amy Beach (bei Guild Records). 

«Ich habe sechs Jahre lang die Klaviermusik von 
Amy Beach erforscht und aufgenommen. Dies 
bedeutete das Ausgraben von Manuskripten aus 
Bibliotheken in den ganzen Vereinigten Staaten. 
Amy Beach war eine fabelhafte Komponistin von 
Instrumental-, Gesangs- und Orchestermusik, ist 
aber noch ziemlich unbekannt ausserhalb der 
USA. Ihre Musik hat es verdient, viel öfter gehört 
zu werden.» (Kirsten Johnson)

Jiří Němeček & Ludovic van Hellemont
«Der Anspruch, dem Werk möglichst nahezu-
kommen, die Partitur möglichst präzise zu «über-
setzen» und mit der eigenen Musikalität im Ein-
klang zu bringen, steht ganz im Vordergrund 
unserer Zusammenarbeit. Wir unterstützen das 
Projekt frauenkomponiert gerne. Qualitätsvolle 
Musik weiblicher Komponisten sollte öfter aufge-
führt werden. Wir glauben fest daran, dass im 
Endeffekt nicht das Geschlecht des Autors im 
Vordergrund stehen soll, sondern die Qualität der 
Musik selbst.» 
(Jiří Němeček & Ludovic van Hellemont)

Jiří Němeček siehe Biografie auf Seite 19.

Ludovic van Hellemont diplomierte im Fach 
Klavier am Koninklijk Conservatorium Brussel 
bei Jan Michiels und an der Hochschule für Mu-
sik Basel bei Claudio Martinez Mehner. Ein 
Grundstein seiner musikalischen Entwicklung 
war 2011 die Entdeckung der historischen Auf-
führungspraxis auf authentischen Instrumen-
ten. Sie führte ihn an die Schola Cantorum Ba-
siliensis, wo er unter der Leitung von Edoardo 
Torbianelli Fortepiano studierte und anfing zu 
improvisieren und zu komponieren. Zusätzli-

che Impulse erhielt er unter anderen von An-
dras Schiff, Ferenc Rados, Menahem Pressler, 
Alexei Lubimov und Kristian Bezuidenhout. Von 
Jugend auf gilt sein Engagement der Auffüh-
rung Neuer Musik. Er ist Mitgründer des belgi-
schen Odysseia Ensembles und Kernmitglied 
der Basel Sinfonietta und des Ensemble Phoe-
nix Basel. Seit 2016 leitet er eine Konzertreihe 
auf historischen Instrumenten im Städtischen 
Museum in Schopfheim. Ludovic van Hellemont 
unterrichtet eine Klavierklasse an der Alten 
Kantonsschule Aarau.

Das polyglotte Schweizer Barockensemble 
MUSICA FIORITA (Ltg. Daniela Dolci) widmet 
sich der Erforschung und Aufführung weitge-
hend unbekannter Musik der Barockzeit. Um 
dieses kulturelle Erbe dem heutigen Publikum 
ansprechend zu vermitteln, entwickelt es im-
mer wieder neue, kreative Projekte, oft im Aus-
tausch mit anderen Kulturen oder künstleri-
schen Disziplinen wie Tanz, Literatur und 
Modedesign.

«frauenkomponiert ist eine tolle Initiative, die wir 
mit unserer langjährigen Erfahrung auf dem Ge-
biet barocker Komponistinnen unterstützen 
möchten. Unser Ziel ist es, ihre Werke im Kon-
zertrepertoire zu etablieren.» (MUSICA FIORITA)

Nicoleta Paraschivescu unterrichtet Orgel an 
der Musik-Akademie Basel (AMS) und ist Orga-
nistin an der Theodorskirche in Basel. Sie ist 
Preisträgerin 2016 der hibou-Stiftung und pro-
movierte 2015 an der Universität Leiden (NL). 
Zudem ist sie Preisträgerin des internationalen 
Wettbewerbes Prix Joseph Bossard 2010  
(Bellelay). Orgel studierte sie an der Musik-
hochschule Gheorghe Dima in Cluj-Napoca 
(Klausenburg). Danach erweiterte sie ihre  
Ausbildung an der Schola Cantorum Basiliensis 
bei Jean-Claude Zehnder und Andrea Marcon. 
An der Musikhochschule in Stuttgart schloss 
sie ein künstlerisches Aufbaustudium bei Prof. 
Jon Laukvik erfolgreich ab. Weitere wegwei-
sende musikalische Impulse erhielt sie von  
Enrico Baiano in Neapel. Sie ist zudem Leiterin 
des Ensembles La Floridiana, mit dem sie für 
das Label SONY aufgenommen hat. Weitere 
CD-Aufnahmen für audite, Guild und Gallo folg-
ten. Konzerte führten sie in verschiedene Län-
der Europas und an renommierte Festivals. 
Verschiedene Publikationen und Masterclas-
ses zum Thema «Partimenti». 
� www.nicoletaparaschivescu.com

Seit seinem Debut 1989 widmet sich der Pianist 
Marcus Schwarz dem amerikanischen Ragtime 
und begeistert mit seinen Konzerten das deut-
sche Publikum wieder für diesen fast vergesse-
nen Musikstil. Mit seinen Ragtime-Interpretatio-
nen wurde er 2005 und 2006 sogar nach St. 
Petersburg (Russland) eingeladen. 2008 brach-
te er mit der kammeroper kassel e.V. Scott Jo-
plins legendäre Oper «Treemonisha» zur Auf-
führung. 2009 entstand in Zusammenarbeit mit 
der Schauspielerin Sabine Wackernagel ein Pro-
gramm, das sich den Komponistinnen des Rag-
time widmete. 2016 präsentierte Marcus 
Schwarz ein gemeinsames Ragtime-Programm 
mit dem argentinischen Charango-Virtuosen 
Diego Jascalevich. Bei Antes Edition erschien 
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Interview questions for Alma Deutscher  
by Jessica Horsley
(Orchestral concert)

Jessica Horsley: Alma, we’re delighted to have 
you here taking part in the Festival: welcome to 
Basel! You play the violin and piano and are 
also a composer. Did you start playing or 
composing first?
Alma Deutscher: I started playing the piano aged 
two and violin aged three, but very soon after 
that, before I was four, I started improvising my 
own melodies on the piano. 

How do the ideas for your pieces come to you? 
Do you just „know“ somehow what to write? 
Do you hear the melodies and the harmonies 
and set everything down, or is it not quite that 
easy? 
When I hear a melody in my head, it comes fully 
formed with the harmony and sometimes also 
with the exact orchestration. So in a way, I just 
write down exactly what I hear. But writing a 
concerto is not just about getting the melodies. 
It’s about putting them together and building an 
arch, writing a coherent story with a beginning 
and an end. And this is something I need to work 
on a lot to create. It doesn’t just ‘come’.

When and where did you write your violin 
concerto? How long did it take? Which move-
ment did you write first?
I started with the 3rd movement, because that’s 
easiest – it has a simple structure of a Rondo. I 
wrote that when I was 9. Then I wrote the 2nd 

movement (also when I was 9). And only later 
did I write the first movement – that is the most 
difficult one. It’s the longest (almost twice as 
long as the other movements), and it has a 
much more sophisticated structure, concer-
to-sonata form.

How did your learn how to write for the 
instruments that you don’t play yourself, like 
the trombone or timpani (I get the feeling from 
your concerto that you’re quite a fan of the 
timpani and you certainly write for them in an 
interesting way!)?
Of course I read orchestration books, but also by 
experience. Each time I play with an orchestra, I 
see what the musicians find difficult or what 
doesn’t work, and I learn from that and change 
it. Sometimes, I also learn that they can do more 
complex things than I had thought. For the tim-
pani, for example, each time I write more diffi-
cult things, because I see that they can play it 
without problems. It’s very different from the 
days of Mozart or Beethoven, when the timpani 
could hardly change the notes.

Welcome to the Festival and to the English pages! You can read here about Alma Deutscher’s 
compositional process, David Blunden’s organ recital and Kirsten Johnson’s programme of 
works by Amy Beach. 

2014 seine CD «Ragtime Beauties» mit Musik 
von Scott Joplin, Joseph F. Lamb, James Scott 
und anderen Ragtime-Komponisten: «… extre-
mely satisfying from the first note to the very 
last. Marcus Schwarz represents Germany very 
well as an interpreter of ragtime.» (Jack Rum-
mel, Ragtime Reviews, April 2015). 

Marcus Schwarz wurde in Dinkelsbühl/Franken 
geboren. Nach ersten prägenden pianistischen 
Eindrücken durch den Klavierunterricht bei Rus-

kin K. Cooper (dem er die Liebe zum Ragtime 
verdankt) und Detlev Eisinger sowie musiktheo-
retischen Studien am Dr. Hoch’schen Konserva-
torium Frankfurt/Main studierte er Klavier an 
der Musikakademie der Stadt Kassel bei Nikolaj 
Posnjakow, Joachim Kirschner und Iwan Ur-
walow. Seine pianistische Ausbildung ergänzte 
er auf Meisterkursen und Interpretationssemi-
naren, unter anderem bei Carmen Daniela und 
Rudolf Kratzert. Seit 1995 unterrichtet er an der 
Musikschule Baunatal.
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Interview questions for David Blunden  
by frauenkomponiert
(Organ Recital on Wednesday 7th March, 12.15 pm)

frauenkomponiert: How easy was it to put 
together a programme of works for the 
Festival? Did you have most of the pieces in 
your repertoire?
David Blunden: My program for the Festival is 
entirely new repertoire for me, and I had to do 
quite a lot of research to see what is available 
by women composers to suit the organ in the 
Elisabethenkirche.

Do you think it’s important to play music by 
women composers? Does it matter?
I’m embarrassed to admit that I had no roman-
tic music by women composers in my reper-
toire and only a couple of 20th century works, 
neither of which I could use in this program. I 
do think it’s important to discover this part of 
the repertoire, which has been hidden away by 
everyone – publishers, performers and con-
cert organisers.

Hensel and Wieck are some of the obvious 
names because they had a famous brother/
husband. How do they write for organ? We’ve 
made enough progress in research and 
attitudes to realise that the creative influence 
of the women on their family members was 
probably every bit as important as the other 
way around, but do the works of Hensel and 
Wieck sound like Mendelssohn and well, 
Schumann?
I’m fond of early Romanticism and have already 
played several works by both Fanny Hensel and 
Clara Schumann – mostly songs for piano and 
voice. There are clearly similarities in style be-

tween the works of Fanny and Clara and their 
respective brother and husband due to almost 
identical influences and education, but I would 
definitely say that Fanny and Clara have a dis-
tinctive quality independently of the music of 
their relatives. 

How does Smyth fit into the programme?
Smyth fits into the program because her organ 
works fit in very clearly to the German romantic 
tradition centered around Leipzig, where she 
studied, She wrote several organ works on Ger-
man chorales during her time in Leipzig and 
Brahms was certainly a strong influence (among 
the latest compositions of Brahms, op.122, pub-
lished posthumously, were 11 chorale preludes 
for organ – Smyth set many of the same cho-
rals). That all fitted in perfectly with the pro-
gram, with a clear link between the composers. 

What would you like to give the audience during 
your recital?
I am very happy to have the chance to learn and 
present to the public virtually unknown and valu-
able parts of the organ repertoire, hitherto ne-
glected, and certainly worth learning and playing.

You revised your violin concerto in May 2017 
(as most composers do when they’ve heard or 
played their work). If you’re not giving away 
composers’ secrets, what sort of things did you 
revise?
I mostly revised the first movement. Actually I 
completely rewrote it. In the original version 
from 2015, the subordinate key was the relative 
major (B-flat major). But I don’t particularly like 
the key of B-flat major, and also it doesn’t sound 
so good on the violin, so quite a few bits of the 
movement sounded muddy. When I looked at it 
again in 2017, I decided to change the structure 

completely and change the subordinate key to 
D-major (the dominant), which is a wonderful 
key full of sunshine. This gave me the inspiration 
for a completely different subordinate section, 
which is happy and radiant, and a clear contrast 
to the dark mood of the main key. 

Thanks so much for sharing this with us. We’re 
very much looking forward to performing the 
new version of your concerto with you tonight. 

Foto: Susanna Drescher
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Kirsten Johnson on her progamme  
of works by Amy Beach 
(Piano Recital on Sunday 11th March, 12.30 pm)

frauenkomponiert: How did you get interested in 
this music?
Kirsten Johnson: Someone in the industry sug-
gested I look into Amy Beach and her music. I did 
some initial research and was pleased to find 
that my alma mater, the University of Missou-
ri-Kansas City, held some of her manuscripts in 
the Miller Nichols Library. I wrote a proposal for 
three discs of her music, with the marketing 
edge being it would include Beach’s early manu-
scripts. Well, the project became four discs after 
my research led me to even more pieces that 
had never before been recorded.

Was it easy to find the repertoire?
Some of the scores really had to be hunted 
down! I’ve compiled my source list, for anyone 
out there trying to find some of her music. And I 
remain very grateful for the many willing music 
librarians who helped me find these pieces and 
went the extra mile in getting me copies of 
scores. Thank you also to the MacDowell Colony, 
holders of the Beach estate, for granting per-
mission to record.

Tell us about the works you’re playing in this 
programme.

Fantasia fugata, op. 87 is a concert fantasy 
based on the traditional prelude and fugue for-
mat. It opens with a flourish of octaves preceded 
by grace notes, a motive which later forms the 
basis of the fugue subject. Beach wrote that this 
gesture was inspired by Hamlet, “a large black 
Angora who had been placed on the keyboard 
with the hope that he might emulate Scarlatti’s 
cat and improvise a fugue theme.” 

Serenade is based on Richard Strauss’ song 
Ständchen, op. 17, no. 2. Beach’s handling of 
Strauss’ material transforms the original work in 

a very compelling transcription for piano. Beach 
keeps the piece in the same key, F-sharp major, 
and uses similar figuration to Strauss throughout 
in imitation of the brook and rustle of leaves 
which form a backdrop to the love song. She clev-
erly incorporates the sung line in amongst the 
flurry of accompaniment, beautifully rendering 
Strauss’ setting of the words by 19th-century Ger-
man poet Adolf Friedrich von Schack. 

Trois morceaux caractéristiques, op. 28 (1894) 
is a set of character pieces. It opens with Barca-
rolle, a lovely evocation of a boat-song. In 6/8 
time, the undulating left-hand accompaniment 
provides an ongoing support for the right-hand 
melody. 

From Grandmother's Garden, op. 97, is a suite 
of pieces in which each movement represents a 
wildflower. Mignonette, the third piece in this 
cycle, is translated ‘little darling’ and is a plant 
with tiny, fragrant flowers which grow on tall 
spikes. Yellowish-white in colour, its Latin name 
is Reseda, “to calm”, and it was utilised by the 
Romans on bruises. Beach writes this exquisite 
little piece in the style of a minuet. Honeysuckle, 
the last movement of the suite, is a fast waltz, à 
la Chopin’s Minute Waltz. Honeysuckle as a 
plant is a climber, with long tendrils which twine 
around anything handy. It is beautiful along a 
trellis or growing up a garden fence, with clus-
ters of flowers along its length. Beach twines 
the melody round and round, like the honey-
suckle, in running right-hand patterns. 

In Les Rêves de Colombine, Beach takes the 
French pantomime character Columbine, usual-
ly depicted as the daughter or servant of Pan-
talon and in love with Harlequin, as her inspira-
tion. Also titled Suite française, Beach uses 
traditional forms (prelude – gavotte – waltz – 

adagio – finale: dance) in the organisation of her 
suite of Columbine’s dreams. In the first of these 
pieces, La Fée de la fontaine, Beach has Colum-
bine visualising the fairy of the fountain. Beach 
remarked that it was about “a capricious, a 
fierce and sullen as well as gracious fairy”. 

Beach was keenly interested in folk music: for ex-
ample, the Balkan melodies of her Variations, op. 
60; the influence of Celtic music in Scottish Leg-
end; and then the Alaskan Inuit tunes of Eskimos. 
Scottish Legend begins in D minor with a rising 
melody gently ornamented as it evolves. The so-
lemnity of the first section is juxtaposed with the 
slightly more animated middle section, in D ma-
jor. Beach returns to the tonic minor with a trun-
cated restatement of the opening material. 

A Cradle Song of the Lonely Mother, op. 108 is 
just that, a lullaby of a mother who is by herself, 
caring for her baby, and lonely. The rocking left-
hand accompaniment acts as ostinato for the 
melody, which Beach develops freely in the right 
hand. This undulating motion subsides and the 
middle section of the piece emerges ppp. A lovely 
pattern of two notes in the left hand against three 
in the right supports the new melody in the mid-
dle voice. Trills usher in the return of the opening 
theme, which becomes fuller and more decorat-
ed. The melody of the middle section returns as 
the coda to a most atmospheric piece of writing. 

The Three Pianoforte Pieces, op. 128 are dedi-
cated to Marian MacDowell, wife of composer 
Edward MacDowell, and good friend of Amy 
Beach. The pieces are reminiscent of the woods 
in Peterborough, New Hampshire, where the 
MacDowell Colony is located. Beach herself per-
formed the pieces for Eleanor Roosevelt at a 
White House Concert in 1936. 

The first, Scherzino: A Peterboro Chipmunk, is 
a character piece with an energetic chipmunk 
scampering to and fro, up and down, in an out of 
tree branches. The second, Young Birches, im-
pressionistic in use of parallel fourths and ex-
tended harmonies, paints a picture of the breeze 
caressing the leaves of the birches, shimmering 

and calm. A Humming Bird finishes the set, with 
Beach using fast notes between the hands to 
capture the little bird flitting from flower to flow-
er, collecting nectar in a blaze of colour. 

A Hermit Thrush at Eve, Op. 92, no. 1 was com-
posed in 1921 during Beach’s first stay at the 
MacDowell Colony. She writes in a footnote that 
the birdcalls “are exact notations of hermit 
thrush songs, in the original key but an octave 
lower” heard at the MacDowell Colony. At the top 
of the 1922 edition of A Hermit Thrush at Eve are 
lines by John Vance Cheney: 

“Holy, Holy! – in the hush 
Hearken to the hermit thrush; 
All the air 
Is in prayer.” 

Improvisations, op. 148, 1-5 were written by 
Amy Beach at the age of seventy. She wrote to a 
friend that they were, “really improvised” and 
that each “seemed to come from a different 
source.” The first, in ternary form, atmospheri-
cally explores augmented and diminished har-
monies from the opening pitch A, the phrases 
through-composed and sequentially moving 
forward, finally reaching A major in the last bar. 
About the second improvisation Beach said she 
was remembering how she “many years ago sat 
with friends in an out-door garden outside Vien-
na and heard Strauss waltzes played.” 

Bal Masque, Op. 22 (1894) is a waltz in the Vien-
nese tradition. It demonstrates Beach’s affinity 
with the form, having heard her mother play 
Strauss waltzes at the piano from her infancy. In 
ABA form, the first section is proceeded by a 
short introduction establishing the key of G ma-
jor. The middle section is in E-flat major, and is 
warmer and more intimate in sound. Beach also 
arranged this work for orchestra. 
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