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        MARC MELLITS *1966 

        Tapas (2007/2014) 
1      One  |  1:37 

2      Two  |  1:09 

3       Three  |  1:06 

4          Four  |  1:24 

5        Five  |  4:20 

6          Six  |  1:35 

7          Seven  |  1:55 

8          Eight  |  2:01 
           arr. Marc Mellits, Dannel Espinoza 
 
        CAROLINE SHAW *1982 

9 *    Entr’acte (2011)  |  12:33 
           arr. Fukio Quartet 
 
        GEORG FRIEDRICH HAAS *1953 

0      Saxophonquartett (2014)  |  10:20 
 
        WILLIAM ALBRIGHT 1944–1998 

        Fantasy Etudes 
       for Saxophone Quartet (1993–1995)  |  25:47 
q       Prelude  |  1:58 
w          No. 1 A Real Nice Number  |  3:11 
e        No. 2 Pypes. Sleeping Pypes – Snapping Pypes – Yakkering Pypes – Clanking 
           Pypes – Heralding Pypes – Heaving Pypes – Steamy Pypes – Waiting Pypes – 
           Horning Pypes  |  4:17 
r          No. 3 The Fives for Steve  |  3:24 
t          No. 4 Phantom Galop  |  4:51 
z          No. 5 Harmonium (Heiliger Dankgesang)  |  5:18 
u          No. 6 They Only Come Out at Night  |  2:48 
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FUKIO – ALLES BEGANN MIT EINER SERVIETTE. 
 
Bei ihrer Gründung im Jahr 2008 planten Joaquín Sáez Belmonte, Xavier Larsson Paez, José 
Manuel Bañuls Marcos und Xabier Casal Ares, ihr Saxophon-Ensemble „Crisis“ zu nennen. 
 
Sie wollten die Gegensätzlichkeit und Unkonventionalität ihrer Musik – aber auch ihrer  
Persönlichkeiten – in einem Begriff zusammenfassen, Doch „Crisis“ fühlte sich für die vier noch 
nicht ganz stimmig an, zu nah schien ihnen eine mögliche Assoziation mit Krisen anderer Art,  
die von der eigentlichen Intention wegführen würden. 
 
Im Gespräch mit der Pianistin Hilomi Sakaguchi begegnete ihnen dann zum ersten Mal der  
Begriff „Fukio“. Aus dem Japanischen übersetzt, trägt er die Bedeutung von Dissonanz,  
Zwiespalt – und Krise. Sie schrieb das Wort für die vier Musiker auf eine Serviette, einmal in 
japanischen Schriftzeichen und einmal in westlicher Schreibweise. 
 
Kurz darauf war offiziell das Fukio Quartet geboren. 
 
Der Schwebezustand, der eine jede Krise gewissermaßen definiert – die Stimmung, in der die 
nächste Entscheidung, die nächste Wendung, nicht vollkommen klar ist – stellt einen ganz  
wesentlichen Kern der Arbeit des Quartetts dar. Und so illustrieren sie mit TRANSCEND auch 
das Erleben und Empfinden jener globalen Krise, die ihre Arbeit über viele Monate hinweg  
stark beeinflusst hat: Die Corona-Pandemie. Zwischen abgesagten Konzerten und einer  
Ungewissheit, ob und wann es ihnen wieder möglich sein wird, live zu musizieren, entstand  
dieses Album. Innerhalb einer transzendenten Zeit, die von offenen Fragen und Vagheit  
begleitet wurde. 
 
Und es war nicht nur jene zufällige Unterhaltung mit Hilomi Sakaguchi, die das Quartett und  
seine Geschichte geprägt hat. 
 
Eine ihrer ersten Unterstützerinnen lernten die vier kennen, als sie während ihrer ersten Zeit  
in Deutschland Straßenmusik machten. Damals spielten sie, nicht wissend dass es dort  
aufgrund der Lautstärke für Blasmusiker*innen illegal ist, in der Düsseldorfer Fußgängerzone. 

Nachdem die örtliche Polizei sie freundlich auf das Verbot hinwies, packten sie ihre Instrumente 
zusammen – doch eine Dame wartete und sprach sie an. Maria-Gabriele Grolman, Vorstands-
mitglied des Vereins Freunde junger Musiker Meerbusch-Düsseldorf, war beeindruckt vom  
Vorspiel des Quartetts und machte Fukio zu ihren Protegés. Sie organisierte ein Konzert für  
das Ensemble und unterstützte die Entstehung des ersten Albums TIME IN MOTION. 
 
Joaquín, Xavier, José Manuel und Xabier sind seit ihrer Gründung im Jahr 2008 zu einer Familie 
zusammengewachsen. Einer, die parallel zum Privatleben eines jeden Einzelnen existiert und  
mit diesem in einer stetigen Balance gehalten wird. Und so gehört diese Familie für jedes  
Fukio-Mitglied genauso unweigerlich zum Leben dazu wie die biologische Familie. Ebenso  
finden sich darin dieselben Dynamiken, wie man sie aus dem Familienverbund kennt: Jedes  
Mitglied hat einen eigenen, individuellen Platz, der durch niemand anderen zu ersetzen wäre. 
Man vertraut einander und kennt die Eigenarten der anderen, stellt sich auf diese ein. Man  
versteht einander auch ohne Worte. Diese besondere Verbindung wird auch in der Kunst von 
Fukio deutlich: So weiß jedes Mitglied instinktiv, was nötig ist, um das gemeinsame Vorhaben  
zu erreichen – und den eigenen Part darin zu erfüllen. 
 
Die Unabdingbarkeit ihres Zusammenseins ist von tiefem Respekt und einer Wertschätzung  
füreinander geprägt. 
 
Im Laufe der Jahre haben sich einzelne Elemente der vier unterschiedlichen Persönlichkeiten  
untereinander vermischt und neu assoziiert, sodass ein eigener Ensemble-Charakter daraus  
entstehen konnte, der heute eine ganz wesentliche Rolle für ihre Arbeit spielt. Das bedeutet  
mehr als nur eine gemeinsame Entwicklung als Musiker und als Künstler – es ist, ganz wesent-
lich, auch die Bewegung hin zu mehr Selbstwirksamkeit und mehr Achtsamkeit. 
 
Xabier, Joaquín, José Manuel und Xavier nehmen einander genau wahr und erarbeiten  
kontinuierlich einen gemeinsamen Weg, der jeden Einzelnen und das Miteinander berück- 
sichtigt. 
 
Beinahe anderthalb Jahrzehnte sind die vier zur Veröffentlichung von TRANSCEND gemeinsam 
künstlerisch tätig. Eine Zeit, die nicht nur sie selbst, sondern auch ihre Musik erwachsener  
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werden ließ. In ihren Anfängen gab es durch die junge Gattung des Saxophonquartetts nur  
wenige, hochwertige Referenzen, an denen sich das Ensemble orientieren konnte. So kreierten 
sie einen Zusammenschluss der unterschiedlichsten Einflüsse und Inspirationen. Heute dienen  
sie damit selbst als Referenz und Vorbild für junge Musiker*innen. 
 
In ihrem Zusammenspiel ist in diesen letzten 14 Jahren eine eigene Syntax entstanden. Es  
existiert ein unausgesprochenes Konzept von Regeln und Abläufen, die das ideale Endergebnis 
garantieren. Neugier, Ehrgeiz und Detailliebe einen die vier Charaktere dabei und bilden  
wichtige Grundlagen für die besondere Fasson ihrer Arbeit. 
 
In der Hirnforschung wurde festgestellt, dass sich die Gehirne innerhalb eines Instrumenten-
Ensembles miteinander synchronisieren und welch komplexe Form des sozialen Handelns sich 
darin widerspiegelt. Diesen anspruchsvollen Prozess kann man bei Fukio live beobachten:  
Auf der Bühne vertrauen die vier Musiker einander vollkommen und gehen mit dem Fluss, der 
entsteht. Dabei muss jeder nicht nur auf die Klänge achten, die er selbst produziert, sondern 
zugleich auch die der anderen genauestens wahrnehmen und den Gesamtklang überwachen  
– eine permanente Koordination findet statt. 
 
Es erinnert an das berühmte Zitat von Miles Davis „It’s not the note you play that’s the wrong 
note – it’s the note you play afterwards that makes it right or wrong”. Der Kontext ist  
entscheidend. Und jener Kontext kommt beim Fukio Ensemble nur durch das besondere  
Miteinander zustande – denn in einem Punkt sind sich alle vier einig: 
 
Über den Klang des Saxophons ist es ihnen möglich, Emotionen übertragen, die sie auf keine 
andere Weise kommunizieren können. Dabei ist jede noch so kleine Dissonanz, jeder innere  
Zwiespalt, jede Krise ein bedeutender Bestandteil dessen, was bei den Rezipient*innen  
ankommt. ES IST FUKIO. 
 
 
 
 
 

       WIE MÖCHTET IHR DIE MUSIKLANDSCHAFT DURCH EURE ARBEIT VERÄNDERN? 
 
Joaquin Sáez Belmonte: „Das Saxophonquartett ist als Gattung innerhalb der Kammermusik  
noch relativ neu. Und wenn man sagt: Wir machen eigentlich Klassik und Neue Musik, dann 
bekommt man meistens eine skeptische Reaktion. Und ich glaube, was wir machen wollen –  
oder auch schon machen – ist, dass wir sagen: Das Saxophon hat Platz in dieser Richtung.  
Wie machen wir das? Mit Bearbeitungen oder mit Musik, die im Original nicht für die  
Besetzung komponiert wurde. Und mit der Zeit bekommen wir Kommentare, die sagen: Das 
Saxophon kann das auch, es schafft eine neue Perspektive, die bereichernd ist. Und für mich  
persönlich ist es schon wichtig, dass wir solche Kommentare bekommen. Und dass wir etwas 
Neues machen können, dass wir beweisen können, dass dieses Instrument auch einen Platz 
haben kann in Philharmonien oder großen Auditorien. 
 
       IHR WOLLT ALSO DIE WAHRNEHMUNG VERÄNDERN, DEN BLICK AUF DAS SAXOPHON. 
 
Xavier Larsson Paez: „Ja, das stimmt. Man möchte einfach wie alle anderen Musiker*innen  
spielen und die Musik teilen. Ich selbst dachte früher auch, Saxophon sei Jazz – und nicht  
Klassik. Aber das ist es, was wir zeigen wollen: Dass das auch geht.“ 
José Manuel Bañuls Marcos: „Für unser Konzept ist es auch wichtig, dass wir nicht nur mit  
klassischem Repertoire arbeiten, sondern mit aktuellen Komponist*innen zusammenarbeiten  
und neue Stücke für zukünftige Saxophonquartette und die neue Literatur erschaffen.“ 
 
       IHR GEBT GEMEINSAM REGELMÄSSIGE SOMMERKURSE UND ARBEITET ALLE  
       AUCH INDIVIDUELL ALS DOZENTEN UND PROFESSOREN. WARUM IST EUCH DIE  
       MUSIKPÄDAGOGISCHE ARBEIT WICHTIG? 
 
Xavier Larsson Paez: „Es gibt Musiker*innen, die möchten nicht unterrichten, sondern nur  
spielen. Aber ich glaube, bei uns allen ist es so, dass wir immer neugierig sind. Denn immer  
wenn man unterrichtet, lernt man auch selbst etwas. Immer. Und wir haben auch alle gute  
Lehrer*innen gehabt, die uns verschiedene Türen geöffnet haben.“ 
Joaquín Sáez Belmonte: „Ich finde es persönlich einfach schön, etwas weiterzugeben. Wie  
Platon schon sagte: Wenn du etwas gesehen hast, gib es weiter. Und wenn wir etwas weiter-
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geben können, jungen Musiker*innen helfen können, dann wollen wir das sehr gerne tun.“ 
Xabier Casal Ares: „Es geht darum, zu teilen. Wir wollen das teilen, was wir selbst gelernt  
und erfahren haben.“ 
 
       UND IHR WOLLT JÜNGEREN MUSIKER*INNEN AUCH TÜREN ÖFFNEN, RICHTIG? 
 
Joaquín Sáez Belmonte: „Genau. Und wir hören heute von Leuten: Wir sind da, weil ihr da  
wart. Und das ist sehr schön.“ 
José Manuel Bañuls Marcos: „Es ist auch wichtig für die Schüler*innen, dass die Lehrer*innen  
aktiv musizieren. Dass sie die Erfahrungen von der Bühne in den Raum bringen können. Das  
macht einen großen Unterschied in der Ausbildung. Es bringt uns viel Freude, ist aber auch  
eine große Verantwortung.“ 
 
       IHR HABT 2013 UND 2014, ZU EUREN ANFANGSZEITEN IN DEUTSCHLAND, HÄUFIG 
       STRASSENMUSIK GEMACHT. WO IST DER UNTERSCHIED IM GEFÜHL FÜR  
       EUCH, WENN IHR STRASSEN- UND BÜHNENMUSIK MITEINANDER VERGLEICHT? 
 
Xavier Larsson Paez: „Ich hätte gerne, dass es in einem Konzertsaal so wäre wie auf der Straße.“ 
Joaquín Sáez Belmonte: „Denselben Gedanken hatte ich auch gerade.“ 
 
       WARUM WÜRDET IHR EUCH DAS WÜNSCHEN? 
Joaquín Sáez Belmonte: „Wenn man auf der Straße spielt, ist man total entspannt. Man macht 
einfach nur Musik. Die Atmosphäre ist total gelassen und es passieren viele schöne Sachen,  
die auf der Bühne nicht passieren. Denn auf der Bühne gibt es schon einen gewissen Druck  
– man muss es gut machen. Obwohl wir immer unser Bestes geben, egal ob auf der Straße  
oder im Konzertsaal.“ 
Xabier Casal Ares: „Auf der Straße hast du direkten Kontakt mit den Leuten. Sie stehen  
zwei Meter von dir entfernt und wenn du fertig bist, kommen sie zu dir und wollen mit dir  
reden und dich kennenlernen. Und eigentlich glaube ich, dass wir deshalb auf der Bühne auch 
immer Kontakt zu den Leuten haben wollen. Wir erklären immer, was wir spielen und wollen 
Erfahrungen teilen. Vielleicht kommt das von der Zeit auf der Straße.“ 
 

Lena Rocholl 

MARC MELLITS *1966 
Tapas (2007/2014) 

One | Two | Three | Four | Five | Six | Seven | Eight 
arr. Marc Mellits, Dannel Espinoza 
 
MINIMALISTISCHE »HAUTE CUISINE« 
 
Obwohl heutzutage niemand mehr genau weiß, woher die Bezeichnung ›Tapa‹ überhaupt  
kommt, sind die beliebten Häppchen, die üblicherweise zum Wein gereicht werden, aus der  
spanischen Küche nicht mehr wegzudenken. Mehr noch, sie sind gar zur Spielwiese der  
modernen ›Haute Cuisine‹ avanciert, auf der die ›Chefs de Cuisine‹ ihrer Kreativität in Form  
von kleinen, aber überaus raffinierten Portionen freien Lauf lassen und ihren Sinn für den  
guten Geschmack in ebenso vielseitigen wie dramaturgisch fein aufeinander abgestimmten  
Probiermenüs unter Beweis stellen können. 
 
Dieser Idee folgend, stellte der amerikanische Komponist Marc Mellits 2007 ein solches –  
wenngleich freilich musikalisches – Probiermenü in Form seiner Komposition Tapas zusammen.  
Wie viele anderer seiner Kompositionen, lebt auch dieses Werk von der Zusammenstellung  
gänzlich unterschiedlicher musikalischer Ideen und den starken Kontrasten zwischen den kurzen  
Einzelsätzen. In den acht ursprünglich für Streichtrio komponierten Miniaturen verbindet  
Mellits minimalistische Kompositionsprinzipien mit einem hohen technischen Anspruch und  
Einflüssen aus der Folk- und Jazz-Musik. Auf mechanische Repetitionen und vitale Rhythmen 
(Tapas One, Four, Seven) folgen flirrende Klangteppiche (Tapas Two, Three), kantable  
Melodien (Tapas Three, Five, Eight) und elegische Harmoniefolgen (Tapas Five, Eight). 2014 
richtete der Saxophonist, Arrangeur und Dirigent Dannel Espinoza das Werk für sein eigenes 
Saxophonquartett ein und schuf durch die geschickte Übertragung der Stimmen ein Arrange-
ment, das die verschiedenen Klangfacetten des Saxophonquartetts ideal zur Geltung bringt. 
Besonders eindrucksvoll ist die Übertragung der sechsten Tapa: Wo im Original die die  
Streichinstrumente pizzicato spielen, die Saiten also zupfen, müssen sich die Saxophone der  
Slapping-Technik bedienen, bei der die Zunge gegen das Mundstück schlägt und so einen  
charakteristischen ›schnalzenden‹ Klang hervorbringt. 
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Angesichts der vielfältigen klanglichen Leckerbissen, die dieses Werk parat hält, ist nicht nur  
der letzte Satz zum Zungeschnalzen. Das FUKIO QUARTET wünscht ›guten Appetit‹. 
 
 
 
CAROLINE SHAW *1982 

Entr’acte (2011) 
arr. Fukio Quartet 
 
VERBINDUNG ZWEIER WELTEN 
 
Caroline Shaw sieht sich selbst in erster Linie als Sängerin und Geigerin und erst in zweiter  
Linie als Komponistin. Doch obwohl sie mit ihrem Vokal-Ensemble Roomful of Teeth 2014  
den Grammy Award gewann, feierte sie ihren bisher größten Erfolg als Komponistin. Ihre  
Komposition Partita for Eight Voices wurde 2013 mit dem Pulitzer-Preis für Musik ausgezeichnet 
und machte sie damit zur jüngsten Trägerin dieses Preises überhaupt. 
 
Ihr kompositorisches Können stellte sie aber schon früher unter Beweis. Im Anschluss an ein  
Konzert des Brentano String Quartet, das während ihrer Studienzeit an der Princeton University 
of Music ebendort als Ensemble in Residence konzertierte, entstand 2011 das Werk  
Entr’acte. Ursprünglich für Streichquartett komponiert, erlangte vor allem die Fassung für  
Streichorchester große Popularität. Inspiriert von den harmonischen Raffinessen im Trio des 
Menuetts des letzten Streichquartetts F-Dur op. 77 Nr. 2 von Joseph Haydn, konzipierte Shaw 
das Werk formal als erweitertes Menuett mit Trio und stellte darin überraschende Harmonie-
beziehungen und Akkordfolgen in den Mittelpunkt. Das Ergebnis ist eine erfrischende Reflexion 
über die klassische Form von Menuett und Trio, die darüber hinaus mit Durchführungs- 
techniken angereichert wird, wie sie etwa in den Sonatensätzen Ludwig van Beethovens zu  
finden sind. Auch auf motivischer Ebene sind Anklänge an Beethoven unverkennbar, wenn  
etwa das Menuett-Thema an das Thema der Symphonie Nr. 5 c-Moll gewähnt, oder das choral- 
artige Trio-Thema in Es-Dur an das Adagio aus dem Klavierkonzert Nr. 5 Es-Dur erinnert. Die 
Anklänge an die Tradition der westlichen Kunstmusik dienen gleichzeitig als musikalische Folie, 
über der sich sukzessive eine gänzlich andere Musiksprache entfaltet. Caroline Shaw selbst 

bezeichnete diesen Vorgang als eine Art absurde, subtile Entwicklung, die sie mit dem  
Technicolor-Verfahren zur Entwicklung eines Farbfilms assoziierte. Wie der Spiegel in Alice im 
Wunderland die Verbindung zwischen zwei Welten herstelle, so könne auch die Musik das  
Publikum »auf die andere Seite« ziehen. In seinem Arrangement für Saxophonquartett ver- 
bindet der Baritonsaxophonist des Fukio Quartet Xabier Casal nicht nur das Werk mit der  
Klangwelt der Saxophone, sondern auch bekannte Spieltechniken mit einem neuen Verständnis 
des Atems als eigenständiges musikalisches Ausdrucksmittel. Damit schlägt er gleichzeitig die  
Brücke zurück zu der Partita for Eight Voices, welche die Verwendung des menschlichen Atems 
in den Mittelpunkt der Komposition stellt. 
 
 
 
GEORG FRIEDRICH HAAS *1953 

Saxophonquartett (2014) 
 
AUSKOMPONIERTE AKUSTIK 
 
Georg Friedrich Haas setzt sich in vielen seiner Werke mit Fragen der Tonalität und verschie-
denen Stimmungssystemen auseinander. Mikrotonale Kompositionen wie bspw. Atmosphères  
von György Ligeti hatten einen ebenso großen Einfluss auf sein Schaffen wie die sogenannte 
»Französische Spektralmusik« von Komponisten wie Gérard Grisey, Hugues Dufourt, Tristan 
Murail oder Michaël Levinas, die im Paris der 1970er Jahre gemeinsam mit anderen  
Musikern das einflussreiche Ensemble l’Itinéraire gründeten, um mit innovativen Ansätzen  
die Neuen Musik voranzutreiben. Eine Schlüsselrolle nahm dabei das Institut de recherche et 
coordination acoustique/musique (IRCAM) in Paris ein, das seit seiner Eröffnung 1977 eines  
der führenden Zentren für die Erforschung der elektronischen Musik darstellt und dessen  
Kurse zu den Themengebieten Elektroakustik, Elektronik und Akustik nicht nur die Mitglieder  
des Ensemble l’Itinéraire zu weiteren Studien und Kompositionen inspirierten, sondern auch 
Georg Friedrich Haas zu neuen Experimenten antrieb. 
 
In seinem Saxophonquartett, ein Auftragswerk der KölnMusik GmbH und der European  
Concert Hall Organisation (ECHO) geht Haas mit künstlerischen Mitteln den physikalischen  
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Klangeigenschaften der vier Saxophone nach. Melodie und Rhythmus treten zugunsten von  
großflächigen, feinstufig ausdifferenzierten Klangverläufen zurück. Über der »perforierten  
Rhythmik« – wie Haas die durchgehenden Tonwiederholungen selbst bezeichnet – entfaltet  
sich ein oszillierender Klangteppich, der sich durch das Zusammenspiel von mikrotonalen  
Tonwechseln im Bereich von Viertel-, Sechstel- und Zwölftel-Tönen und verschiedenen  
dynamischen Effekten permanent verändert. Als motivischer wie kompositorischer Kontrapunkt 
setzten gegen Ende lange Haltetöne ein, über denen mittels einer speziellen Spieltechnik das 
Obertonspektrum des jeweiligen Grundtons zum Klingen gebracht wird. In den exakten  
Frequenzen dieser »Obertonakkorde« fand Haas einen physikalischen Anlass, um die feine  
Differenzierung in Viertel-, Sechstel- und Zwölftel-Töne vorzunehmen und sich damit den  
naturgegebenen Verhältnissen des Obertonspektrums anzunähern. Das Saxophonquartett ist  
eine äußerst kunstvolle Reflexion über die harmonischen Kräfte, die für Haas ihren unmittel- 
baren Ursprung in der Natur selbst haben – es ist: Auskomponierte Akustik. 
 
 
 
WILLIAM ALBRIGHT 1944–1998 

Fantasy Etudes for Saxophone Quartet (1993–1995) 
 
Prelude | No. 1 A Real Nice Number | No. 2 Pypes. Sleeping Pypes – Snapping Pypes –  
Yakkering Pypes – Clanking Pypes – Heralding Pypes – Heaving Pypes – Steamy Pypes –  
Waiting Pypes – Horning Pypes | No. 3 The Fives for Steve | No. 4 Phantom Galop |  
No. 5 Harmonium (Heiliger Dankgesang) | No. 6 They Only Come Out at Night 
 
FANTASIEVOLLE ÜBUNGEN 
 
In seinen Fantasy Etude for Saxophone Quartet vereint William Albright den didaktischen  
Auftrag einer Etüde mit einem hohen künstlerischen Anspruch und reichert die Musik zudem  
mit außermusikalischem Gehalt an. Ziel ist dabei nicht die Ausbildung einer ›klassischen‹  
Tonsprache für Saxophon, sondern im Gegenteil das Experimentieren mit Klängen, die nicht 
unmittelbar mit diesem Instrument assoziiert würden. So imitiert der zweite Satz (Pypes)  
die Klänge von schottischen Dudelsäcken und wendet die typische »Piobaireachd«-Variations-

technik der Dudelsackspieler auf das Saxophon an. Die fünfte Etüde (Harmonium) hingegen ist 
von einer Orgel inspiriert, die den jungen Albright während seiner Sommeraufenthalte bei  
Verwandten in Illinois faszinierte. Der vierten Etüde (Phantom Galop) liegen Assoziationen an  
alle möglichen Formen von Signal-Hörnern zugrunde, die die Menschen sodann zu sprung- 
hafter Eile verleiten. Dazu zählt Albright beispielsweise die Schichtpfeifen, die in den Fabriken  
zu Schichtbeginn und -ende ertönten, oder die Typhone, die vor allem in der Schifffahrt als  
Signalhorn im Einsatz sind. Auch die letzte Etüde (They Only Come Out at Night) soll Assozia- 
tionen an klangliche Vorbilder wecken, indem es mit treibenden Rhythmen und spannungs- 
vollen Akkorden an die Mystery- und Detektivsendungen im amerikanischen Fernseh- 
programm der 1950er-Jahre erinnern möchte. Dem ersten Satz (A Real Nice Number) liegt  
eine Anekdote zugrunde, nach welcher ein ehemaliger Verleger Albrights das Claire de Lune  
von Claude Debussy etwas unbeholfen als »echt schönes Stück« bezeichnet haben soll. Einzig der  
an zentraler Stelle platzierte dritte Satz (The Fives for Steve) ist keine musikalische Imitation,  
sondern eine Hommage an den Komponisten Stephen Albert, dessen tragischer Tod bei  
einem Autounfall 1992 in dasselbe Jahr fiel, in welchem Albright den Kompositionsauftrag zu  
den Fantasy Etudes vom PRISM-Saxophonensemble erhielt. Während die heterogenen Einzel-
sätze unterschiedliche musikalische Parameter in den Fokus nehmen, sind sie auf großformaler 
Ebene durch das Präludium miteinander verbunden. Hierin werden nicht nur motivische Ver- 
satzstücke aller sechs Etüden vorgestellt, sondern in Form der Melodietöne D–C–E–D–C–H 
zugleich die Tonartendisposition aller sechs Sätze antizipiert. 
 
 

                                                                                        Dominik Bach 
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FUKIO – IT ALL STARTED WITH A NAPKIN. 
 
When Joaquín Sáez Belmonte, Xavier Larsson Paez, José Manuel Bañuls Marcos and Xabier  
Casal Ares founded their saxophone ensemble in 2008, they planned to call themselves “crisis”.  
 
They wanted to sum up the contradictions and unconventionality of their music, but also of  
their personalities, in one term. But “crisis” didn’t feel quite right for the four, too close seemed 
possible associations with different kinds of crisis that would lead away from their initial idea. 
 
In a conversation with the pianist Hilomi Sakaguchi, they came across the term “Fukio” for the 
first time. Translated from Japanese, it carries the meanings dissonance, discord — and crisis. 
Hilomi Sakaguchi wrote down the word on a napkin for the four musicians, in Japanese letters  
and in Western spelling. 
 
Shortly after, the Fukio Quartet was officially born. 
 
The state of uncertainty that in a way defines every crisis — in the sense, that the next deci-
sion, the next turn, remains unclear — represents a crucial part of the quartet’s work. And  
so, TRANSCEND illustrates their experiences and feelings of the global crisis that has influen- 
ced their work for many months: The Corona Pandemic. Between cancelled concerts and the 
uncertainty if and when it will be possible again to play live, they created this album. In the  
midst of a transcend time that was accompanied by open questions and a certain kind of  
vagueness. 
 
And the conversation with Hilomi Sakaguchi wasn’t the only one that had an impact on the  
quartet and its story. 
 
The four of them met one of their first supporters when they were playing music in the streets 
during their first few months in Germany. At that time, they played in Düsseldorf’s pedestrian 
zone — not knowing that this wasn’t allowed for brass musicians due to the high volume. After 
the local police kindly pointed out the ban, they packed their instruments together. But one  
lady waited and approached them. Maria-Gabriele Grolman, board member of the initiative 

Freunde Junger Musiker Meerbusch-Düsseldorf, was impressed by the performance of the  
quartet and made Fukio her protégés. She organised a concert for the ensemble and sup- 
ported the development of their first album TIME IN MOTION. 
 
Since their founding in 2008, Joaquín, Xavier, José Manuel and Xabier have become a family. 
One, that exists next to their individual private lives and is kept in balance with it. For every  
Fukio-member, this family belongs to their lives as much as their biological family does. Like- 
wise, similar dynamics can be found: Each member has their own individual place that cannot  
be replaced by anybody else. They trust each other, are familiar with each other’s peculiari- 
ties, and adjust to them. They understand each other even without words. This special con- 
nection is evident in the art of Fukio: Every musician knows instinctively what is needed to  
achieve the common goal — each member plays their part. 
 
The binding nature of their togetherness is characterised by deep respect and appreciation  
for one another. 
 
Over the years, single elements of their four different personalities have interwoven and  
re-associated with each other, and a unique ensemble-character emerged, that today plays  
an essential role for their work. This means more than just a joint development as a musician  
and artist — it’s a movement towards more self-efficacy and mindfulness. 
 
Xabier, Joaquín, José Manuel and Xavier perceive each other in a distinctive way and continue  
to work out a common path that takes each individual and the ensemble into account. 
 
Almost a decade and a half the four of them have worked together artistically, now that  
TRANSCEND is published. A time that not only allowed them to grow, but also their music.  
In the beginning, there were only a few references the ensemble could use for orientation in  
the young genre of saxophone quartet. So they created their own mix of different influences  
and inspirations. Today, they themselves serve as a reference and role model for young  
musicians. 
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Over the past 14 years, their own syntax emerged in their play. There is a concept of rules  
and procedures that guarantee the ideal end result. Curiosity, ambition and dedication to  
the detail unite the four characters and establish an important basis for the special tone of their 
work. 
 
Brain research has discovered that the brains within an instrument ensemble synchronise with 
each other and that this synchronisation process reflects complex forms of social interaction.  
This challenging process can be observed live at Fukio: On stage, all four musicians com- 
pletely trust each other and go with the flow that emerges. Not only does everyone have to  
pay attention to the sounds they produce, but they have to listen closely to those of the  
others and monitor the overall sound — a permanent coordination takes place. 
 
It brings to mind the famous quote of Miles Davis: „It’s not the note you play that’s the wrong 
note — it’s the note you play afterwards that makes it right or wrong”. The context is key.  
And the context only comes about with the Fukio Ensemble because of their special coope- 
ration — because there is one thing all four agree upon:  
 
The sound of the saxophone enables them to transmit emotions that they cannot communicate 
in any other way. Every little dissonance, every inner conflict, every crisis is a significant ingre- 
dient of what reaches the recipient. IT’S FUKIO. 
 
 
 
 
 
 
 
 
 
 
 
 

       IN WHAT REGARD WOULD YOU LIKE TO CHANGE THE MUSICAL LANDSCAPE WITH 
       YOUR WORK? 
 
Joaquin Sáez Belmonte: “The saxophone quartet is a relatively new genre within the chamber 
music. And when we say: We play classical and new music, we mostly get a sceptical reaction. 
And I think, what we want to do — or already do — is, we say: The saxophone has a place  
in this movement. And how do we do that? With adaptions or music that wasn’t originally  
composed for the instrumentation. And over time, we receive comments that say: The saxo-
phone is able to do this too, it creates a new perspective that’s enriching. And for me per- 
sonally, it’s important to get these comments. And that we can produce something new, that  
we can prove that this instrument also belongs in these philharmonics or large auditoriums.“ 
 
       SO YOU WANT TO CHANGE THE PERCEPTION REGARDING THE SAXOPHONE. 
 
Xavier Larsson Paez: “Yes, that’s true. You just want to play like all the other musicians and  
share music. I for myself used to think, saxophone is jazz — and not classical. But this is exactly 
what we want to show: That it works.“ 
José Manuel Bañuls Marcos: “For our concept it’s also important that we don’t only work with  
a classical repertoire, but collaborate with contemporary composers and create new pieces  
for future saxophone quartets and new literature.“ 
 
       YOU REGULARLY GIVE SUMMER COURSES TOGETHER AND ALSO WORK  
       INDIVIDUALLY AS LECTURERS AND PROFESSORS. WHY IS MUSIC EDUCATION  
       IMPORTANT TO YOU? 
 
Xavier Larsson Paez: “There are musicians, who don’t want to teach, they just want to play.  
But I believe, and this applies to all of us: we are always curious. Because, whenever you  
teach, you learn something yourself. Every time. And we all had good teachers, who opened  
different doors for us.“ 
Joaquín Sáez Belmonte: “I personally just think it’s beautiful to pass something on. As Plato  
already said: If you have seen something, pass it on. And if we can pass something on, help 
young musicians, then of course we are happy to do so.“ 
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Xabier Casal Ares: “It’s all about sharing. We want to share what we have learnt and  
experienced ourselves.“ 
 
       AND YOU ALSO WANT TO OPEN DOORS FOR YOUNGER MUSICIANS, RIGHT? 
 
Joaquín Sáez Belmonte: “Exactly. And today we hear from people: We are here, because you 
were there. And this is very nice.“ 
José Manuel Bañuls Marcos: “It’s also important for students that their teachers actively make 
music. That they can bring their experiences from the stage into the classroom. This makes a  
big difference in education. It brings us lots of joy, but it’s also a great responsibility.“ 
 
       IN 2013 AND 2014, IN YOUR EARLY DAYS IN GERMANY, YOU OFTEN PLAYED  
       IN THE STREETS. WHERE IS THE DIFFERENCE FOR YOU EMOTIONALLY, WHEN  
       YOU COMPARE THE STREET WITH THE STAGE? 
 
Xavier Larsson Paez: “I would want it to be the same, in a concert hall as it is in the street.“ 
Joaquín Sáez Belmonte: “I just had exactly the same thought.“ 
 
       WHY WOULD YOU WISH FOR THAT? 
 
Joaquín Sáez Belmonte: “When you play in the streets, you’re totally relaxed. You just play  
for the sake of music. The atmosphere is laid back and lots of beautiful things happen that  
don’t happen on stage. Because on stage, there is always a certain pressure — you have to 
perform well. Although we always do our best, no matter if it’s in the streets or in a concert  
hall.“ 
Xabier Casal Ares: “In the streets, you’re in direct contact with people. They stand two metres 
away from you and when you’re done, they want to talk to you and get to know you. And  
to be honest, I believe this is why we want to have contact with people if we’re on stage. We 
always explain what we play and want to share our experiences. Maybe this comes from our 
time playing in the streets.“ 
 

Lena Rocholl 
Translation: Lisa James  

MARC MELLITS *1966 
Tapas (2007/2014) 

One | Two | Three | Four | Five | Six | Seven | Eight 
arr. Marc Mellits, Dannel Espinoza 
 
MINIMALISTISCHE »HAUTE CUISINE« / MINIMALIST »HAUTE CUISINE« 
 
Though nowadays nobody knows of the exact origin of the term ›tapa‹, the popular plated  
portions, usually served together with wine, are heart and soul of the Spanish cuisine. Moreo- 
ver, they have become the way of playing for modern ›haute cuisine‹. The ›chefs de cuisine‹  
give free rein to their creativity in the form of small, yet sophisticated portions, and prove their 
sense of good taste through both diverse as well as dramaturgical sample menus that com- 
plement each other well. 
 
Following this idea, the American composer Marc Mellits produced such a musical sample  
menu in the form of his composition Tapas in 2007. Like many of his other compositions, this 
musical piece subsists on the compilation of completely different musical ideas and the strong 
contrasts between short unit sets. In the eight miniatures, originally composed for string trios,  
Mellits combines minimalist composition principles with high technical demands and influences  
from folk and jazz music. Mechanic repetitions and energetic rhythms (Tapas One, Four,  
Seven), whirring soundscapes (Tapas Two, Three), singable melodies (Tapas Three, Five, Eight) 
and elegiac harmonic progressions (Tapas Five, Eight). In 2014, the saxophonist, arranger  
and conductor, Dannel Espinoza, adapted the piece to his own saxophone quartet and  
through the skilful transmission of the voices, created a composition that emphasizes the vari- 
ous sounds of the saxophone quartet extremely well. The sixth tapa is especially impressive:  
in the original, the string instruments play pizzicato, i.e. plucking the strings, but the saxophone  
players have to use their slapping technique, for which the tongue hits against the mouthpiece, 
thus creating a clicking sound.  
 
In light of the versatile melodious treats that this piece has to offer, the FUKIO QUARTET  
would like to wish you ›bon appetit‹.  
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CAROLINE SHAW *1982 

Entr’acte (2011) 
arr. Fukio Quartet 
 
VERBINDUNG ZWEIER WELTEN / CONNECTING TWO WORLDS 
 
Caroline Shaw primarily sees herself as a singer and a violinist and secondarily as a composer. 
However, even though she won the Grammy Award in 2014 with her vocal ensemble Roomful 
of Teeth, her biggest success so far has been as a composer. Her composition Partita for Eight 
Voices was awarded the Pulitzer Prize for Music in 2013, making her the prize’s youngest  
female awardee ever.  
 
She had in fact proven her composition skills earlier on in her life. Following a concert by the 
Brentano String Quartet, which, during her studies, gave concerts at the Princeton University  
of Music as Ensemble in Residence, she produced the piece Entr’acte in 2011. Originally  
composed for string quartets, it was the version for string orchestras that gained a lot of  
popularity. Inspired by the harmonic refinements in the trio of the minuet of the last String  
Quartet op. 77 No. 2 in F major, by Joseph Haydn, Shaw formed the piece technically as an 
extended minuet with trio and placed surprising harmonic relations and chord progression at  
its centre. The result is a refreshing reflection of the classic form of minuet and trio, enriched  
by techniques more or less found in sonatas by Ludwig van Beethoven.  
 
Even on a motivic level, it is distinctively reminiscent of Beethoven: the minuet theme reminding 
of the theme out of the Symphony No. 5 in c minor, or the choral-like trio theme in E-flat major 
reminding of the adagio from the Piano Concerto No. 5 in E-flat major. The reminiscences of  
the tradition of Western art music serve as a musical foil onto which a completely different  
musical language steadily unfolds. Caroline Shaw herself associates the process with that of  
the development of colour films by Technicolor and further compares it to Alice in Wonder- 
land: »I love the way some music (like the minuet of op. 77) suddenly takes you to the other  
side of Alice’s looking glass, in a kind of absurd, subtle, Technicolor transition.« Just like the  
mirror in Alice in Wonderland can create a connection between two worlds, so can music  
bring the public to the other side. In his arrangement for saxophone quartets, the baritone  

saxophonist of Fukio Quartet, Xabier Casal, combines the musical piece with the saxophone’s 
world of sound as well as well-known playing techniques that entail a new understanding  
of breathing as an independent musical means of expression. In that way, he links back to  
the Partita for Eight Voices, which puts the use of the human breath at the centre of the  
composition.  
 
 
 
GEORG FRIEDRICH HAAS *1953 

Saxophonquartett (2014) 
 
AUSKOMPONIERTE AKUSTIK /ACOUSTIC COMPOSED THROUGH AND THROUGH 
 
In many of his pieces, Georg Friedrich Haas deals with questions regarding tonality and  
different tuning systems. Microtonal compositions, such as Atmosphères by György Ligeti, had  
as much of an impact on his work as the so called »French Spectral Music« by composers  
like Gérard Grisey, Hugues Dufourt, Tristan Murail or Michaël Levinas, who, together with  
other musicians, founded the influential Ensemble l’Itinéraire in Paris in the 1970s in order to  
drive the beginnings of new music forward. Hereby, the Institut de recherche et coordination 
acoustique/musique (IRCAM) in Paris played a key role. Since its establishment in 1977, it  
has been one of the leading centres for research on electronic music, and, through its courses 
on topics such as electroacoustics, electronic engineering and acoustics, it not only gave the 
members of the Ensemble l’Itinéraire inspiration for studies and compositions, but also impelled 
Georg Friedrich Haas to undertake new experiments.  
 
In his saxophone quartet, a work commissioned by KölnMusik GmbH and the European Concert 
Hall Organisation (ECHO), Haas pursues the physical sound characteristics of the four  
saxophones through artistic measures. Melody and rhythm recede, revealing extensive, finely  
differentiated sound sequences. An oscillating soundscape stretches out over the »perforated 
rhythm« – as Haas himself describes the continuous repetition of notes – changing permanently 
through the interaction of microtonal tone changes in the range of quarter, sixth and twelfth  
notes as well as various dynamic effects. As a motivic as well as a compositional counterpoint, 
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towards the end, long sustained tones come in, over which the overtone spectrum of the  
respective root is made heard by applying special playing techniques. Within these exact  
frequencies of the »overtone chords«, Haas found a physical reason to undertake the fine  
differentiation into quarter, sixth and twelfth notes and, in that way, to approximate the  
natural ratios of the overtone spectrum. The saxophone quartet is an artistic reflection of the  
harmonious powers that for Haas have their origin in nature – it is: Acoustic composed through 
and through.  
 
 
 
WILLIAM ALBRIGHT 1944–1998 

Fantasy Etudes for Saxophone Quartet (1993–1995) 
 
Prelude | No. 1 A Real Nice Number | No. 2 Pypes. Sleeping Pypes – Snapping Pypes –  
Yakkering Pypes – Clanking Pypes – Heralding Pypes – Heaving Pypes – Steamy Pypes –  
Waiting Pypes – Horning Pypes | No. 3 The Fives for Steve | No. 4 Phantom Galop |  
No. 5 Harmonium (Heiliger Dankgesang) | No. 6 They Only Come Out at Night 
 
FANTASIEVOLLE ÜBUNGEN / IMAGINATIVE EXERCISES 
 
In his Fantasy Etude for Saxophone Quartet, Wiliam Albright intertwines the didactic task of an 
etude and the high artistic demands and additionally enriches the music with extra-musical  
content. The goal thereby is not the formation of a ›classic‹ musical language for saxophones, 
but the opposite, experimenting with sounds that would not usually be associated with this  
instrument. Thus, the second movement (Pypes) imitates the sounds of Scottish bagpipes and 
transfers the typical »Piobaireachd«-technique used by bagpipe players to saxophones. On  
the contrary, the fifth etude (Harmonium) is inspired by an organ, an instrument that had  
fascinated the young Albright during his many summer stays with relatives in Illinois. The fourth 
etude (Phantom Galop) resembles the various forms of signal horns that entice people to get  
up and rush around. Albright includes, for example, shift whistles that were used in factories  
to signal the start and the end of a shift, or air horns, which are especially used by ships as  
signal horns.  

The last etude (They Only Come Out at Night) also eludes to melodious idols. With driving 
rhythms and suspenseful chords, it reminds of American mystery and detective series from the 
1950s. The first movement (A Real Nice Number) is based on an anecdote. Apparently, a  
former publisher of Albright is said to have once described Claude Debussy’s Claire de Lune  
rather awkwardly as »a real nice number«. Solely the third movement (The Fives for Steve),  
placed as the piece’s centre, is not a musical imitation, but a homage to the composer  
Stephen Albert who tragically passed away after a car crash in 1992, which coincidentally  
was the same year in which Albright received the commission by PRISM Saxophone Ensemble  
to compose the Fantasy Etudes. Whilst the individually contrasting movements focus more on  
different musical parameters, on a more general level, they are connected by the prelude.  
Within this, not only are the motivic pieces of the six etudes presented, but through the notes  
D–C–E–D–C–B, the six etudes’ disposition of key can be anticipated. 
 
 

                                                                                        Dominik Bach 
                                                                          Translation: Andrew Cave 
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