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wie das entsteht, was wir in einem Konzert, einer Performance oder einer Installa-
tion sehen und héren — dafiir gibt es unzéhlige Méglichkeiten. Das immer noch weit ver-
breitete Bild des Kiinstlergenies, das einsam in seinem Atelier komponiert und sein neues
Werk erst nach der Vollendung fir die Auffihrung an Interpret:innen lbergibt, ist nur eine
unter vielen Optionen. Die zeitgendssischen Musikszenen verdanken ihre Lebendigkeit
und Vielfalt dagegen wesentlich ganz verschiedenen Auspragungen von kiinstlerischer
Zusammenarbeit. Improvisation — sowohl im Sinne von spontanem Agieren und Interagie-
ren als auch als spezifisch musikalische Praxis — ist von entscheidender Bedeutung fiir
diese kollaborativen Prozesse. Die diesjahrigen Donaueschinger Musiktage widmen
sich diesen Entwicklungen und haben Komponist:innen im Alter von 25 bis 91 Jahren
eingeladen, ihre je eigenen Formen kiinstlerischer Zusammenarbeit vorzustellen.
Haufig erfordern diese Entwiirfe eine Neukonzeption der Rollen von Komponist:innen,
Musiker:innen und weiteren Akteur:innen, aber auch von Rdumen, Technologien und
Zuhorer:innen, die alle zur Erfahrung beitragen. Vor diesem Hintergrund betont der Titel
dieser Festivalausgabe die Verlagerung der kiinstlerischen Arbeit und die Schaffung
eines «Labors», das das Festival im Idealfall bereitstellt: Collaboration.

Das erste Orchesterkonzert zeigt dies paradigmatisch. Eliane Radigue, die mit 91 Jah-
ren, gemeinsam mit Carol Robinson, zum ersten Mal fiir Symphonieorchester kompo-
niert, verzichtet infolge ihrer jahrzehntelangen Erfahrung mit elektronischer Musik
vollstédndig auf eine Partitur. Damit unterminiert sie den liblichen Arbeitsprozess eines
Orchesters und stellt die Musiker:innen und den kiinstlerischen «Betrieb» vor unge-
wohnte Herausforderungen. Anstelle von Noten haben die Musiker:innen zur Vorberei-
tung auf das Stiick Aufnahmen erhalten, um sich in Radigues und Robinsons Klang-
ideal einzuhdren und sich mit ihrer Maxime des Aufeinanderhdrens und -reagierens
vertraut zu machen. In dieser Radikalitat schlagen Radigue und Robinson ein Modell
von Kreativitat vor, das dem Geniekonzept diametral entgegensteht. Fiir dasselbe
Konzert hat Matana Roberts eine Textpartitur entworfen, die den Orchestermusi-
ker:innen in einer «Sonic Meditation» ebenfalls eine unibliche Rolle zuweist: die
detaillierte Ausgestaltung der verschiedenen Abschnitte des Stiicks ist ihnen selbst
Uberlassen. Die Solistiinnen in Clara lannottas Stick schlieBlich kreieren ihre Parts
eigenstandig mit. Ihre Stimmen wachsen, um eine Metapher aus Tim Rutherford-
Johnsons Essay in diesem Katalog aufzunehmen, aus der Orchesterpartitur heraus
wie Badume Uber das Blatterdach eines Waldes hinaus.

Improvisation steht im Zentrum der neuen Werke, die Peter Evans, Ingrid Laubrock und
Tyshawn Sorey, drei Protagonist:innen der New Yorker Improvisationsszene, gemein-
sam mit dem Quartett Yarn/Wire entwickelt haben. Hier verliert die Differenzierung
von Komposition, Aufflihrung und Interpretation, zumal im Kontext des Konzerts, an
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Sinnhaftigkeit wie Relevanz. Auch das Kollektiv Die Hochstapler hat dies seit mehr
als zehn Jahren zum Prinzip seiner Arbeit gemacht. Und fir Composer-Performer
Jessie Marino ist die Arbeit mit den Musiker:innen in friihen Workshop-Phasen uner-
Iasslicher Bestandteil ihres Komponierens.

Zeitgendssische Musik ist zwangslaufig immer eine Reaktion auf die Welt, in der sie
entsteht — auch wenn dies nicht immer hérbar ist. So lassen sich kiinstlerische
Zusammenarbeiten auch als Gegenreaktion oder, ins Positive gewendet, als Modell
fur gesellschaftliche Fragen sehen, die weit liber kiinstlerisch-musikalische hinaus-
gehen. Die Bedeutung der Gemeinschaft wurde fir uns alle wahrend der Covid-Pan-
demie existentiell spiirbar. Und auch der Krise des kollabierenden Planeten kann nur
durch die gemeinsame Anstrengung all seiner Bewohner:innen begegnet werden.

Wir freuen uns, dass sieben Werke, die urspriinglich bereits fiir die Festivaljahrgédnge
2020 und 2022 geplant waren und wegen der Covid-Pandemie verschoben werden
mussten, lhnen nun in vier Konzerten endlich vorgestellt werden kénnen.

Das Gelingen eines Festivals beruht nicht nur auf der Kooperation aller Kiinstler:in-
nen, Techniker:innen, Organisator:innen usw., sondern auch wesentlich auf der Inter-
aktion mit lnnen, dem Publikum. Sie sind ein zentraler Akteur in der Erfahrung des
Festivals — dem gemeinsamen Héren und Erleben von Musik. Ich méchte Sie bei den
Donaueschinger Musiktagen herzlich zum Héren einladen: jenseits aller Labels,
Erwartungen und Vorurteile. In einer Zeit, in der die neue Musik und ihre Institutionen
zunehmend in ihrer Existenz bedroht sind, ist die Konzentration auf das, was sie als
klingende Kunst auszeichnet, und damit auf ihr kulturelles Vermégen umso wichtiger.

Zur Erfahrung des Festivals gehdrt auch, gemeinsam Uber das Programm nachzuden-
ken und sich auszutauschen. Dazu offeriert lhnen das Rahmenprogramm verschie-
dene Gelegenheiten: Die Kiinstler:innengesprache und die Fiihrungen durch die vier
Klanginstallationen im Zentrum der Stadt zéhlen dazu ebenso wie die Notenausstel-
lung, die mit zwei Neuerungen aufwartet. Sie prasentiert, soweit existent, die Partitu-
ren aller uraufgefiihrten Werke und damit die Méglichkeit, sich nicht ausschlieBlich
hérend mit den Stiicken zu beschéftigen. Zudem bietet die Ausstellung erstmals auch
Raum fiir Partituren von Komponist:innen, deren Werke nicht in Verlagen erscheinen
und die dem «Call for Scores» der Musiktage gefolgt sind.

Gemeinsam mit dem Team der Donaueschinger Musiktage freue ich mich darauf, mit
lhnen das Festival zu erleben und wiinsche lhnen ein entdeckungsreiches und anre-
gendes Wochenende!

Lydia Rilling
KUNSTLERISCHE LEITERIN DER DONAUESCHINGER MUS IKTAGE



Dear Audience of the
Donaueschinger Musiktage,

There are countless possibilities how what we hear and see in a concert, a
performance, or an installation has come into being. The widespread idea of the
artistic genius, composing in solitude and handing over the score of the finished
work to performers, is only one of many options. Yet, the landscape of contempo-
rary music owes its diversity and vitality to «distributed creativity» among inte-
grated and collaborative practices. Improvisation — in the sense of spontaneous
acting and interacting as well as specific musical practices - is key to collaborative
processes. This year’s edition of Donaueschinger Musiktage is dedicated to these
developments and has invited composers aged 25 to 91 to present their own forms
of artistic collaboration. These projects often require a reexamination of the cate-
gories of not only composer, performer, and sound artist, but also technologies,
spaces, and listeners who co-produce the experience. Against this background,
our title emphasizes this redistribution of artistic «labor» and offers a «labora-
tory» in which to play with the possibilities: col/laboration.

The first orchestral concert demonstrates this paradigmatically. Eliane Radigue,
who at the age of 91 has composed, together with Carol Robinson, for symphonic
orchestra for the first time, abstains entirely from a notated score, following her
decades-long experiences with electronic music. By doing so, she undermines the
usual working process of an orchestra and challenges the musicians as well as
their artistic production model. Instead of parts, the musicians received recordings
of Radigue and Robinson’s music to familiarize themselves with the sound ideal
and maxim of listening and reacting to each other. Radigue and Robinson propose
a model of creativity that offers a radical alternative to traditional conceptions of
genius. In the same concert, Matana Roberts has developed a text score that also
assigns an unusual role to the musicians: the detailed sounds and gestures of each
section of the «sonic meditation» are left open to the performers. Finally, the solo-
ists in Clara lannotta’s concerto co-create their own parts. Their solos grow from
the orchestral score, to take a metaphor from Tim Rutherford-Johnson’s essay in
this catalogue, like trees through the forest canopy.

Improvisation is at the center of the new works that Peter Evans, Ingrid Laubrock,
and Tyshawn Sorey, all three important protagonists of the New York improvisation
scene, have created together with the quartet Yarn/Wire. The distinction between
composition, performance, and interpretation here loses its meaning and rele-
vance. The collective Die Hochstapler (The Imposters) have made this the central
principle of their work for more than ten years. For composer-performer Jessie
Marino, workshopping with the musicians at an early stage is indispensable for her
compositional approach.



Preface

Contemporary music is necessarily a reaction to the surrounding world, even if this
might not always be audible. Artistic collaborations can be understood as counter-
reactions, or more positively, as models for political and social questions that go
far beyond artistic and musical concerns. We all felt the existential importance of
community during the Covid-pandemic, and we continue to realize how the crisis
of the collapsing planet can only be met by the joint effort of all of its inhabitants.

We are happy to finally present, over four concert programs, seven works that were
originally planned for the festival editions of 2020 and 2022 and had to be post-
poned due to the Covid-pandemic.

A festival does not only depend on the cooperation of all artists, technicians, and
organizers but also fundamentally on interaction with you, the audience. You are

a central actor in the life of the festival: above all, through collective listening and
experience of music. | would like to invite you wholeheartedly to listen: beyond all
labels, expectations, and prejudices. At a time in which new music and the institu-
tions that support it are increasingly in danger, it is even more important to focus on
what makes it special as sounding art.

Thinking together and exchanging ideas about music also forms an important part
of the festival. For this, the supporting program provides several opportunities,
including artist talks and guided tours through the four sound installations in the
center of the city, as well as the score exhibition that offers two new perspectives.

It presents, if they exist, the scores of all compositions premiered at the festival and
gives the opportunity to engage with these works not only by listening. Moreover,
the exhibition creates a space, for the first time, for scores of composers who works
are unpublished or self-published and who have responded to the «Call for Scores.»

On behalf of the entire festival team, | look forward to experiencing the
Donaueschinger Musiktage with you and wish you a weekend rich in discovery and
stimulation.

Lydia Rilling
ARTISTIC DIRECTOR OF THE DONAUESCHINGER MUSIKTAGE
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Renaturierung
des Konzertsaals:
Zusammenarbeit
im 21. Jahr-
hundert



Renaturierung des Konzertsaals

Das Konzept der klassischen Musik hat lange Zeit den Komponisten oder
die Komponistin als einzige Autoritat fiir die Gestaltung und den Klang seiner/ihrer
Musik angesehen. Dieses Konzept wurde durch die industrielle Revolution gefér-
dert, als Maschinen und Stadte, Ordnung und Effizienz den Alltag vieler Menschen
zu bestimmen begannen. Es bildet noch immer die Grundlage dafir, wie wir Musik
schreiben, auffiihren und im Konzertsaal héren. Abweichungen von der schriftlichen
Partitur des Komponisten oder der Komponistin werden als «Fehler» eingestuft und
ausgemerzt, sei es im Probenprozess, durch Bearbeiten oder eine negative Rezen-
sion. Wenn es Spielraum gibt, werden heftige Debatten dariiber gefiihrt, wie viele
Instrumente in einem historischen Ensemble vertreten sein «sollten» oder welches
das «richtige» Tempo ist. Eine solche Ideologie bestimmt mittlerweile alles, von der
Auffiihrungspraxis und dem Urheberrechtsschutz bis hin zur Gestaltung von Kon-
zertsélen und der Kleidung der Musiker:innen. Und sie lasst wenig Raum fir Zusam-
menarbeit, zumindest fir eine offen zugegebene.

Doch so wird Musik nicht gemacht. Selbst ein einfacher Klavierabend ist ein Akt
gemeinschaftlicher Kreativitat. Schubert etwa mag die Noten geschrieben haben,
aber wie sie fir uns im Publikum klingen, wird von einem Netzwerk von Instru-
mentenbauer:innen, Klavierstimmer:innen, Blihnenarbeiter:innen, Architekt:innen,
Akustiker:innen, Programmheftautor:innen, Lichtdesigner:innen und anderen
beeinflusst; ganz zu schweigen von den Pianist:innen selbst und ihrem unterstit-
zenden Netzwerk. Diese Gemeinschaft von Mitgestaltenden mag in vielen Konzer-
ten und Recitals verborgen bleiben, aber im spaten 20. Jahrhundert begannen
Komponist:innen, sich Gedanken (iber die Auswirkungen solcher Strukturen zu
machen und Wege zu finden, sie zu durchbrechen. John Cage stellte 1974 in einem
Essay mit dem Titel The Future of Music fest, dass «die Meisterwerke der west-
lichen Musik Monarchien und Diktaturen widerspiegeln». Fiir ihn hatte diese Fest-
stellung eine politische Dimension: «Indem wir musikalische Situationen schaffen,
die erstrebenswerten gesellschaftlichen Verhéltnissen entsprechen, die aber noch
nicht existieren, machen wir Musik sinnvoll und relevant fiir die ernsten Fragen,
vor denen die Menschheit steht.» Der englische Komponist Cornelius Cardew,
dessen Scratch Orchestra ein Exempel fiir eine politisch und musikalisch radikale
Form des gemeinschaftlichen Musizierens war, duBerte sich im selben Jahrin
seinem polemischen Text Stockhausen Serves Imperialism ahnlich.

Cages erstes Experiment mit solchen sozialen Parallelen war 1952 eine als
Theater Piece No. 1bekannte Performance, die Cage gemeinsam mit dem Kiinstler
Robert Rauschenberg, dem Tanzer Merce Cunningham, dem Dichter Charles
Olson und dem Pianisten David Tudor am Black Mountain College in North Carolina
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veranstaltete. Anstatt ein Konzert im herkdmmlichen Sinne zu prasentieren,
agierten Cage und seine Kollegen gleichzeitig und unabhangig voneinander in
einem gemeinsamen Raum. Cunningham und einige andere tanzten; Rauschen-
berg zeigte einige seiner White Paintings und legte Platten von Edith Piaf auf;
Tudor spielte Klavier; Cage und Olson hielten Lesungen. Jeder Kiinstler arbeitete
fur sich, aber in einem gemeinsamen Raum, wobei ihre kollektiven Aktivitaten
zur Existenz des Werks flihrten. Cage signalisierte das Ende des Werks, indem er
allen im Publikum einen Kaffee einschenkte.

Doch bei aller Interdisziplinaritat unterschied sich Theater Piece No. 1 dennoch
nicht so sehr von einem Symphoniekonzert. Cage und seine Kollegen waren immer
noch die «groBen Schépfer», und ihr Publikum war immer noch liberwiegend
passiv. AuBerdem agierten die einzelnen Bestandteile des Werks unabhéngig von-
einander, ganz im Sinne der von Cage bevorzugten Methode, «die Kldnge sich
selbst sein zu lassen»: Es gab wenig von der gegenseitigen Wechselbeziehung
und der gemeinsamen Entwicklung, die eine echte Zusammenarbeit ausmachen.

Es war Cages Schiiler, der Performance-Kiinstler Allan Kaprow, der das Potenzial
einer interaktiveren Form der Kunst erkannte. In den friihen 1960er Jahren ent-
wickelte er die Idee des «Happenings» — eine Art von Performance, bei der sowohl
das Publikum als auch die Kinstler:innen einem spieléhnlichen Skript folgten, um
das Werk zu realisieren. Ohne festgelegten Anfang, Mitte oder Ende verwischten
sich in Happenings die Grenzen zwischen dem eigentlichen Kunstwerk und dem
alltédglichen Leben um dieses herum. Beeinflusst von Cage und Kaprow entwickelte
die Fluxus-Bewegung der friihen 1960er Jahre das Happening zum «Event»: eine
einzelne, bewusste Aktion (oft in Form eines kurzen Anleitungstextes), aus der sich
eine maximale kiinstlerische Wirkung ergibt. Der offene Charakter vieler Fluxus-
Partituren fordert die Interpret:innen auf, sich mit Fragen der Inszenierung, der
Mitwirkung usw. zu befassen und so eine starker kollaborative Rolle mit dem Kom-
ponisten oder der Komponistin anzunehmen. Gleichzeitig wird die Rolle der Zuh6-
renden vom passiven Zuschauen zum aktiven Teilnehmen, ja sogar Mitgestalten,
umdefiniert. Alison Knowles’ Proposition (1962) gibt die einfache Anweisung:
«Machen Sie einen Salat» — eine Anweisung, die nicht nur zur kreativen Umsetzung
einladt, sondern auch zu einem sozialen Gemeinschaftserlebnis, da die Kiinstlerin
das von ihr zubereitete Essen mit anderen teilt. Yoko Onos Cut Piece (1964) fordert
das Publikum auf, mit einer Schere Teile ihrer Kleidung abzuschneiden: Selbst
wenn Ono die «Performerin» ihres Werks ist, ist dennoch sie es, die passiv ist. Das
Publikum hingegen ist aktiv, indem es die Produkte des kiinstlerischen Prozesses —
die Fetzen der Kleidung — von der Biihne und aus der Performance selbst entfernt



Renaturierung des Konzertsaals

und verteilt. Obwohl Pauline Oliveros keine Fluxus-Komponistin war, heben
ihre Sonic Meditations (1974) die Unterscheidungen zwischen Komponist:in,
Performer:in und Publikum vollstandig auf, indem sie die Teilnehmenden dazu
anregen, Wege des disziplinierten und aufmerksamen Hoérens zu entdecken.
Durch ihre GroBziigigkeit und Gegenseitigkeit waren solche Werke Modelle der
«erstrebenswerten gesellschaftlichen Verhéltnisse», die Cage spéter forderte.

Obwohl diese avantgardistischen Impulse in den 1980er, 1990er und 2000er Jahren
zuriickgingen, wurden die Mdglichkeiten der kollaborativen Kreativitat, die sie er6ff-
neten, zu einem immer wichtigeren, ja notwendigen Bestandteil der neuen Musik.
Mit dem Ende des Kalten Krieges und dem Einzug der marktorientierten, neolibera-
len Politik ins Zentrum der politischen Entscheidungsfindung in Europa und den
USA verringerte sich die Finanzierung von Avantgarde und experimenteller Kunst.
Viele Musiker:innen wurden unternehmerischer, um zu tiberleben, arbeiteten kol-
lektiv, fuhrten ihre Werke selbst auf und griindeten Organisationen, um diese zu
vermarkten. Das vielleicht bekannteste Beispiel hierfiir ist Bang on a Can, das
1987 von Michael Gordon, David Lang und Julia Wolfe gegriindet wurde. Bang on
a Can begann als Konzertveranstalter (bekannt fir seine langen, eklektischen
«Marathon»-Konzerte, die viele Stunden dauerten), hat sich aber inzwischen zu
einem ausiibenden Ensemble, einem Plattenlabel, einem Verlag und einem Fonds
fur Auftragswerke entwickelt.

Die musikalische Asthetik von Bang on a Can — im GroBen und Ganzen eine
Mischung aus Minimalismus und experimentellem Rock — steht beispielhaft fur
eine andere Entwicklung der 1980er und 1990er Jahre, die einen breiteren kolla-
borativen Geist férderte: ein zunehmendes Crossover mit Pop, Jazz, Rock und
Tanzmusik, also Genres, die eher auf einer afroamerikanischen Asthetik der
Co-Kreation und Hybriditat als auf europaischer Hierarchie und Autonomie basie-
ren. Auch hier gehen die Wurzeln auf Uberlebensstrategien zuriick: Als Muhal
Richard Abrams, Jodie Christian, Steve McCall und Phil Cohran 1965 die Associa-
tion for the Advancement of Creative Musicians (AACM) griindeten, war dies eine
Mdéglichkeit fiir afroamerikanische experimentelle Musiker:innen in Chicago,
sich gegenseitig in ihrer Arbeit zu unterstitzen. In den Jahrzehnten danach und
durch die Generationen von Musiker:innen, die aus der AACM hervorgingen — von
George Lewis und Anthony Braxton bis zu Matana Roberts und Camae Ayewa
(Moor Mother) - ist der Einfluss der AACM in der zeitgendssischen Musik deut-
lich zu spiren.
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In den letzten Jahren sind sowohl Crossover als auch unternehmerisches Denken
zur Norm geworden. Komponist:innen von Michel van der Aa bis Jennifer Walshe
entwickeln Arbeitspraktiken, bei denen sie sich mit Teams aus vielen kiinstlerischen
Disziplinen zusammenschlieBen (und alle Mitwirkenden namentlich erwadhnen)

und so ein Umfeld schaffen, in dem ihre Arbeit gedeihen kann. Die Technologie hat
sicherlich eine Rolle dabei gespielt, solche Kollaborationen zu erméglichen. Durch
das Internet ist es viel einfacher geworden, gemeinsam zu arbeiten, ohne dass sich
alle zur gleichen Zeit im selben Raum befinden miissen, und Musiker:innen senden
sich heute ganz selbstverstandlich Sounddateien per E-Mail zu oder fiihren Proben
oder Workshops per Videokonferenz durch. Andere Medien wie Film, Fernsehen und
Theater, die regelméaBig groBe Teams von Mitwirkenden erfordern, haben ebenfalls
einen Einfluss.

Das Internet selbst hat die soziale und politische Bedeutung der Zusammenarbeit
weiter verandert. Im Jahr 1996 entwickelte der spanische Soziologe Manuel
Castells die Idee der «Netzwerkgesellschaft», die als Reaktion auf die schnell
wachsende Bedeutung des Internets entstanden ist. Die Netzwerkgesellschaft, so
Castells, sei «zunehmend um den bipolaren Gegensatz von Netz und Selbst herum
strukturiert». Das heiBt, die global vernetzten Organisationen, die die Gesellschaft,
die Politik und die Wirtschaft des Internetzeitalters ausmachen, und das immer
freier agierende Individuum, das sich in diesem Umfeld zurechtfinden und behaup-
ten muss. Wenn wir uns auf Castells’ Analyse berufen — und fast zwei Jahrzehnte
spater scheint sie aktueller denn je zu sein —, dann kdnnen wir davon ausgehen,
dass zumindest etwas von den psychologischen Merkmalen der Netzwerkgesell-
schaft in das Werk der heutigen Komponist:iinnen eingeflossen ist; so wie die
Merkmale des Luthertums beispielsweise in die Musik von Bach eingeflossen sind.

Eliane Radigue, eine der bei den diesjahrigen Musiktagen vertretenen Komponis-
tinnen, ist bestes Beispiel fiir diesen Effekt. Seit 2004 komponiert Radigue aus-
schlieBlich in sehr enger Zusammenarbeit mit Einzelkiinstler:innen und hat ein
Konvolut an Werken unter dem tibergeordneten Titel Occam Ocean geschaffen.
Alle arbeiten zusammen in Radigues Wohnung und entwickeln das Stiick in einem
gemeinsamen Akt des Austauschs von Ideen und Mdglichkeiten. Nichts wird auf-
geschrieben, alles wird miindlich weitergegeben. Nachdem der Kiinstler oder die
Kinstlerin eine gewisse Zeit — vielleicht Jahre — an diesem Material gearbeitet hat,
legt Radigue fest, dass das Stlick nun fertig ist, und schenkt es den Kiinstler:innen.
Es «gehért» nun ihnen, und sie kdnnen es, wenn sie wollen, ebenfalls durch miind-
liche Ubermittlung an jemand anderen weitergeben. In dieser Arbeitspraxis kénnen
wir genau die Dualitat von Netzwerk und Selbst erkennen, die Castells heraus-
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gearbeitet hat: Occam Ocean ist eine unendlich kombinierbare Sammlung von
Stiicken, die das Netzwerk von Beziehungen zu Kiinstler:innen repréasentieren, das
Radigue im Laufe der Jahre aufgebaut hat. Doch gleichzeitig ist jedes Stiick von
der einzigartigen Subjektivitat in der Erforschung von Radigues Ideen durch den
jeweiligen Kunstler oder die jeweilige Kiunstlerin gepragt. In ihrer Radikalitat stellen
diese Werke viele der Prédmissen des «Genie»-Modells des Industriezeitalters auf
den Kopf, und zwar zugunsten einer Kreativitat, die sowohl stark verteilt als auch
sehr persénlich ist.

Zusammenarbeit und verteilte Kreativitat stehen im Einklang mit einem noch
dringlicheren Anliegen unserer Zeit: der Krise des Klimawandels und der Um-
weltzerstérung. Je mehr die Wissenschaft liber die Welt der Natur herausgefun-
den hat, desto deutlicher wurde, dass die Zusammenarbeit zwischen allen Arten
auf dem gesamten Planeten fiir unser Uberleben unerlasslich ist. Isolation oder
Autonomie bedeutet den sicheren Tod. Gelegentlich — wie in Annea Lockwoods
Into the Vanishing Point — sind die Verbindungen, die die Komponist:iinnen zur
Umwelt herstellen, offenkundig. Manchmal sind sie aber eher metaphorisch, etwa
wenn die beiden Solistiinnen von Clara lannottas where the dark earth bends
dazu aufgefordert sind, ihre Parts selbst mitzuschaffen, die schlieBlich aus der
Orchesterpartitur herauswachsen wie Baume, die durch das Blatterdach des Wal-
des ragen. Ob sie es nun explizit sagen oder nicht, die Mitwirkenden der diesjahri-
gen Donaueschinger Musiktage fiillen die Konzertséle mit uralten Formen der krea-
tiven Interaktion, die den natiirlichen Prozessen zwischen Pflanzen, Pilzen, Insekten
und Tieren &hneln, durch die das Leben in der Natur aufrecht erhalten wird. Rege-
nerativ und lebensbejahend ist dies eine Art musikalische Renaturierung.

Tim Rutherford-Johnson ist ein britischer Kritiker und Autor. Zu seinen
Bichern gehdren Music after the Fall: Modern Composition and Culture
since 1989 und The Music of Liza Lim.
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Rewild the concert hal
Collaboration in the
twenty-first century

For along time, the ideal of classical music has privileged the composer as
the single authority on how their music should sound and be made. That ideal was
fostered in the Industrial Revolution, when machines and cities, order and efficien-
cy, began to govern the everyday lives of many people. It still forms the basis of
how we write, perform and listen to music in the concert hall. Deviations from the
composer’s written score are classified as «errors» and weeded out, whether
through practice, editing or a negative review. When there is room for ambiguity,
fierce debates are had about how many instruments «should» be in a historical
ensemble, or what is the «correct» tempo to play at. Such an ideology has come to
govern everything from performance practice and copyright protection to concert
hall design and musicians’ attire. And it has left little room for collaboration, at least
of an openly acknowledged sort.

Yet that isn’t how music is actually made. Even a simple piano recital is an act of
joint creativity. Schubert, say, may have written the notes, but how they sound to us
in the audience is influenced by a network of instrument builders, piano techni-
cians, stagehands, architects, acousticians, programme note writers, lighting
designers and more - to say nothing of the pianists themselves and their own net-
work of support. This community of co-creators may be hidden in many concerts
and recitals, but in the late twentieth century composers began to reflect on the
implications of such structures, and to find ways in which to subvert them. In 1974,
John Cage noted (in an essay titled The Future of Music) that «the masterpieces
of Western music exemplify monarchies and dictatorships». For him, there was a
political dimension to this observation: «By making musical situations which are
analogous to desirable social circumstances which we do not yet have, we make
music suggestive and relevant to the serious questions which face Mankind.» The
English composer Cornelius Cardew, whose Scratch Orchestra offered a paradigm
for a politically and musically radical form of community music-making, made a
similar point in the same year in his polemical text, Stockhausen Serves Imperialism.
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Cage’s first experiment with such social analogies came in 1952, in the perfor-
mance known as Theater Piece No. 1, organised collaboratively by Cage, artist
Robert Rauschenberg, dancer Merce Cunningham, poet Charles Olson and pianist
David Tudor at Black Mountain College, North Carolina. Rather than present a con-
cert in the conventional sense, Cage and his colleagues acted simultaneously and
independently of one another within a shared space. Cunningham and several
others danced; Rauschenberg hung some of his White Paintings and played records
by Edith Piaf; Tudor played piano; Cage and Olson gave readings. Each artist
worked separately within this shared space, with their collective endeavours consti-
tuting the work’s total existence. Cage signalled the work’s end by pouring every-
one in the audience a coffee.

Yet for all its interdisciplinarity, Theater Piece No. 1 was not so different from a sym-
phony concert. Cage and his colleagues were still the «master creators», and their
audience was still mostly passive. Moreover, in Cage’s favoured fashion of «letting
the sounds be themselves», each of the work’s components acted independently

of the other: there was little of the back-and-forth correspondence and mutual evo-
lution that makes up true collaboration.

It was Cage’s student, the performance artist Allan Kaprow, who first realised the
potential of a more interactive form of art. In the early 1960s he developed the idea
of the «<Happening» — a type of performance in which both audience and perform-
ers followed a game-like script in order to realise the work. Without structured
beginnings, middles or endings, Happenings blurred the boundaries between the
distinct work of art and the continuity of everyday life around it. Influenced by Cage
and Kaprow, the Fluxus movement of the early 1960s refined the Happening into
the «event»: a single, intentional action (often written as a brief instructional text)
from which maximum artistic impact may be derived. The open-ended nature of
many Fluxus scores encourages performers to consider questions of staging, par-
ticipation and so on, and thus enter into a more collaborative role with the com-
poser. Meanwhile, the role of the listener is redefined from that of a passive spec-
tator to an active participant, even co-creator. Alison Knowles’s Proposition (1962)
simply instructs, «Make a salad» — a direction that not only invites a creative realisa-
tion but also a social gathering, as the performer shares the food she has made.
Yoko Ono’s Cut Piece (1964) invites audience members to use scissors to remove
pieces of her clothing: to the extent that Ono is the «performer» of her work, it

is she who is passive. Meanwhile, it is her audience who are active, extracting and
distributing the products of the artistic process — the scraps of clothing — away
from the stage and the performance itself. Although Pauline Oliveros was not a
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Fluxus composer, her Sonic Meditations (1974) dissolve entirely the distinctions
between composer, performer and audience by inviting participants to discover
ways of disciplined and attentive listening. In their acts of generosity and mutuality,
such works modelled the «desirable social circumstances» which Cage later
called for.

Although such avant-garde impulses receded in the 1980s, 1990s and 2000s, the
possibilities of collaborative creativity that they opened up became an increasingly
important, even necessary, component of New Music. As the Cold War came to an
end and market-led, neoliberal politics took its place at the centre of political deci-
sion making in Europe and the US, the funding environment for avant-garde and
experimental art became less favourable. Many musicians became more entrepre-
neurial as a matter of survival, working collectively, performing their own work, and
setting up organizations in order to promote it. Perhaps the best known example

of this is Bang on a Can, founded in 1987 by Michael Gordon, David Lang and Julia
Wolfe. Bang on a Can began as a concert promoter (known for its extended and
eclectic «Marathon» concerts, staged over several hours) but has since expanded
to include a performing ensemble, record label, publisher and commissioning fund.

Bang on a Can’s musical aesthetic — broadly speaking, a blend of minimalism and
experimental rock — exemplifies another development of the 1980s and 1990s that
encouraged a wider collaborative spirit: the increasing crossover with pop, jazz,
rock and dance music styles, genres founded on black aesthetics of co-creation
and hybridity rather than European hierarchy and autonomy. Again, these roots go
back to means of survival: when Muhal Richard Abrams, Jodie Christian, Steve
McCall and Phil Cohran founded the Association for the Advancement of Creative
Musicians (AACM) in 1965, it was a way for black experimental musicians in
Chicago to support each other’s work. In the decades since, however, and through
the generations of musicians who have come through the AACM, from George
Lewis and Anthony Braxton to Matana Roberts and Camae Ayewa (Moor Mother)
the AACM'’s influence has been felt profoundly across contemporary music.

In more recent years, both crossovers and entrepreneurial attitudes have become
the norm. Composers from Michel van der Aa to Jennifer Walshe are developing
working practices in which they join with (and credit) teams of collaborators from
many artistic disciplines, creating the environments in which their work can thrive.
Technology has certainly played a part in enabling such collaborations. The internet
has made it much easier to make work together without having to have everyone

in the same room at the same time, and musicians today routinely send sound files
to each other over email or conduct rehearsals or workshops by video call. Other
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media, such as film, TV and theatre, which routinely require large teams of creators,
are also an influence.

The internet itself has further transformed the social and political significance of
collaboration. In 1996, the Spanish sociologist Manuel Castells developed the idea
of the «network society» that was arising in response to the rapidly growing sig-
nificance of the internet. The network society, Castells argued, was «increasingly
structured around the bipolar opposition of the Net and the Self». That is, the glob-
ally interconnected organisations that made up the society, politics and economy
of the internet age, and the increasingly free-floating individual who must navigate
and make sense of this environment. If we accept Castells’ analysis — and almost
two decades on, it seems more relevant than ever — then we can assume that at
least something of the psychological qualities of the network society have made
their way into the work of today’s composers; just as the qualities of Lutheranism
made their way into the music of Bach, say.

Eliane Radigue, one of the featured composers at this year’s Donaueschinger
Musiktage, offers a paradigm for this effect. Since 2004, Radigue has composed
exclusively in extremely close collaboration with single performers, building a body
of work under the heading Occam Ocean. Working together in Radigue’s flat, they
develop the piece together as a mutual act of sharing ideas and possibilities.
Nothing is written down; everything is communicated orally. After the performer
has worked on these materials for a certain amount of time — perhaps years —
Radigue determines that the piece is finished, and gifts it to the performer. It is
now «theirs», and they may choose to pass it on to someone else if they wish, using
the same means of oral transmission. Within this working practice, we can see
precisely the duality of network and self that Castells identifies: Occam Ocean is
an infinitely recombinable collection of dozens of pieces, representing the network
of performer relationships Radigue has established over the years. But at the same
time, each piece is shaped by the unique subjectivity of its performer’s exploration
of Radigue’s ideas. Quietly radical, these works overturn many of the assumptions

of the Industrial Age «genius» model in favour of a creativity that is both highly dis-
tributed and intensely personal.

Collaboration and distributed creativity resonate with a still more pressing concern
of our time: the crises of climate change and environmental destruction. The more
scientists have learnt about the natural world, the more it has become clear that
collaboration — between all species, across the planet - is essential to our survival.
Isolation, or autonomy, means certain death. Occasionally — as in Annea Lockwood’s
Into the Vanishing Point — the connections composers make with the environment
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are overt, but at other times they are more metaphorical, as when the two soloists
of Clara lannotta’s where the dark earth bends are asked to co-write their own
parts, twisting through the composer’s orchestral score like sapling trees reaching
through the forest canopy. Yet whether they are explicit about it or not, the collab-
orators of this year’s Donaueschinger Musiktage are repopulating concert halls
with ancient modes of creative interaction similar to the natural processes
between plants, fungi, invertebrates and animals that sustain life in the natural
world. Regenerative and life-affirming, it’s a kind of musical rewilding.

Tim Rutherford-Johnson is a British critic and author. His books include
Music after the Fall: Modern Composition and Culture since 1989 and
The Music of Liza Lim.
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ColLABORationen.
Alt? Neu?
Weder noch?



ColLABORationen

Zusammen arbeiten im weitesten Sinne. Sind kiinstlerische Zusammen-
arbeiten neu? Oder gar ein alter Hut, frisch restauriert, die Lécher geflickt, gebiirs-
tet und gereinigt, in altem Glanze neu erstrahlend? Weder noch?

Die Donaueschinger Musiktage spiren seit jeher Zeitgendssischem nach, neuen
Strémungen, tber die Jahre Entwickeltem, kompositorischen und asthetischen
Ansatzen, die zahlreiche Kunstschaffende bewegen. Dieses Jahr werfen sie einen
Spot auf spezielle Formen kiinstlerischen Gestaltens. Auf verschiedenste Wege
des Musikschaffens, die in den Programmen der letzten Jahre zwar schon prasent
waren, doch eher vereinzelt. In dieser Ausgabe stellt das Festival diversen Varian-
ten kollaborativer Zusammenarbeit von Komponierenden, Interpretierenden und
Improvisierenden ausfihrlich vor.

Doch beginnen wir von vorne, sprinten wir durch die Musikgeschichte riickwarts.
Die scharfe Trennung von Urheber:in und Ausfiihrenden und mit ihr die Aufgaben-
teilung musikalischen Schaffens ist erst im Laufe der Jahrhunderte entstanden.
Sukzessive ergdnzt durch Festzementierung der jeweils zugeschriebenen Wertig-
keiten (Stichwort: Geniekult). Doch wie hoch ist der schépferische Anteil derjeni-
gen, die vor hunderten Jahren notierte Kompositionsgeriiste in die Hand beka-
men, zwar wissend, welche Regelwerke der Umsetzung zugrunde liegen, dennoch
mit eigenen Wahlfreiheiten der Interpretation umzugehen verstanden? Wie hoch
ist die Teilhabe am «Werk» derjenigen, fiir die zahlreiche Kompositionen nicht
erst im 20. Jahrhundert quasi auf den Leib geschrieben wurden (Stichwort: Clara
Schumann)? Ob als bekannte Solist:innen oder als Musiker:innen, die tiber Jahre
und Jahrzehnte die Musik ihres Kapellmeisters zur Auffiihrung brachten — und
genau wussten, was der Herr Komponist verlangte, auch wenn es nicht exakt
notiert war. Denken wir an die (regelgeleiteten) Freiheiten des Kadenzspiels, des
Basso Continuo, der Verzierungen und dergleichen mehr.

Zur sukzessiven Trennung von Urheber:innen und Ausfiihrenden und damit einer
mehr oder weniger sukzessiven Verdrédngung kinstlerischer Eigenentscheidun-
gen der Interpretierenden fiihrte nicht zuletzt die zunehmende Komplexitat der
Musik. Die fortschreitende «Globalisierung» der Musik hélt ebenfalls einen Anteil
daran. Mit Aufkommen des Verlagswesens lieB3 sich die Musik rasch verbreiten.
Die in der Partitur stehenden Angaben wurden praziser, die Freiheitsgrade gerin-
ger, um die Musik den Vorstellungen der Urheber:innen entsprechend zum Klingen
bringen zu kénnen. Dass sich interpretatorische Unterschiede und damit auch
Entscheidungsméglichkeiten und Entscheidungspflichten der Interpretierenden
durch die gesamte Musikgeschichte bis in die Musik des Hier und Jetzt ziehen,
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haben nicht nur die Interpretationsvergleiche einiger Ausgaben der Donaueschin-
ger Musiktage unter der Kuratorenschaft Armin Kéhlers gezeigt.

Fakt ist allerdings, dass weite Teile der sogenannten Kunstmusikdiskurse des
20. und 21. Jahrhunderts noch bis vor nicht allzu langer Zeit zahlreiche Musikschaf-
fende, die in kollaborativer Arbeit ihre Musik entwickeln, als nicht gleichwertig
angesehen haben. Die Rede ist von Improvisierenden, die im Kollektiv arbeiten.
Sei es ad hoc, ohne explizite Vorgaben und abgesprochene Regelwerke, sei es in
zahlreichen Varianten, Vorgaben zu machen, Konzepte zu entwickeln oder auch
fertige Partituren zu entwerfen und zu notieren, die nur deshalb oft schwer von
anderen zu interpretieren sind, weil sie den Kolleg:innen und ihren improvisato-
risch-spielerischen Besonderheiten quasi auf den Leib geschrieben sind. Und da
waren wir wieder bei Komponierenden, die fiir spezielle Interpretierende schreiben.

Die Donaueschinger Musiktage richten in dieser Ausgabe die Scheinwerfer also
auf all diejenigen, die in unterschiedlichsten Facetten gemeinsame Arbeit leisten,
um ein Werk, eine Partitur, ein Konzept oder neutral «ein Stiick» zu entwerfen, das
im Rahmen des Festivals erklingen wird. Mit und ohne notierte Partitur.

Machen wir noch einen kleinen Sprung zuriick in die Musikgeschichte. Nicht zu
weit, lediglich in die 1960er und 70er Jahre. Neue Wege des Komponierens wurden
erprobt. Die Idee, Musik graphisch zu notieren, war einer von ihnen. Und auch soge-
nannte indeterminierte Werke, in denen den Interpretiinnen gewisse Wahimdglich-
keiten und/oder Freiheitsgrade zugesprochen wurden, in denen Prozesse, Form
oder Material in gewissen Rahmen variabel waren. Musikalische und konzeptionelle
Experimente, auch mit klanglich nicht exakt vorhersehbaren Ergebnissen, waren

in dieser Zeit ein wichtiges Feld der Neuorientierung. Die Beschaftigung mit diesen
asthetischen Richtungen und der gleichzeitig auch in Europa bekannt werdende
neue Jazz, der Free Jazz, sind zwei der wichtigsten Inspirationen fiir die Entwick-
lung der sogenannten freien Improvisation. Lediglich zwei Beispiele kollaborativer
Zusammenarbeit aus der damaligen Zeit: Das Komponistenkollektiv Gruppo di
Improvvisazione Nuova Consonanza setzte sich zum Ziel, ad hoc «Werke» zu er-
improvisieren. Nach eifrigen Debatten dariiber, was zu spielen erlaubt sei und was
nicht. Ganz anders die britische Formation AMM, Pioniere der sogenannten freien
Improvisation. Sie improvisierten frei, interpretierten aber auch die bis heute immer
wieder Musiker:innen faszinierende graphische Partitur ihres Gruppenmitglieds,
des Komponisten und einstigen Stockhausen-Assistenten Cornelius Cardew.
Treatise ist eine graphische Partitur, die ganz bewusst keine klaren Spielanweisun-
gen enthalt. Ohne kreatives Involvement ist solch eine Partitur kaum zu realisieren.
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Begeben wir uns auf hohe See und setzen iiber gen USA: Dort, im Lande der Free
Jazz-Pioniere, waren es nicht nur Komponierende im Umfeld der New York School,
die sich mit diversen Arten der Interpretenteilhabe beschéaftigten. Einige Impro-
visierende, etwa der Chicagoer AACM, der Association for the Advancement of
Creative Musicians, waren und sind zugleich auch Komponierende, die fir Musi-
ker:innen schreiben, die sowohl versierte Notenleser:innen als auch ebensolch
kundige Improvisierende sein miissen, um mit diesen Partituren zurecht zu kom-
men. Anthony Braxton sei hier als einer von zahlreichen Beispielen erwdhnt. Seine
Kompositionen verlangen zwar eine umfassende Kenntnis seiner Musik und seiner
Regelwerke, aber eine ebenso hohe Improvisationskunst und Teilhabe der Inter-
pret:iinnen an diversen Entscheidungen im Spiel. Braxton fordert diese Individuali-
tat bis heute auch immer wieder ein.

Kehren wir nach diesem kurzen und lediglich blitzlichtartig anmutenden Trailrun wie-
der zuriick nach Donaueschingen, ins Hier und Jetzt. Composer-Performer, das sind
Die Hochstapler. Seit zehn Jahren arbeiten die Herren sowohl improvisatorisch als
auch kompositorisch daran, verschiedene Konzepte und Stiicke zu entwickeln, in
denen sie Spielregeln, Abfolgen, Strenge und Freiheit und anderes mehrin ihr Spiel
einflieBen lassen. In umfassender Probenarbeit entstehen in gemeinsamer Entwick-
lung verschiedene Kompositionen. Festgehalten in Stichworten, denn mehr braucht
es als Gedankenstitze nicht. Fiir ihr Donaueschinger Programm haben sie sich mit
drei Stimmkiinstler:innen zusammen getan, um zu siebt im Vorfeld Strukturen aus
Sprache zu entwickeln, die Stimme als Materialspender zu erforschen und Sound
Poetry als Ausdruck innerer Vorgange zu exemplifizieren. Eine solch kollaborative
Arbeit braucht Zeit und Raum fiir Diskussion, flir gemeinsamen Austausch. Und Zeit
bendtigt auch die Erarbeitung eines neuen Stiickes der inzwischen 91 Jahre alten
Komponistin Eliane Radigue, geschaffen gemeinsam mit Carol Robinson. Die Fran-
zdsin hatte friith damit begonnen, elektronische Musik zu komponieren. Einst Schiile-
rin und Assistentin von Pierre Schaeffer und Pierre Henry, entwickelte sie schon
damals elektronische Musik, die den US-amerikanischen Minimalisten ndher stand
als ihren franzdsischen Kollegen der musique concréte. Seit rund zwanzig Jahren
komponiert sie ausschlieBlich fiir Instrumentalmusiker:innen. Stets im engen Aus-
tausch mit ihnen. Zusammen mit der Klarinettistin und Komponistin Carol Robinson,
mit der Radigue seit vielen Jahren zusammen arbeitet, hat sie nun erstmals ein Werk
fiir Symphonieorchester entwickelt. Ohne Partitur entsteht es im Austausch mit dem
Orchester und wird den Musiker:innen oral vermittelt. Ideen, aber auch energeti-
sches Feedback der Musiker:innen greifen Radigue und Robinson dabei auf und
lassen diese in ihre kompositorischen Entscheidungen einflieBen.
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Ebenfalls in enger Zusammenarbeit mit den Mitmusikerinnen hat die Komponistin
und Performerin Jessie Marino ihren experimentellen Song-Zyklus The Positive
Reinforcement Campaign erarbeitet. Entstanden ist eine nach genauer Timeline zu
spielende Partitur, die klare Spielanweisungen enthélt: graphische Elemente,
Akkorde, verbale Instruktionen. Zugeschnitten auf die Mitwirkenden.

Die drei New Yorker Composer-Performer, die Saxophonistin Ingrid Laubrock, der
Trompeter Peter Evans und der Perkussionist und Pianist Tyshawn Sorey schlieBlich
haben teilweise in unzéhligen Jam-Sessions mit den Musiker:innen des Klavier-
Schlagzeug-Quartetts Yarn/Wire ein gemeinsames Improvisationsvokabular entwi-
ckelt. Auf Basis dieses Wissens an musikalischem Material, Spielstrategien und
klangfarblicher Eigenheiten haben sie dann jeweils ein Stiick fiir zwei Klaviere, zwei
Schlagzeuger und sich selbst komponiert.

Klettern wir zum Abschluss nun noch ein wenig die Felsen hinauf und blicken herab
auf die Vielfalt kollaborativen Zusammenarbeitens von Composer-Performern, Kom-
ponierenden, Interpretierenden, Improvisierenden, aber auch von Musikschaffenden
mit Vertreter:innen anderer Disziplinen wie Literatur, Sport, Licht, Bihne, Dramaturgie
etc. Die Wege, kiinstlerisches Musikschaffen nicht (mehr) alleine iber einen aukto-
rialen Komponisten (oder Komponistin) und eine Partitur interpretierende Ausfiih-
rende als klinstlerisch wertvoll zu betrachten, sondern diese Dichotomie lediglich
als eine von mehreren Varianten anzuerkennen, dies zeigt das diesjahrige Donau-
eschingen-Programm. Wobei man noch eine Seilldange hdher klettern kdnnte, um
auch diese Tendenzen an ein (reflexiv) modernes Kunstdenken anzuschlieBen.

Im Sinne einer steten Transformation und Entwicklung kiinstlerischen Schaffens.

Nina Polaschegg lebt als Musikpublizistin, Musikwissenschaftlerin und
Kontrabassistin in Wien, gestaltet und moderiert Sendungen fiir die ARD,
den ORF und fiir SRF2 und schreibt fiir verschiedene Fachzeitschriften. lhre
Schwerpunkte sind Musiksoziologie, Neue Musik und zeitgendssischer
Jazz. Als Kontrabassistin spielte sie historisch informiert in Barockorches-
tern und widmet sich vor allem der Improvisation.



ColLABORations.
OIld? New? Neither?

Working together in the broadest sense. Are artistic collaborations new? Or per-
haps old hat, freshly restored, the holes patched, brushed and cleaned, shining
anew in old splendor? Or neither?

The Donaueschinger Musiktage have always traced the contemporary, new cur-
rents, what has been developing in recent years, compositional and aesthetic
approaches that inform numerous artists. This year, they are casting a spotlight on
special forms of artistic creation. On the variety of strategies for musical creation,
which have been present in the programs of recent years, but rather isolated. In
this edition, the festival presents in detail the diverse variants of collaborative work
between composers, performers and improvisers.

But let’s start from the beginning and sprint backwards through the history of
music. The distinct separation between creator and performer, and with it the
division of tasks in musical creation, only emerged over the course of centuries
— gradually supplemented by the cementing of their attributed values (keyword:
genius cult). But how extensive was the creative share of those who, hundreds of
years ago, were given notated compositional frameworks — knowing which rules
were the basis of implementation — but who nevertheless knew how to deal with
their own freedom of choice in interpretation? How strong was the contribution to
the «work» of those for whom numerous compositions were written not only in
the 20th century (keyword: Clara Schumann)? Of those well-known soloists or
musicians who performed the music of their kapellmeister for years and decades
— and knew exactly what the composer demanded, even if it was not exactly
notated? Let’s consider the (rule-guided) freedoms of cadenza playing, basso con-
tinuo, ornamentation and the like.

The successive separation of authors and performers, and thus a more or less
gradual displacement of the performers’ own artistic decisions, was at least in part
due to the increasing complexity of music. The progressive «globalization» of
music has also played a part in this. With the advent of publishing, music could be
disseminated rapidly. The information in the score became more precise, and the
degrees of freedom smaller, in order to be able to make the music sound according
to the ideas of the authors. The fact that interpretational differences — and thus
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also the possibilities and obligations of the interpreters to make decisions — run
through the entire history of music right up to the present day has been shown, for
example by the comparisons of interpretations included in some editions of the
Donaueschinger Musiktage, under the curatorship of Armin Kdhler.

Itis a fact, however, that until not so long ago, large parts of the so-called art music
discourses of the 20th and 21st centuries did not consider numerous music mak-
ers, who develop their music in collaborative partnership, to be of equal value.
We are talking here about improvisers who work collectively: whether it is ad hoc,
without explicit guidelines and agreed-upon rules, or in numerous variations, giving
guidelines, developing concepts, or even drafting and notating finished scores,
which are often difficult to interpret by others only because they are virtually written
on the body of the colleagues, with their improvisational-playing peculiarities. And
here we are again with composers who write for special performers.

In this edition, the Donaueschinger Musiktage are therefore shining the spotlight
on all those who work together in various facets to create a work, a score, a con-
cept, or neutrally «a piece» that will be performed at the festival. With and without
a notated score.

Let’s take another small leap back into music history. Not too far, just to the 1960s
and 70s. New ways of composing were being investigated. The idea of notating
music graphically was one of them. And also so-called indeterminate works, in
which the interpreters were granted certain choices and/or degrees of freedom,
and in which processes, form or material were variable within certain limits. Musi-
cal and conceptual experiments, also with sonically inexact or unpredictable
results, were an important field of reorientation in this period. The preoccupation
with these aesthetic directions and the new jazz — free jazz — which was also
becoming known in Europe at the same time, are two of the most important inspi-
rations for the development of so-called free improvisation. Just two examples of
collaborative work from that time: the composers’ collective Gruppo di Improv-
visazione Nuova Consonanza set itself the goal of improvising ad hoc «works»,
after eager debates about what one was allowed to play and what one was not.
The British formation AMM, pioneers of the so-called free improvisation, was com-
pletely different. They improvised freely, but also interpreted Treatise, the graphic
score of their group member, the composer and one-time Stockhausen assistant
Cornelius Cardew, which continues to fascinate musicians today. Treatise is

a graphic score that deliberately contains no clear playing instructions. Such a
score can hardly be realized without creative involvement.
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Let’s set sail for the USA: there, in the land of the free jazz pioneers, it was not only
composers from the New York School who were concerned with various forms of
performer participation. Some improvisers, such as the Chicago AACM, the Asso-
ciation for the Advancement of Creative Musicians, were and are at the same time
composers who write for musicians who have to be both experienced note readers
and equally adept improvisers, in order to cope with the scores. Anthony Braxton
can be mentioned here as one of numerous examples. His compositions require a
comprehensive knowledge of his music and his rules, but also an equally high level
of improvisational skill, and the participation of the interpreters in various decisions
of the game. Braxton continues to demand this individuality to this day.

After this brisk trail run, let’s return to Donaueschingen, to the here and now.
Composer-performers, that’s Die Hochstapler. For the past ten years, these gentle-
men have been working both improvisationally and compositionally to develop vari-
ous concepts and pieces in which they incorporate rules of play, sequences, rigor,
freedom and more. Various compositions are created through extensive rehearsal
work and in joint development. Captured in keywords, because that is all that is
needed to support their thoughts. For their Donaueschingen program, they have
teamed up with three voice artists to develop structures out of language, to explore
the voice as a source of material and to exemplify sound poetry as an expression

of inner processes. Such a collaborative work needs time and space for discussion
and for common exchange. And time is also needed in the development of a new
piece by the now 91-year-old composer Eliane Radigue, created together with Carol
Robinson. The French composer began composing electronic music at an early age.
Once a student and assistant of Pierre Schaeffer and Pierre Henry, she developed
electronic music that was closer to the US minimalists than to her French colleagues
of musique concréte. For about twenty years, she has been composing exclusively
for instrumental musicians, always in close exchange with them. Together with the
clarinettist and composer Carol Robinson, with whom Radigue has worked for many
years, she has now developed a work for symphonic orchestra for the first time.
Without a score, it is created in exchange with the orchestra and is communicated
orally to the musicians. Radigue and Robinson take up ideas and energetic feed-
back from the musicians and incorporate them into their compositional decisions.

Also in close collaboration with her fellow musicians, composer and performer
Jessie Marino composed her experimental song cycle The Positive Reinforcement
Campaign.The result is a score to be played according to a precise timeline, with
clear playing instructions: graphic elements, chords, verbal instructions. Tailored
to the performers.
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Finally, the three New York composer-performers, saxophonist Ingrid Laubrock,
trumpeter Peter Evans, and percussionist and pianist Tyshawn Sorey, have devel-
oped a shared improvisational vocabulary, in part through countless jam sessions
with the musicians of the piano/percussion quartet Yarn/Wire. Based on this
knowledge of musical material, playing strategies, and timbral idiosyncrasies, they
each then composed a piece for two pianos, two percussionists, and themselves.

Finally, let’s climb up the rocks a bit and look down on the diversity of collabora-
tive work not only between composer-performers, composers, interpreters,

and improvisers, but also between music creators and representatives of other
disciplines such as literature, sports, light, stage, dramaturgy, etc. This year’s
Donaueschingen program demonstrates the ways in which artistic musical cre-
ation can no longer be regarded as artistically valuable solely in terms of an autho-
rial composer and a performer interpreting a score, but rather recognizes that this
dichotomy is merely one of several variants. In this way one could scale the rocks
even one rope length higher, for a broader view, connecting these tendencies to a
(reflexively) modern art theory, in the sense of a constant transformation and
development of artistic creation.

Nina Polaschegg is a music publicist, musicologist and double bass player
living in Vienna. She creates and presents programs for ARD, ORF and
SRF2 and writes for various specialist journals. Her main areas of interest
are music sociology, new music and contemporary jazz. As a double bass
player, she has played in baroque orchestras in a historically informed
manner, and devotes most of her time to improvisation.
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Klanginstallation
Museum Art.Plus
Donnerstag, 19.10.—Sonntag, 511.2023

Wahrend des Festivals:
Donnerstag 17:00-20:00
Freitag & Samstag 10:00-18:00
Sonntag 10:00-17:00
Er6ffnung: Donnerstag 18:00

Fihrungen mit der Kiinstlerin
(in englischer Sprache):
Samstag 16:00, Sonntag 15:30

Marina Rosenfeld Urauffihrung

. Kompositionsauftrag
The AgOnIStS (2023) des SWR und Musica

Strasbourg
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Ich bin bereits zum dritten Mal nach Donaueschingen eingeladen worden.
Beim ersten Mal wurde ich im Jazz-Konzert von der Biihne gebuht (zusammen mit
Ikue Mori). Damals war ich entristet, heute habe ich vielleicht mehr Verstandnis fir
das Kategorienproblem. Beim zweiten Mal wurde ich mit einem Blumenregen von
den Rangen empfangen - eine theatralische Darbietung der Wertschéatzung, die
von Bill Dietz’ Gruppe von Claqueuren inszeniert wurde und die einer Wiederholung
jenes schrecklichen Moments von vor fiinfzehn Jahren zuvorkam. Aber mein Essay
im Festivalkatalog in jenem Jahr liber das Werk Deathstar Orchestration («... eine
Beschworung des Exzesses, ein Egotrip, eine Geste, die mit der Lebensphase eines
Ensembles assoziiert wird... die dieses Stadium und das Bediirfnis nach einer erwei-
terten Bandbreite einschlieB3t, die Orchesterinstrumente in ihrer Farbigkeit und
Vielfalt bieten...»), sorgte flir und befeuerte moglicherweise eine gewisse Feindselig-
keit innerhalb des Ensembles selbst. Da ich in einem experimentellen Rahmen arbei-
tete, in dem die Produktion von Noten fiir Live-Musiker:innen lediglich der kuriose
Folgeeffekt einer in der Kunstgalerie begonnenen Kette von Zeichen war, konnte
mein Auftreten in der Rolle der «kKomponistin» nur auBerhalb des begrenzten Kom-
positionsbegriffs des Festivals einen Sinn ergeben: Ich war die «New Yorker Klang-
kinstlerin», die provokativ auf die Konzertbiihne gestellt wurde.

Theoretisch kann ich mich dieses Jahr nun an die Gestaltung einer Ausstellung
herantasten, bei der ich mich weniger stark am Kategorienproblem reibe, das ty-
pisch ist fur die Geschichte der Donaueschinger Musiktage. Die Form des Betrach-
tens im Museum, auf die mein Publikum eingestellt ist, wird sicherlich mit einer
materiellen Umsetzung einer Idee von Klang belohnt. Aber ich stelle mir die glei-
chen Fragen, die mich seit den 1990er Jahren beschéftigen: Was kann Musik sein?
Was kann ein Komponist oder eine Komponistin tun?

In The Agonists werden diese Fragen unterschwellig inszeniert, Giber klangliche,
optische und affektive Ebenen hinweg. Die Horer:innen werden einige Klange wie-
dererkennen. Wenn man aufmerksam hinhért, wird man zum Beispiel meine Stimme
und deren Phantom oder synthetischen Doppelganger wahrnehmen. Ich habe
festgestellt, dass abgeschlossene Werke manchmal zusétzliche Spuren hinterlas-
sen — in diesem Fall eine Reihe von leeren Partituren, die im Nachhinein als Plakate
dienen. Das Werk Deathstar/Deathstar Orchestration (2017) ist zwar abgeschlossen,
aber es scheint dennoch etwas davon auf.

Das Spiel oder die Doppeldeutigkeit, die in meiner Arbeit oft eher unterschwellig
oder auf einer sekundaren Ebene erscheinen, treten in The Agonists etwas deutli-
cher zutage: Einerseits geht es in der Ausstellung um Rezeption, andererseits ist sie
selbst eine Art von Rezeption (das Wort «Funktion» kann auf dieselbe Weise etwas



Marina Rosenfeld

Soziales und Konzeptuelles bedeuten). Akustische AuBerung, Abbild und Signal
ringen dabei um ihre Stellung oder Verstandlichkeit, wie teils abgelenkte teils argu-
mentative Gaste, die in einer grammatikalischen oder gar libidinésen Matrix gefan-
gen sind. Die Ausstellung als Situation oder Format — ein Raum, der weder prosozial
noch antisozial ist, sondern der eine Art ungeordnete oder agonistische Gesell-
schaftlichkeit fordert — ist der Ort, an dem ich erneut zur Idee von den Méglichkeiten
der Musik zurickfinde. Was ist ein Konzert, wenn nicht eine unbewegliche An-
sammlung von geschlechtlichen Kérpern, wiederkehrenden Skripten und leeren
(oder schwangeren) Klangquellen, Notensystemen, Schallwellen und Frequenzen?

Marina Rosenfeld
The Agonists

| have been invited to Donaueschingen three times. The first time | was
booed off the stage in the jazz section (in a duo with Ikue Mori). Indignant at the
time, perhaps | am more sympathetic now to the problem of category. The second
time | was met with a rain of flowers from the wings, a theatrical performance of
appreciation orchestrated by Bill Dietz’s troupe of claqueurs that pre-empted a
repeat performance of that galvanizing moment some fifteen years earlier. But my
theoretical catalogue essay that year introducing the work Deathstar Orchestration
(«...an evocation of excess, an ego-trip, a gesture associated with the phase of a
band’s lifespan...that includes the stadium and a need for the expanded palette
afforded by orchestral instruments in their colorfulness and variety...») anticipated
and possibly insured a certain hostility from within the ensemble itself. Working
within an experimental framework that made the production of musical notation for
live musicians an aftereffect, even a curiosity, of a chain of significations initiated
in the art gallery, my appearance in the role «xcomposer» could only make sense
outside the festival’s bounded conception of composition: | was the «New Yorker
Klangkinstlerin» provocatively assigned to the concert stage.

Theoretically, this year | can approach the creation of an exhibition with less abra-
sion between myself and the category problem of which Donaueschinger Musik-
tage’s history is emblematic. The form of spectatorship in the museum for which my
audience is primed can surely be rewarded with a material instantiation of some
idea about sound. But | find myself posing the same questions that have occupied
me since the 1990s: What can music be? What can a composer do?
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In The Agonists, these questions are
staged obliquely, across aural, optical and
affective registers. Listeners may recog-
nize some sounds. At this point, for exam-
ple, the attentive listener will be familiar
with my voice and its phantom or synthetic
double. I have found that finished works
sometimes generate additional traces -
in this case, a set of blank scores that are
also posters after the fact. The work
Deathstar/Deathstar Orchestration (2017)
is finished, but as a format, it still has
something to do.

The pun or double entendre, which has
often circulated in my work in a subliminal
or secondary register, occurs in The Ago-
nists at slightly higher volume, | think:

the exhibition could be described as both
about reception, and as a kind of reception
(the word «function» can toggle between
the social and the conceptual in the same
way), where utterance, likeness and signal
jostle for position or intelligibility, like
distracted or argumentative guests caught
in a grammatical or libidinal matrix. The
exhibition as situation or format — a space
neither prosocial nor antisocial, but one
promoting a kind of disorderly or agonistic
sociality — is where | find another return

to an idea of music’s possibility. What is a
concert if not a deadpan assemblage of
sexed bodies, recursive scripts, and empty
(or pregnant) volumes, staves, airwaves
and bandwidth?

Marina Rosenfeld

ist eine amerikanische Komponistin und Kiinst-
lerin. Sie hat unter anderem Werke fiir das Museum of
Modern Art, die Park Avenue Armory, das Haus der Kul-
turen der Welt, die Fundagéo de Serralves und das Gug-
genheim Museum geschaffen und an Ausstellungen wie
den Whitney-, Aurora-, Montréal-, PERFORMA- und Liver-
pool-Biennalen sowie dem Radioprogramm der docu-
mental4 teilgenommen. Ihre Arbeiten wurden in Einzel-
ausstellungen in Institutionen wie Radicants (2023),
Miguel Abreu Gallery (2021), Kunsthaus Baselland (2021),
The Artist‘s Institute (2019), Portikus (2017) und dem
Center for Curatorial Studies am Bard College (2016)
sowie auf Festivals wie Borealis, Ultima, Wien Modern,
Borderlines und Tectonics gezeigt. Im Jahr 2023 prasen-
tiert sie auBerdem neue Werke bei der Eréffnungsbien-
nale Son im Schweizerischen Sion und im Centre euro-
péen d‘actions artistiques contemporaines (CEAAC,
StraBburg) im Rahmen von Musica. lhre Aufnahmen er-
scheinen bei Room40, Shelter Press, 901Editions und
2023 bei INFO Unltd.

Marina Rosenfeld is an
American composer and
artist. She has created
works for the Museum of
Modern Art, the Park Ave-
nue Armory, the Haus der
Kulturen der Welt, the
Fundacdo de Serralves
and the Guggenheim Mu-
seum among many others,
and participated in sur-
veys including the Whit-
ney, Aurora, Montréal, PERFORMA and Liverpool bienni-
als and the radio program of documental4. Her work has
been featured in solo exhibitions at institutions including
Radicants (2023), Miguel Abreu Gallery (2021), Kunsthaus
Baselland (2021), The Artist’s Institute (2019), Portikus
(2017), and the Center for Curatorial Studies at Bard
College (2016), and at festivals including the Borealis,
Ultima, Wien Modern, Borderline and Tectonics festivals,
among many others. In 2023 she also premieres new
works at the inaugural Biennale Son in Sion, Switzerland,
and at le Centre européen d’actions artistiques contem-
poraines (CEAAC, Strasbourg) as part of Musica. Her
recordings appear on Room40, Shelter Press, 901Edi-
tions and in 2023 on INFO Unltd.









Klanginstallation
Fischhaus
Donnerstag, 19.10.—Sonntag, 22.10.2023

Donnerstag 17:00-20:00
Freitag 11:00-20:00
Samstag 10:00-20:00
Sonntag 10:00-17:00

RyOkO Akama Urauffithrung
. Kompositionsauftrag
divulgence (2023) des SWR
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Ryoko Akama

Ryol
divui

Seit vielen Jahren fasziniert mich das Experimentieren in der Dunkelkammer
in der Fotografie. Diese neue Klanginstallation verbindet nun zum ersten Mal meine
Klangwelt mit dem Prozess der Fotografie und stellt die klangliche Dimension der
analogen Fotografie ins Zentrum des Fischhauses.

In Bezug auf meinen kulturellen Hintergrund habe ich meine bislang unerzahlte
Familiengeschichte als Zainichi (koreanische Einwanderer in Japan) erforscht und
erkundet. Die Klanginstallation befasst sich als skulpturale und akustische Komposi-
tion mit meiner «kulturellen Fluiditat» als koreanisch-japanisch-britischer Mensch.

Ryoko Akama
divulgence

For many years, | have been fascinated by the photography dark room
experiment. This new sound installation connects my sound world with the photo-
graphic process for the first time, and focuses the sonic dimension of analogue
photography onto the Fischhaus.

In relation to my cultural background, | have been researching and exploring my
untold Zainichi (Korean immigrant in Japan) family history.This sound installation
examines my «cultural fluidity-ness» as Korean-Japanese-British, with sculptural
and aural composition.
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Ryoko Akama

ist eine japanisch-koreanische Kiinstlerin, die
mit Installation, Performance und Komposition arbeitet
und in Huddersfield, GroBbritannien, lebt. Inihren Werken
fullt sie Haushaltsgerate und Schrott mit unsichtbarer
Energie, wobei sie sich besonders fiir Warme, Magnetis-
mus und Schwerkraft interessiert. In ihren ortsspezifi-
schen Werken verschmilzt sie Akustisches und Visuelles
zu einer Einheit und schafft dabei ephemere Situationen,
die Stille, Zeit und Raum vergréBern. Sie komponiert und
performt alternative Partituren und Texte in Zusammen-
arbeit mit anderen Kiinstler:innen und Musiker:innen.
Sie ist Mitglied des elektronischen Musikkollektivs The
Lappetites und der Band a.hop. Sie ist kiinstlerische
Leiterin von ame c.i.c., das die DIY-Kultur und die Under-
ground-Kunst- und Musikszene fordert. Zu ihren jingsten
Installationen gehdéren: not a matter but it really matters
(Lo Pati, Spanien, 2022), inefficient ways to comprehend
the matter (Exhoraum, Osterreich, 2022), the way they
are (Yorkshire Sculpture Park, UK, 2019).

Ryoko Akama is a Japanese-Korean artist working with
installation, performance and composition, residing in
Huddersfield, UK. Her works sculpt domestic appliances
and scrap wastes with invisible energy, and are es-
pecially interested in heat, magnetism and gravity. Her
site-specific works infuse
both aural/visual occur-
rences as one entity, cre-
ating ephemeral situa-
tions that magnify silence,
time and space. Interest-
ed in the nature of relativ-
ity, culture and system, her
artistic practice examines
architecture, environment
and fluidity. She also com-
poses and performs alter-
native scores and text works in collaboration with other
artists and musicians worldwide. She is a member of the
electronic musician collective The Lappetites and of
the band a.hop. She is an artistic director for ame c.i.c.,
supporting DIY culture and the underground art/music
scene. Recent installations include: not a matter but it
really matters (Lo Pati, Spain, 2022), inefficient ways to
comprehend the matter (Exhoraum, Austria, 2022), the
way they are (Yorkshire Sculpture Park, UK, 2019).

B



https://lappetites-blog.tumblr.com/
https://www.instagram.com/a.hopa.hop/?hl=en
https://ryokoakama.com/amespace.uk
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Klanginstallation
Orangerie
Donnerstag, 19.10.—Sonntag, 22.10.2023

Donnerstag 17:00-20:00
Freitag 11:00-20:00
Samstag 10:00-20:00
Sonntag 10:00-17:00

Rie Nakajima & Pierre Berthet Urauffiihrung

Kompositionsauftrag

Dead Plants & Living Objects (2023) des SWR

Technische Unterstitzung:
Patrick Delges, Centre Henri Pousseur
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Rie Naka
Dead Plz

Blechdosen, Pfeifen, Lokomotivfedern, Porzellanschalen, Kompressorauf-
satzglocken, Tischtennisballe, trockene Agavenblatter, Schwamme, Stahldrahte,
Aste, Papierfolien, Plastiktiiten, Silberpapier, rosa Handschuhe, Klavier, Luftballons,
Eimer, Federn, Wasser, Schrott, Kiesel, Blumentdpfe, Gitarre, Metallrohre, Paulownien-
Samen, Perlen, Bambusstdbe, Baumstdmme, Knochen, Steine, Staubsauger, Stihle,
Regenschirme, Schubkarren, Wind...

Rie Nakajima und Pierre Berthet haben verschiedene Methoden entwickelt,
um Dinge in Schwingung zu versetzen, sodass ihre akustischen Schatten zu tanzen
beginnen: unsichtbare Luftvolumen, die sich stédndig neu formen, im Raum bewegen
und in die geheimsten Orte und in uns selbst eindringen. Eine Méglichkeit, sich
dem Geist der Dinge anzunéhern, besteht darin, ihnen zuzuhéren. Schlielich bringt
man sie mit verschiedenen Mitteln dazu, Klédnge zu erzeugen und zu schwingen:
durch Schlagen, Streicheln, Schiitteln, Schaben, Kratzen, Krallen, Kochen, Klat-
schen, Klappern, Schaukeln, Werfen, Bewegen, Magnetisieren, Klammern, Kneifen,
Galvanisieren, Motorisieren, Biegen, Blasen, Zupfen, Erhitzen, FlieBen lassen, Ein-
frieren, Tropfen, Zusammenfiigen, Rollen, Mischen, Ausdehnen, Singen...



Rie Nakajima & Pierre Berthet

Fur Dead Plants & Living Objects arbeiten Pierre Berthet und Rie Nakajima seit
2016 zusammen. Derzeit stellen sie ihre Installation im Le Cyclop von Jean Tinguely
(Milly La Forét) aus. Sie haben bereits fiir die Monheim Triennale (Monheim am
Rhein), Museo Vostell (Caceres), Tabakalera (San Sebastian), Villa Stuck (Miinchen),
Meakusma Festival (Eupen), Archipel Festival (Genf) und viele andere zusammen-
gearbeitet.

Rie Nakajima & Pierre Berthet
Dead Plants & Living Objects

Tin cans, whistles, locomotive suspension springs, porcelain bowls, com-
pressortop bells, ping pong balls, dry agave leaves, sponges, steel wires, branches,
paper foils, plastic bags, silver papers, pink gloves, piano, balloons, buckets,
feathers, water, scraps, pebbles, flower pots, guitar, metal tubes, paulownia tree
seeds, pearls, bamboo sticks, logs, bones, stones, filter queens, chairs, umbrellas,
wheelbarrows, wind...

Rie Nakajima and Pierre Berthet have been creating various ways to vibrate things
so that their acoustic shadows dance around: invisible air volumes that reshape
constantly, move in the space, enter into the most secret places and inside our-
selves. A way to get closer to things’ inherent spirits is to listen to them. Eventually
encouraging them to produce sounds and resonate by various means: to hit,
caress, shake, beat, scrape, scratch, claw, boil, clap, rattle, rock, throw, move, mag-
netize, clamp, cook, pinch, galvanize, motorize, bow, blow, pluck, heave up, let
flow, freeze, drop, drip, connect, roll, mix, extend, sing...

Dead Plants & Living Objects is a collaboration of Pierre Berthet and Rie Nakajima
since 2016. They are currently exhibiting an installation at Le Cyclop by Jean
Tinguely (Milly La Forét). They also have collaborated for Monheim Triennale
(Monheim am Rhein), Museo Vostell (Caceres), Tabakalera (San Sebastian), Villa
Stuck (Munich), Meakusma Festival (Eupen), Archipel Festival (Geneva) and
many others.
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Pierre Berthet

geboren 1958, lebt in Littich, Belgien. Er stu-
dierte Schlagzeug bei G.E. Octors und André Van Belle
am Brisseler Konservatorium, Komposition bei Frederic
Rzewski, Improvisation bei Garrett List und Musiktheorie
bei Henri Pousseur am Konservatorium von Littich. Er
komponiert und errichtet skulpturale Klangobjekte und
Installationen (Stahl, Plastik, Wasser, Motoren, Staub-
sauger...) und prasentiert sie seit 30 Jahren in Ausstel-
lungen und Solo- oder Duo-Performances, auf Festivals,
in Galerien, im Freien usw. Er arbeitete mit Frederic Le
Junter, spielte Schlagzeug mit Arnold Dreyblatt und hat
ein Duoprojekt mit Rie Nakajima.10 Jahre lang spielte er
haufig das Stiick Galileo von Tom Johnson in vielen euro-
paischen Landern.

Wk 4 % ) P -
Pierre Berthet, born in 1958, lives in Liége, Belgium. He
studied percussion with G.E. Octors and André Van Belle
at Brussels Conservatory, composition with Frederic
Rzewski, improvisation with Garrett List and music
theory with Henri Pousseur at Liege Conservatory. He
composes and builds sculptural sound objects and in-
stallations (steel, plastic, water, motors, vacuum clean-
ers...) and presents them for 30 years in exhibitions and
solo or duo performances, at music venues, festivals,
galleries, outdoor contexts etc. He worked with Frederic
Le Junter, played percussion with Arnold Dreyblatt and
has a duo project with Rie Nakajima. For 10 years he
frequently played the piece Galileo by Tom Johnson in
many European countries.

Rie Nakajima

lebt in London. Sie schafft Installationen und
Performances, indem sie auf den physischen Charakter
von Raumen reagiert. Dabei kombiniert sie motorisierte
Gerate und gefundene Objekte. Ihre kiinstlerische Praxis,
bei der sie Skulptur und Klang miteinander verbindet, ist
offen fiir den Zufall und den Einfluss von anderen. Sie hat
weltweit ausgestellt und performt. Ihre erste groBe Ein-
zelausstellung fand 2018 in der IKON Gallery in Birming-
ham statt. Sie hat zudem mit dem Serralves Museum
(Porto), ShugoArts (Tokio), Hara Museum (Tokio), The
Wattis (San Francisco) und Cafe OTO (London) zusam-
mengearbeitet. Zu ihren hdufigen Partnern gehdren David
Cunningham, Keiko Yamamoto, Pierre Berthet, Marie
Roux, Billy Steiger, David Toop, Akira Sakata und andere.

Rie Nakajima lives in Lon-
don. She has been working
on creating installations and
performances by respond-
ing to the physical charac-
teristics of spaces, using
combinations of motorized
devices and found objects.
Fusing sculpture and sound,
her artistic practice is open
to chance and the influence
of others. She has exhibited
and performed worldwide. Her first major solo exhibition
was held at IKON Gallery in Birmingham in 2018. She
has also collaborated with Serralves Museum (Porto),
ShugoArts (Tokyo), Hara Museum (Tokyo), The Wattis (San
Francisco) and Cafe OTO (London). Her frequent collab-
orators include David Cunningham, Keiko Yamamoto,
Pierre Berthet, Marie Roux, Billy Steiger, David Toop,
Akira Sakata among others.
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Klanginstallation
Orangerie
Donnerstag, 19.10.—Sonntag, 22.10.2023

Donnerstag 17:00-20:00
Freitag 11:00-20:00
Samstag 10:00-20:00
Sonntag 10:00-17:00

Raul Keller Urauffiihrung
. . Kompositionsauftrag
Light Orange Intervention (2023) des SWR
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Light Orange Intervention ist eine ortsspezifische Klang- und Lichtinstalla-
tion in der ehemaligen Orangerie des Donaueschinger Schlosses, die die neben-
einander liegenden Raume im ersten Stock der Orangerie in eine Flucht aus Farbe
und Schwingung verwandelt. GroBe, mit Helium gefillte Ballons werden auf ihre
jeweilige Resonanzfrequenz gestimmt; hinzu kommt eine zusatzliche Schicht von
kleinen Klangereignissen, wodurch in jedem der Rdume mehrere subtile Klang-
nuancen erzeugt werden. Da die Rdume an beiden Seiten offen sind, reichen die
mikrosonischen Klange lber diese hinaus und verschmelzen zu einer organischen
Komposition, die sich mit der Position der Besucher:innen verandert. Alle Raume
sind mit transparenten Farbfolien an den Fenstern abgetént, was der Atmosphare
eine zusétzliche Schattierung verleiht.

Die widerhallenden Objekte sind abgestimmt auf eine Reihe von klingenden Objek-
ten, mit denen der Kiinstler in den letzten Jahren in seinen Klanginstallationen expe-
rimentiert hat. Dabei verwendete er speziell behandelte Membranobjekte und zuletzt
groBe, mit Helium gefiillte Ballons. Ein schwebender Ballon, der durch Impulse von
einem Lautsprecher als Klangquelle in Schwingung versetzt wird, gibt feine Téne
niedriger Frequenz ab. Diese breiten sich in alle Richtungen aus und erzeugen Bal-
lungen von fast infraschallartigem Charakter, die meist als Verdnderung des Schall-
drucks in einem Raum wahrgenommen werden. Wenn man aber das Ohr in die Ndhe
des Ballons hélt, kann man dessen eigene Vibration héren. Die zuséatzlichen Hoch-
frequenztdne und die sehr leise Gerdauschschicht wirken wie eine Art Mapping-Gerat,
da die Schallwellen von den festen Wanden des Raums zuriickgeworfen werden.

Die Orangerie ist ein Ort der Warme und Geborgenheit, denn sie soll exotischen
Pflanzen in den kalten Wintermonaten Schutz bieten. So ist auch die Klang- und
Lichtinstallation in der Zimmerflucht des ersten Stocks ein Ort, an dem sich fragile,
schwebende Objekte bewegen und in die Umgebung ausstrahlen, sodass der Raum
durch ihre Prdsenz in einen anmutigen Garten verwandelt wird. Vielleicht sind die
Ballons die Geister der Orangen, die sich einmal dort befunden haben? Die Instal-
lation lasst sich am besten allein oder in kleinen Gruppen bei einem langsamen
Spaziergang erleben, damit sich der Klanghorizont voll entfalten kann.



Raul Keller

Raul Keller
Light Orange Intervention

Light Orange Intervention is a site-specific sound and light installation in
the former Orangerie of the Donaueschingen Palace, which turns the adjoining
rooms on the first floor of the Orangerie into a walkway of color and vibration. Large
helium-filled balloons are tuned to their respective resonant frequencies, supple-
mented with an additional layer of small sound events, which provides several sub-
tle flavors of sound in each of the rooms. Since the rooms are open at both sides,
these microsonic events extend beyond them, and blend into an organic composi-
tion which changes with respect to the position of the observer. All of the rooms
are tinted with transparent colored film on the windows, adding tonal shades to the
atmosphere.

The resonating sound objects are in line with a series of sound emitting objects
that the artist has been experimenting with as sound installations over the past
several years, using specially treated membrane objects and, most recently, large
helium-filled balloons. A floating balloon, vibrated by pulses from a speaker as
sound source, gives off subtle low frequency sounds that propagate in all direc-
tions, creating nodes of an almost infrasonic character, which are mostly felt as a
change in sound pressure in the room. However putting an ear close to a balloon,
one can hear the vibration of the balloon itself. The additional high frequency
sounds and a very low volume noise layer act as a sort of a mapping device, as the
soundwaves reflect off the surfaces of the room.

The Orangerie is a place associated with warmth and protectiveness, as its pur-
pose is to give shelter to exotic plants during the cold months of the winter. Like-
wise, the sound and light installation in the gallery on the first floor is also a place
where fragile, floating objects move and radiate, transforming the space with their
presence into a somewhat delicate garden. Perhaps the balloons are the ghosts
of the former oranges? The installation is best observed alone or in small groups
taking a slow-paced walk, so that the sonic horizon can fully unfold.
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Raul Keller

stammt aus Estland und gehdrt zu einer neuen
Generation osteuropaischer Kiinstler:innen, die Kompo-
sition und Performance, Medien- und Klangkunst aufihre
ganz eigene Weise miteinander verbinden. Seine Arbei-
ten bewegen sich in den unterschiedlichsten Bereichen
der zeitgendssischen Kunst. Sie umfassen ortsspezifi-
sche Klanginstallationen, Performance und freie Impro-
visation, Radiokunst, Fotografie und Videokunst ebenso
wie experimentelle Rockmusik. Seine Kunst ist fast im-
mer prozesshaft. Klangperformances und Radiokunst
mit LokaalRaadio (mit Katrin Essenson, Hello Upan). Auf-
tritte und Aufnahmen als freies Impro-Noise-Duo Post
Horn (mit Hello Upan). Er trat als Paul Cole mit seiner
Gruppe The Great Outdoors mit Musik im Americana-
Rock-Stil auf und ist Grindungsmitglied von MKDK,
einem Kollektiv fir Musik und Kunst. Er ist Griinder des
Radiokunstfestivals Radiaator (mit Katrin Essenson) und
Mitglied der Estonian Artist Union (EAA) und der Estonian
Electronic Music Society (EES).

Raul Keller comes from Estonia and belongs to a new
generation of Eastern European artists who bring togeth-
er composition and performance, media and sound art
intheirown unique way. His
works move in the most
varied areas of contempo-
rary art. They encompass
site-specific sound instal-
lations, performance and
free improvisation, radio
art, photography and video
artas well as experimental
rock music. His art is al-
most always procedural.

. Projects include: sonic
performances and radio art with LokaalRaadio (with
Katrin Essenson, Hello Upan), performances and record-
ing as the free impro noise duo Post Horn (with Hello
Upan). He has performed as Paul Cole with his group The
Great Outdoorsin a burlesque Americana rock genre and
is founding member of MKDK, a collective of music and
arts. He is a founder of the radio art festival Radiaator
(with Katrin Essenson) and member of the Estonian Artist
Union (EAA) and Estonian Electronic Music Society (EES).
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Thema
Kunstlerische Zu

Inga Margrete Aas Kontrabass, Stimme
Jessie Marino Fiddle, Stimme

Pinquins

Sigrun Rogstad Gomnaes Schlagzeug, Stimme
Jennifer Torrence Schlagzeug, Stimme

Ane Marthe Sarlien Holen Schlagzeug, Stimme



Podiumsdiskussion
Donnerstag, 19.10.2023 20:00
Museum Art.Plus

Musik Liv
sammenar

. . . Eine Koproduktion
Fells:lt?s Hc?ppe Schriftstellerin von BR-KLASSIK,
Christian Ritter Kultur- und hr2-kultur und SWR2

Medienwissenschaftler

Carol Robinson Komponistin, Klarinettistin
Iris ter Schiphorst Komponistin

Stefan Fricke Moderation

Jessie Marino

The Positive Reinforcement Campaign (2022-2023)
Silence, in a way fur Fiddle, Kontrabass und
kleines Schlagzeug 7’
... and all our hushed sisters fur funf Stimmen 7’

BR-KLASSIK live 19.10.2023 20:05
hr2-kultur 9.11.2023 20:00
SWR2 20.10.2023 22:00
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Stefan Fricke

geboren 1966 in Unna (Westf.), studierte nach
dem Zivildienst Musikwissenschaft und Germanistik an
der Universitat des Saarlandes in Saarbriicken. 1989
Mitbegriinder des auf Literatur zur zeitgendssischen
Musik spezialisierten Pfau-Verlages. Zahlreiche Publika-
tionen zur Neuen Musik und Fluxus. Mehrfach war er u.a.
Dozent bei den Internationalen Ferienkursen fiir Neue
Musik Darmstadt. Er ist Redaktionsleiter Neue Musik |
Jazz | Klangkunst beim Hessischen Rundfunk und lehrt
als Honorarprofessor an der Hochschule fiir Musik Mainz
derJohannes Gutenberg-Universitat Mainz. Gemeinsam
mit dem Istanbuler Komponisten und Musikologen Alper
Maral realisierte er 2021 fiir die Donaueschinger Musik-
tage die permanente Klanginstallation Am Grabe [ Aus
der Ferne (dauerhaft in der Karlstrae 58).

Stefan Fricke was bornin 1966 in Unna (Westphalia) and
studied musicology and German philology at Saarland
University in Saarbriicken after completing his civilian
service.In1989 he co-founded Pfau-Verlag, a publishing
house specializing in literature on contemporary music.
He has written numerous publications on contemporary
music and Fluxus. He has been a lecturer at the Interna-
tionale Ferienkurse fir Neue Musik Darmstadt several
times. He is chief editor for New Music | Jazz | Sound Art
at Hessischer Rundfunk and teaches as an honorary pro-

I = fessor at the Hochschule
! fiir Musik Mainz of the Jo-
hannes Gutenberg Univer-
sity Mainz. Together with
the Istanbul composerand
musicologist Alper Maral,
he realized the permanent
sound installation Am
Grabe [ Aus der Ferne (at
KarlstraBe 58) for the
Donaueschinger Musik-
tage in 2021.

Felicitas Hoppe

geboren 1960 in Hameln, lebt als Schriftstelle-
rin in Berlin und im Schweizer Wallis und ist weltweit
reisend, schreibend und lehrend unterwegs. Sie veré6f-
fentlicht Erzahlungen, Romane, Kinderbiicher und Essays
und arbeitet mit bildenden Kiinstler:innen und Musi-
ker:innen zusammen. lhr in zahlreiche Sprachen liber-
setztes Werk erscheint im S.Fischer-Verlag; zuletzt der
Roman Die Nibelungen — ein deutscher Stummfilm. Sie
ist Mitglied der Deutschen Akademie fiir Sprache und
Dichtung, Ehrendoktorin der Leuphanain Liineburg, Tra-
gerin des Georg Biichner Preises 2012 und erste Preis-
tréagerin des GroBen Preises des Deutschen Literatur-
fonds 2020. Zuletzt wurde ihr in Kassel der Literaturpreis
fir grotesken Humor verliehen. Im Herbst 2023 ist sie
Storm-Schreiberin in Husum.

Felicitas Hoppe, born 1960
in Hameln, lives as a writer
in Berlin and in the Swiss
 Valais, and travels, writes
and teaches all over the
world. She publishes sto-
ries, novels, children’s
books, and essays, and
collaborates with visual
artists and musicians. Her
work, translated into nu-
merous languages, is pub-
lished by S.Fischer-Verlag, most recently the novel Die
Nibelungen - ein deutscher Stummfilm. She is a member
of the German Academy for Language and Poetry, an
honorary doctor of the Leuphana in Lineburg, winner of
the Georg Biichner Prize 2012 and first prize winner of
the Grand Prize of the German Literature Fund 2020.
Most recently, she was awarded the Literature Prize for
Grotesque Humor in Kassel. In the fall of 2023, she will
be Storm-writer in Husum.
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Christian Ritter

ist Vizedirektor der Hochschule Luzern — Design
& Kunst. Dort leitet er unter anderem den Fachbereich
Kunst und verantwortet die interdisziplinaren Studien-
angebote. Zuvor arbeitete er am Collegium Helveticum,
dem interdisziplindren Institute for Advanced Studies der
ETH Zirich, der Universitat Zirich sowie der Ziircher
Hochschule der Kiinste, zuletzt als stellvertretender
Direktor sowie als Direktor a. i. Friihere Stationen als
Forscher und Vermittler waren am Institut fiir Sozialan-
thropologie und Empirische Kulturwissenschaft der Uni-
versitat Zirich sowie am Institut fiir Theorie der ZHdK.
Er studierte Kulturwissenschaften sowie Kunst-, Design-
und Medientheorie an der Hochschule fiir Gestaltung
und Kunst Zirich HGKZ (heute ZHdK) und promovierte
an der Kunsthochschule fiir Medien Kdln.

Christian Ritter is vice director of the Lucerne Universi-
ty of Applied Sciences and Arts — School of Art and De-
sign. There, among other things, he heads the Depart-
ment of Art and is responsible for the interdisciplinary
study programs. Previously, he worked at the Collegium
Helveticum, the interdisciplinary Institute for Advanced
Studies at ETH Zurich, the University of Zurich, and the
Zurich University of the Arts, most recently as deputy
director as well as director a. i. Earlier positions as a re-
searcher and mediator were at the Institute for Social
Anthropology and Empirical Cultural Studies at the Uni-
versity of Zurich and at the Institute for Theory at the
ZHdK. He studied cultural
studies as well as art, de-
sign and media theory at
the University of Art and
Design HGKZ (now ZHdK)
and earned his doctorate
at the Academy of Media
Cologne.

Carol Robinson

geboren 1956 in Langley, USA, ist eine Kompo-
nistin und Klarinettistin mit vielféltigen musikalischen
Aktivitaten. Sie ist sowohl im klassischen als auch im
experimentellen Bereich zu Hause und tritt in wichtigen
Konzertsalen und auf renommierten Festivals auf. Sie
begann mit dem Komponieren von Musiktheaterstiicken,
erhielt spater Auftrage fir Konzertmusik, Installationen,
Radio-, Tanz- und Filmproduktionen und hat mittlerweile
mehr als siebzig Werke geschrieben. Diese wurden von
Radio France, dem Hessischen, dem Saarléandischen und
dem Litauischen Rundfunk aufgenommen und bei PLUSH,
AYLER, SHIIIN, MODE und Expérience de vol veréffent-
licht. Des weiteren hat sie monographische CDs mit Mu-
sik von Scelsi, Feldman, Nono, Berio, Niblock und Radigue
sowie klassische Musik und alternativen Rock aufgenom-
men. Nach ihrem Abschluss am Oberlin Conservatory
erhielt sie ein H.H. Woolley-Stipendium, um in Paris zeit-
gendssische Musik zu studieren. Seither lebt sie dort.

Carol Robinson, born1956 in Langley, USA, is a compos-
erand clarinetist with a multifaceted musical life. Equal-
ly at ease in the classical and experimental realms, she
performs in major international concert halls and festi-
vals. Author of over seventy works, she began composing
by writing music theater pieces, subsequently receiving
commissions for concert music, installations, radio,

= dance, and film produc-
tions. Her works have been
recorded by Radio France,
Hessischer Rundfunk,
Saarlandischer Rundfunk,
Lithuanian National Radio
and released on PLUSH,
AYLER, SHIIIN, MODE and
Expérience de vol. Other
releases include solo mo-
nograph recordings of mu-
sic by Scelsi, Feldman,
Nono, Berio, Niblock, and Radigue as well as classical
music and alternative rock. After graduating from the
Oberlin Conservatory, she was awarded an H.H. Woolley
grant to study contemporary music in Paris, and has lived
there ever since.
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Iris ter Schiphorst

ist eine deutsch-niederlandische Komponistin,
Musikerin, Autorin und Kuratorin. Ihre Kompositionen
sind haufig Reaktionen auf gesellschaftspolitische The-
men, z.B. Das Imaginére nach Lacan (2017, Wien modern)
Uber die Wahrnehmung verschleierter Frauen oder
WHISTLE- BLOWER lber die Gefédhrdung des Individuums
(2020, ECLAT Festival). Sie bezeichnet ihr Komponieren
als «dialogisch» und sucht oft die Zusammenarbeit mit
anderen Kinstler:iinnen. Die Auseinandersetzung mit
Texten begleitete ihr Komponieren von Anfang an. Zuletzt
machte ihre Kammeroper UNDINE GEHT (2021, Taschen-
opernfestival Salzburg) von sich reden, ebenso wie die
Urauffiihrung von HYPER-DUB bei den Donaueschinger
Musiktagen 2022. Der Schriftstellerin Felicitas Hoppe ist
sie seitihrer ersten Zusammenarbeit eng verbunden. Seit
2013 ist sie Mitglied der Akademie der Kiinste Berlin, seit
2021 Vizerektorin der Sektion Musik ebendort, seit 2017
Mitglied der Bayerischen Akademie der Schénen Kiinste
und seit 2021 der Slowenischen Akademie der Wissen-
schaft und Kiinste. Von 2015 bis 2022 lehrte sie als Pro-
fessorin fiir Medienkomposition an der Universitat fur
Musik und darstellende Kunst Wien.

Irister Schiphorstis a Ger-
man-Dutch composer, mu-
sician, author and curator.
Her compositions are often
reactions to socio-political
issues, e.g. Das Imaginére
nach Lacan (2017, Wien
modern) about the per-
ception of veiled women or
WHISTLE-BLOWER about
the endangerment of the

. individual (2020, ECLAT
Festival). She describes her composing as «dialogical»
and often seeks collaboration with other artists. The
exploration of texts has accompanied her composing
from the beginning. Most recently, her chamber opera
UNDINE GEHT (2021, Taschenopernfestival Salzburg)
attracted attention, as did the premiere of HYPER-DUB
at the Donaueschinger Musiktage 2022. She has been
closely associated with the writer Felicitas Hoppe since
their first collaboration. She has been a member of the
Berlin Academy of Arts since 2013, vice rector of the
music section there since 2021, a member of the Bavar-
ian Academy of Fine Arts since 2017, and of the Slovenian
Academy of Science and Arts since 2021. From 2015 to
2022 she taught as professor of media composition at
the University of Music and Performing Arts Vienna.
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Susanne Frohlich Paetzold Subkontrabassblockfldte
Theo Nabicht Kontrabassklarinette

RAGE Thormbones
Mattie Barbier Posaune

Weston Olencki Posaune

Wojtek Blecharz Leitung
Nicolas Navarro Rueda Kostiime, Assistenz

Jymy



Konzertinstallation

Freitag, 20.10.2023 17:00-19:30 & 22:30-1:00
Sonntag, 22.10.2023 14:00-16:30
(durchgehender Einlass)

Erich Kastner-Halle

Woijtek Blecharz Urauffiihrung
Kompositionsauftrag
Symphony No.3 des SWR

fur 220 kabellose Lautsprecher
(2019-2023) 150’

SWR2 16.11.2023 21:05
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Symphony No. 3

Symphony No. 1(2019) ist eine performative Installation, komponiert fiir
Kammerorchester in vier Gruppen. Die Struktur des Stiicks besteht aus zwdIf Modu-
len, die in verschiedenen rdumlichen Anordnungen gespielt werden kénnen. Die
Gruppen von Musiker:innen befinden sich an verschiedenen Positionen im Raum,
sodass die Besucher:innen sich frei zwischen den Gruppen bewegen kénnen. Die
Musiker:innen sollten sich auf verschiedenen Etagen/Ebenen/Ecken des Raums
befinden, das Publikum sollte sich langsam zwischen den Klangmassen bewegen
und immer die Musik «dazwischen» héren, entweder ganz nah an den Musiker:in-
nen, neben ihnen sitzend oder weit weg, ohne das Orchester zu sehen.

Symphony No. 2 (2019) kann als ein Raum verstanden werden, der den Dialog zwi-
schen den Teilnehmenden und dem Klang auf eine umfassendere Weise anregt, als
es in einer normalen Konzertsituation der Fall ist. Symphony No. 2 ist eine Langzeit-
performance, die aus 16 Szenen besteht und fiir eine neue Art von Orchester kom-
poniert wurde: aus ausgebildeten Musiker:innen wie auch solchen ohne musikali-
sche Erfahrung. Das Stick sollte in RGumen ohne Trennung von Biihne und Publikum
und mit (sehr) langen oder «problematischen» Nachhallzeiten aufgefiihrt werden.
Im Lateinischen bedeutet «symphonia» «eine Abstimmung von Klangen, eine Har-
monie», und die Symphony No. 2 bietet einen sicheren Ort, an dem sich sowohl
das Orchester als auch das Publikum treffen kdnnen, an dem sie musizieren und
gemeinsam Uber Kldnge und Harmonien reflektieren kdnnen, unabhangig von ihrer
Erfahrung, ihrem Hintergrund oder ihrer Herkunft.

Symphony No. 3 (2019-2023) besteht aus fiinf Satzen:
1. Synthese

2. Klangfelder

3. Drones

4.Scherzo

5. Thema mit Variationen
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Symphony No. 3 verbindet jeden Punkt mit jedem anderen Punkt. Das Werk ermdg-
licht eine uneingeschrankte Bewegung zwischen Mdéglichkeitsfeldern, Themen,
Kategorien. Es territorialisiert und deterritorialisiert die Klanglandschaft.

«Eine neue Art von Orchester ohne Streicher kam aus den USA, und
seine Gestalt wurde von der Popkultur, der Jazzmusik und vor allem der
afroamerikanischen Kultur beeinflusst.»

PAUL BEKKER

«Neue musikalische Gerate sind in der Lage, alle Arten von Klangen

und Frequenzen zu libertragen, die Register zu erweitern, also neue Arten
von vertikalen und rdumlichen Akkorden zu arrangieren.»

EDGAR VARESE

«Wir sind auf dem Weg, Silikonwesen zu werden, wir wandeln uns von
kohlenstoffbasierten zu silikonbasierten Wesen.»
PAULINE OLIVEROS

«Wir kdnnen Systeme nicht kontrollieren oder sie verstehen, aber wir
kdbnnen mit ihnen tanzen.»
DONELLA H. MEADOWS

Symphonies No. 1-3 kdnnen in beliebiger Anordnung gleichzeitig aufgefiihrt werden.

Wojtek Blecharz
Symphony No. 3

Symphony No. 1(2019) is a performative installation composed for chamber
orchestra in 4 groups. The structure of the piece consists of 12 modules that can
be played in different spatial arrangements. The groups of musicians are located in
different spaces of the venue, which should allow the visitor to move freely be-
tween the groups. The musicians should be situated at different floors/levels/corners
of the venue, the audience shall move slowly between the masses of sound, always
listening to the music «in between», very close to the musicians, sitting next to
them or far away, without seeing the orchestra.

Symphony No. 2 (2019) can be understood as a space that activates dialog
between the participant and the sound in a more holistic way than in a regular con-
cert situation. Symphony No. 2 is a durational performance, made of 16 scenes,



Symphony No. 3

composed for a new type of orchestra: consisting of trained musicians and musi-
cians without prior musical experience. The piece should be performed in spaces
without divisions between stage and audience, and with rather (very) long or
«problematic» reverbs. In Latin «<symphdnia» means «an agreement of sounds, a
harmony» and Symphony No. 2 offers a safe place, where both the orchestra and
the audience can meet, play and contemplate sounds and harmonies together,
regardless of their experience, background or origin.

Symphony No. 3 (2019—-2023) consists of five movements:
1. Synthesis

2.Sound fields

3. Drones

4. Scherzo

5. Theme with variations

Symphony No. 3 connects any point to any other point, it allows unrestricted move-
ment between fields of possibilities, themes, categories. It territorializes and
deterritorializes the soundscape.

«A new type of orchestra without strings came from the USA and its shape
was influenced by pop culture, jazz music and most importantly Afro-
American culture.»

PAUL BEKKER

«New musical devices are able to transmit all types of sounds and frequen-
cies, to expand registers, therefore, to arrange new types of vertical and
spatial chords.»

EDGAR VARESE

«We are on our way to becoming silicone beings, we are transforming from
carbon-based to silicone-based beings.»

PAULINE OLIVEROS

«We can’t control systems or figure them out, but we can dance with them.»
DONELLA H. MEADOWS

Symphonies No. 1-3 can be performed simultaneously in any arrangement.
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Woijtek Blecharz

wurde 1981 in Gdynia (Polen) geboren und lebt
seit 2015 in Berlin. Von 2012 bis 2019 kuratierte er das
Musikfestival Instalakcje im Warschauer Nowy Theater,
bei dem unter anderem Klanginstallationen, Perfor-
mances und Musiktheater zu sehen waren. Er hat bei drei
seiner Opern-Installationen Regie gefiihrt: Transcryptum
(2013) am Grand Theater National Opera in Warschau,
Park-Opera (2016) am Theater Powszechny in Warschau
und Body-Opera (2016) beim Huddersfield Contempo-
rary Music Festival. 2018 komponierte er die Oper FIASKO
fur das Staatstheater Darmstadt. Seine Musik definiert
das traditionelle Konzertformat neu und schafft unter-
schiedliche Beziehungen zwischen den Zuhérenden/
Zuschauenden und dem Klang. Sie umfasst ortsspezi-
fische Projekte, partizipatives Publikum, Elemente des
Musik- und Instrumentaltheaters sowie die Immersion
und Verkdrperlichung von Klang. 2020 fand eine Retro-
spektive seiner Werke im Rahmen des New Empathies
Festival im Radialsystem in Berlin statt. 2022 arbeitete
eran zwei groB3 angelegten kollaborativen Musikinstal-
lationen: Queer Magick Intervention fir das ehemalige
Reichsparteitagsgelande in Nirnberg und Treehumana
fur Stimmen und Paetzold-Fléten.

Wojtek Blecharz was born
in Gdynia (Poland) in 1981
and has been living in Ber-
lin since 2015. From 2012
to 2019 he curated the
Instalakcje music festival at
Warsaw’s Nowy Theater,
featuring sound installa-
tions, performances, sound
sculptures, music theater
and others. He has directed
| three of his opera-instal-
lations: Transcryptum (2013) at Grand Theater National
Opera in Warsaw, Park-Opera (2016) at Theater
Powszechny in Warsaw and Body-Opera at Huddersfield
Contemporary Music Festival (2016).1n 2018 he composed
the opera FIASKO for Staatstheater Darmstadt. His music
often redefines the traditional concert format and pro-
poses different relations between the listener/viewer and
the sound. His music involves site specific projects, par-
ticipatory audience, elements of music and instrumental
theater as well as the immersion and embodiment of
sound. In 2020 a retrospective with his works took place
during the New Empathies Festival at Radialsystem in
Berlin.In 2022 he worked on two large-scale collaborative
music installations: Queer Magick Intervention for the
Former Nazi Party Rally Grounds in Nuremberg and Tree-
humana for voices and Paetzold recorders.

Susanne Frohlich

widmet sich neben alter und traditioneller Musik
vor allem der zeitgendssischen Musik, der Improvisation
und neuen Konzertformaten. Sie gibt regelméBig Konzer-
te und Workshops im In- und Ausland und tritt als Solistin,
in unterschiedlichen kammermusikalischen Besetzungen
sowie im Rahmen verschiedener Produktionen in den Be-
reichen bildende Kunst, Oper und Theater auf. Sie spielte
zahlreiche Urauffiihrungen in wichtigen Konzerthausern
und auf renommierten Festivals, u.a. mit dem Ensemble
Adapter, dem Ictus Ensemble, der Marc Sinan Company
und dem Trickster Orchestra. 2019 schloss sie ihr kiinst-
lerisch-wissenschaftliches Forschungsprojekt zum Thema
Das neue Potential einer Blockfl6te im 21. Jahrhundert
an der Kunstuniversitat Graz mit Auszeichnung ab.

Susanne Fréhlich dedi-
cates herself not only to
early and traditional but
especially to contempo-
rary music, improvisation,
and new concert formats.
She regularly presents
concerts and workshops
internationally and per-
forms as soloist, in various
chamber music forma-
tions,aswellasinthe con-
text of various productions in the realm of fine arts, opera
and theatre. She has performed numerous premieres in
important concert houses and festivals, with such groups
as Ensemble Adapter, Ictus Ensemble, Marc Sinan Com-
pany, and Trickster Orchestra. In 2019 she completed with
distinction her artistic research project on The new
potential of a 21 century recorder at the University of
Music and Performing Arts in Graz.
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Theo Nabicht

wurde 1963 geboren und studierte an der Ber-
liner Musikhochschule Hanns Eisler. Danach studierte er
Bassklarinette am Conservatoire de Strasbourg bei Ar-
mand Angster. Seit 1985 arbeitet er genrelibergreifend,
erst hauptsachlich als Jazzmusiker; spater beschéftigte
ersich vorwiegend mit der Auffiihrung zeitgendssischer
und improvisierter Musik. Er ist Mitglied des Kammer-
ensembles Neue Musik Berlin, war Gast beim Klangforum
Wien und dem Ensemble Modern. Er arbeitete unter
anderem als Komponist fiir Theater-, Tanz- und Fernseh-
produktionen. In den letzten Jahren steht die Kontrabass-
klarinette im Zentrum seines Schaffens. Dabei sind Giber
70 Kompositionen fiir dieses Instrument entstanden. In
verschiedensten Formationen wie auch solistisch sucht
er das Klangspektrum des Instrumentes zu erweitern.

Theo Nabicht was born in
1963 and studied at the
Musikhochschule Hanns
Eisler in Berlin. He then
studied bass clarinet at
the Conservatoire de
Strasbourg with Armand
Angster. Since 1985 he
has been working across
genres, first mostly as a
jazz musician, then lateras
g a performer of contempo-
rary and improvised music. He is a member of the Kam-
merensemble Neue Musik Berlin, and has been a guest
with Klangforum Wien and Ensemble Modern. He has
worked as a composer for theater, dance and television
productions. In recent years, the double bass clarinet
has been the focus of his work. He has written over 70
compositions for this instrument. In various formations
and as a soloist, he seeks to expand the sound spectrum
of the instrument.

Nicolas Navarro Rueda

ist Modedesigner, Kostimbildner, autodidak-
tischer lllustrator und Kiinstler. Er lebt in Berlin. Experi-
mente mit Bewegung, Form, Figur und Farbe werden in
seinen Projekten angewandt, um durch Struktur und
Detailarbeit ein Gefiihl von Fluiditét zu erzeugen. Er nutzt
das Gestalten als einen therapeutischen Prozess. Sein
Erbe und seine Identitat sowie Gender Studies und Spi-
ritualitat sind Themen, die sein Werk pragen. Er machte
2013 seinen Abschluss als Modedesigner und visueller
Designer/Grafiker in Diisseldorf. Er hat mit Tanzer:innen,
Performer:innen und Kiinstler:innen wie Melanie Jame
Wolf, Karol Tyminski, Sunny Pfalzer, mit der Biihnen- und
Lichtdesignerin Sandra Blatterer und mit den Kompo-
nist:innen Wojtek Blecharz und Laure M. Hiendl zusam-
mengearbeitet.

Nicolas Navarro Rueda is a fashion and costume design-
er, self-taughtillustrator and artist based in Berlin. Exper-
imentation with movement, shape, silhouette and color
are applied to their projects to give a sense of fluidity
through structure and detail. They use creation and the
act of making as therapeutic processes. Their heritage
and identity, as well as gender studies and spirituality,
are subjects that inform their body of work. They gradu-
ated in 2013 as a fashion designer and visual/graphic
designer from the Design
Department Disseldorf.
They have worked and
collaborated with dancers,
performers and artists
such as Melanie Jame
Wolf, Karol Tyminski, Sunny
Pfalzer, with stage and
light designer Sandra Blat-
terer, and with composers
Wojtek Blecharz and Laure
M. Hiendl.
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RAGE Thormbones

ist ein Niedrigfrequenz-Duo, bestehend aus
Weston Olencki und Mattie Barbier. Sie erzeugen ge-
formte Klangmassen von hoher Dichte, die metallische
Resonanz und unter die Haut gehende Téne hervorbrin-
gen,um Raume schwer erscheinen zu lassen. Sie nehmen
den Blechblasinstrumenten jegliche vokale Virtuositat
und machen aus ihnen organische Luftkompressoren —
physikalisch modellierte Synthese, die in den akusti-
schen Bereich zuriicktranskribiert wird. Die beiden Mu-
siker haben bereits mit Kiinstler:innen wie Kevin Drumm,
Clara lannotta und dem britischen Pop-Einzelgédnger
Scott Walker zusammengearbeitet. Sie haben ihre Posau-
nen Uberall erklingen lassen, von der Walt Disney Concert
Hall, den Darmstadter Ferienkursen und dem Borealis
Festival bis hin zu ihren Lieblingsorten wie Kellern, Wohn-
zimmern, Lagerhdausern, Krypten und vor kurzem auch
als Solisten mit dem Helsinki Philharmonic Orchestra.

RAGE Thormbones is a low-frequency duo comprised of
Weston Olencki and Mattie Barbier. They produce sculpt-
ed masses of high-density sound, carving metallic reso-
nance and subcutaneous tones to make rooms feel re-
ally heavy. They move brass instruments away from vocal
virtuosity and more toward their true selves as improvis-
ing organic air compressors — physically-modeled syn-
thesis transcribed back into the acoustic domain.
RAGE has collaborated with artists like Kevin Drumm,
Clara lannotta, and British pop maverick Scott Walker.
They’ve tooted their trombones everywhere from Walt
Disney Concert Hall, the Darmstadt Summer Courses,
and Borealis Festival to their favorite basements/living
rooms/warehouses/crypts and more recently, as soloists
with the Helsinki Philharmonic.
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Mat Pogo Stimme, Effekte
Cristina Vetrone Stimme, Akkordeon
Antje Vowinckel Lautsprecher, Sampler, Stimme

Die Hochstapler

Pierre Borel Saxophon

Antonio Borghini Kontrabass

Louis Laurain Trompete, Birdcalls

Hannes Lingens Schlagzeug, Vibraphon, Akkordeon



Konzert
Freitag, 20.10.2023 18:00 & 23:00
Kleine Realschulhalle

This Is Just To Say

SWR2 live 20.10.2023 23:05

ust To Say



76

Die F
This

Musik ist Kommunikation. Ausgehend von diesem Grundsatz machen Die
Hochstapler Sprache zum Ansatzpunkt musikalischer Organisationsmuster und 6ff-
nen sich so neue Wege der musikalischen Gestaltung. Sie tibernehmen Rhythmik
und Melodik von gesprochenen Texten, orientieren sich in ihren Kompositionen an
Strukturen von Gedichten und entwickeln musikalische Alphabete, die ihnen ebenso
als Kompositionsgrundlagen wie als Werkzeuge zur spontanen Strukturierung der
Musik dienen. Dabei wird unter Verzicht auf Notation stets alles Material miindlich
ibermittelt und gemeinsam erarbeitet. Uber Jahre der Zusammenarbeit haben die
vier Musiker so eine eigene orale Tradition geschaffen, auf die sie sich nach Belie-
ben beziehen und innerhalb derer sie sich frei bewegen kdnnen.

Mit ihrem neuen Projekt This Is Just To Say gehen Die Hochstapler diesen Weg kon-
sequent weiter und laden drei Géaste ein, die auf je persdnliche Weise Stimme und
Sprache einbringen: die Komponistin und Horspielmacherin Antje Vowinckel, den
Stimmkinstler und Improvisator Mat Pogo und die Sangerin Cristina Vetrone. Die
Aktionsbereiche aller Beteiligten liberschneiden sich in der Improvisation. Dennoch
trifft die ureigene Spiel- und Arbeitsweise des Quartetts in dieser Performance auf
drei sehr unterschiedliche Positionen. Jeder Gast bringt einen spezifischen Hinter-
grund und individuelle Herangehensweisen mit. So bietet sich dem Ensemble
die Gelegenheit, nach Uberschneidungen und Unterschieden in der Methodik zu
suchen, voneinander zu lernen und musikalische Grenzen zu hinterfragen. Die ver-
schiedenen Traditionen und Kontexte sowie die jeweils eigene Erfahrung und kiinst-



This Is Just To Say

lerische Haltung kollidieren miteinander, vermischen sich und befruchten sich
gegenseitig. Das Folkloristische im Experimentellen, das Abstrakte im Gegen-
standlichen und das Rituelle im Konzeptionellen kommen zum Vorschein.

Die drei Gaste treffen als gleichberechtigte Partner:innen auf Die Hochstapler. Zu
siebt untersuchen sie die Stimme als maximal formbares musikalisches Material,
spielen mit Sound Poetry als Ausdruck innerer Vorgéange oder mit Call-Center-Stim-
men als Charakteristikum unserer Zeit. Die Ergebnisse dieser gemeinsamen Arbeit
bilden nun ein dem Ensemble eigenes Vokabular und somit den Pool, aus dem sich
die Akteur:innen im Konzert bedienen, an dem sie sich reiben und dessen Gehalt sie

auf seine Elastizitat iberpriifen. Die Performance bleibt dabei ein variabler Raum,
dessen Form und Inhalt von allen Beteiligten weitestgehend in Echtzeit gestaltet wird.
So wird das gemeinsam fiir diesen Anlass erarbeitete und zusammengetragene Mate-
rial spielerisch genutzt, um ein immer wieder neues Konzerterlebnis zu schaffen.

Im Laufe des Konzerts bilden sich — spontan oder geplant — Untergruppen, denen
wiederum eigenes Material zur kontrapunktischen Anwendung zur Verfiigung steht.
Das Quartett kann dabei ebenso als eigenstdndige Unterformation agieren und sich
ungehindert aus seinem lber die Jahre gewachsenen Material-Pool bedienen. Die
auf diese Weise regelmaBig aufscheinende Parallelitat der Ereignisse erlaubt es den
Zuschauenden, eigene Verbindungen zu erkennen und herzustellen. Der Raum des
Moglichen wird erweitert, wobei individuellen Erfahrungsschéatzen und Expertisen
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ebenso Rechnung getragen wird wie den gemeinsam erarbeiteten Kompositionen,
Strukturen und Konzepten. So ist This Is Just To Say auch der Versuch, ein auf Gleich-
berechtigung und Partizipation beruhendes Gesellschaftsmodell aufzuzeigen.




This Is Just To Say

Die Hochstapler
This Is Just To Say

Music is communication. Based on this principle, Die Hochstapler make
language the starting point of musical organizational patterns and thus open up
new ways of musical composition. They adopt the rhythm and melody of spoken
texts, base their compositions on the structures of poems, and develop musical
alphabets that serve them both as compositional foundations and as tools for
spontaneously structuring the music. In the process, the material is always trans-
mitted orally and worked out together, dispensing with notation. Over years of
collaboration, the four musicians have thus created their own oral tradition, to
which they refer at will and within which they can move freely.

With their new project This Is Just To Say, Die Hochstapler continue on this path
and invite three guests, each of whom contributes voice and language in a personal
way: composer and radio playwright Antje Vowinckel, voice artist and improviser
Mat Pogo, and singer Cristina Vetrone. The fields of action of all participants over-
lap in the improvisation. Nevertheless, the quartet’s unique way of working and
playing engages with three very different positions in this performance. Each guest
brings a specific background and their own individual approach. This allows the
ensemble to look for overlaps and differences in methodology, to learn from each
other and to question musical boundaries. The different traditions and contexts, as
well as each performer’s own experience and artistic attitude, collide, intermingle,
and cross-fertilize. The folkloric in the experimental, the abstract in the concrete,
and the ritual in the conceptual emerge.
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The three guests meet Die Hochstapler as equal partners. All seven of them investi-
gate the voice as a musical material that can be shaped to the extreme - for example
they play with sound poetry as an expression of inner processes, or with call cen-
ter voices as a characteristic of our time. The result of this joint work forms the
ensemble’s own vocabulary, becoming the pool from which the actors draw during
the performance, the content of which they rub against while testing it for its
elasticity. The performance remains a variable space, whose form and content is
shaped by all participants as far as possible, in real time. In this way, the material
that has been worked out and compiled together for this occasion is used in playful
ways to create a constantly new concert experience.

In the course of the concert, subgroups form — spontaneously or planned - which
in turn have their own material at their disposal for contrapuntal application. The
quartet can also act as an independent sub-formation and freely draw from its pool
of material, which has grown over the years. The parallelism of events that regularly
emerge in this way allows the audience to recognize and make their own connec-
tions. The space of the possible is expanded, taking into account individual experi-
ence and expertise as well as the jointly developed compositions, structures and
concepts. Thus, This Is Just To Say is also an attempt to demonstrate a model of
society based on equality and participation.
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Die Hochstapler

haben eine eigene Methode entwickelt, Musik
zu schaffen. Zentrale Elemente dabei sind: Gedachtnis,
Kollektiv und Oralitat. Das meist gemeinsam entwickelte
musikalische Material wird auswendig gelernt. Dadurch
kann jeder der vier Musiker unter Einbeziehung der ver-
innerlichten Informationen in Echtzeit auf die Struktur der
Musik einwirken. Die Komposition verliert ihre vorbe-
stimmte Identitat und wird zum Werkzeug fiir die impro-
visatorische Ausgestaltung der Musik. Es ist das Kollektiv,
in dem jede Idee ihre Ausarbeitung erféhrt und transfor-
miert wird. In langen Probenphasen tibermitteln die Mu-
siker einander ihre Einfalle miindlich oder durch ihre
Instrumente und machen sich so alles Material von Anfang
an zu eigen. Die Loslésung von der Partitur ermdglicht
zudem die Integration von Bewegung als zuséatzliches
Element der musikalischen Gestaltung.

Die Hochstapler have developed their own method of
creating music. Central elements are: memory, collective
and orality. The musical material, usually developed to-
gether, is learned by heart. This allows each of the four
musicians to influence the structure of the music in real
time, incorporating the internalized information. The com-

position loses its predetermined identity and becomes
a tool for an improvisational shaping of the music. It is
within the collective that each idea experiences its elab-
oration and is transformed. In long rehearsal phases, the
musicians communicate their ideas to each other orally
or by means of their instruments, thus making all materi-
al their own from the very beginning. The detachment from
the score also allows for the integration of movement as
an additional element of musical creation.

Mat Pogo

ist Sénger, Improvisationskiinstler, Musikpro-
duzent, DJ, Grafiker und Cartoonist. Seit Anfang der
1990er Jahre ist er eine aktive Stimme in der europai-
schen Underground-Szene. Erist Mitbegriinder des Mul-
timedia-Kollektivs Burp Enterprise und des Musiklabels
und Verlags Burp Publications, der Avantgarde-Pop-Band
Jealousy Party und des DJ-Kollektivs Sistemi Audiofobici
Burp. Aktuelle Projekte sind Jealousy Party (mit Roberta
WJM Andreucci), Voix Magnétiques (mit Anne-Laure
Pigache, Anne-Julie Rollet,Jérdbme Noetinger und Pascal
Thollet) und Peepholes (mit Liz Albee, Antonio Borghini,
Steve Heather) neben Soloauftritten und seiner Tatigkeit
als Improvisator. Seine heutige Musiksprache als Sédnger
nutzt seine Erfahrung als Rocksénger, Improvisator und
Radiokiinstler: Musik, Gerausche, anekdotische und
erzdhlerische Elemente verschmelzen auf ausdrucks-
starke Weise und oft mit einem feinen Sinn fiir Humor.

Mat Pogo is a vocalist, improviser, music producer, DJ,
graphic artistand cartoonist. He has been an active voice
on the European underground scene since the early
1990s. He co-founded the multimedia collective Burp
Enterprise and the music label and publishing house Burp
Publications, the avant-garde pop band Jealousy Party
and DJ collective Sistemi Audiofobici Burp.
Current projects include Jealousy Party (with Roberta
WJM Andreucci), Voix Magnétiques (with Anne-Laure
Pigache, Anne-Julie Rollet,Jérdme Noetinger and Pascal
Thollet) and Peepholes (with Liz Allbee, Antonio Borghini,
Steve Heather) in addition to solo performances and
activities as an improviser. His language as a vocalist
uses his experience as a rock singer, improviser and
radio artist: music, sounds,
anecdotic and narrative
elements fuse in an ex-
pressive way, often with a
delicate sense of humor.




82

Cristina Vetrone

studierte Klavier und keltische Harfe. Schon in
jungen Jahren entdeckte sie das diatonische Akkordeon.
Ende der 1980er Jahre begeisterte sie sich fir die
slditalienische Volksmusik und arbeitete mit der Band
Canzoniere dellaritta e della manca zusammen. Im Alter
von 18 Jahren zog sie nach Bologna und studierte an der
DAMS (Discipline delle Arti, della Musica e dello Spetta-
colo). Im Jahr 1992 griindete sie zusammen mit Lorella
Monti und Enza Prestia die Gruppe ASSURD. Sie nahm
an wichtigen Festivals in Italien und Europa teil. Zusam-
menarbeit in den Bereichen Theater und Musik mit
M. Paolini, U. Gregoretti, D. lodice, R. Giordano, L. Morra,
P. Barra, D. Sepe, T. Honsinger, M. Colasurdo und Loup
Uberto. Seit 2001 tourt sie mit der Musik fiir die Choreo-
graphien Cantata, Orfeo und Alice von Mauro Bigonzet-
ti durch die renommiertesten Theater der Welt. Sie ver-
offentlichte mehrere CDs mit ASSURD und eine CD mit
Tristan Honsinger (Small Talk).

Cristina Vetrone studied piano and Celtic harp. She
discovered the diatonic accordion at a very young age.
At the end of the 1980s, she became passionate about
southern Italian folk music and collaborated with the
band Canzoniere della ritta e della manca. At the age of
18, she moved to Bologna and attended DAMS (Disci-
plines of Arts Music). In 1992 she founded the group
ASSURD with Lorella Monti and Enza Prestia. She has
participated in important festivals throughout Italy and
Europe. Theatre and music collaborators include:
M. Paolini, U. Gregoretti, D. lodice, R. Giordano, L. Morra,
P. Barra, D. Sepe, T. Honsinger, M. Colasurdo and Loup
Uberto. From 2001 to the
present day she has been
touring the best theatresin
the world with the music
for the choreographies
Cantata, Orfeo and Alice
by Mauro Bigonzetti. She
released several records
with ASSURD and a record
with Tristan Honsinger &
(Small Talk).

Antje Vowinckel

lebt als Klangkomponistin, Hérspielmacherin
und Musikperformerinin Berlin. Sie studierte Literatur-
wissenschaft, Musik und Soziologie in Bielefeld und
schloss ihr Studium mit einer Promotion zu «Collagenim
Hoérspiel» ab. lhr Werk umfasst zahlreiche Horstiicke und
Kompositionen fiir Radiosender und Festivals, darunter
Call me yesterday, das in 18 Landern gesendet und pra-
sentiert wurde. Sie widmet sich in ihrer Arbeit immer
wieder einer Poesie des O-Tons und dem Verhaltnis von
Musik und Sprache, z.B.in den von ihr entwickelten Metho-
den Dialect Karaoke und Automatic Speaking. In den letz-
ten Jahren entstanden auch Installationen und Perfor-
mances fiir den 6ffentlichen Raum. lhre Arbeiten wurden
international mit Preisen und Stipendien ausgezeichnet,
zuletzt mit einem Arbeitsstipendium des Berliner Senats.

Antje Vowinckel lives as a
sound composer, radio
playwright and music per-
formerin Berlin. She stud-
ied literature, music and
sociology in Bielefeld and
completed her studies with
a doctorate on «Collages
in Radio Plays». Her work
includes numerous radio
plays and compositions for
radio stations and festi-
vals, including Call me yesterday, which was broadcast
and presented in 18 countries. In her work, she has re-
peatedly devoted herselfto a poetry of the original sound
and relationship between music and language, forexam-
ple in the methods she developed: Dialect Karaoke and
Automatic Speaking.Inrecentyears, she has also creat-
ed installations and performances for public spaces. Her
works have been awarded prizes and grants internation-
ally, most recently a working grant from the Berlin Senate.
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Orch

RAGE Thormbones
Mattie Barbier Posaune
Weston Olencki Posaune

Clara lannotta Elektronik

Chris Swithinbank Elektronik

SWR Symphonieorchester

Carol Robinson Musikalische Einstudierung

(Radigue & Robinson)

Baldur Brénnimann Leitung (Roberts, Glojnaric¢, lannotta)



Konzert
Freitag, 20.10.2023 20:00
Baarsporthalle

Matana Roberts

Elegy for Tyre: «Welcome to the
world through my eyes...»

fur Orchester (2023) 14’

Sara Glojnari¢
sugarcoating #4
fur Orchester (2022) 10’

Clara lannotta

where the dark earth bends

fur zwei Posaunen, Orchester und
Elektronik (2022, rev. 2023) 21’

Eliane Radigue & Carol Robinson
Occam Océan Cinquanta
fur Orchester (2023) 30’

SWR2 live und Live-Videostream auf SWRKultur.de
20.10.2023 20:05

Urauffiihrung
Kompositionsauftrag
des SWR

Deutsche
Erstauffihrung

Urauffihrung der
neuen Version
Kompositionsauftrag
des SWR

Urauffiihrung
Kompositionsauftrag
des SWR
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Matz:
Eleg
wor

Das Stiick verwendet den von mir entwickelten Rahmen einer Textpartitur
den ich «Endless score» («Unendliche Partitur») nenne. Es ist eine klangliche Medi-
tation, die Tyre Deandre Nichols gewidmet ist, einem 29-jadhrigen Afroamerikaner,
der ein Opfer von amerikanischer staatlich sanktionierter Gewalt war. Am Abend des
7.Januar 2023 wurde er von Polizeibeamten aus Memphis, Tennessee, etwa drei Minu-
ten lang zusammengeschlagen, nachdem er wegen angeblich riicksichtslosen Fah-
rens angehalten worden war. Die Beamten lieBen die Kontrolle zu einer gewalttatigen
Auseinandersetzung eskalieren, die damit endete, dass Nichols ins Krankenhaus
eingeliefert wurde, wo er nur drei Tage spater an seinen schweren Verletzungen starb.

Tyre ist ein Vorname mit engem biblischen Bezug und bedeutet «Stérke», und Deandre
ist ein sehr besonderer Name der afroamerikanischen Tradition und bedeutet
«mutig». Bei der klanglichen Umsetzung der Anweisungen dieses Stiicks sollen die
Musiker:innen die Starke und den Mut in Betracht ziehen, die dem Akt des kollek-
tiven Gedenkens innewohnen.

Matana Roberts
Elegy for Tyre: «Welcome to the world through my eyes...»

The piece utilizes a text score framework | have been developing called
«Endless score». This is a sonic meditation dedicated to Tyre Deandre Nichols, a
29-year-old African American man, who was a victim of American state-sanctioned
violence, beaten by Memphis, Tennessee police officers for roughly three minutes
on the evening of Jan.7,2023, after he was stopped for what the police initially
said was reckless driving. These officers escalated the stop into a violent confron-
tation that ended with Mr. Nichols in the hospital, where he would die from his grave
injuries only 3 days later.

Tyre is a forename with close biblical reference meaning «strength», and Deandre
a very specific name from the African American tradition meaning «courageous».
In the rendering of the instructions of this piece, vibrationally, the musicians should
think carefully about the strength and courage inherent in the act of collective
remembrance.
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Sarc
suga

sugarcoating #4 ist das vierte und letzte Stilick der sugarcoating-Reihe,
die urspriinglich darauf beruhte, die wichtigsten Klangfetische der Popmusik neu
anzupassen und zwar auf der Grundlage der Daten des Million Songs Dataset.
Dabei handelt es sich um eine frei zugadnglichen Sammlung von Audio-Features und
Metadaten von einer Million aktueller Popmusik-Titel. Aus einer rein parametrischen
Perspektive betrachtet, sind dies: Reduzierung und Homogenisierung von Tonhéhe
und Textur, Erhéhung der Lautstarke, Wiederholung (Loop) und ein zusatzlicher Para-
meter, der ein Nebenprodukt anderer Parameter ist, ndmlich die Dichte. In diesem
Fall wird die Dichte wieder auf die Musiker:innen ibertragen: lhre Konzentration
wird bis zum AuBersten ausgereizt, indem sie mit Informationen und mikromechani-
scher Perfektion «lberhauft» werden.

Sara Glojnari¢
sugarcoating #4

sugarcoating #4 is the fourth and final piece in the sugarcoating series,
which was initially based on re-adapting major sound fetishes in pop-music, based
on data provided by Million Songs Dataset, a freely-available collection of audio
features and metadata for a million contemporary popular music tracks. If observed
from a purely parametric perspective, those are: reduction and homogenization
of pitch and texture, increase in loudness, repetition (loop) and an additional one,
which happens to be a by-product of other parameters, and that is — density.
Density is, in this case, transferred back to the musicians by pushing their concen-
tration to the limit by «overwhelming» them with information and micromechanics
of perfection.
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Clai
whe

Meine Musik war immer eine intime Erforschung des Selbst. Klang hat die
Kraft, in Tiefen vorzudringen, die Worte nicht erreichen kénnen; er lehrte mich, wer
ich war und wer ich wurde. Im Jahr 2020 wurde ich krank und war gezwungen, mich
zu verandern. Anstatt dass sich das Komponieren wie ein manchmal schwieriger,
aber konzentrierter Forschungsprozess anfiihlte, fiihlte ich mich verloren. Ich weiB,
dass ich nicht mehr dieselbe Musik wie friiher schreiben kann, aber ich wei3 noch
nicht, wer ich bin oder was meine Musik sein wird.

where the dark earth bends handelt von allem und nichts. Es sammelt Bruchstu-
cke von irgendwo in meiner Zukunft, jenseits der Kurve dessen, was ich weiB. Ich
habe Md&glichkeiten auBerhalb der Sichtweite zusammengetragen, die meine sein
kdnnten, die aber auch von jemand anderem sein kénnten, und ich habe nach
einem Ertrag gesucht, der keinen Sinn ergibt.

Maya, dies ist fiir dich und alle unsere Schwestern.

Ein ganz groBer Dank geht an Weston und Mattie, die ihre Soloparts mitgeschrieben
haben und mit mir auf diesen Zug ins Nirgendwo aufgesprungen sind, ohne auch nur
Fragen zu stellen.

Clara lannotta
where the dark earth bends

My music has always been an intimate investigation of the self. Sound
has the power to reach depths which words cannot; it taught me who | was; and
who | was becoming. In 2020, | got sick, and | was forced to change. Instead of
composition feeling like a sometimes difficult, but focused, process of investiga-
tion, | felt lost. | know that | cannot write the same music | used to, but | don’t
know who | am yet or what my music will be.

where the dark earth bends is about everything and nothing. It gathers scraps
from somewhere in my future, beyond the curve of what | know. Reaching out of
sight, I've collected possibilities that might be mine, or might be someone else’s,
digging for a harvest that makes no sense.

Maya, this is for you and all our sisters.

Avery important thanks goes to Weston and Mattie, who co-wrote their solo parts
and jumped on this train to nowhere with me, without even asking questions.
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Occam Océan Cinquanta ist die jingste Komposition des umfangreichen
Zyklus OCCAM OCEAN. Das Werk ist speziell fiir fiinfzig Musiker:innen des SWR
Symphonieorchesters konzipiert und driftet durch eine Vielzahl sich iberlagernder
Wellenbewegungen wie auf einem fliissig gewordenen Pfad. Wie jedes OCCAM-
Stiick ist es von den Bewegungen des Wassers inspiriert, entweder von den tiefsten
Meeresstrémungen oder von den kleinsten sprudelnden Wellen. Die Komponistin-
nen arbeiten mit den Musiker:innen auf miindliche Art und Weise und machen sie
so mit einer neuen «Aural-Tradition» oder Tradition des Hb6rens vertraut, mit einer
zunehmend verstandlicher werdenden Art des gemeinsamen Musikmachens. Es
gibt keine Partitur. Anstatt schriftlichen Anweisungen zu folgen, sind die Musiker:in-
nen aufgefordert, sich von ihren Ohren durch eine bestimmte Abfolge von Inter-
aktionen leiten zu lassen. Auch wenn wahrend der Erarbeitung des Stiicks eine
gewisse Freiheit besteht, so ist die Musik dennoch nicht improvisiert. Ahnlich einer
Wasseroberfldche, die unter bestimmten Umstanden von Tag zu Tag oder sogar von
Minute zu Minute leicht verédndert erscheinen kann und dabei doch immer dieselbe
Oberflache, dasselbe Gewasser bleibt. Die Musiker:innen sollen darauf vertrauen,
dass die Musik, auch wenn sie jedes Mal etwas Anderes zu sein scheint, immer
dieselbe ist. Klange haben ihre eigene fluktuierende Wahrheit. Um die ganze Subti-
litdt dieser Musik zu bewaltigen, sind die gréBtmdéglichen technischen Fahigkeiten
und die maximale Sensibilitdt der Musiker:innen gefordert.

OCCAM OCEAN begann mit einem Stick fir Solo-Harfe, das von Rhodri Davies in
Auftrag gegeben wurde. Damals, im Jahr 2011, konnte niemand ahnen, welche Fiille
an Musik sich daraus ergeben wiirde. Inzwischen gibt es siebenundzwanzig Solo-
stiicke fur viele verschiedene Instrumente. Das letzte, OCCAM XXVII, wurde 2019
fiir Dudelsack komponiert. Bereits 2012 hatte Eliane Radigue begonnen, Material
aus den Solowerken zu Ensemblestiicken zu kombinieren, von Duos bis zu Septet-
ten. Da oft dieselben Musiker:innen an den sich entwickelnden Kombinationen
beteiligt waren, wurde Radigues musikalische Sprache fiir akustische Instrumente
sowohl gewagter als auch besser realisiert. Interessanterweise sind die sich da-
raus ergebenden Schichten simultaner Schwingungen sehr eng mit der klanglichen
Komplexitat ihres elektronischen Werks verwandt. Diesen intuitiven, bildorientier-
ten Ansatz hat sie bei insgesamt vierundsiebzig Werken angewandt, darunter
OCCAM OCEAN | & Il fiir groBe Ensembles. Occam Océan Cinquanta mit seinen
wahrhaft orchestralen Dimensionen ist der aktuelle H6hepunkt des Zyklus.

Eliane Radigue und Carol Robinson arbeiten seit 2006 zusammen. lhre erste Zusam-
menarbeit war als Komponistin und Klarinettistin bei der Entwicklung des grof3
angelegten Naldjorlak-Trios. Im Laufe der weiteren Zusammenarbeit an zahlreichen
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Stiicken des OCCAM-Zyklus wurde ihre Verbun-
denheit immer stérker. Ihr erstes gemeinsam
komponiertes Stiick entstand aus einer
bestimmten Notwendigkeit heraus. OCCAM
HEXA Il wurde 2015 vom Decibel Ensemble in
Auftrag gegeben und erforderte Arbeit vor Ortin
Perth in Australien. Eine so lange Reise war fur
Radigue nicht méglich. Deshalb reiste Robinson
dorthin, um direkt mit den Musiker:innen zu arbei-
ten. Seitdem haben die beiden mehrere weitere
Stlcke fiir Ensembles unterschiedlicher GréBe
gemeinsam komponiert. Einzigartig an ihrer
Zusammenarbeit ist, dass sie sowohl theoretisch
als auch praktisch ist, denn Robinson hat nicht
nur ein natirliches Verstandnis fiir diese besondere Musik, sondern hat sie als Inst-
rumentalistin auch selbst erfahren. Dabei hat sie die feinen physischen Schwingun-
gen erzeugt, die diese Musik so besonders machen. Fiir Occam Océan Cinquanta
hat Robinson die Vorbereitungen und die Arbeit vor Ort Gbernommen.

Wie in jedem OCCAM-Stiick 16sen sich auch in diesem neuen Werk zeitliche Beziige
auf durch sanft pulsierende Oberténe, Subtdne und Teiltdne, die sich Giberlagern,
wahrend sich graduelle Farbverschiebungen durch das Orchester bewegen. Es gibt
keine Melodien an sich, sondern ausgedehnte Klédnge, die zum Innehalten und
Nachdenken anregen. Die Besetzung, in der es keine Oboen und Hoérner gibt, kon-
zentriert sich auf mittlere und tiefe Tonlagen. Es gibt nur minimale Skordaturen und
einen begrenzten Einsatz von Blasinstrumenten. Rhythmus und Timing entwickeln
sich aus der durch innere Schwingungen erzeugten Spannung. Diese Konzentration
auf schwingende Obertdne erzeugt verbliffende akustische Effekte, und die Musik
zieht die Zuhdrenden in ihr Innerstes hinein.
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Eliane Radigue & Carol Robinson
Occam Océan Cinquanta

Occam Océan Cinquanta is the latest composition in a vast cycle called
OCCAM OCEAN. Conceived especially for fifty musicians from the SWR orchestra,
it drifts through a large range of overlapping undulations, as on a path become
fluid. As for every OCCAM piece, it is inspired by movements of water, whether the
deepest ocean currents or the tiniest of sparkling wavelets. The composers work
with the musicians orally, introducing them to what is emerging as a new aural
tradition, an increasingly comprehensible way of making music together. There are
P : N .. noscores. Instead of fol-
e = lowing written indications,
the musicians are asked to
let their ears guide them
through a determined pro-
gression of interactions.
Though there is a certain
freedom of exploration
while the piece is being
elaborated, the music is not
improvised. Just as the
surface of water in a par-
ticular setting can appear
ever so slightly changed
from day to day, or even
from minute to minute, it
remains the same surface,
the same body of water.
The musicians are asked
to trust that though the
music might be somewhat
different every time it is
played, it is the same music.
Sounds have their own
fluctuating truth. The utmost
involvement of each musi-
cian’s technical prowess
and sensitivity is required
to maneuver the absolute
subtlety of this music.
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OCCAM OCEAN began with a piece for solo harp commissioned by Rhodri
Davies. At that time, in 2011, no one could have imagined the quantity of music
that would ensue. There are now twenty-seven solos for a wide variety of instru-
ments. The last, OCCAM XXVII, was composed for bagpipe in 2019. Already in
2012, Eliane Radigue had begun combining material from the solos into ensemble
pieces ranging from duets to septets. Since the same musicians were often
included in the evolving combinations, Radigue’s musical language for acoustic
instruments became both more codified and more adventurous. Interestingly,

the resulting layers of simultaneous vibrations are very closely related to the audi-
tory intricacy of her electronic oeuvre. This intuitive image-related process has
been used to create some seventy-four works including OCCAM OCEAN | & Il for
large ensembles. Occam Océan Cinquanta, with its truly orchestral proportions,
is the current culmination of the cycle.

Eliane Radigue and Carol Robinson began working together in 2006. Their initial
collaboration was as composer and clarinetist during the development of the mas-
sive Naldjorlak trio. As they continued working together on numerous pieces in
the OCCAM cycle, their complicity became ever stronger. Their first co-composed
piece was born out of necessity. Commissioned by the Decibel ensemble in 2015,
OCCAM HEXA Il required on-site work in Perth, Australia. Such a long trip was
impossible for Radigue, so it was Robinson who travelled to work directly with the
musicians. Since then, they have co-signed several more pieces for ensembles

of various sizes. Their partnership has the unique advantage of being both theo-
retical and practical, because beyond sharing an innate understanding of this
special music, Robinson has experienced it as an instrumentalist producing the
delicate physical vibrations that so specifically comprise it. The preparatory and
on-site work for Occam Océan Cinquanta was done by Robinson.

As for any OCCAM piece, this new work creates the suspension of referential time
through gently pulsing harmonics, subtones and partials that overlap as gradual
color shifts move across the orchestra. There are no melodies per se, rather,
extended tones that incite contemplation. The orchestration, lacking oboes and
French horns, favors mid and lower tones. There is minimal scordatura and limited
use of extended techniques for the wind instruments. Rhythm and timing develop
out of the tension produced by internal vibrations. This concentration on vibrating
overtones creates startling acoustic phenomena as the music welcomes the lis-
tener into its essence.
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Sara Glojnari¢

wurde 1991 in Zagreb (Kroatien) geboren und
studierte Komposition bei Davorin Kempf an der Musik-
akademie Zagreb und bei Martin Schuttler an der Staat-
lichen Hochschule fiir Musik und Darstellende Kunst
Stuttgart. Ihre Arbeit umfasst sowohl Orchester- und
Ensemblestiicke als auch Videoarbeiten und multime-
diale Installationen oder Werke fiir Musiktheater. Sie
schrieb Stiicke fiir Ensemble Musikfabrik, Neue Vocal-
solisten, Ensemble Recherche, Sarah Maria Sun, HRT
Rundfunkorchester u.a. Inre Musik wurde auf Festivals
wie ECLAT Festival Stuttgart, Ultraschall Festival Berlin,
Music Biennale Zagreb oder Acting in Concert aufge-
fuhrt. 2018 wurde sie mit dem Kranichsteiner Musikpreis
bei den Darmstadter Ferienkursen fir ihre Videoinstal-
lation #popfem ausgezeichnet, die in Zusammenarbeit
mit der Kiinstlerin Binha Haase entstand. Sie erhielt
Stipendien der Kunststiftung Baden-Wirttemberg (2019)
und des Progetto Positano (2020). Sie ist Gewinnerin des
Kompositionswettbewerbs Neue Szenen der Deutschen
Oper Berlin (2020) und des Erste Bank Kompositions-
preises (2022).

Sara Glojnari¢, born in
Zagreb (Croatia) in 1991,
studied composition with
Davorin Kempf at the
Academy of Music Zagreb
and with Martin Schittler
at the State University of
Music and Performing Arts
Stuttgart. Her work in-
cludes orchestral and en-
semble pieces as well as
video works and multi-
media installations. She wrote pieces for Ensemble
Musikfabrik, Neue Vocalsolisten, Ensemble Recherche,
Sarah Maria Sun, HRT Croatian Radiotelevision Sympho-
ny Orchestra and others. Her music has been performed
at festivals such as ECLAT Festival Stuttgart, Ultraschall
Festival Berlin, Music Biennale Zagreb and Acting in Con-
cert.In 2018, she was awarded the Kranichsteiner Music
Prize at the Darmstadt Summer Courses for her video
installation #popfem, which was created in collaboration
with the artist Binha Haase. She received scholarships
from the Kunststiftung Baden-Wirttemberg (2019) and
Progetto Positano (2020). She is a winner of the compo-
sition competition Neue Szenen of the Deutsche Oper
Berlin (2020) and the Erste Bank Composition Prize
(2022).

Clara lannotta

ist eine italienische Komponistin und Kuratorin.
Sie lebt in Berlin. Ihre Musik wird von renommierten
Ensembles, Solist:innen und Orchestern in Auftrag ge-
geben und aufgefiihrt, darunter Arditti, Quatuor Diotima,
Ensemble intercontemporain, JACK, Klangforum Wien,
Neue Vocalsolisten, die Orchester des WDR, ORF und
SWR. lannotta war 2013 Stipendiatin des Berliner Kiinst-
lerprogramms des DAAD, 2018/19 an der Villa Médicis
(Académie de France a Rome) und erhielt mehrere Preise,
darunter den Ernst von Siemens Musikpreis 2018, den
Hindemith-Preis 2018 und den Premio Abbiati 2021. Ihre
drei Portratalben A Failed Entertainment (Edition RZ),
Earthing (Wergo) und Moult (Kairos) erhielten alle einen
Platz auf der Bestenliste der deutschen Schallplatten-
kritik. Sie ist Mitglied der Akademie der Kiinste in Berlin.
Seit 2023 ist lannotta Professorin flir Komposition an
der Universitat fir Musik und darstellende Kunst Wien
(mdw) und seit 2014 kiinstlerische Leiterin der Bludenzer
Tage zeitgemaBer Musik. Ihre Musik erscheint bei Edi-
tion Peters.

Clara lannotta is an Italian
composer and curator
based in Berlin. Her music
is commissioned and per-
formed by renowned en-
sembles, soloists, and or-
chestras, including Arditti,
Quatuor Diotima, Ensem-
ble intercontemporain,
JACK, Klangforum Wien,
Neue Vocalsolisten, WDR,
ORF, and SWR orchestra.
lannotta has been a fellow of the Berliner Kiinstlerpro-
gramm des DAAD in 2013, Villa Médicis (Académie de
France a Rome) in 2018/19, and the recipient of several
prizesincluding the Ernst von Siemens Composers’ Prize
2018, Hindemith-Preis 2018 and Premio Abbiati 2021. Her
three portrait aloums A Failed Entertainment (Edition
RZ), Earthing (Wergo), and Moult (Kairos) were all award-
ed a place on the Bestenliste der deutschen Schallplat-
tenkritik (German Record Critics’ Award). She is a mem-
ber of the Academy of Arts in Berlin. lannotta has been
professor in composition at the University of Music and
Performing Arts (mdw) in Vienna since 2023 and the
artistic director of the Bludenzer Tage zeitgemaBer Musik
since 2014. Her music is published by Edition Peters.
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Eliane Radigue

geboren1932in Paris, ist bekannt fiir ihre elek-
tronische Musik, insbesondere fiir die Musik, die sie mit
dem ARP-Synthesizer geschaffen hat. Charakteristisch
fiir ihre Kompositionen sind Mikroereignisse, die durch
subtile Verdnderungen der Oberténe erzeugt werden,
welche sich lber einem scheinbar statischen Ton be-
wegen. Im Jahr 2005 begann sie, fiir akustische Instru-
mente zu komponieren. Nach Naldjorlak, ihrem Haupt-
werk fiirzwei Bassetthorner und Cello, begann sie mit der
sich standig erweiternden Werkserie OCCAM OCEAN.
Diese akustischen Werke wurden in Museen, Konzert-
salen und bei Festivals in der ganzen Welt aufgefiihrt. Vor
kurzem erhielt sie fir ihr Schaffen den GroBen Preis der
SACEM (Société des Auteurs, Compositeurs et Editeurs
de Musique), den Giga-Hertz-Preis des ZKM Karlsruhe,
den Open Oor Kompositionspreis in den Niederlanden
sowie eine Auszeichnung der Evens-Stiftung. Ihr kom-
plettes elektronisches Werk wurde von der GRM (Groupe
de Recherches Musicales) als Gesamtbox vertffentlicht,
und zahlreiche ihrer akustischen Stiicke sind bei ver-
schiedenen Labels erschienen, vor allem bei SHIIIN.

Eliane Radigue, bornin Parisin1932,is renowned for her
electronic music, particularly the music she created on
the ARP synthesizer. Her compositions are defined by
micro-events caused by subtle changes in harmonics that
dance above a seemingly static tone.In 2005, she began
composing for acoustic instruments. After Naldjorlak,
her chef d’ceuvre for two basset horns and cello, she
began the ever-expanding OCCAM OCEAN series.These
acoustic works have been performed in museums, con-
cert halls and festivals the world over. She recently re-
ceived the Grand Prize for her ceuvre from the SACEM
(Société des Auteurs, Compositeurs et Editeurs de Mu-
sique), the Giga-Hertz Prize from the ZKM in Germany,
the Open Oor composition prize in the Netherlands, as
well as a special mention from the Evens Foundation. Her
complete electronic works were released in a box set by
the GRM (Groupe de Recherches Musicales),and numer-
ous acoustic pieces have
been released on various
labels, notably SHIIIN.

Matana Roberts

ist eine international gefeierte Komponistin,
Performerin, Bandleaderin, Saxophonistin, Klangexperi-
mentatorin und Mixed-Media-Kinstlerin. Sie arbeitet in
vielen unterschiedlichen Bereichen, darunter Improvisa-
tion, Komposition, bildende Kunst, Tanz, Poesie und
Theater. Am bekanntesten ist sie vielleicht fiir das ge-
feierte Coin Coin Projekt — ein mehrere Kapitel umfas-
sendes Werk aus «Panorama-Sound-Quilting» und Mixed-
Media-Performance. Es zeigt die mystischen Wurzeln
und kreativen Traditionen des schépferischen Ausdrucks
in Amerika auf und setzt sich gleichzeitig intensiv mit
Narrativitat, Geschichte, Gemeinschaft und politischer
Botschaft innerhalb von Klangstrukturen auseinander.

Matana Roberts is an internationally celebrated compos-
er, performer, band leader, saxophonist, sound experi-
mentalist and mixed-media practitioner. Working across
many contexts and mediums, including improvisation,
music composition, visual art,dance, poetry, and theater,
she is perhaps best known for the acclaimed Coin Coin
project — a multi-chapter work of «panoramic sound
quilting» mixed media performance work, that aims to
expose the mystical roots and intuitive traditions of Amer-
ican creative expression,
while maintaining a deep
and substantive engage-
ment with narrativity, his-
tory, community and politi-
cal expression within sonic
structures.
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Carol Robinson

geboren 1956 in Langley, USA, ist eine Kompo-
nistin und Klarinettistin mit vielféltigen musikalischen
Aktivitaten. Sie ist sowohl im klassischen als auch im
experimentellen Bereich zu Hause und tritt in wichtigen
Konzertsélen und auf renommierten Festivals auf. Sie
begann mit dem Komponieren von Musiktheaterstiicken,
erhielt spater Auftrége fir Konzertmusik, Installationen,
Radio-, Tanz- und Filmproduktionen und hat mittlerweile
mehr als siebzig Werke geschrieben. Diese wurden von
Radio France,dem Hessischen,dem Saarlandischen und
dem Litauischen Rundfunk aufgenommen und bei PLUSH,
AYLER, SHIIIN, MODE und Expérience de vol veréffent-
licht. Des weiteren hat sie monographische CDs mit
Musik von Scelsi, Feldman, Nono, Berio, Niblock und
Radigue sowie klassische Musik und alternativen Rock
aufgenommen. Nach ihrem Abschluss am Oberlin Con-
servatory erhielt sie ein H.H. Woolley-Stipendium, um in
Paris zeitgendssische Musik zu studieren. Seither lebt
sie dort.

F ; Carol Robinson, born 1956
in Langley, USA, is a com-
poserand clarinetist with a
multifaceted musical life.
Equally at ease in the clas-
sical and experimental
realms, she performs in
major international concert
halls and festivals. Author
of over seventy works, she
began composing by writ-
ing music theater pieces,
subsequently receiving commissions for concert music,
installations, radio, dance, and film productions. Her
works have been recorded by Radio France, Hessischer
Rundfunk, Saarlandischer Rundfunk, Lithuanian Nation-
al Radio and released on PLUSH, AYLER, SHIIIN, MODE
and Expérience de vol. Other releases include solo mo-
nograph recordings of music by Scelsi, Feldman, Nono,
Berio, Niblock, and Radigue as well as classical music
and alternative rock. After graduating from the Oberlin
Conservatory, she was awarded an H.H. Woolley grant to
study contemporary music in Paris, and has lived there
ever since.

Baldur Bronnimann

wurde in der Schweiz geboren und ist ein sehr
flexibler Dirigent mit einem breit gefacherten Ansatz fiir
die Programmgestaltung und das Musikmachen. Er ist
sowohl als Auftraggeber fiir neue Werke als auch als
Kurator von Festivals und Konzertreihen tatig. Er enga-
giert sich stark in der Bildungsarbeit und arbeitet gerne
mit Jugendorchestern zusammen. Er ist Chefdirigent
und kiinstlerischer Leiter der Real Filharmonia de Galicia
und der Escola de Altos Estudos Musicais sowie Kurs-
leiter des Contemporary-conducting Programms an der
Lucerne Festival Academy. Er hat bedeutende Werke
etwa von Ligeti, Romitelli, Boulez, Schnebel, Birtwistle
und Zimmerman dirigiert. Bis 2023 war er Chefdirigent
der Basel Sinfonietta. Im Jahr 2020 beendete er seine
sechsjahrige Amtszeit als Chefdirigent des Orquestra
Sinfénica do Porto Casa da Musica.

Baldur Brénnimann was
born in Switzerland and is
a conductor of great flexi-
bility, with a broad-minded
approach to program-build-
ing and music-making. He
is active as both acommis-
sioner of new works and
as a curator of festivals
and series. He has a strong
commitment to education-
alwork, working whenever
possible with youth orchestras. He is the Principal Con-
ductor and Artistic Director of the Real Filharmonia de
Galicia and Escola de Altos Estudos Musicais and the
course director of the Contemporary-Conducting Pro-
gram at the Lucerne Festival Academy. He has conduct-
ed major works by composers such as Ligeti, Romitelli,
Boulez, Schnebel, Birtwistle and Zimmerman. Until 2023,
he was Principal Conductor of the Basel Sinfonietta. In
2020 he concluded his six-year tenure as Principal Con-
ductor of the Orquestra Sinfénica do Porto Casa da
Musica.
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RAGE Thormbones

ist ein Niedrigfrequenz-Duo, bestehend aus
Weston Olencki und Mattie Barbier. Sie erzeugen ge-
formte Klangmassen von hoher Dichte, die metallische
Resonanz und unter die Haut gehende Téne hervorbrin-
gen,um Rdume schwer erscheinen zu lassen. Sie nehmen
den Blechblasinstrumenten jegliche vokale Virtuositat
und machen aus ihnen organische Luftkompressoren —
physikalisch modellierte Synthese, die in den akusti-
schen Bereich zuriicktranskribiert wird. Die beiden Mu-
siker haben bereits mit Kiinstler:innen wie Kevin Drumm,
Clara lannotta und dem britischen Pop-Einzelgéanger
Scott Walker zusammengearbeitet. Sie haben ihre Posau-
nen lberall erklingen lassen, von der Walt Disney Concert
Hall, den Darmstadter Ferienkursen und dem Borealis
Festival bis hin zu ihren Lieblingsorten wie Kellern, Wohn-
zimmern, Lagerhausern, Krypten und vor kurzem auch
als Solisten mit dem Helsinki Philharmonic Orchestra.

RAGE Thormbonesis a low-frequency duo comprised of
Weston Olencki and Mattie Barbier. They produce sculpt-
ed masses of high-density sound, carving metallic reso-
nance and subcutaneous tones to make rooms feel real-
ly heavy. They move brass instruments away from vocal
virtuosity and more toward their true selves as improvis-
ing organic air compressors — physically-modeled syn-
thesis transcribed back into the acoustic domain.
RAGE has collaborated with artists like Kevin Drumm,
Clara lannotta, and British pop maverick Scott Walker.
They’ve tooted their trombones everywhere from Walt
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Disney Concert Hall, the Darmstadt Summer Courses,
and Borealis Festival to their favorite basements/living
rooms/warehouses/crypts and more recently, as soloists
with the Helsinki Philharmonic.

Chris Swithinbank

ist Komponist und elektronischer Musiker.
Zuletzt entwickelte er eine generative Videoarbeit, die
die Asthetik des Internets erforschte, sowie eine Per-
formance mit Live-Elektronik, die sich mit der Krimina-
lisierung von «Larm» in der jiingsten britischen Protest-
gesetzgebung befasste. 2022 wurde steel rosette vom
Festival rainy days fiir das ensemble recherche in Auftrag
gegeben und M/R in Zusammenarbeit mit Eva G. Alonso
und Clara lannotta fiir das Festival Rimlingen entwickelt.
Erist Absolvent des Doktorandenprogramms der Harvard
University und war 2021 Progetto Positano Stipendiat mit
dem ensemble mosaik.

Chris Swithinbank is a composer and electronic musi-
cian. Most recently he developed a generative video work
exploring the aesthetics of the internet and a perfor-
mance with live electronics that explored the criminali-
zation of «noise» in recent UK protest legislation. In 2022
steel rosette was commissioned by the festival rainy
days for ensemble recherche and M/R in collaboration
with Eva G. Alonso and Clara lannotta for the Rimlingen
: “. festival. He is a graduate
m A of Harvard University’s
B S doctoral program and in
3 2021 was a Progetto Posi-
tano fellow with ensemble
mosaik.
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SWR Symphonieorchester

hatin der Liederhalle Stuttgart und im Konzert-
haus Freiburg sein kiinstlerisches Zuhause. Es ist 2016
aus der Zusammenfihrung des Radio-Sinfonieorches-
ters Stuttgart des SWR und des SWR Sinfonieorchesters
Baden-Baden und Freiburg hervorgegangen. Seit der
Saison 2018/19 ist Teodor Currentzis Chefdirigent des
Orchesters, zur Saison 2025/26 tibernimmt diese Posi-
tion Frangois-Xavier Roth. Zu den jahrlichen Fixpunkten
des SWR Symphonieorchesters zéhlen die SWR eigenen
Konzertreihen in Stuttgart, Freiburg und Mannheim sowie
Auftritte bei den Donaueschinger Musiktagen und den
Schwetzinger SWR Festspielen. Seit 2020 ist das SWR
Symphonieorchester das Residenzorchester der Pfingst-
festspiele Baden-Baden. Einladungen fiihren das Or-
chesterregelmaBig zu den Salzburger Festspielen, in die
Elbphilharmonie Hamburg, nach Berlin, KéIn, Dortmund,
Wien, Edinburgh, London, Barcelona, Madrid und War-
schau. International gefragte Dirigenten wie Herbert
Blomstedt, Christoph Eschenbach, Sir Roger Norrington,
Jakub HrGsa, Ingo Metzmacher, Kent Nagano und Pablo
Heras-Casado haben mit dem SWR Symphonieorchester
zusammengearbeitet.

SWR Symphonieorchester has its artistic home in the
Liederhalle Stuttgart and the Konzerthaus Freiburg. It
was formed in 2016 from the merger of the Radio-Sinfo-
nieorchester Stuttgart of the SWR and the SWR Sinfonie-
orchester Baden-Baden and Freiburg. Teodor Currentzis
has been the orchestra’s principal conductor since the
2018/19 season, and Francois-Xavier Roth will take over
this position as of the 2025/26 season. The SWR Sym-
phonieorchester’s annual fixtures include SWR’s own
concert series in Stuttgart, Freiburg and Mannheim, as
well as appearances at the Donaueschinger Musiktage
and the Schwetzingen SWR Festival. Since 2020, the
SWR Symphonieorchester has been the orchestra in
residence at the Baden-Baden Whitsun Festival. Invita-
tions regularly take the orchestra to the Salzburg Festi-
val, Elbphilharmonie Hamburg, Berlin, Cologne, Dort-
mund, Vienna, Edinburgh, London, Barcelona, Madrid
and Warsaw. Internationally renowned conductors such
as Herbert Blomstedt, Christoph Eschenbach, Sir Roger
Norrington, Jakub Hrisa, Ingo Metzmacher, Kent Nagano,
and Pablo Heras-Casado have worked with the SWR
Symphonieorchester.
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Einat Aronstein Sopran
Felicitas Hoppe Stimme
Salome Kammer Stimme
Birte Schndéink Stimme

Ensemble Ascolta

Markus Schwind Trompete
Andrew Digby Posaune

Erik Borgir Violoncello

Florian Hoelscher Klavier

Hubert Steiner E-Gitarre

Boris Miiller Schlagzeug

Vanessa Porter Schlagzeug
Catherine Larsen-Maguire Leitung
Iris Drégekamp Dramaturgie



Konzert
Samstag, 2110.2023 11:00
Donauhallen, Mozart Saal

Elnaz Seyedi & Anja Kampmann
Dunst — als kdme alles zurlick
flr zwei Stimmen und Ensemble
(2023) 40’

Iris ter Schiphorst & Felicitas Hoppe

Was wird hier eigentlich gespielt?
Doppelbiographie des 21sten Jahrhunderts
fur zwei Stimmen, Ensemble und

Elektronik (2020-2023) 40’

SWR2 211.2023 21:05 (ter Schiphorst & Hoppe)
911.2023 21:05 (Seyedi & Kampmann)

Urauffiihrung
Kompositionsauftrag
des Ensemble
Ascolta, gefordert
durch die Ernstvon
Siemens Musik-
stiftung und die
Kulturstiftung des
Bundes. In Koopera-
tion mit dem Literatur-
haus Stuttgart

Urauffiihrung
Kompositionsauftrag
des Ensemble
Ascolta, gefordert
durch die Ernstvon
Siemens Musik-
stiftung und die
Kulturstiftung des
Bundes. In Koopera-
tion mit dem Literatur-
haus Stuttgart
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Echoraume

Eine Landschaft verdndert sich wie ein Kérper —

auch unsere Wahrnehmung springt zwischen den Zeitebenen.

Eben war doch noch etwas da - ein Fluss, ein Mensch,

jetzt gehen wir durch dasselbe Land, jetzt sind wir in demselben Kérper, es ist
scheinbar dasselbe Land, aber ein Fluss ist ausgetrocknet, ein Mensch wandert mit
der Stimme zuriick an Orte, die nur noch in der Vergangenheit lebendig sind.

Dunst ist ein Stiick, in dem die Zeiten sich Uberlagern.

Wir héren eine Stimme, zwei Stimmen, ihre Ansatze, immer wieder zu erzdhlen.

Zwei Sprachen treffen aufeinander, der Klang im Raum und das Wort — beide
beriihren die Zwischenbereiche, den Moment, der im Sprechen immer noch etwas
anderes sagt. Wie verbinden sich unsere Sprachen? Wie lassen sich diese Rander
erkunden, die uns verbinden?

Wir héren Stimmen, Erzéhlfragmente, die zwischen unseren Sprachen hin und

her wandern. Der nachste Moment verandert was gesagt wurde, fiihrt es weiter.
Etwas geschieht mit dem Raum.

Weil ich dich hore, kann ich auch mich selbst anders héren, wahrnehmen.

Die Aufmerksamkeit wandert, schweift ab. Da, in der Unscharfe, gibt es einen neuen
Bereich, etwas im Dunst — Konturen, Nebel, etwas zeigt sich dort, darf hervorgehen.
Es gibt die grammatische Form des Mediums, eine Handlung, die nicht von mir oder
Dir ausgeht, sondern aus dem gemeinsamen Geschehen. So etwas ist der
Grenzbereich, dem wir uns nédhern. Jede auf ihre Art, in ihrer eigenen, prazisen
Sprache: damit etwas hervorgehen kann.
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Elnaz Seyedi & Anja Kampmann
Dunst — als kdme alles zuriick

Alandscape changes like a body —

our perception also jumps between time levels.

A moment ago there was still something — a river, a person,

now we walk through the same country, now we are in the same body, it is
apparently the same country, but a river has dried up, a person wanders with
the voice back to places that are only alive in the past.

Dunst (haze) is a piece in which times overlap.

We hear a voice, two voices, their approaches to tell again and again.

Of atime before the dryness, of a time of closeness.

Two languages meet, the sound in the space and the word — both

touch the in-between areas, the moment that in speech still says

something else. How do our languages connect? How can we explore these edges
that connect us?

We hear voices, narrative fragments that wander back and forth between our
languages. The next moment changes what was said, takes it further.

Something happens with the space.

Because | hear you, | can also hear, perceive myself differently.

The attention wanders, digresses. There, in the blur, there is a new area,
something in the haze - contours, mist, something shows itself there, can emerge.
There is the grammatical form of the medium, an action that does not come from
me or you, but from the common happening. Such a thing is the

border area we are approaching. Each in its own way, in its own precise

language: so that something can emerge.



Echoraume

Was wird hier eigentlich gespielt? Was ist ein Leben, was ist ein Werk?
Wie vertont und vertextet man Leben und Wiinsche? Wie liest sich das, wie hort sich
das an? Und: Wie entkommt man dabei dem autobiographischen Mythos und dem
Geféngnis der scheinbar vertrauten eigenen Mittel? Die Antwort ist einfach: Indem
man sein Gegeniliber anschaut. Genau das haben Iris ter Schiphorst und Felicitas
Hoppe getan. «Endlich spielen statt schreiben», sagt die Schriftstellerin, und die
Komponistin entgegnet: «Erst wenn man schreibt, wird es hell!»

In einem permanenten Austausch zwischen Literatur und Musik, exklusiv fir das
Ensemble Ascolta und ihr Projekt Echordume erarbeitet, haben sie sich gegenseitig
ihr Leben erzédhlt, Giber Jahre Briefe geschrieben, auf gemeinsamen Spaziergdngen
und am Telefon lber die Méglichkeiten und Grenzen zwischen Text und Ton befragt
und dabei immer wieder ihre Mittel in die Waagschale geworfen. Dabei sind sie
zwei eigensinnigen Kindern begegnet, die ein provozierendes Méarchen der Briider
Grimm vor den Spiegel der je eigenen Gegenwart stellen.

Eine so ernsthafte wie selbstironische Standortbestimmung; kiinstlerische Selbst-
verstdndigung zwischen Corona, Schreibmaschine und Taktstock, die nicht nur
Eurydike zuriick aus der Unterwelt holt, sondern, mit Orpheus, ein Votum fiir das
gefahrliche Umdrehen ins Hier und Heute ist: «Sing — damit ich dich besser lese!
Schreib, damit ich dich héren kann!» Wie sehr es dabei zur Sache ging, beweist das
Ergebnis: ein Stiick, in dem Text und Musik, zwischen Widerstand und Ergebung,
abwechselnd um ihre Platze kdmpfen, um am Ende, im «Leichentuch der Revolution»,
in einem gemeinsamen Pladoyer zueinander zu finden: Geht doch!

Bleibt am Ende die Frage: Was wird hier eigentlich gespielt?, wenn mit Pomp und
Posaune zwischen Musikvirtuosen und professionellen Kunstpolizisten ein Werk in
Szene gesetzt wird, das endlich wieder mit Nachdruck den Homo ludens in den Vor-
dergrund stellt und, von Salome Kammer performativ in Szene gesetzt, die Arena
einer scheinbar vergénglichen Kunst bespielt, die nur kurzfristig in einem Feuerwerk
untergeht, um am Ende durch Witz und Widerstand wie Ph&nix aus der Asche wieder
aufzuerstehen.

Mit Anja Kampmann und Elnaz Seyedi im Boot, die mit uns gemeinsam die
Echordume bespielen, rufen wir, einmal mehr: GEHT DOCH!
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Echordume

Iris ter Schiphorst & Felicitas Hoppe
Was wird hier eigentlich gespielt? —
Doppelbiographie des 21sten Jahrhunderts

Was wird hier eigentlich gespielt? [What’s going on here?] What is a life, what is

a work? How do you set life and desires to music and lyrics? How does it read,
how does it sound? And: how does one escape the autobiographical myth and the
prison of seemingly familiar means? The answer is simple: by looking at one’s
counterpart. This is exactly what Iris ter Schiphorst and Felicitas Hoppe have done.
«Finally playing instead of writing», says the writer, and the composer counters,
«Only when you write does it become illuminated!»

In a permanent exchange between literature and music, worked out exclusively for
the Ensemble Ascolta and their project Echordume [echo chambers], they have told
each other their lives, written letters over the years, questioned each other on walks
together and on the phone about the possibilities and boundaries between text
and sound, always putting their resources on the line. In the process, they have
encountered two headstrong children who place a provocative fairy tale by the
Brothers Grimm in front of the mirror of their own present.

A serious as well as self-ironic determination of one’s position; artistic self-under-
standing between corona, typewriter and baton, which not only brings Eurydice
back from the underworld, but, with Orpheus, is a vote for the dangerous turning
into the here and now: «Sing — so that | can read you better! Write, that | can hear
you!» The result proves how much to the point this was: a piece in which text and
music — between resistance and surrender — alternately fight for their places,
only to find each other at the end, in the «shroud of revolution», in a common plea:
It works!

In the end, the question remains: What’s going on here? when, with pomp and
trombone, between musical virtuosos and professional art police, a work is staged
that at last again emphatically puts homo ludens in the foreground and - staged
performatively by Salome Kammer — plays in the arena of a seemingly ephemeral
art that only briefly perishes in the fireworks, only to rise again at the end, through
wit and resistance, like a phoenix from the ashes.

With Anja Kampmann and Elnaz Seyedi on board, who play in the echo chambers
together with us, we call out, once again: IT WORKS!
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Felicitas Hoppe

geboren 1960 in Hameln, lebt als Schriftstelle-
rin in Berlin und im Schweizer Wallis und ist weltweit
reisend, schreibend und lehrend unterwegs. Sie verof-
fentlicht Erzahlungen, Romane, Kinderbiicher und Essays
und arbeitet mit bildenden Kiinstler:innen und Musi-
ker:innen zusammen. lhr in zahlreiche Sprachen {iber-
setztes Werk erscheint im S.Fischer-Verlag; zuletzt der
Roman Die Nibelungen - ein deutscher Stummfilm. Sie
ist Mitglied der Deutschen Akademie fiir Sprache und
Dichtung, Ehrendoktorin der Leuphana in Liineburg, Tra-
gerin des Georg Biichner Preises 2012 und erste Preis-
tragerin des GroBen Preises des Deutschen Literatur-
fonds 2020. Zuletzt wurde ihrin Kassel der Literaturpreis
fur grotesken Humor verliehen. Im Herbst 2023 ist sie
Storm-Schreiberin in Husum.

Felicitas Hoppe, born 1960 in Hameln, lives as a writerin
Berlin and in the Swiss Valais, and travels, writes and
teaches all over the world. She publishes stories, novels,
children’s books, and essays, and collaborates with visual

smmmEm artists and musicians. Her

a il work, translated into nu-
merous languages, is pub-
lished by S.Fischer-Verlag,
most recently the novel Die
Nibelungen - ein deutscher
Stummfilm. She is a mem-
ber of the German Acade-
my for Language and Poet-
ry, an honorary doctor of
the Leuphanain Lineburg,
winner of the Georg Blich-
ner Prize 2012 and first prize winner of the Grand Prize of
the German Literature Fund 2020. Most recently, she was
awarded the Literature Prize for Grotesque Humor in
Kassel. In the fall of 2023, she will be Storm-writer in
Husum.

Anja Kampmann

geboren 1983 in Hamburg. |hr Lyrikdebiit war
2016 der Band Proben von Stein und Licht (Hanser). 2018
erschien Wie hoch die Wasser steigen (Hanser); der
Roman wurde 2019 mit dem Mara-Cassens-Preis fiir das
beste Romandebiit ausgezeichnet und fiir den Preis der
Leipziger Buchmesse und den Deutschen Buchpreis
nominiert. Ubersetzungen in sechs Sprachen folgten, in
den USAwarder Roman 2020 Finalist des National Book
Award. In Leipzig kuratiert sie die Lesungsreihe Tektonik
fr Lyrik und Neue Musik. Zuletzt erschien ihr Gedicht-
band Der Hund ist immer hungrig (2021) und ihre
Ubersetzung von llya Kaminskys Deaf Republic (2022).
Sie erhielt fir ihr Werk den Malkowski Preis der Bayeri-
schen Akademie der schénen Kiinste und zuletzt den
Gilnter Kunert Literaturpreis fir Lyrik.

Anja Kampmann was born
in Hamburg in 1983. Her
poetry debut was the 2016
Proben von Stein und Licht
| (Hanser).In 2018 Wie hoch
die Wasser steigen (Hanser)
was published; the novel
won the Mara Cassens Prize
for best debut novel in
2019 and was nominated
for the Leipzig Book Fair
E # Prize and the German Book
Prize.Translations in six languages followed; in the U.S.,
the novel was a 2020 National Book Award finalist. In
Leipzig, she curates the series Tektonik for poetry and
new music. Most recently, her poetry collection Der Hund
ist immer hungrig (2021) and her translation of llya
Kaminsky’s Deaf Republic (2022) were published. She
has received the Malkowski Prize of the Bavarian Acad-
emy of Fine Arts for her work and most recently the
Gunter Kunert Literature Prize for poetry.
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Elnaz Seyedi

geboren 1982 in Teheran, studierte Komposi-
tion bei Alireza Mashayekhi, Younghi Pagh-Paan, Jérg
Birkenkdtter, Gilinter Steinke, Caspar Johannes Walter
und Michael Reudenbach in Teheran, Bremen, Essen und
Basel. Auszeichnungen u.a. Bernd Alois Zimmermann
Stipendium der Stadt KélIn, Stipendium der Internationa-
len Ensemble Modern Akademie (IEMA) in Frankfurt am
Main, 2. Preis beim Kompositionswettbewerb zu Albert
Camus’ Der Fremde des Nationaltheaters Mannheim
(zusammen mit Ehsan Khatibi und Johannes Abel), Preis-
tragerin Phoenix Trabant Basel. Aufenthaltsstipendien
der Akademie der Kiinste Berlin, Bartels Fondation Basel,
Kunstlerhof Schreyahn und Kiinstlerhaus Otte Eckern-
forde. Auffiihrungen u.a.im Rahmen der Wittener Tage
fiir Neue Kammermusik, Lucerne Festival, Wien Modern,
Biennale Arte — La Biennale di Venezia, Huddersfield
Contemporary Music Festival und Tehran Electroacous-
tic Music Festival.

Elnaz Seyedi, born 1982 in Tehran, studied composition
with Alireza Mashayekhi, Younghi Pagh-Paan, Jérg Birken-
kotter, Gunter Steinke, Caspar Johannes Walter and
Michael Reudenbach in Tehran, Bremen, Essen and Basel.
Awards include the Bernd
Alois Zimmermann Schol-
arship of the city of Co-
logne, scholarship of the
International Ensemble
Modern Academy (IEMA)
in Frankfurt am Main, 2nd
prize in the composition
competition for Albert
Camus’ The Stranger of the
Nationaltheater Mannheim
(together with Ehsan Kha-
tibi and Johannes Abel), and prize winner of the Phoenix
Trabant Basel. Residency grants from the Akademie der
Kiinste Berlin, Bartels Fondation Basel, Kiinstlerhof
Schreyahn and Kiinstlerhaus Otte Eckernférde. Perfor-
mances at the Wittener Tage fiir Neue Kammermusik,
Lucerne Festival, Wien Modern, Biennale Arte — La Bien-
nale diVenezia, Huddersfield Contemporary Music Festival
and Tehran Electroacoustic Music Festival,among others.

Iris ter Schiphorst

ist eine deutsch-niederldndische Komponistin,
Musikerin, Autorin und Kuratorin. lhre Kompositionen
sind haufig Reaktionen auf gesellschaftspolitische The-
men, z.B. Das Imaginére nach Lacan (2017, Wien modern)
Uber die Wahrnehmung verschleierter Frauen oder
WHISTLE- BLOWER uiber die Gefédhrdung des Individuums
(2020, ECLAT Festival). Sie bezeichnet ihr Komponieren
als «dialogisch» und sucht oft die Zusammenarbeit mit
anderen Kiinstler:iinnen. Die Auseinandersetzung mit
Texten begleitete ihr Komponieren von Anfang an. Zuletzt
machte ihre Kammeroper UNDINE GEHT (2021, Taschen-
opernfestival Salzburg) von sich reden, ebenso wie die
Urauffithrung von HYPER-DUB bei den Donaueschinger
Musiktagen 2022. Der Schriftstellerin Felicitas Hoppe ist
sie seitihrer ersten Zusammenarbeit eng verbunden. Seit
2013 ist sie Mitglied der Akademie der Kiinste Berlin, seit
2021 Vizerektorin der Sektion Musik ebendort, seit 2017
Mitglied der Bayerischen Akademie der Schénen Kiinste
und seit 2021 der Slowenischen Akademie der Wissen-
schaft und Kiinste. Von 2015 bis 2022 lehrte sie als Pro-
fessorin fiir Medienkomposition an der Universitat fir
Musik und darstellende Kunst Wien.

Iris ter Schiphorst is a German-Dutch composer, musi-
cian, author and curator. Her compositions are often re-
actions to socio-political issues, e.g. Das Imaginére nach
Lacan (2017, Wien modern) about the perception of veiled
women or WHISTLE-BLOWER about the endangerment
of the individual (2020, ECLAT Festival). She describes
her composing as «dialogical» and often seeks collabo-
ration with other artists. The exploration of texts has
accompanied hercompos-
ing from the beginning.
Most recently, her cham-
ber opera UNDINE GEHT
(2021, Taschenopernfesti-
val Salzburg) attracted
attention, as did the pre-
miere of HYPER-DUB at
the Donaueschinger Musik-
tage 2022. She has been
closely associated with

i . the writer Felicitas Hoppe
since theirfirst collaboration. She has been a member of
the Berlin Academy of Arts since 2013, vice rector of the
music section there since 2021, a member of the Bavar-
ian Academy of Fine Arts since 2017, and of the Slovenian
Academy of Science and Arts since 2021. From 2015 to
2022 she taught as professor of media composition
at the University of Music and Performing Arts Vienna.
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Einat Aronstein

stammt aus Israel und ist gleichermafBen in
der Oper, zeitgendssischer und Alter Musik zuhause. Sie
ist Solistin im Musiktheater-Ensemble des Theaters Trier,
gastierte beim Ensemble Modern und tritt regelmaBig
mit verschiedenen Barock-Ensembles auf, u. a. mitihrem
eigenen Ensemble Arava. Sie musizierte u. a. mit dem
Israel Philharmonic Orchestra und dem Residentie Orkest
Den Haag, sowie neben vielen anderen unter der Leitung
von Zubin Mehta, Christian Zacharias, Dan Ettinger und
David Stern. Sie ist regelmaBig Gast bei renommierten
internationalen Festivals. Sie war u.a.an der Israeli Opera,
dem Hessischen Staatstheater Wiesbaden, am Théatre
d’Esch Luxemburg und im Museum der Moderne Salz-
burg zu erleben.

e | Einat Aronstein comes from
\ Israel and is equally at
home in opera, contempo-
rary and early music. She
is a soloist in the music
theater ensemble of the
Trier Theater, has made
guest appearances with
W the Ensemble Modern,and
i performs regularly with
L various baroque ensem-
bles, including her own
ensemble Arava. She has performed with the Israel Phil-
harmonic Orchestra and the Residentie Orkest Den Haag,
among many others, under the direction of Zubin Mehta,
Christian Zacharias, Dan Ettinger and David Stern. She
isaregularguestat renowned international festivals. She
has performed at the Israeli Opera, Hessisches Staats-
theater Wiesbaden, Théatre D’Esch Luxembourg and
the Museum der Moderne Salzburg, among others.

Iris Drégekamp

geboren 1967 in Hagen/Westfalen, ist Horspiel-
Regisseurin und wohnt in Baden-Baden und Hamburg.
Sie unterrichtet an der HFG Karlsruhe, der Universitat zu
Koln, der Muthesius Kunsthochschule Kiel und hatte
Ausstellungen und Auffiihrungen u. a. an der Musashino
Art University Tokio, Goethe-Institut Hanoi, Museums-
hafen Rotterdam, Cosmosmose Festival fiir Performance-
poesie und Verbophonie KéIn/ Karlsruhe, The Watermill
Center oder dem ZKM. Sie erhielt den Deutschen Hor-
buchpreis, Rias-Radiopreis, Européischer CIVIS-Preis,
Karl-Sczuka-Preis. Zusammenarbeit mit Marcel Beyer,
Andreas Bick, Capella de la Torre, Oswald Egger, Martina
Eisenreich, Kammerflimmer Kollektief, La Stagione Ffm,
Lautten Compagney, Friederike Roth, Nikolai von Sallwitz,
UIf Stolterfoht.

Iris Drégekamp, born 1967 in Hagen/Westphalia, is a
radio play director and lives in Baden-Baden and Ham-
burg. She teaches at HFG Karlsruhe, University of Co-
logne, Muthesius Academy of Fine Arts Kiel,and has had
exhibitions and performances at Musashino Art Univer-
sity Tokyo, Goethe-Institut Hanoi, Museumshafen Rotter-
dam, Cosmosmose Festival for Performance Poetry and
Verbophony Cologne/ Karlsruhe, The Watermill Center
NY, and ZKM among others. She received the German
Audiobook Prize, Rias Radio Prize, European CIVIS Prize,
Karl Sczuka Prize, and has collaborated with Marcel
Beyer, Andreas Bick, Capella de la Torre, Oswald Egger,
Martina Eisenreich, Kam-
merflimmer Kollektief, La
Stagione Ffm, Lautten Com-
pagney, Friederike Roth,
Nikolai von Sallwitz, UIf
Stolterfoht.
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Ensemble Ascolta

bereichert seit 2003 mit besonderem Klangbild
und auBergewdhnlichen Projekten die Neue Musik-Land-
schaft in Deutschland und Europa. Ascolta hat iber 250
Werke fiir seine spezielle Besetzung angeregt und urauf-
gefuhrt, darunter Werke von Chaya Czernowin, Beat
Furrer, Isabel Mundry, Olga Neuwirth und Hans Thomalla.
Die Mdglichkeiten szenischer Konzertformate interes-
sieren die sieben Musiker ebenso wie Grenzgebiete
zwischen neuer, alter und populédrer Musik. In Zusammen-
arbeit mit Kiinstler:innen aus den Bereichen Video, Per-
formance und Multimedia entstanden Projekte wie Der
absolute Film und Schatten (in Kooperation mit ZDF/arte),
Jennifer Walshes meanwhile, back at the ranch, Simon
Steen-Andersens Inszenierte Nacht oder die musikthea-
tralische Produktion Vor dem Gesetz von Martin Smolka
und Jiri Adamek.

Ensemble Ascolta has enriched the contemporary music
scene in Germany and Europe since 2003 with its special
sound and unusual projects. Ascolta has inspired and
premiered over 250 works for its particular instrumen-
tation, including works by Chaya Czernowin, Beat Furrer,
Isabel Mundry, Olga Neuwirth and Hans Thomalla. The
possibilities of scenic concert formats interest the seven
musicians just as much as the border areas between new,
early and popular musics. In collaboration with artists
from the fields of video, performance and multimedia,
projects such as Der absolute Film and Schatten (in co-
operation with ZDF/arte), Jennifer Walshe’s meanwhile,
back at the ranch, Simon Steen-Andersen’s Inszenierte
Nacht and the music theatre production Vor dem Gesetz,
by Martin Smolka and Jiri Adamek, have been created.

Salome Kammer

sprengt Grenzen durch ihr Universaltalent als
Stimmkdinstlerin. lhr Repertoire kann nichtin Sparten und
Facher eingeordnet werden. Es umfasst Avantgarde-Ge-
sang und virtuose Stimmexperimente, klassisches Melo-
drama, Liederabende, Dadalyrik, Jazzgesang und Opern.
lhre Buhnenprasenz als singende Schauspielerin oder
schauspielernde Sangerin fasziniert bei musikalischem
Kabarett ebenso wie in dramatischen Bilhnenrollen des
Sprechtheaters. Zahlreiche Werke der Neuen Musik wur-
den von ihrin den Konzertsélen der Welt uraufgefiihrt.
Komponist:innen im In- und Ausland schreiben Stiicke
fir die Kiinstlerin, die mit ihrem extremen Ausdrucks-
reichtum und ihren unerschépflichen stimmlichen Facet-
ten zu immer neuen Produktionen anregt.

Salome Kammer breaks
boundaries through her
universal talent as a vocal
artist. Her repertoire can-
not be categorized into
genres and vocal subjects.
It includes avant-garde
singing and virtuoso voice
experiments, classical
melodrama, recitals, Dada
lyrics, jazz singing and
opera. Her stage presence
as a singing actress, or acting singer, is fascinating in
musical cabaret as well as in the dramatic stage roles of
spoken theater. Numerous works of New Music have been
premiered by herin concert halls all over the world. Com-
posers at home and abroad write pieces for the artist,
whose extreme richness of expression and inexhaustible
vocal facets constantly inspire new productions.
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Catherine Larsen-Maguire

ist eine vielseitige Kiinstlerin, die eine angebo-
rene Musikalitat mit einer iiberragenden Technik und ein
feines musikalisches Gehér mit einer ansteckenden
Energie auf dem Podium verbindet. Daher ist sie in ganz
Europa eine gefragte Dirigentin, sowohl im traditionellen
als auch im zeitgendssischen Repertoire. Sie hat zahl-
reiche Werke von Komponisten wie Goehr, Tiilir, Kampe,
Serensen und Roukens uraufgefiihrt. Wegen der engen
Beziehung, die sie zu den Orchestern und deren Publikum
aufbaut, wird sie gerne erneut fir Gastdirigate eingela-
den. Sie engagiert sich mit Leidenschaftin der Férderung
der néchsten Generation von Musiker:innen und arbeitet
haufig mit jungen Menschen. So wurde sie 2023 zur
musikalischen Leiterin der National Youth Orchestras of
Scotland ernannt.

Catherine Larsen-Maguire is a consummate artist who
combines an innate musicality with a superlative tech-
nique, and an astute musical ear with an infectious dy-
namism on the podium. Therefore she has become a
sought-after conductor
throughout Europe, in both
the traditional and con-
temporary repertoire. She
has given numerous world
and national premieres of
works by composers such
as Goehr, Tulr, Kampe,
Serensen and Roukens.
The closeness of the rela-
tionships she forms with
orchestras and their audi-
ences is reflected in the frequency of her re-invitations.
With a passion for mentoring the next generation of
musicians, she also places great emphasis on working
with young people,and in 2023 she was appointed Music
Director of the National Youth Orchestras of Scotland.

Birte Schnodink

studierte an der Hochschule fiir Schauspielkunst
Ernst Busch in Berlin. Von 2009 bis 2019 war sie Mitglied
des Ensembles des Hamburger Thalia Theaters, wo zu-
sammen mit Marie Rosa Tietjen ihre erste eigene Arbeit
Bilder deiner GroBen Liebe von Wolfgang Herrndorf
entstand. 2014 erhielt sie den Boy Gobert Preis fiir Nach-
wuchsschauspieler:innen an Hamburger Biihnen. lhre
erste Filmhauptrolle hatte sie in Amour Fou von Jessica
Hausner, zu sehen 2014 bei den Internationalen Filmfest-
spielenvon Cannes. Sie arbeitet regelmagig fiir Film und
Fernsehen. Als Sprecherin in Horspiel- und Hérbuch-
produktionen wurde sie mehrfach ausgezeichnet, u.a.
mit dem Deutschen Horspielpreis der ARD fiir die beste
schauspielerische Leistung 2016 fiir die Produktion
DrauBen unter freiem Himmel von Michaela Falkner.

Birte Schndink studied at the Ernst Busch Academy of
Dramatic Arts in Berlin. From 2009 to 2019, she was
member of the ensemble of Hamburg’s Thalia Theater,
where, together with Marie Rosa Tietjen, she created her
own first work, Bilder deiner GroBen Liebe by Wolfgang
Herrndorf. In 2014 she received the Boy Gobert Award
for young actors on Hamburg stages. She had her first
leading film role in Amour Fou by Jessica Hausner, shown
in 2014 at Cannes. She works regularly for film and tele-
vision. As a narrator in radio plays and audio book pro-
ductions, she has received several awards, including the
ARD German Radio Play
Award for Best Acting Per-
formance in 2016, for the
production DrauBen unter
freiem Himmel by Michaela
Falkner.
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Ictus

Igor Semenoff Violine

Clara Lévy Violine

Victor Guaita Viola

Francois Deppe Violoncello
Chryssi Dimitriou Flote

Martijn Susla Bassklarinette
Adrien Lambinet Posaune
Marina Delicado Klavier
Vincent De Bongnie Klangregie
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Video und Elektronik (2023) 42 Luxemburg und Wien

Modern
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Fir mich besteht kein Zweifel daran, dass mein Sinn fiir Nostalgie mit dem
Alterwerden stetig gewachsen ist. Das ist sowohl logisch als auch unvermeidlich: Die
Abstande zwischen der Gegenwart und den Dingen meines eigenen «Gestern» wer-
den immer gréBer, sodass die Vergangenheit unscharf wird, schwer zu erinnern ist und
folglich voller Mystik steckt. Meine Vergangenheit hat sich in Epochen verwandelt —
die 1970er, 80er und 90er Jahre wurden verdaut, und jede Dekade ist durch eine Reihe
von Merkmalen gekennzeichnet. Ich interessiere mich jedoch nicht so sehr fir univer-
selle Vorstellungen von Jahrzehnten, sondern eher fiir meine eigenen persénlichen.
Ich méchte verstehen, wie die Zeiten, die ich durchlebt habe, mit meinen individuellen
Erfahrungen kollidierten und Erinnerungen schufen, die von der Farbe einer Epoche
gepragt waren. Sah das Leben anders aus, klang es anders und fiihlte es sich anders
an als heute? Ich glaube, die Antwort lautet ja, auch wenn ich keine Mdglichkeit habe,
Ihnen das zu beweisen. Alles, was ich habe, ist dieses seltsame Kribbeln ganz hinten
in meinem Kopf, wenn ich versuche, mich zum Beispiel an 1979 zu erinnern, ein Jahr
groBer Umbriiche fiir mich als damals Fiinfjahrige, und wahrscheinlich das erste Mal,
dass ich mir der Zeit, in der ich lebte, wirklich bewusst wurde.

In dem Stiick 1979 wird das Bemiihen, sich zu erinnern, mit einer anderen, fast gegen-
sdatzlichen Vorstellung verbunden, ndmlich der Theorie, dass kein Ton in einem Raum
jemals wirklich verloren geht — dass akustische Wellen noch lange weiter existieren,
nachdem die urspriingliche Quelle den Raum verlassen hat. Mit immer winziger wer-
denden Amplituden werden sie bis in alle Ewigkeit von den Wanden reflektiert. Diese
Theorie, zu deren Befilirwortern Persénlichkeiten wie Charles Babbage und Guglielmo
Marconi gehérten, markiert einen Schnittpunkt zwischen dem Aufkommen der
Aufnahmetechnik, Science-Fiction, Erinnerung und Poetik. Fast hundert Jahre nach
Marconis Spekulationen liber die ewige Natur des Schalls haben wirimmer noch keine
Maoglichkeit, diese Wellen mit sehr geringer Amplitude zu entdecken oder zu erfassen,
und wir haben auch keinen Beweis dafiir, dass sie iberhaupt existieren. Sicher ist
jedoch, dass allein die Vorstellung von ihnen, von ihrer stetigen und ruhigen Akku-
mulation zu einem theoretischen Hintergrundgerdusch und von der Art und Weise, wie
sie als eine Art Gedéchtnis eines Raumes funktionieren kénnten, verfiihrerisch ist.

Die beiden wichtigsten musikalischen Prozesse in dem Stiick sind also einerseits die
Schichtung und Akkumulation von Klangen und andererseits die Wiederholung die-
ser Klange, wenn sie zwischen den Wénden reflektiert werden. Im Laufe des Werks
wird in verschiedenen Formen das prasentiert, was man als «Verzégerungsspek-
trum» bezeichnen kdnnte: eine Reihe natirlicher und kiinstlich erzeugter Phdnomene,
die vom Nachhall bis hin zu Kammfiltereffekten, Echo und imitierender Polyphonie
reichen. Auch die Klangquelle fiir 1979 ist eine doppelte: Autos und Lieder. In vielerlei
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Hinsicht ist das Stiick ein Versuch, diese beiden Quellen zu vereinen, indem sie
denselben Prozessen der Akkumulation und Wiederholung unterzogen werden. Die
fragmentierten Melodien der Autos werden zu Liedern, weil sie wiederholt werden,
und die Lieder verwandeln sich durch ihre Ubereinanderschichtung in etwas, das
an StraBenlarm erinnert. Der Raum, in dem diese sich ewig reflektierenden Klange
zusammenkommen, ist ein imaginarer Raum, eine Verschmelzung von Wohnzim-
mern aus dem Jahr 1979 — Popmusik lauft im Fernseher, der StraBenlarm dringt
durch die Fenster herein.

Joanna Bailie
1979

For me there is no doubt that my sense of nostalgia has been growing
steadily as I've become older. This is both logical and inevitable: the gaps between
the present and things of my own «yesteryear» are lengthening to the point where
the past has become fuzzy, difficult to remember and consequently, full of mys-
tigue. My yesteryears have now turned into eras — the 70s, 80s and 90s have been
digested, and each stamped with a distinctive set of attributes. However, I’'m not so
interested in universal ideas of decades, but rather in my own personal ones. | want
to understand how the times that | lived through collided with my individual experi-
ence and created memories tinged with the colour of an era. Did life look, sound
and feel different from how it does today? | believe that the answer is yes, though |
have no way of proving it to you. All | have is the strange tickling sensation in the
back of my mind when | try to remember, for instance, 1979, a year of great upheaval
for the 5-year-old me, and probably the first time | was aware of the times that | was
living in.

In 1979, the effort of remembering is brought together with another, almost contrary
notion, the theory that no sound in a space is ever truly lost — that acoustic waves
continue to exist long after the initial source has left the room, bouncing between
the walls at ever more minuscule amplitudes for eternity. This theory, whose propo-
nents included figures such as Charles Babbage and Guglielmo Marconi, inhabits
an intersection between the advent of recording technology, science fiction, mem-
ory and poetics. Nearly 100 years after Marconi’s speculations on the everlasting
nature of sound, we still have no way of detecting or capturing these super-low
amplitude waves, or indeed have any evidence that they exist at all. What is certain
though, is that the very idea of them, of their steady and quiet accumulation into a
theoretical background noise, and the way they might function as a kind of memory
of a space, is a seductive one.
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And so, the two principal musical pro-
cesses in the piece are the layering and
accumulation of sounds on the one hand
and the repetition of these sounds as
they are reflected between walls. What
could be termed the «delay spectrum»

— arange of natural and manmade
phenomena starting with reverberation
at one end, and passing through comb
filtering effects, echo and imitative
polyphony on the other, is presented in
different forms throughout the course of
the work. The sound source for 1979 is
also twofold — cars and songs. In many
ways the piece is an attempt to unite
these two sources by subjecting them to
the same processes of accumulation
and repetition. The fragmented melodies
of cars become songs because they are
repeated, songs turn into something
resembling ambient street noise through
being piled up on top of one other. The
space in which these forever-reflecting
sounds are gathered is an imaginary one,
an amalgamation of 1979 living rooms —
pop music playing on the television,
the noise of the road outside streaming
in through the windows.
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Joanna Bailie

wurde in London geboren und lebt in Berlin. Sie
studierte Komposition bei Richard Barrett und elektroni-
sche Musik am Institut fiir Sonologie des Kdniglichen
Konservatoriums in Den Haag. 2018 schloss sie ihre Pro-
motion an der City, University of London ab. lhre Musik
wurde unter anderem vom Klangforum Wien,dem Ensem-
ble Contrechamps, dem Ictus Ensemble, Asamisimasa,
dem Explore Ensemble und dem SWR Vokalensemble
aufgefiihrt. Sie hat Solostiicke fiir Mark Knoop, Francesco
Dillon, Heloisa Amaral und Gunnhildur Einarsdéttir ge-
schrieben. |hre jingsten Arbeiten umfassen Kammer-
musik und Installationen und zeichnen sich durch die
Verwendung von manipulierten Feldaufnahmen und an-
deren Klangmedien zusammen mit akustischen Instru-
menten aus. Sie interessiert sich auch fiir das Zusam-
menspiel von Ton und Bild, wie ihre Arbeiten mit Camera
obscura und Film zeigen. Sie unterrichtete Komposition
an der HMDK Stuttgart, der Luxembourg Composition
Academy, der Royal Academy of Music in Aarhus und bei
den 47. Internationalen Ferienkursen fiir Neue Musik
Darmstadt. 2023 wurde sie mit dem Kunstpreis Berlin
fir Musik ausgezeichnet.

Joanna Bailie was born in
London and lives in Berlin.
She studied composition
with Richard Barrett and
electronic music at the In-
stitute of Sonology, Royal
Conservatoire of The
Hague. She completed her
PhD at City, University of
Londonin 2018. Her music
~ has been performed by

groups such as Klang-
forum Wien, Ensemble Contrechamps, Ictus Ensemble,
Asamisimasa, Explore Ensemble and SWR Vokalensem-
ble. She has written solo pieces for Mark Knoop, Frances-
co Dillon, Heloisa Amaral and Gunnhildur Einarsdéttir. Her
recent work includes chamber music and installation,
and is characterized by the use of manipulated field
recordings and other sound media together with acous-
tic instruments. She is also interested in the interplay
between audio and visual, as evidenced by her works
incorporating camera obscura and film. She has taught
composition at HMDK Stuttgart, the Luxembourg Com-
position Academy, The Royal Academy of Music in Aarhus,
and at the 47th edition of the Darmstadt International
Summer Course for New Music.In 2023 she was award-
ed the Kunstpreis Berlin for music.

Ictus

ist ein Ensemble fiir zeitgendssische Musik mit
Sitzin Brissel. Seit 1994 teilt es sich die Raumlichkeiten
mit der Schule fir zeitgendssischen Tanz PA.R.T.S und
der Kompanie Rosas (unter der Leitung von Anne Teresa
De Keersmaeker), mit der es bei fiinfzehn Produktionen
zusammengearbeitet hat. Urspriinglich als Mini-Orches-
ter mit hochtechnischen Solist:innen konzipiert, mutier-
te Ictus zu einem «elektrischen Orchester» und wurde
dann zu einem vielseitigen Kollektiv kreativer Musiker:in-
nen, das sich der experimentellen Musik im weitesten
Sinne widmet. Ictus beschaftigt sich mit der Frage der
Formate und Méglichkeiten des Hérens: sehr kurze oder
sehr lange Konzerte, versteckte Programme, kommen-
tierte Konzerte, groB3 angelegte Konzerte mit den Bris-
seler Philharmonikern, Konzertfestivals, bei denen sich das
Publikum zwischen den Podien bewegt (der Liquid Room).

Ictusis a Brussels-based contemporary music ensemble.
Since 1994, it has shared the premises of the PART.S
dance school, and the Rosas company (headed by Anne
Teresa De Keersmaeker) with which it has collaborated
on fifteen productions. Initially conceived as a mini-
orchestra made up of highly technical soloists, Ictus
mutated into an «electric orchestra», then became a
multifaceted collective of creative musicians, dedicated
to experimental music in the broadest sense. Ictus works
on the question of formats and listening devices: very
short orverylong concerts, hidden programs, comment-
ed concerts, large-scale concerts with the Brussels Phil-
harmonic, concert-festivals where the public circulates
between the podiums (the Liquid Room).






124

Pinquins

Sigrun Rogstad Gomnaes Schlagzeug, Elektronik, Stimme
Jennifer Torrence Schlagzeug, Elektronik, Stimme

Ane Marthe Serlien Holen Schlagzeug, Elektronik,
Keyboard, Stimme

Inga Margrete Aas Kontrabass, Stimme
Jessie Marino Fiddle, Elektronik, Stimme
SWR Experimentalstudio

Emilia Dorr Tennisspiel
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Kl-generierte Graphik zum Thema von Jessie Marinos Werk
Al generated image on the subject of Jessie Marino's work



Manchmal ist es nur méglich, die Nachricht einer groBen Zerstérung zu
verkraften, wenn diese Nachricht in die Sanftheit eines Liedes gehiillt ist.

Dieser aus murder ballads bestehende Song-Zyklus, The Positive Reinforcement
Campaign, kombiniert improvisierte experimentelle Klanglandschaften, traditionelle
Sacred-Harp-Hymnen und Volksballaden aus den Appalachen. Wir singen die
Geschichten kostbarer Wesen — seien sie menschlich oder aus der Umwelt —, die
der Brutalitdt von Geringschatzung, Gier, Eifersucht und vélliger Missachtung aus-
gesetzt sind. Diese Lieder sind das Ergebnis einer intimen und direkten Zusam-
menarbeit zwischen der Komponistin/Performerin Jessie Marino und vier norwe-
gischen Musikerinnen, namlich dem Trio Pinquins (Jennifer Torrence, Sigrun
Rogstad Gomnaes und Ane Marthe Serlien Holen) und Inga Margrete Aas. Durch
Improvisation, Experimentieren und Gruppengesang ist The Positive Reinforcement
Campaign entstanden, um die Form dieser traditionellen Lieder neu zu erfinden
und zu gestalten. Sie werden mit der eigenen Klangsprache der Musikerinnen
gefillt und reflektieren tiber die schrecklichen Geschichten unserer heutigen Zeit.

«Die murder ballads zeugen davon, dass die Appalachen, insbesondere in
der Zeit des industriellen Wandels im 19. Jahrhundert, durch wesentliche
Spannungen zwischen den kulturellen Traditionen der Vergangenheit und
den aufkommenden Vorstellungen der amerikanischen Moderne gepragt
waren. Diesem Spannungsverhéltnis wird in den Liedern mit Reaktionen auf
Gewalt gegen Frauen begegnet, deren von sexueller Freiheit gepragte
Lebenssituationen das Abbild einer neuen kulturellen Moderne sind, die
die Hegemonie der Vergangenheit bedroht.»

CHRISTINA RUTH HASTLE: «THIS MURDER DONE»: M| SOGYNY, FEMICIDE, AND MODERNITY
IN 19TH CENTURY APPALACHIAN MURDER BALLADS

«Viele der menschlichen Figuren auf der Todeskarte klammern sich an das, was
gerade zur Hand ist. Sich im Angesicht der Gefahr an das Vertraute und Sichere zu
klammern, liegt in der Natur der Sache, selbst wenn diese durch Panik und Angst
hervorgerufene Verzweiflung zu Schmerz und Verderben beitragt, wie wenn ein
Ertrinkender jeden mit sich in die Tiefe reif3t, der ihm zu helfen versucht. Der groBe
Erfolg der Menschheit besteht in ihrer Féhigkeit, Gefahren einzuschétzen und die
notwendigen Veranderungen vorzunehmen, um ihnen zu entgehen. Doch ironischer-
weise ist die Menschheit so abgeneigt, sich zu verandern, dass sie alles in ihrer
Macht Stehende tut, um die Dinge so zu belassen, wie sie sind, egal wie veraltet
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oder schédlich sie auch sein mdgen. Diese Dichotomie ist eine der Hauptkrank-
heiten des modernen Menschen. Wie Jung sagte: <Das Zurtickschrecken vor dem
Tod ist etwas Ungesundes und Abnormales, das die zweite Halfte des Lebens ihres
Sinns beraubts. Der Mensch ist zwar @ngstlich, aber das einzig Sichere im Leben ist
der Tod, so sicher wie die Gewissheit selbst der Tod ist. Aber die Todeskarte fordert
den Fragesteller auf, sich auf das Loslassen einzulassen. Der Tod ist mit dem Leben
selbst verwoben.... es gibt kein Losldsen des einen vom anderen, denn Tod und Leben
sind die beiden Zyklen des Zweitaktmotors der Existenz.»

J.F. MARTEL & PHIL FORD: THE GNOSTIC TAROT. WEIRD STUDIES EPISODE 138

eine Versammlung —
bevor wir an Bord des Schiffes gehen.
wie lange kénnen wir uns lber Wasser halten?
WeiBBt du noch, wie der Klang von ihren Lippen kam?
Seid Zeugen! Die Ausléschung ihrer Stimme.

vom Schiff aus —

in der Ferne, eine Briicke

zwei Herzschlédge lang stehend

steuert den Bug, um sich unter ihre stdhlerne Kurve zu schmiegen
Seid Zeugen! Die Herzschldge kehren zum fliissigen Schatten zuriick.

von der krachenden Welle zum Blasen werfenden Ufer —
drei Schwestern entdecken ihren Zauber

in einem Becken voller Federn und Blut —

abgezapft aus ihren eigenen blauen Adern.

Seid Zeugen! Das Bestialische des Entfiihrers



The Positive Reinforcement Campaign

Lichter an!
Runter, Mddchen, runter
Nicht schwitzen!
Bleib unten!
Oh Mann!
Seid Zeugen! Das trotzige Gebriill unserer Verzweiflung.

unsere Mutter fleht mit einem schicksalhaften Kometen

kosmischen, rasenden, helfenden Felsen
Ein brutaler Sturz

Seid Zeugen! Der stetige und unheilvolle Trab unserer letzten Schritte.
Hier kommt die Hélle und das Hochwasser.

(UBERSETZUNG FLORIAN HEURICH)

Dieses Werk enthalt Geschichten liber kérperliche Gewalt, Selbstmord und den Tod
von Kindern. Bitte seien Sie vorsichtig beim Héren.

Kl-generierte Graphik zum Thema von Jessie Marinos Werk
Al generated image on the subject of Jessie Marino's work
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Jessie Marino
Murder Ballads: Volume ]
The Positive Reinforcement Campaign

Sometimes, it is only possible to grapple with the news of great devastation
when that news is encased in the softness of a song.

This song cycle of murder ballads, The Positive Reinforcement Campaign, weaves
together improvised experimental soundscapes, traditional Sacred Harp hymns, and
Appalachian folk ballads as we sing the tales of precious entities, be they human or
environmental, which are subjected to the brutality of contempt, greed, jealousy, and
utter disregard. These songs are the results of an intimate and direct collaboration
between composer/performer Jessie Marino with four Norwegian musicians, the trio
Pinquins (Jennifer Torrence, Sigrun Rogstad Gomnaes and Ane Marthe Sarlien Holen)
and Inga Margrete Aas. Through improvisation, experimentation and group singing
The Positive Reinforcement Campaign has banded together to reimagine and recon-
figure the vessels of these traditional songs — populating them with their own sonic
languages and reflecting on the horrific stories of our current time.

«The murder ballads witness that Appalachia, specifically in the 19th century
period of industrial change, was defined by essential tensions between
cultural traditions of the past and emerging notions of American modernism.
This tension is met in the songs with responses of violence against women
whose life situations — marked by sexual freedom — are the very depiction of
a new cultural modernism that threatens the hegemony of the past.»

CHRISTINA RUTH HASTLE: «THIS MURDER DONE»: M/ SOGYNY, FEMICIDE, AND MODERNITY IN
19TH CENTURY APPALACHIAN MURDER BALLADS

«Many of the human figures on the death card cling to whatever is at hand. To clutch
at the familiar and safe in the face of danger is second nature, even when such panic
and fear-induced desperation contributes to pain and ruination, as when a drowning
man pulls down with him anyone who tries to help. Humanity’s great success is its
ability to assess and make the changes necessary to evade peril. Yet ironically,
humanity is so loath to change, it does everything in its power to keep things as they
are, regardless of how outmoded or detrimental. This dichotomy is one of the primary
illnesses of modern man. As Jung said <Shrinking away from death is something
unhealthy and abnormal which robs the second half of life of its purpose.>, Man is
anxious, to be sure, but the only sure thing in life is death, just as sure as surety itself
is death. But the death card entreats the Querent to embrace letting go. Death is
interlaced with life itself.... there is no unsticking the one from the other, as death
and life are the two cycles of the two-stroke motor of existence.»

J.F. MARTEL & PHIL FORD: THE GNOSTIC TAROT. WEIRD STUDIES EP1SODE 138



The Positive Reinforcement Campaign

a gathering —
before boarding the ship.
how long are we able to stay afloat?
Remember how the sound fell from her lips?
Witness! The vanquishing of her voice.

from the ship —

in the distance, a bridge

two heartbeats standing

steer the bow to nestle under her steely curve
Witness! The heartbeats return to liquid shadow.

alighting from cresting wave to blistered shore —
three sisters discover their magic

in a basin full of feather and blood —

tapped from their own blue veins.

Witness! The fellness of the abductor

Lights up!
Down girl, down
Don’t sweat!
Stay Down!
Oh boy -
Witness! The defiant bawl of our exasperation.

our mother pleads with a fateful comet
cosmic, speeding, succoring rock
One fell swoop
Witness! The steady and ominous trot of our final paces —

Here comes hell and high water.

This work contains stories of physical violence, suicide, and child death. Please
take care while listening.
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Jessie Marino

ist eine in Berlin lebende Komponistin, Perfor-
merin und Medienkiinstlerin. In ihren Werken setzt sie
elektronische und akustische Klange, Stimme, Video, Be-
wegung, Beleuchtung und Inszenierung ein und behan-
delt jedes dieser Elemente als erweiterbares musikali-
sches Material. Im Jahr 2024 wird sie Artist in Residence
am EMPAC sein. Injliingerer Zeit erhielt sie Auftrage vom
Plus Minus Ensemble, der Akademie der Kiinste, dem
Ultima Festival, den Internationalen Ferienkursen Darm-
stadt,dem Borealis Festival und dem Huddersfield Con-
temporary Music Festival. Kiirzlich wurden Werke beim
BAM! Festival fiir aktuelles Musiktheater (Berlin), Festival
Musica (StraBburg), Heroines of Sound (Berlin/Mexiko)
gezeigt. Ihre Stiicke wurden von namhaften Ensembles
fiir Neue Musik in Europa, GroBbritannien und den USA
aufgefiihrt. Sie erhielt einen MA von der Wesleyan Uni-
versity, wo sie bei Alvin Lucier und Ronald Kuivila stu-
dierte, und einen DMA von der Stanford University, wo
sie bei dem Klangkinstler Paul DeMarinis studierte.

Jessie Marino is a Berlin-based composer, performer,
and media artist. Her pieces score out electronic and
acoustic sound, voice, video, gesture, lighting, and stag-
ing, treating each of these elements as expandable mu-
sical materials. She will be artist-in-residence at EMPAC

L qm.: Y

in 2024. She has recently been commissioned or sup-
ported by Plus Minus Ensemble, the Akademie der Kiin-
ste, Ultima Festival, Darmstadt International Summer
Courses, Borealis Festival, Huddersfield Contemporary
Music. Her work has made recent appearances at the
BAM! Festival for Musiktheater (Berlin), Festival Musica
(Strasbourg), Heroines of Sound (Berlin/MX), and her
pieces have been performed by formidable new music
ensembles across Europe, the UK and the US. She re-
ceived an MA from Wesleyan University working with
Alvin Lucier and Ronald Kuivila and a DMA from Stanford
University, working with sound artist Paul DeMarinis.

Inga Margrete Aas

ist eine in Oslo lebende Musikerin, Improvisa-
torin und Komponistin. Als Musikerin/Improvisatorin
spielt sie im Improvisationsduo Vilde&Inga mit einem
Rundbogen auf dem Kontrabass, in der Free-Folk-Band
O schlagt sie zarte Gerauschklange auf der Viola da
Gamba an oder sie bildet den Kontrapunkt zum klassi-
schen Kammerorchester Ensemble Allegria. Diese Akti-
vitaten wurden auf mehreren Aufnahmen dokumentiert,
etwa: Vilde&Inga — How Forests Think (SOFA 2020),
O - Firstness (2022 dBUT inter@mbience), Ensemble
Allegria - Britten/Hagen/Strauss (LAWO 2022). Als Kom-
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ponistin kann man sie dabei beobachten, wie sie ver-
sucht, Bogenkratzen fiir Cello zu notieren, eine Angel-
schnur an ein Bassdrum-Pedal zu binden oder einen
Overhead-Projektor zu praparieren. Derzeit arbeitet sie
an Stiicken fiir die Ensembles Aksiom, Rugle und Boyes
musikkompani.

Inga Margrete Aas is an Oslo-based musician, improvis-
erand composer. As a musician/improviser one can find
her playing circle bow on the double bass in the improv
duo Vilde&Inga, emitting delicate noise sounds on the
viola da gamba in the free folk band O, or engaged in a
counterpoint with the classical chamber orchestra En-
semble Allegria. These activities have been documented
on a variety of recordings including: Vilde&Inga — How
Forests Think (SOFA 2020), O — Firstness (2022 dBUT
inter@mbience), Ensemble Allegria — Britten/Hagen/
Strauss (LAWO 2022). As a composer, one may find her
trying to notate bow scraping for cello, tying fishing line
to abass drum pedal or preparing an overhead projector.
She is currently working on pieces for the ensembles
Aksiom, Rugle and Boyes musikkompani.

Emilia Dorr

ist Performerin und szenische Gestalterin. Sie
wurde ausgebildet in Choreographischer Komposition
mit dem Schwerpunkt Kérperlicher Ausdruck in Buenos
Aires und absolviert derzeit den Masterstudiengang
Theorie und Praxis experimenteller Performance an der
HMDK Stuttgart. Ihre Arbeiten bewegen sich im Bereich
derinterdisziplinaren Performance. Neben ihren eigenen
Produktionen nimmt sie zur Zeit an Tino Sehgals Projekt
des Kunstam Bau Programms fiir den Neubau der Dualen
Hochschule Baden-Wirttemberg Stuttgart teil. Bevor sie
nach Deutschland kam, arbeitete sie aktiv mit der mexi-
kanischen Kompanie Vaca34 zusammen, organisierte
das Theaterfestival ETOAX und war Teil der Gruppe als
Performerin, Researcherin und Assistentin fir mehrere
Produktionen und Festivals.

Emilia Dorr is a performer and scenic creator. She grad-
uated from Choreographic Composition with a major in
Corporal Expression in Buenos Aires and is currently
finishing her Masterin Theory and Practice of Experimen-
tal Performance at the HMDK Stuttgart. Her works move
in the realm of interdisciplinary performance. In addition
to herown productions, she currently participatesin Tino
Sehgal’s project forthe Kunstam Bau Programm fiir den
Neubau der Dualen Hochschule Baden-Wirttemberg
Stuttgart. Before relocating to Germany, she was an

active collaborator with the Mexican company Vaca34,
organizing the theater festival ETOAX and participating
with the group as a performer, researcher and assistant
for several productions and festivals.

Pinquins

ist ein Grenzen Uberschreitendes und experi-
mentelles Trio mit Sitzin Oslo. Es wurde 2008 gegriindet
und besteht heute aus Sigrun Rogstad Gomnaes, Jennifer
Torrence und Ane Marthe Serlien Holen. Alle drei sind
ausgebildete Schlagzeugerinnen und haben freiberuflich
in vielen verschiedenen musikalischen Kontexten ge-
arbeitet. Der Schwerpunkt liegt auf der zeitgendssischen
Musik, und das Ziel ist es, das Publikum herauszufordern
und das jeweilige Format, in dem sie auftreten, zu er-
weitern. Sie arbeiten eng mit Komponist:innen und Inter-
pret:iinnen der zeitgendssischen Musik und anderer
Genres zusammen. Mit seinem sehrvisuellen Repertoire
und seiner einzigartigen Buhnenpréasenz hat sich das Trio
einen Namen als eines der innovativsten und fiihrenden
Ensembles in der norwegischen zeitgendssischen
Musikszene gemacht.

Pinquins is a border-crossing and experimental trio
based in Oslo. The trio was established in 2008 and
consists today of Sigrun Rogstad Gomnaes, Jennifer
Torrence and Ane Marthe Sgrlien Holen.The three are all
trained as performing percussionists, and each has
worked as a freelancer in many different musical con-
texts. The trio’s main focus is contemporary music, and
its aim is to challenge the audience and expand the
format within which it works. The group works in close
collaboration with composers and performers within
contemporary music as well as other genres. With its
highly visual repertoire and its unique stage presence,
Pinquins has made a name for itself as one of the most
innovative and leading ensembles on the Norwegian
contemporary music scene.
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SWR Experimentalstudio

versteht sich seit seiner Griindung 1971 als
Schnittstelle zwischen kompositorischer Idee und tech-
nischer Umsetzung. Mit der Entwicklung neuer Instru-
mente wie Halaphon, Matrixmixer, AREC-Mischpult und
derTransducer-Technologie setzt es fiir live-elektronische
Klangumwandlungen und -bewegungen richtungswei-
sende Akzente. Durch die Zusammenarbeit von Kompo-
nisten wie Stockhausen, Boulez, Cage und insbeson-
dere Nono mit dem Team des Experimentalstudios sind
zahlreiche bedeutende Werke entstanden. Durch die
Vergabe von jahrlich bis zu zwanzig Arbeitsstipendien
ermdoglicht es heute der jiingeren und mittleren Kompo-
nist:innengeneration die Entwicklung und Auffiihrung
von live-elektronischen Werken. Nach Hans-Peter Haller,
André Richard und Detlef Heusinger Gibernahm 2022
Joachim Haas die Leitung des SWR Experimentalstudios.

Since its founding in 1971, SWR Experimentalstudio has
described itself as an interface between compositional
idea and technical implementation. With the develop-
ment of new instruments such as the halaphone, matrix
mixer, AREC mixing console and transducer technology,
it has set trends for live electronic sound transformations
and movements. The collaboration of composers such
as Stockhausen, Boulez, Cage and in particular Nono,
with the Experimentalstudio team has resulted in numer-
ous significant works. By awarding up to twenty work
grants annually, it now enables the youngerand middle
generation of composers to develop and perform live
electronic works. After Hans-Peter Haller, André Richard
and Detlef Heusinger, Joachim Haas took over as direc-
tor of the SWR Experimentalstudio in 2022.
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Yar

Peter Evans Trompete, Piccolo-Trompete, Fltigelhorn
Ingrid Laubrock Saxophon
Tyshawn Sorey Schlagzeug, Celesta

Yarn/Wire

Russell Greenberg Schlagzeug
Sae Hashimoto Schlagzeug
Laura Barger Klavier

Julia Den Boer Klavier



Konzert
Samstag, 2110.2023 20:00
Donauhallen, Bartok Saal

TyShawn Sorey Urauffiihrung
iti i
For Ross Gay gzsgsvsl_\l,tlonsau trag

fur drei Schlagzeuger und
zwei Klaviere (2023) 15’

Ingrid Laubrock Urauffiihrung
. . . ¢
Thlnklng Holes gz:éa\tl)vsr\l,tlonsau trag

fur Saxophon, zwei Klaviere und
zwei Schlagzeuger (2023) 25’

Peter Evans Urauffiihrung
] i K iti ft
Animations Kompostionsaufirag

fir Trompete, zwei Klaviere und
zwei Schlagzeuger (2023) 25’

SWR2 live 2110.2023 20:03
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In den letzten Jahren habe ich mit dem Ensemble Yarn/Wire ein Werk entwi-
ckelt, das die Musik fiir eine Multimedia-Arbeit mit dem Titel Be Holding in der Regie
von Brooke O‘Harra wurde. Im Mittelpunkt des Projekts stand das gleichnamige
Buch von Ross Gay, in dem es um das Leben der Basketball-Legende Julius Erving
geht, aber auch um Themen wie Liebe, Freude, den Sklavenhandel in die USA oder
die afroamerikanische Populdarmusik. Es geht darum, wie Phantasie, gegenseitige
Anndherung und Gedankenarbeit Betrachtende und Ausfiihrende jeglicher Art von
Kunst in einen Zustand der Zusammengehorigkeit versetzen kénnen. Diese Zusam-
mengehdrigkeit sowie ein Gefiihl des Vertrauens, das stidndig gewachsen ist, sind
die Inspiration fir das Werk mit dem passenden Titel For Ross Gay.

Ausgehend von meiner spontanen/geleiteten/hybriden Kompositionssprache
von Autoschediams (die ich als «Grundstock» bezeichne) haben Yarn/Wire und ich
gemeinsam zu einer musikalischen Sprache gefunden, die spezifisch und auf alle
vier Interpret:innen und ihre individuellen Setups anwendbar ist. Durch akribische
Proben und die Ausarbeitung von Ideen, die mir vorschwebten, konnte ich etwas
schaffen, das in vielerlei Hinsicht unsere intensiven Erfahrungen bei der Zusammen-
arbeit widerspiegelt. Auf dieser Grundlage habe ich eine strukturelle Landkarte
erstellt, die Mdglichkeiten zur Neuinterpretation des Materials bietet. Sie enthalt
«festgelegte» Abschnitte, die im Dialog mit den Musiker:innen entstehen (die zum
Beispiel angeben, welche Instrumente zu verwenden sind und welche Klangideen

in welcher Qualitdt oder Quantitat zu erforschen sind, von denen manche mit tradi-
tionell notierten Ideen kombiniert werden kénnen), und «offene» Abschnitte (in
denen eine Musikerin/ein Musiker dazu aufgefordert wird, mit oder gegen eine
andere Musikerin/einen anderen Musiker zu spielen, ohne dass es irgendwelche
Vorgaben fiir Instrumente oder Klangfarben gibt). Ich habe das Gefiihl, dass sich
meine gesamte Kompositionspraxis fiir eine Weile ausschlieBlich auf diese Arbeits-
weise konzentrieren wird. Daher schien es mir ein guter Weg zu sein, dieses Ideal
zu Beginn mit Yarn/Wire zu erforschen.



Yarn/Wire |

Tyshawn Sorey
For Ross Gay

Over the past couple years | have developed a work with the Yarn/Wire
ensemble which became the music for a multimedia work titled Be Holding,
directed by Brooke O’Harra. The project centered on Ross Gay’s book of the same
name, focusing on the life of basketball phenomenon Julius Erving, as well as
topics surrounding love, joy, the Middle Passage, Black American popular music,
and how imagination, reaching, and reflection can bring observers and performers
of any kind of art to a state of togetherness. That togetherness, along with a sense
of trust that has grown in tremendous proportions, is what inspired the work,
appropriately titled For Ross Gay.

Starting from my Autoschediams spontaneous/directed/hybrid composition
language (what | call the «ground floor»), Yarn/Wire and me collectively arrived at a
musical language that is specific and applicable to all four performers and their
individual setups. Through meticulous rehearsal and workshopping of ideas that |
had in mind, | was able to craft something that | felt is in many ways reflective of our
intense experiences working together. From there, | created a structural map that
invites possibilities of reinterpreting material that contains «fixed» sections that
are created in dialogue with the musicians (which, for example, indicate which
instruments to use and what timbral ideas to explore in what quality or quantity,
some of which may be combined with some traditionally notated ideas) and «open»
sections (where a given player may be instructed to perform with or counter to
another player with no instrument or timbre specifications at all). | feel that this

is the direction that my overall practice in composition will exclusively focus on

for awhile, so it seemed a good direction to continue exploring this ideal, starting
with Yarn/Wire.
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Yarn/Wire |

Ingt
Thin

Thinking Holes schdpft seine Inspiration aus dem virtuellen, abstrakten
und konkreten Raum. Die Komposition enthalt durchkomponierte, improvisierte
und festgelegte mediale Elemente, die sich durch die Klanglandschaft bewegen
und eine modulare Collage mit dynamisch wechselnden Dichtegraden ergeben.
Wahrend der gesamten Auffiihrung sind alle Musiker:innen dazu aufgefordert,
das Stiick mitzugestalten, indem sie selbst entscheiden, wann sie auf- oder abtre-
ten und wie sie ihre individuellen Stimmen interpretieren.

Als eine Art fiinfter Spieler fungiert ein Schallwandler-Lautsprecher, der bisweilen
physisch nicht spielbare festgelegte Medien wiedergibt. Dieser Lautsprecher wird
entweder auf einer Basstrommel oder auf einem der beiden Klaviere platziert und
erzeugt Klange, die auf unvorhersehbare Weise mit den schwingenden Saiten oder
Fellen der realen Instrumente in Wechselwirkung treten. Dieses klangliche Zusam-
menspiel soll die kreativen Uberlegungen der Musiker:innen wihrend der Auffiih-
rung des Stlicks mitbestimmen.

«Es gibt ein Loch in der Mitte meines Denkens. Es gibt ein Loch in meinem Den-
ken, das von meinem Denken nicht beriihrt werden kann.» Aus Richard Foremans
Notebooks

Ingrid Laubrock
Thinking Holes

Thinking Holes draws its inspiration from virtual, abstract, and concrete
space. The composition incorporates through-composed, improvised, and fixed
media elements that travel through the sonic landscape, resulting in a modular col-
lage with dynamically shifting levels of density. Throughout the performance, all
players are invited to participate in shaping the piece by making decisions regard-
ing the entrances and exits, as well as interpretation of their individual parts.

Serving as a sort of a fifth player is a transducer speaker, which at times plays back
physically unplayable fixed media pieces. This speaker is placed on either a bass
drum or the two pianos, generating sound that interacts somewhat unpredictably
with the vibrating strings or head of the real instruments. This sonic interplay is
intended to influence the musicians’ creative choices as they perform the piece.

«There is a hole in the middle of my thinking. There is a hole in my thinking that my
thinking cannot touch.» From Richard Foreman’s Notebooks






Yarn/Wire |

Nachdem ich 2013 mein traditionell notiertes Werk Returns fiir Yarn/Wire
komponiert hatte, wurde ich vom Ensemble und Lydia Rilling gebeten, ein neues
Stiick zu schreiben. Ich war eingeladen, mich selbst als Spieler einzubeziehen in
einem Arbeitsprozess, der ganz anders sein sollte als unsere letzte gemeinsame
Erfahrung. Da ich als Komponist oft in der Rolle des Bandleaders arbeite, war es
von Anfang an klar, dass die Rolle des Ensembles eher die einer Band als die
eines traditionellen Ensembles fiir zeitgendssische Musik sein wiirde. So sollten
gemeinsam mit den Musiker:innen eine interessante Zusammenarbeit und eine
interessante Komposition entstehen. Dies ist nicht nur eine semantische Unter-
scheidung; die Arbeit in einer Band (als Leader, Sideman oder in einer vollstandig
kollaborativen Situation) ist eine andere Art von Musikkultur als die eines «nor-
malen» Ensembles fiir zeitgendssische Musik — eine Kultur, die mehr oder weniger
von der europdischen klassischen Tradition ibernommen wurde.

Wenn ich und Yarn/Wire mit dieser Einstellung an die Realisierung meines Stiicks
herangehen, ist fast jeder Aspekt des Schaffensprozesses betroffen: die anféng-
liche Konzeption des Materials, der Probenprozess (viele, viele Proben) und
natirlich die daraus resultierende Auffiihrung. Wenn ich fiir meine Bands kompo-
niere, verwende ich im Allgemeinen eine Vielzahl von Techniken: streng notiertes
Material, zyklische Formen fiir improvisierende Variationen, frei improvisierte
«Szenen», die bestimmte Abschnitte miteinander verbinden, und auswendig
gelerntes Material wie rhythmische Muster und melodische Vorgaben. Zu diesen
Methoden kommen hier noch spezifisch komponierte Klangereignisse hinzu,
die die besonderen, uns zur Verfligung stehenden instrumentalen Klangfarben
erforschen. Diese Art der Zusammenarbeit mit den Musiker:innen stellt viele der
traditionell vereinbarten Rollen in der klassischen zeitgendssischen Arbeitsum-
gebung auf den Kopf und verflacht Hierarchien. In vielen anderen Musikkulturen
ist dies hingegen gang und gébe. Meine Erfahrung als Musiker und Komponist,
der nicht nur Gruppen leitet, sondern auch in denen anderer mitspielt, gibt mir
eine bestimmte Perspektive bei der Schaffung neuer Werke. Dies trifft auch auf
Yarn/Wire zu. Ich habe bereits ihre groBBe Erfahrung bei der Umsetzung der Ideen
anderer (von sehr spezifisch bis sehr offen), ihre genaue Kenntnis der eigenen
klanglichen Méglichkeiten (individuell und als Gruppe) sowie einen auB3er-
gewohnlich sensiblen Gruppenmechanismus beim Héren kennengelernt. In der
Anfangsphase der Konzeption dieses Stiicks schien es mir, dass wir unsere
kollektive Erfahrung nutzen und sie aktiv in die Schaffung dieser neuen Musik
einbringen sollten.
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Als Teil unserer Vorbereitung auf Donaueschingen haben wir das Werk in vielen
Phasen liber Monate hinweg entwickelt, im Gegensatz zu der (leider Giblichen)
Vorgehensweise von ein paar wenigen Proben und einem einzigen Konzert.
Einige dieser Sessions bestehen aus gelenkten Improvisationen ohne jegliche
Notation, andere konzentrieren sich auf die Wiederholung eines einzigen kurzen
rhythmischen Zyklus, den wir so weit verinnerlichen und auswendig lernen, dass
er uns ganz zu eigen wird, und wir frei improvisieren kénnen. Spezielle Beziehun-
gen zwischen den Musiker:innen werden zu Bands innerhalb der Band, zu Duos
und Trios. Wir haben dieses Material auch einige Male vor einem kleinen gelade-
nen Publikum auf aufgefiihrt. Letztlich ist es wichtig, dass die Kompositionen, die
wir spielen, ein Eigenleben entwickeln, eine Art Willen zu bestimmten klanglichen
oder strukturellen Gegebenheiten. Es ist diese lebendige Qualitdt der Musik, mit
der wir uns letztendlich beschéftigen, nicht die Anweisungen oder die Notation
allein. Das Stiick selbst ist eine «Set-List», die aus den vielen Szenarien, die wir
entwickelt haben, zusammengesetzt ist; es kann sein, dass wir nur einige davon
verwenden oder auch alles in einem Zug durchspielen.

Ich finde diesen Prozess dynamischer und ehrlich gesagt auch ein wenig mensch-
licher als die typische Methode in der Welt der klassischen Musik. Ich hoffe,
dass diese Dynamik und Menschlichkeit aus der Musik und unserer Auffiihrung
sprechen.



Yarn/Wire |

Peter Evans
Animations

After composing my traditionally notated work Returns for Yarn/Wire in
2013, I was asked by the group and Lydia Rilling to create a new piece. The
commission included an invitation to involve myself as a player and to explore a
process that contrasts with our last experience together. As much of my work
as a composeris in the role of a band leader, it seemed clear from the beginning
that to create an interesting experience and composition with the ensemble,
their role would be more as a band than as a traditional contemporary music
ensemble. This is not just a semantic distinction; working in a band (as a leader,
sideman, or in a fully collaborative situation) is a different type of musical culture
than that of the average contemporary music ensemble, a culture more or less
inherited by the European classical tradition.

For me and Yarn/Wire to approach realization of my piece with this mindset,
nearly every aspect of the process is affected: the initial conception of the mate-
rial, the rehearsal process (many many rehearsals), and of course the resulting
performance. My work as a composer for my bands generally utilizes a variety
of techniques; strictly notated material, cyclic forms for the purposes of impro-
vising variations, freely improvised «scenes» that connect more specified zones
from one to another, and memorized material such as rhythmic patterns and
melodic prompts. Added to these strategies in this case will be a language of
specifically composed sound events that explore the unique instrumental tim-
bres available to us. Working this way with the musicians upends and flattens
many of the traditionally understood roles in the contemporary classical working
environment, however in many other musical cultures it is considered fairly com-
monplace. My experience as a musician and composer who not only leads
groups but plays in those of others has allowed me to gain a certain perspective
in the creation of new works. This is true of Yarn/Wire as well; | have noticed
already their considerable experience in realizing the ideas of others (ranging
from hyperspecific to very open) their possession of a vast knowledge of their
own sonic capabilities (individually and as a group) as well as a truly extra-
sensory listening group mechanism. It seemed to me in the beginning stages of
the conception for this piece that we should capitalize on our collective experi-
ence and actively engage it in the creation of this new music.

As part of our preparation for Donaueschingen, contrary to the (sadly usual)
process of a few rehearsals and a single concert, we have developed the work
in many stages over the course of months. Some of these sessions involved
directed improvisation without any notation, others focused on repeating a
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single short rhythmic cycle that we digest and memorize to the point that it
becomes second nature and available for improvised variations. Internal
relationships between the musicians have been developed into bands-within-
the-band, duos, trios. We have also performed iterations of this material a few
times for a small audience we invite. Ultimately it is important that the composi-
tion(s) we play evolve to have a life of their own, a kind of volition towards certain
sonic or structural realities. It is this living quality of the music with which we
will ultimately be engaging, not the instructions or notation alone. The piece itself
will be a «set list» constructed out of the many scenarios we have developed,

it could be that only a few are used, or that we cycle through all of it in one go.

| find this process to be more dynamic, and honestly a little more human, than
the typical method in the classical music world. | hope that that dynamism and
humanity speaks through the music and our performance.



Yarn/Wire |

Peter Evans

ist Komponist, Trompeter, Bandleader und P&-
dagoge und lebt in New York. Seit 20 Jahren lotet er die
Grenzen kreativer Musik in so unterschiedlichen Berei-
chen wie Solo-Trompetenimprovisation, Sinfonieorches-
ter, Jazz-Ensemble, Gerdusch-/Elektronikmusik und
durchkomponierten Werken aus. Er hat weltweit Preise
und Kompositionsauftrage erhalten, etwa 2022 das re-
nommierte Guggenheim-Stipendium. Er hat 20 Alben mit
eigener Musik veréffentlicht, darunter Ghosts, Lifeblood
und Being & Becoming. Als vielseitiger Komponist und
Interpret tourt er regelmafig mit seinen Gruppen Being
& Becoming, SYMPHONY und Forever 21,auBerdem als
Solist sowie gemeinsam mit einigen der fiihrenden Per-
sonlichkeiten und Ensembles der zeitgendssischen Musik.

Peter Evans is a composer, trumpet player, bandleader
and educator based in New York City. For 20 years he has
been pushing the boundaries of creative music in formats
as divergent as solo trumpet improvisation, symphony
orchestras, jazz ensembles, noise/electronic music,and
through-composed works. He’s been the recipient of
awards and commissions worldwide including the pres-
tigious Guggenheim Fellowship in 2022. He's released
20 albums of original music including the critically ac-
claimed Ghosts, Lifeblood and Being & Becoming. A
prolific composer and performer, he tours regularly with

F his groups Being & Becom-
ing, SYMPHONY, Forever
21, as a soloist and as a
collaborator with some of
the leading lights of mod-
ern music.

Ingrid Laubrock

ist eine experimentelle Saxophonistin und
Komponistin, die sich fiir die Erforschung der Grenzen
zwischen unterschiedlichen musikalischen Bereichen
und die Schaffung vielschichtiger, dichter und oft sug-
gestiver Klangwelten interessiert. Ihre Komposition
Vogelfrei wurde von der New York Times als «einer der
25 besten Klassik-Titel des Jahres 2018» nominiert. Sie
ist mit Anthony Braxton, Jason Moran, Kris Davis, Myra
Melford, Zeena Parkins, Dave Douglas und vielen anderen
aufgetreten. Sie komponierte fir verschiedene Klang-
kérper vom Solo bis zum Kammerorchester und erhielt
Kompositionsauftrége von der Fromm Music Foundation,
dem BBC Glasgow Symphony Orchestra, Bang ona Can,
American Composers Orchestra, Tricentric Foundation,
Jazzahead, John Zorns Stone Commissioning Series und
dem EOS Orchestra.2022/23 war sie Artist in residence
des Wet Ink Ensembles und unterrichtet an der Columbia
University und The New School. Sie erhielt einen MFA
(Master of Fine Arts) in Komposition vom Vermont College
of Fine Arts.

[NE. * 5 Ingrid Laubrock is an ex-
perimental saxophonist
and composer, interested
in exploring the borders
between musical realms
and in creating multi-lay-
ered, dense and often
evocative sound worlds.
Her composition Vogelfrei
! was nominated «one of
b the best 25 Classical tracks
L of 2018» by The New York
Times. She has performed with Anthony Braxton, Jason
Moran, Kris Davis, Myra Melford, Zeena Parkins, Dave
Douglas and many others. She has composed forensem-
bles ranging from solo to chamber orchestra and has
received composing commissions from The Fromm
Music Foundation, BBC Glasgow Symphony Orchestra,
Bang on a Can, American Composers Orchestra, Tricen-
tric Foundation, Jazzahead, John Zorn’s Stone Commis-
sioning Series and the EOS Orchestra. She was a
2022/23 Artist-in-residence of The Wet Ink Ensemble
and is part-time faculty at Columbia University and The
New School. She holds an MFA in Music Composition
from Vermont College of Fine Arts.




148

Tyshawn Sorey

geboren in Newark, wird fur seine Virtuositat,
die Beherrschung komplexer Partituren und seine Fahig-
keit, Komposition und Improvisation in seinem Werk zu
verbinden, geschatzt. Erist national und international mit
seinen eigenen Ensembles aufgetreten, aber auch mit
Kinstler:innen wie Vijay lyer, Roscoe Mitchell, George
Lewis, Steve Lehman, Jason Moran und Myra Melford. Er
hat flinfzehn Aufnahmen veroffentlicht, die sein Schaffen
als Komponist, Improvisator, Multiinstrumentalist und
Konzeptkiinstler représentieren. Er hat an vielen angese-
henen Institutionen Komposition und Improvisation unter-
richtet, darunter Columbia University, New England Con-
servatory, Harvard University, University of Michigan,
Berklee College of Music und Danish Rhythmic Conser-
vatory. Seit Herbst 2020 ist er Mitglied des Lehrkérpers
der University of Pennsylvania. Er hat zahlreiche Auszeich-
nungen fiir seine Auftritte, Aufnahmen und Kompositionen
erhalten. Das Album Mesmerism wurde als eines der Best
Ofs des Jahres 2022 in vielen Kritikerlisten hervorgeho-
ben, und seine Komposition Monochromatic Light (After-
life) war 2023 Finalist fur den Pulitzer-Preis fir Musik.

Tyshawn Sorey, born in
Newark, is celebrated for
his virtuosity, mastery and
memorization of complex
scores, and an extraordi-
nary ability to blend com-
position and improvisation
in his work. He has per-
formed nationally and in-
ternationally with his own
ensembles, as well as with
artists such as Vijay lyer,
Roscoe Mitchell, George Lewis, Steve Lehman, Jason
Moran, and Myra Melford. He has released fifteen criti-
cally-acclaimed recordings that feature his work as a
composer,improviser, multi-instrumentalist,and concep-
tualist. He has lectured on composition and improvisation
at many distinguished institutions including Columbia
University, The New England Conservatory, Harvard Uni-
versity, University of Michigan, Berklee College of Music,
and The Danish Rhythmic Conservatory. In the Fall of
2020, he joined the faculty of the University of Pennsyl-
vania and has continued to accumulate accolades for his
performances, recordings and compositions. Mesmer-
ismwas highlighted as one of 2022’s «best-ofs» on many
critic lists, and his composition Monochromatic Light
(Afterlife) was a 2023 Pulitzer Prize in Music finalist.

Yarn/Wire

wurde 2005 gegriindet und ist ein in New York
ansassiges Percussion- und Klavierquartett, das sich der
Verbreitung kreativer, experimenteller neuer Musik ver-
schrieben hat und das voller Energie ein vielseitiges
Repertoire zur Auffiihrung bringt. Das Ensemble hat
mehrere hundert Kompositionsauftrage vergeben, da-
runter an Annea Lockwood, Enno Poppe, Catherine
Lamb, Andrew Mcintosh und Kate Soper. lhre Reihe Yarn/
Wire/Currents ist ein regelméBiges Forum fiir neue
experimentelle Musik und ist ilber Bandcamp erhaltlich.
Das Ensemble veranstaltet auBerdem das jahrliche Yarn/
Wire International Institute and Festival fir Interpret:in-
nen und Komponist:iinnen in New York.

Yarn/Wire founded in 2005, is a New York-based percus-
sion and piano quartet dedicated to promoting creative,
experimental new music and admired for the energy it
brings to performances of its probing, varied body of
work. The group has commissioned several hundreds of
composers, including Annea Lockwood, Enno Poppe,
Catherine Lamb, Andrew McIntosh, and Kate Soper.Their
ongoing commissioning series, Yarn/Wire/Currents, is
an incubator for new experimental music, and is available
via Bandcamp.The ensemble also runs the annual Yarn/
Wire International Institute and Festival for performers
and composers in New York.
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Elyse Tabet Live-Elektronik
Jawad Nawfal Live-Elektronik

Tabet



Performance
Samstag, 21.10.2023 23:00
Schiitzen, Spiegelsaal (vormals Twist)

Elyse Tabet & Jawad Nawfal
Courbes 60’

SWR216.11.2023 21:05

& Nawfal
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Die Klangkinstler:iinnen Elyse Tabet und Jawad Nawfal présentieren ihre
jingste Zusammenarbeit Courbes, eine Live-Improvisation mit einer Reihe von
modularen Synthesizern und Samplern, die zur Bearbeitung von Field Recordings,
elektronischen Kldngen und menschlichen Stimmen eingesetzt werden. lhre Kom-
positionen bestehen aus Live-Manipulationen von Klangtexturen durch moderne
Tonbearbeitung. Durch den konstanten Fluss elektrischer Signale (Steuerspannung)
zwischen ihren Instrumenten fangen Elyse und Jawad die Klangelemente und
Sequenzen des jeweils anderen ein, reflektieren sie und manipulieren Teile in Echt-
zeit. Dadurch schaffen sie eine praktischere Beziehung zu Audiotechnologien.
Indem sie die Parameter von Kontrolle und Macht, wie sie eine vorgegebene Kom-
position impliziert,umgehen, erkunden sie immer gréBer werdende kollaborative
Stlicke und prasentieren eine Kompositionsmethodik, in der Live-Sound-Skulptur
und die Bearbeitung von Klangobjekten zentrale Elemente sind.

Ein wiederkehrendes Thema in ihrer Herangehensweise an die Komposition von
Musik ist das Prinzip der Gezeiten - jene langperiodischen Wellen, die sich als
Reaktion auf die von Mond und Sonne ausgeiibten Krafte durch den Ozean bewe-
gen. Die Gezeiten beginnen im Ozean und bewegen sich zur Kiiste, wo sie als regel-
maBiges Heben und Senken der Meeresoberfldche in Erscheinung treten. In dhn-
licher Weise werden in Courbes langperiodische Spannungswellen genutzt, um
Klangelemente zu verschieben und zu bewegen. Diese Wellen beginnen im Zentrum
des modularen Systems und wandern zu den peripheren Klangquellen. Sie ver-
andern Klangfarben und -charakteristika; sie modulieren die Zeitsignatur. Dadurch
schaffen sie dichte, sich Giberlagernde Zyklen von Ereignissen, miteinander
verknipften Stérimpulsen, synthetischen Gerauschen, realen Stimmfetzen und
Brummténen. Es entstehen Klanglandschaften, die einen Raum erzahlen und eine
Vielzahl von Emotionen vermitteln.



Tabet & Nawfal

Elyse Tabet & Jawad Nawfal
Courbes

Sound artists Elyse Tabet and Jawad Nawfal will present their collabora-
tion Courbes, a live improvisation with a set of modular synthesizers and sam-
plers used to process field recordings, electronic sounds, and human voices.
Their compositions incorporate live manipulation of sound textures through pro-
cessing and advanced sound treatment. Using the constant flow of electric
signals (control voltage) between their instruments, Elyse and Jawad capture and
bounce off each other’s sound elements and sequences and manipulate parts in
real-time, establishing a more hands-on relationship with audio technologies.

By skirting the parameters of control and power implied by predetermined compo-
sition, they explore ever-expanding collaborative pieces and present a composition
methodology in which live sound sculpting and the manipulation of sound objects
are central elements.

One recurring theme in their approach to music composition is the principle of
tides — those long-period waves that move through the ocean in response to the
forces exerted by the moon and sun. Tides start in the ocean and progress toward
the coastlines, where they appear as the regular rise and fall of the sea surface.

In a similar manner, long-period waves of voltages are used within the Courbes
project in order to shift and move sound elements. These waves start at the center
of the modular system and progress outwards towards the peripheral sound
sources - they alter timbres and characteristics, and modulate time signatures in
order to create dense overlapping cycles of occurrences, intertwined glitches,
synthetic noises, real voice snippets and space drones — building soundscapes
that narrate a space and convey a Pléiades of emotions.
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Jawad Nawfal

ist ein Musiker und Sounddesigner, der neben
Live-Performances auch Musik fiir Theater, Dokumentar-
und Kurzfilme produziert. Im Sommer 2006 schufer sein
klangliches Alter Ego Munma und veréffentlichte in kur-
zer Folge drei Alben fiir das libanesische Label Incognito.
2012 begann er eine Zusammenarbeit mit dem libane-
sischen Rapper und Slam-Poeten El Rass. Die beiden
Musiker veréffentlichten zwei Alben bei dem libanesi-
schen Label Ruptured, auf denen sie die dunkleren Seiten
von Rap und Hip-Hop erforschten und das Genre mit
Elementen von Bass und Electronica neu gestalteten.
Zwischen 2014 und 2016 arbeitete er mit dem belgischen
Elektronikproduzenten Kirdec an mehreren Veroffentli-
chungen fiirdessen Label Syrphe. Das 2016 bei Ruptured
erschienene Album Three Voices erforschte die Méglich-
keiten der menschlichen Stimme in einem elektronischen
Raumkonzept. 2019 griindete er sein eigenes Musiklabel
unter dem Namen VV-VA als Plattform fiir eine wachsen-
de Sammlung von unverdffentlichten Tracks und experi-
mentellen Nebenprojekten.

Jawad Nawfal is a musi-
cian and sound designer
whose work includes live
performances and scores
fortheatre,documentaries
and short movies. He cre-
ated the sonic alter-ego
Munma in the summer of
2006 - releasing three al-
bums in quick succession
for Lebanese imprint In-
cognito.In 2012, he started
working with Lebanese rapper/slam poet El Rass, and
the two musicians released two albums on Lebanese
label Ruptured, exploring the darker sides of rap and
hip-hop, reconfiguring the genre to include elements of
bass and electronica. Between 2014 and 2016, he col-
laborated with Belgian electronic producer Kirdec on
several releases for his label Syrphe.2016’s Three Voices
on the Ruptured label explored the possibilities of the
human voice within an ambient electronic framework. In
2019 he started his own music imprint under the moniker
VV-VA as a platform for a growing collection of unre-
leased tracks and experimental side projects.

Elyse Tabet

ist eine libanesische audiovisuelle Kiinstlerin
und elektronische Musikerin. Sie arbeitet mit aufgenom-
menen und synthetisierten Kldngen, um elektroakusti-
sche Landschaften und elektronische Raummusik zu
schaffen. Vor dem Hintergrund ihrer Arbeit in bildender
Kunst und Multimedia erforscht sie Parallelen zwischen
dem Sehen und Hoéren, die Erschaffung von Land in
Klanglandschaften und durch Musik erzeugte Rdume. In
ihren Live-Sets verarbeitet sie Field Recordings und ver-
starkte Klangobjekte, filtert und dehnt Klédnge und ruft
Interaktionen zwischen Oszillatoren und gefundenem
Klang hervor. Sie ist Mitbegriinderin des Beirut Synthe-
sizer Center, einerinformellen Kooperative fiir Fans von
elektronischer Musik, die Zugang zu Equipment, Ar-
beitsraumlichkeiten und kostenlose Musikworkshops
in Beirut bietet.

Elyse Tabetis a Lebanese audiovisual artist and electron-
ic musician. She works with recorded and synthesized
sound to create electro-acoustic landscapes and ambi-
ent electronic music. With a background in visual arts and

N AR @ multimedia, she explores
parallels between sight
and sound, the invocations
of land in soundscapes,
and the spaces created
through music. She pro-
cesses field recordings
and amplified objects in
her live sets, filtering and
stretching sounds and
provoking interactions
between oscillators and
found sound. She is a co-founder of the Beirut Synthe-
sizer Center, an informal co-op for electronic music en-
thusiasts offering access to gear, a workspace and free-
for-all music workshops in Beirut.
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Yarn

Bakudi Scream Performance

Yarn/Wire

Russell Greenberg Schlagzeug
Sae Hashimoto Schlagzeug
Laura Barger Klavier

Julia Den Boer Klavier



Konzert
Sonntag, 22.10.2023 11:00
Donauhallen, Bartok Saal

Annea Lockwood & Yarn/Wire
Into the Vanishing Point fir zwei Klaviere
und zwei Schlagzeuger (2019) 25’

Giulia Lorusso
Grain | Stream fur zwei Klaviere, zwei
Schlagzeuger und Elektronik (2023) 16’

Bakudi Scream

In My Heart, And Still fir Performer,
zwei Klaviere, zwei Schlagzeuger und
Elektronik (2023) 15’

Olga Neuwirth

Black Dwarf

flr zwei Schlagzeuger, zwei Synthesizer
und Zuspiel (2023) 17’

SWR2 live 22.10.2023 11:03

Européaische
Erstauffihrung

Urauffliihrung
Kompositionsauftrag
des SWR

Urauffiihrung
Kompositionsauftrag
des SWR

Urauffiihrung
Kompositionsauftrag
des SWRund
Time:Spans



160

Der Artikel The Insect Apocalypse is Here von Brooke Jarvis in der New York
Times Uber den weltweiten Zusammenbruch der Insektenpopulationen und die
schrecklichen Folgen dieser Entwicklung war der Ausldser fiir dieses gemeinsame
Werk. Ich ging durch mein Haus, als ich den Artikel las, und blieb buchstéblich wie
angewurzelt stehen. Als ich das Thema bei den Mitgliedern von Yarn/Wire ansprach,
stellten wir fest, dass wir alle den Artikel gelesen hatten und gleichermafen erschiit-
tert waren. Ich arbeitete eine grobe Struktur fir das Stiick aus, das wir gemeinsam
kreieren wiirden — nicht programmatisch, keine insektenédhnlichen Klédnge, sondern
etwas Anderes. Im Laufe mehrerer Arbeitssitzungen wurde uns klar, dass wir mit unseren
Geflihlen Uber das, was dkologisch geschieht, arbeiteten und Gesten und strukturelle
Wege entdeckten, die diese Geflihle verkérpern und die sich immer weiter vertiefen.

ANNEA LOCKWOOD

Wie ist dieses Stiick entstanden? Jeder Aspekt des Werks ist aus einem Prozess des
Zuhdrens, Nachdenkens, Diskutierens und Vorschlagens entstanden. Von Anfang an hat
sich Yarn/Wire in einen kreativen und kollaborativen Raum mit Annea begeben, der
weit offen und frei von festen Vorstellungen war; vielmehr war er von Vertrauen gepragt.
Vertrauen in unsere gemeinsamen und individuellen musikalischen Erfahrungen und
Ansatze; Vertrauen in den Prozess des Erforschens und Experimentierens; Vertrauen in
die Einzigartigkeit unserer individuellen und dann kollektiven Kldnge; Vertrauen, dass
diese Kldnge den Weg weisen. Und schlieBlich das Vertrauen, dass das Stiick durch all
diese Arbeit seinen Abschluss gefunden hat. Wahrend das Stiick nun in vielerlei Hin-
sicht feststeht, entwickelt es sich dennoch weiter mit zusatzlichen Nuancen, Konturen
und Tiefen, so wie wir als Individuen uns zusammen mit dem Material und dem Lauf
der Zeit verandern. Folglich verandert sich das Stiick mit jeder neuen Interpretation.

Wir hatten im Laufe der Jahre die Moglichkeit, unseren Beitrag zu vielen von uns in Auf-
trag gegebenen Werken zu leisten, aber bis zu diesem Stiick hatten wir noch nie so viel
kreativen Einfluss auf den Kerns eines Werks wie in diesem Fall. Die Zusammenarbeit
mit Annea bei Into The Vanishing Point fiihlte sich an, als wiirden wir uns auf ein Terrain
wagen, das einerseits unbekannt, andererseits aber auch irgendwie sehr vertraut war.
Sie ist eine ebenso groBziigige wie prazise Komponistin: in ihrem Zuh&ren, ihrer klang-
lichen Vorstellungskraft sowie ihrem Sinn fiir Struktur und Proportion. Dieses Stiick ist
wie eine Einladung: eine Einladung von Annea an uns Musiker:innen und eine Einladung,
die wir wiederum an die Zuhérenden weitergeben. Das mag zwar auf viele Musikstiicke
zutreffen, aber in diesem Fall scheint die Beschreibung besonders passend zu sein.

LAURA BARGER & RUSSELL GREENBERG (YARN/WIRE)
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Annea Lockwood & Yarn/Wire
Into the Vanishing Point

The Insect Apocalypse is Here, an article by Brooke Jarvis in the New York
Times on collapsing insect populations worldwide and its dire implications, triggered
this collaborative work. | was walking around my house while reading it and it
literally stopped me dead in my tracks. When | brought up the topic with the mem-
bers of Yarn/Wire we found we had all read it and were equally shaken. | worked out
a rough structure for the piece we would create together — not programmatic,
not invoking insect-like sounds but something else, and over a number of working
sessions we came to realize that we were working with our feelings about what is
happening ecologically, discovering gestures and structural paths which embody
those feelings and which continue to deepen.

ANNEA LOCKWOOD

How did this piece come to be? Each aspect of the work emerged from a process
of listening, reflection, discussion, and suggestion. From the beginning, Yarn/Wire
entered into a creative and collaborative space with Annea that was wide-open and
devoid of preconceptions; rather, it was characterized by trust. Trust, first, in both
our shared as well as our individual musical experiences and approaches, then
trust in the process of exploration, experimentation; trust in the singularity of our
individual then collective sounds; trust that these sounds were leading the way.
Lastly a trust that through all of this work, the piece had reached its conclusion. And
while the piece is now fixed in many respects, it continues to evolve with additional
nuance, contour and depth, while we as individuals change along with the material
and the passage of time. As a result, the piece continues to change with each inter-
pretation.

We've had the chance to offer our input into many of the works we’ve commis-
sioned over the years, but we’d never had as much creative agency in building the
core of the work until this piece. Working with Annea on Into The Vanishing Point
felt both like venturing into uncharted territory and also somehow very familiar. Her
generosity as a composer equals her precision: in her listening, her timbral imagi-
nation, as well as her sense of structure and proportion. This piece is a lot like an
invitation — one that’s been extended from Annea to us as musicians, and one that
we in turn extend to the listener. While that might be true of a lot of music in the
world, the description feels especially apt in this instance.

LAURA BARGER & RUSSELL GREENBERG (YARN/WIRE)
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Anselm Kiefer Alchemie



Yarn/Wire I

Giul
Gra

Die |dee des Stroms, die im Titel anklingt und im Mittelpunkt des Werks
steht, ist von Anselm Kiefers Geméalde Alchemie inspiriert. Dieses besteht aus
zwei Leinwanden, die eine trockene, wiistenartige Landschaft zeigen und durch
eine Waage miteinander verbunden sind. Ein Regen aus Salz und Sonnen-
blumenkernen fallt von den Waagschalen herab. Dies ist ein starkes Symbol fiir
ein mogliches neues Leben, das aus der Wiistenlandschaft wieder erwachst
und unmittelbar mit jener Kunst der Alchemie in Verbindung steht, die Blei in
Gold verwandelt. Andererseits werden Strome von Kérnern (insbesondere
Salz) traditionell mit Reinigungsritualen von Geist und Seele in Zusammenhang
gebracht.

Angeregt durch die starke Symbolkraft dieses Kunstwerks und die Botschaft
der Hoffnung, die ich darin sehe, stellte ich mir eine Klangwelt aus Kérnern und
Strémen vor. Sie entstehen aus der Stille und durchdringen Raum und Zeit,
bis sie die Wahrnehmung in eine Zwischendimension fiihren, in der sich zeit-
liche Bezlige auflosen.

Giulia Lorusso
Grain | Stream

The idea of stream recalled in the title, and central to the piece, has been
inspired by Anselm Kiefer’s painting Alchemie. It consists of two canvases show-
ing a dry, desert-like landscape connected by a balance. A rainfall of salt and
sunflower seeds falls down from the balance’s dishes. This is a strong symbol of
a possible new life re-emerging from the desert landscape, which is directly con-
nected to the art of alchemy — transforming lead into gold. On the other hand,
streams of grains (especially salt) are traditionally associated with purification
rituals of mind and spirit.

Driven by the strong symbolic meaning of this canvas and the message of hope
that it conveys to me, | imagined a sound-world made of grains and streams
which arise from silence and saturate space and time, leading one’s perception
to an in-between dimension where temporal references are loosened.
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Baku
In M

Das Werk ist eine Liebesgeschichte, die der Architect Prince erzahlt.
Der Architect Prince ist einer der primaren Avatare von Bakudi Scream und taucht
erstmals in seinem letzten Werk Final skin auf, das 2021 aufgenommen wurde.
Die Figur zeigt sich als tragischer Cyborg, der aus einer Synthese von Ristung und
Romantik, Fleisch und Kybernetik erschaffen wurde. Der Architect Prince wird in
diesem Werk tanzen.

Bakudi Scream
In My Heart, And Still

The work is a love story as told by the Architect Prince. The Architect Prince
is one of Bakudi Scream’s primary avatars and was first featured in his last work,
Final skin, recorded in 2021. The character presents itself as a tragic cyborg, cre-
ated out of a synthesis of armor and romance, flesh and cybernetics. The Architect
Prince will be dancing in this work.
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Anstatt eines Werkkommentars mdchte Olga Neuwirth
lieber die Musik fiir sich sprechen lassen.

Instead of a programme note, Olga Neuwirth would rather
let the music speak for itself.

Percussion IT B L A C K D W A R F

— Images from dark spaces —

Part I (Nebula Cloud): . Olga Neuwirth (2023)
i Kick drum, ini an (f+ )
> Sample (bis zum Ende durchlaufend  nonstop untl the end)
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fter lingere Pausen zwischen die Patterns cinfiigen
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\
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Annea Lockwood

Annea Lockwood, geboren 1939, ist eine aus
Neuseeland stammende amerikanische Komponistin.
Ihre Kompositionen reichen von Klangkunst und Umwelt-
Klanginstallationen bis hin zu Konzertmusik. Neben /Into
the Vanishing Point sind ihre jingsten Werke: Becoming
Air, das sie gemeinsam mit Nate Wooley (Trompete)
komponiert hat; zwei Klanginstallationen, die in Zusam-
menarbeit mit der Klangkinstlerin Liz Phillips fir die
Academy of Arts and Sciences in Philadelphia entstan-
den sind - Inside the Watershed und The River Feeds
Back; On Fractured Ground, ein elektroakustisches Werk,
das mit dem Klang der Peace Walls in Belfast arbeitet.
Sie ist Tragerin des SEAMUS (Society for Electro-Acous-
tic Music in the United States) Lifetime Achievement
Award 2020 und wurde 2022 in die American Academy
of Arts and Letters aufgenommen.

Annea Lockwood, bornin1939, is a New Zealand-born
American composer. Her compositions range from
sound art and environmental sound installations to
concert music. Together with Into the Vanishing Point,
recentworks include Becoming Air, co-composed with
Nate Wooley, trumpet; two
sound installations creat-
ed collaboratively with
sound sculptor Liz Phillips
for the Academy of Arts
and Sciences in Philadel-
phia — Inside the Water-
shed and The River Feeds
Back; and On Fractured
Ground, an electroacous-
tic work focused on sound

. 3 from the Peace Walls in
Belfast. She is a recipient of the SEAMUS (Society for
Electro-Acoustic Music in the United States) Lifetime
Achievement Award 2020 and was elected to the Amer-
ican Academy of Arts and Letters in 2022.

Giulia Lorusso

wurde in Rom geboren und studierte Komposi-
tion zunachst bei Alessandro Solbiati am Maildnder Kon-
servatorium, dann bei Frédéric Durieux am Nationalen
Konservatorium fiir Musik und Tanz in Paris. Im Jahr 2015
absolvierte sie den Kursus fiir Komposition und Compu-
termusik am IRCAM. Mit dieser Institution arbeitete sie
anschlieBend fiir weitere Projekte zusammen, darunter
Fabrica (2021), ein Werk, das die Beziehung zwischen
einervirtuellen 3D-Klangumgebung und dem physischen
Raum erforscht. Ihr Schaffen umfasst Werke fir akusti-
sche Instrumente mit oder ohne Elektronik, Klanginstal-
lationen, akusmatische Musik, Musiktheater sowie die
Zusammenarbeit mit bildenden Kiinstler:innen und
kollektive Kompositionsarbeiten. lhre Musik wird regel-
maBigin Frankreich und im Ausland von Institutionen wie
dem IRCAM in Paris, dem GMEM in Marseille und dem
ZKM in Karlsruhe programmiert.

Giulia Lorusso was born in Rome and studied composi-
tion first with Alessandro Solbiati at the Milan Conserv-
atory, then at the National Conservatory of Music and
Dance in Paris with Frédéric Durieux. In 2015 she attend-
ed the Cursus of composi-
tion and computer music at
IRCAM, an institution with
which she then collaborat-
ed for other projects, in-
cluding Fabrica (2021),
which explores the relation
between avirtual 3d sound
environment and physical
space. Her productions
include works for acoustic
instruments with or with- s
out electronics, sound installations, acousmatic music,
and music theatre as well as collaborations with visual
artists and collective composition works. Her music is
regularly programmed in France and abroad in cooper-
ation with institutions such as IRCAM in Paris, GMEM in
Marseille, ZKM in Karlsruhe.
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Olga Neuwirth

zahlt zu den international herausragenden
Stimmen der neuen Musik. Mitihrer genrelibergreifenden
Kunst war sie in den 1990er Jahren Pionierin der audio-
visuellen Komposition. lhr kiinstlerisches Selbstver-
standnis bezieht seit jeher multiple dsthetische Erfah-
rungen aus Film, Literatur, bildender Kunst, Naturwissen-
schaft und Alltagskultur ein. Auf dem interdisziplindren
und alle Sinne ansprechenden Ansatz einer «Art-in-
between» liegt ein besonderer Fokus. Sie arbeitet mit
zahlreichen internationalen GréBen zusammen und er-
hob auch kultur- und gesellschaftspolitisch schon immer
nachdriicklich ihre Stimme. Sie erhielt etliche internatio-
nale Kompositionsauftrage und Auszeichnungen, wie
2022 den Grawemeyer Award und den Ernstvon Siemens
Musikpreis.

Olga Neuwirth is one of the world’s leading composers.
She was a pioneer of audiovisual composition in the
1990s with her cross-genre art. Her artistic outlook has
always involved multiple aesthetic experiences — from
film, literature, visual art, natural science, and everyday
culture. She is particularly focused on the interdisciplin-
ary approach of an «art-in-between» which speaks to all
the senses. She works with international top-rank artists
and has also always raised hervoice firmly in cultural and
socio-political matters. She has received numerous in-
ternational commissions and awards, like the Grawemey-
er Award and the Ernst von Siemens Music Prize in 2022.

Bakudi Scream
(Rohan Chander)

isteinin Los Angeles lebender elektronischer
Musiker und Kiinstler. Er nutzt Gothic- und Science-
Fiction-Geschichten als Neuschreibung persénlicher
und gemeinsamer Geschichten. Der Performance-Raum
zerfallt bei Bakudi Scream in seine verschiedenen Ava-
tare des Architect Prince, somnus, Hindoo und Futuran-
gel, indem er dem Romantischen und dem Schaurigen
nachgeht — Geschichten von Hackern und liebeskranken
Helden, die innerhalb neuer Okosysteme zerbrechen und
sich neu strukturieren. Positionalitat ist keine Konstante,
sondern ein sich standig verdndernder Faktor, der die
Arbeit von Bakudi Scream antreibt, um die Krafte, die
hinter einem gemeinsamen Raum stecken, und die Stér-
faktoren, die Intimitét hervorbringen, zu erforschen.

Bakudi Scream (Rohan Chander) is an electronic musi-
cian and artist based in Los Angeles. His work explores
gothic, science-fiction storytelling as a rewriting of per-
sonal and shared histories. Performance space collaps-
es into Bakudi Scream’s various avatars of the Architect
Prince, somnus, Hindoo, and Futurangel through pursuit
of the romantic and gruesome - tales of hackers and
lovelorn heroes breaking and restructuring within new
ecologies. Positionality is
not a constant but a per-
petually mutating agent,
driving the work of Bakudi
Scream to explore the
forces behind shared
space and the glitches that
flower intimacy.
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Yarn/Wire

wurde 2005 gegriindet und ist ein in New York
ansassiges Percussion- und Klavierquartett, das sich der
Verbreitung kreativer, experimenteller neuer Musik ver-
schrieben hat und das voller Energie ein vielseitiges
Repertoire zur Auffiihrung bringt. Das Ensemble hat
mehrere hundert Kompositionsauftrége vergeben, da-
runter an Annea Lockwood, Enno Poppe, Catherine
Lamb, Andrew Mcintosh und Kate Soper. lhre Reihe Yarn/
Wire/Currents ist ein regelméBiges Forum fiir neue
experimentelle Musik und ist ilber Bandcamp erhaltlich.
Das Ensemble veranstaltet auBerdem das jahrliche Yarn/
Wire International Institute and Festival fir Interpret:in-
nen und Komponist:innen in New York.

Yarn/Wire founded in 2005, is a New York-based percus-
sion and piano quartet dedicated to promoting creative,
experimental new music and admired for the energy it
brings to performances of its probing, varied body of
work. The group has commissioned hundreds of com-
posers,including Annea Lockwood, Enno Poppe, Cath-
erine Lamb, Andrew Mclintosh, and Kate Soper. Their
ongoing commissioning series, Yarn/Wire/Currents, is
an incubator for new experimental music, and is available
via Bandcamp.The ensemble also runs the annual Yarn/
Wire International Institute and Festival for performers
and composers in New York.






Akustische
Spielformen:
Karl-Sczuka-

Moderation Eva Maria Mtller



Preisverleihung
Sonntag, 22.10.2023 13:30
Donauhallen, Strawinsky Saal

Verleihung des

Karl-Sczuka-Preises fur Horspiel als Radiokunst an:
Martin Brandlmayr Interstitial Spaces

Karl-Sczuka-Forderpreises an:
Leona Jones babblesnatch

Karl-Sczuka-Recherchestipendiums
in Zusammenarbeit mit dem Goethe-Institut an:
Katharina Zimmerhackl Soliloquy with Ape

durch den Intendanten des Stidwestrundfunks Kai Gniffke
Podiumsgesprach mit dem Vorsitzenden der

Jury Olaf Nicolai, Michael Grote und dem
Preistrager Martin Brandlmayr

Vorfiihrung des Preiswerks Produktion
Interstitial Spaces. Ein Horstlick 54’ i‘r’gsnﬁiz -
Martin Brandlmayr Komposition, Realisation 15.4.2023

auf SWR2

Frank Halbig Dramaturgie

SWR2 2210.2023 20:03
Weitere Sendung in SWR2 18.11.2023 23:03 Das Horspiel vom Horspiel 2023.
Werke aus dem Wettbewerb des Karl-Sczuka-Preises
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Seit 1972 wird er bei den Donaueschinger Musiktagen verliehen und seitdem
ist der 1955 vom damaligen Siidwestfunk gestiftete Karl-Sczuka-Preis zur internatio-
nal wichtigsten Auszeichnung fiir avancierte Werke der Radiokunst geworden. Aus-
gezeichnet werden soll die «beste Produktion eines Hérwerks, das in akustischen
Spielformen musikalische Materialien und Strukturen benutzt». Mauricio Kagel, Luc
Ferrari, Gerhard Riihm, John Cage, Heiner Goebbels, Friederike Mayrécker, Pierre
Henry, Oswald Egger, Christina Kubisch oder Olaf Nicolai waren im Laufe der Jahre
Preistrager:innen, die nach Donaueschingen kamen.

Mitglieder der Jury: Olaf Nicolai (Vorsitz), Inke Arns, Julia Cloot,
Michael Grote und Thomas Meinecke

Der Karl-Sczuka-Preis fir Hérspiel als Radiokunst 2023 geht an Martin BrandIimayr
(1971) fir sein Horstilick Interstitial Spaces (SWR), Ursendung am 15. April 2023.

Die experimentelle Komposition arbeitet mit den Zwischenrdumen in den Tonspuren
von Filmen, Fernsehwerbung, Studioaufnahmen und Field Recordings. BrandIimayr
isoliert die Pausengerausche, das Noch-Nicht und Nicht-Mehr im akustischen Mate-
rial und riickt damit das scheinbar Nebenséchliche in den Fokus der Aufmerksam-
keit. In der minimalistischen Produktion ist jedes Hérsignal bedeutsam und gewinnt
asthetische Eigenqualitat. Die komplexe Rhythmisierung, die akustisches Schlag-
zeug und elektronische Gerausche gleichwertig behandelt, eré6ffnet einen akusti-
schen Raum, in dem die konventionellen Unterscheidungen von Information und
Stdrsignal, von Qualitat und Abfall permanent unterlaufen werden. Trotz der durch-
dachten Konzeption ist in diesem Stiick nichts vorhersehbar; es ist gerade das
Unerwartete, gelegentlich auch Uberfordernde, das das Héren als eigenaktive
asthetische Tatigkeit definiert und neue Wege radiophoner Erfahrung aufzeigt.

Den Forderpreis zum Karl-Sczuka-Preis erhalt Leona Jones (1959) fiir ihr Horstiick
babblesnatch. Das «Karl-Sczuka-Recherchestipendium in Zusammenarbeit mit
dem Goethe-Institut» geht in diesem Jahr an Katharina Zimmerhackl (1983) fiir ihr
Horstiick Soliloquy with Ape.



Akustische Spielformen

Karl-Sczuka-Preis

Awarded at the Donaueschinger Musiktage since 1972, the Karl Sczuka
Prize — endowed in 1955 by the then Stiidwestfunk — has become the most important
international award for advanced works of radio art. The prize is awarded to the «best
production of a radio work that uses musical materials and structures in acoustic
play forms». Mauricio Kagel, Luc Ferrari, Gerhard Rihm, John Cage, Heiner Goebbels,
Friederike Mayrdcker, Pierre Henry, Oswald Egger, Christina Kubisch and Olaf Nicolai
have all been prize winners who came to Donaueschingen over the years.

Members of the jury: Olaf Nicolai (chair), Inke Arns, Julia Cloot,
Michael Grote and Thomas Meinecke

The jury gave the following reason for their decision:

The Karl Sczuka Prize for Radio Drama as Radio Art 2023 goes to Martin BrandIimayr
(1971) for his radio play Interstitial Spaces (SWR), first broadcast on April 15,2023.

The experimental composition works with the interstitial spaces in the soundtracks
of films, television commercials, studio recordings and field recordings. Brandimayr
isolates the sounds of pauses, the not-yet and no-more in the acoustic material,
thus bringing the seemingly incidental into focus. In the minimalist production, each
auditory signal is significant and gains an aesthetic quality of its own. The complex
rhythmization, which treats acoustic percussion and electronic noises equally,
opens up a sonic space in which the conventional distinctions of information and
interference signal, of quality and waste, are permanently undermined. Despite the
thoughtful conception, nothing in this piece is predictable; it is precisely the unex-
pected, occasionally even the overwhelming, that defines listening as a self-active
aesthetic activity and reveals new ways of radiophonic experience.

The Karl Sczuka Support Grant will be awarded to Leona Jones (1959) for her
piece babblesnatch. The «Karl Sczuka Research Grant in collaboration with the
Goethe-Institut» goes to Katharina Zimmerhackl (1983) for her soundwork
Soliloquy with Ape.
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Akustische Spielformen

Eine Person dreht den Tirknauf, ein dunkel schimmernder Akkord klingt aus,
die Tir schwingt leise auf, und zégernd wird das Treppenhaus betreten. Wir héren
das Knistern des Filmtones und leise Schritte auf dem Flur, bevor die Tiir wieder ins
Schloss fallt. Dazwischen nichts zu héren. Oder war da noch etwas im Rauschen
des Raumes verborgen?

Kurze Audioausschnitte aus Filmen, TV-Werbung, Studioaufnahmen und Field
Recordings bilden die Grundlage des Hdorstlicks Interstitial Spaces. Fokus bei der
Auswahl des Materials lag dabei auf Zeitrdumen zwischen den «eigentlichen»
Ereignissen: das «Noch-Nicht» oder «Nicht-Mehr»; die Rdnder der Musik; ein letzter
Nachklang, der im Raum verhallt; das Einatmen, bevor der erste Ton erklingt; die
Nachdenkpausen, das Zégern, die Stille, die wahrend der Suche nach den richtigen
Worten entsteht. Eine Liicke also, ein Mangel, der schnell behoben werden sollte,
oder ein Zwischenraum, in dem wir verweilen kdnnen? Die musikalische Pause ist
so ein Ort. Ein Ort an dem scheinbar nichts passiert. Héren wir also in die Stille,
zoomen wir in das Rauschen. Was entdecken wir dort?

Die klingende Vielheit eines Orchesters, das sich einstimmt; eine Bahnhofshalle,

in der die Klange von hunderten Menschen und Geratschaften vibrieren; kénnen wir
in dieser Vielheit einzelne akustische Ereignisse heraushéren, die unser Interesse
wecken, die uns auf eine Fahrte fiihren? Das scheinbar Nebenséachliche riickt hierin
den Vordergrund. Rdume zwischen Anwesenheit und Abwesenheit werden akus-
tisch erkundet, und es wird in die scheinbare Stille hineingeleuchtet. Verschiedene
Schattierungen von Rauschen entstehen, und verborgene, ansonsten oftmals tber-
horte Kldnge tauchen daraus auf, werden zu neuen Ankerpunkten des Geschehens.

Interstitial Spaces beginnt mit einer der ersten
Tonaufnahmen tGiberhaupt, in der im Rauschen des
Phonographen versteckt kaum verstandlich Johan-
nes Brahms angekiindigt wird, und darauf ein
kurzer Ausschnitt seines eigenen Klavierspiels zu
héren ist. Wir bewegen uns im Laufe des Stiickes
durch unterschiedliche akustische Rdume. Da-
zwischen das Geradusch von sich 6ffnenden und
schlieBenden Turen, Telefone, die abgehoben
werden, Verbindungen werden hergestellt und
wieder getrennt. Es entsteht Kommunikation quer
zu Raum und Zeit und iber die Grenzen von Spra-
che und Musik hinweg.

- ~ = L -
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Ein Komponist bespricht sich mit einem Dirigenten, wahrend sich das Orchester
einstimmt; Sprachfetzen, die aus dem Gewirr der Instrumente und Unterhaltungen
auftauchen und wieder verschwinden.

Aus den Fenstern der umliegenden Wohnungen strémen Klénge in einen Hinterhof
in New York. Hier die scheppernden Gerdusche von Geschirr, dort eine Streiterei,
hier Radio, dort Klavierspiel. All diese Kldnge machen es uns unméglich, einer Unter-
haltung im Hof zu folgen, die scheinbar im Vordergrund steht. Es bleiben uns nur
einzelne Wortfetzen und Silben. Aus der Entfernung StraBBenlarm.

Wir héren Rauschen. Ein leerer Raum? Hier ein Atmen, ganz nah; die Kldnge einer
Hand, wie sie in einem Buch blattert und sachte (iber eine Seite streicht.

All diese Ereignisse haben etwas gemeinsam: Die «Signal to Noise Ratio» istin der
Schwebe, und Hierarchien sind ungeklart. Es stellt sich die Frage, was denn nun
«wertvolle» Information sei — was ist hier das «Nitzliche» und was das Stoérsignal,
was im Vordergrund und was im Hintergrund? Wo legen wir den Fokus hin? Was
ist das Wesentliche, um einer Handlung folgen zu kénnen? Miissen wir orientiert
sein? In Interstitial Spaces gibt es keinen eindeutigen Plot, keinen roten Faden aber
eine Menge von Spuren, denen man frei assoziierend im Horen folgen kann.

Martin Brandimayr
Interstitial Spaces

A person turns the doorknob, a dark shimmering chord fades out, the door
swings open quietly, and hesitantly the stairwell is entered. We hear the crackling
of the film sound and soft footsteps in the hallway before the door slams shut
again. In between, nothing can be heard. Or was there something else hidden in
the noise of the room?

Short audio excerpts from films, TV commercials, studio and field recordings form
the basis of the audio piece Interstitial Spaces. The focus in the selection of the
material was on periods of time between the «actual» events: the «not yet» or «no
more»; the edges of the music; a last reverberation that fades into space; the inha-
lation before the first note sounds; the pauses for reflection, the hesitation, the
silence that arises during the search for the right words. A gap, a lack that should
be quickly remedied, or an in-between space in which we can linger? The musical
pause is such a place. A place where seemingly nothing happens. So let’s listen to
the silence, let’s zoom into the noise. What do we discover there?



Akustische Spielformen

The sonorous multitude of an orchestra tuning, a train station concourse vibrating
with the sounds of hundreds of people and pieces of equipment — can we pick out
individual acoustic events in this multitude that arouse our interest, that lead us on
a trail? The seemingly incidental comes to the fore here. Spaces between presence
and absence are explored acoustically, and there is a spotlight on apparent silence.
Various shades of noise emerge, and hidden sounds, otherwise often overheard,
emanate from it, becoming new anchor points of the event.

Interstitial Spaces begins with one of the very first sound recordings, in which
Johannes Brahms is announced, barely intelligible, hidden in the noise of the pho-
nograph, and a short excerpt of his own piano playing can be heard thereafter. We
move through different acoustic spaces in the course of the piece. And in between,
the sound of doors opening and closing, telephones being picked up, connections
being made and broken again. Communication emerges across space and time,
across the boundaries of language and music.

A composer conferring with a conductor while the orchestra tunes; snatches of
speech emerging and disappearing from the tangle of instruments and conversations.

Sounds stream from the windows of the surrounding apartments into a backyard
in New York. Here the clattering sounds of dishes, there an argument, here radio,
there piano playing. All these sounds make it impossible for us to follow what
seems to be a conversation in the courtyard. We are left with only individual scraps
of words and syllables. From a distance, street noise.

We hear rustling. An empty room? Here breathing, very close; the sounds of a hand
turning the pages of a book and gently stroking a page.

All these events have something in common: the «signal to noise ratio» is in limbo,
and hierarchies are unresolved. The question arises as to what is «valuable» infor-
mation — what is «useful» and what is noise, what is in the foreground and what is
in the background? Where do we put the focus? What is essential to be able to
follow an action? Do we need to be oriented? In Interstitial Spaces there is no clear
plot, no main thread, rather a multitude of traces which can be followed in a free
associative way while listening.
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VOICES approach / LISTENinnn / near~er ssssPRING into SPEECH transmit
pass on>>> Each Successive Perhaps pass on>>> messages{constructions}sss
seep through drrdrrdrrdrip~in WORDS drrdrrdrrdrop~in WORDS

Die fir den Karl-Sczuka-Preis eingereichte 2-Kanal-Version von babblesnatch ist
die komprimierte Fassung einer 8-Kanal-Audioinstallation, die fiir die Wiedergabe in
einem halbdunklen Raum konzipiert ist. Darin kdnnen die Zuhdrer:innen zwischen
den Lautsprechern umhergehen oder stehen bleiben, wahrend der Raum mit KI&n-
gen zum Leben erwacht.

Das Werk ist eine abstrakte Montage, die komplett aus Leonas Tonaufnahmen von
zwei Stimmen besteht, die ein Original-Skript vortragen (ein Text flir unsere sich
schnell verdndernde Zeit). Die Aufnahmen wurden sowohl als unmanipulierter als
auch als digital manipulierter Klang verwendet, um Klangfarbe, Textur, vertikale Zeit,
Sinn und Unsinn zu erzeugen. Das Werk bricht die konventionelle Sprache auf, um
eine «Schneekugel» aus kaskadenartigem, wellenférmigem, zuriickprallendem
Klang zu schaffen mit sausenden und fliegenden Stimmen und erkennbaren Wértern,
die aus dem Stimmengewirr hervortreten. Diese erhalten eine Bedeutung, die jede:r
Zuhorer:in selbst bestimmen muss. Das Werk 1&dt die Hérer:innen ein, ihre Vorstel-
lungskraft zu nutzen und zu erkunden, wie es sein kdnnte, die uns umgebenden und
normalerweise nicht hérbaren digitalen Stimmen und Stimmungen zu erleben.

Wahrend des Lockdowns zu Zeiten der Covid-Pandemie diskutierten Leona und
ihre Mentorin, Dr. Caroline Wilkins, Giber die Distanz hinweg liber den Online-Hype
und die Flut an digitalen Informationen, die an die Stelle der vielen Informationen
getreten sind, die man zuvor bei Live-Veranstaltungen und Zusammenkiinften
erhalten hatte. Alle hérten und beobachteten einander auf virtuellem Weg noch
mehr als friiher, wodurch ein gewaltiger digitaler Infosturm entstand. Die Gespra-
che von Caroline und Leona gingen in viele verschiedene Richtungen, etwa: Macht
die digitale Technologie eine sich immer weiter ausdehnende Welt mit mehr Frei-
heit und Macht mdglich? Ist mehr Demokratie nur eine lllusion, da raffinierte Ketten
von (Fehl-)Informationen entstanden sind? Kann sich der/die Einzelne davor schiit-
zen, durch die Flut an Informationen handlungsunféhig zu werden?

GroBe Fragen. Fragen, aus denen heraus babblesnatch entstanden ist. Natirlich
kann das Werk keine endgiltigen Antworten auf solche Problematiken geben.

Mit seinem Angebot einer immersiven Hérerfahrung versucht es jedoch, den Alltag
in den sozialen Medien zu erforschen und eine Debatte iiber Themen wie Uberwa-
chung und psychische Gesundheit, das Gemeinsame und das Persdnliche, Kollektiv
und Gleichgliltigkeit oder (Fehl-)Information anzustoBen. Das Héren selbst wird
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nun als ganzheitlicher Akt verstanden, als ein Hin und Her zwischen den Zuhdren-
den, das sich in einem breiteren soziopolitischen Kontext widerspiegelt. «... Zuhdren
heiBt, gleichzeitig innen und auBen zu sein» (Jean-Luc Nancy, 2009, Listening). Die
starre Dualitdt von aktivem Sprechen und passivem Zuhdren wird in Frage gestellt
und analysiert. Es geht nicht nur um Klang und Héren, sondern auch darum, was es
fiirjemanden oder etwas bedeuten kdnnte, gehdért zu werden. Es ist wichtig zu ver-
stehen, dass babblesnatch Klang und Zuhdren als Kunstformen begreift und diese
in den Mittelpunkt stellt. Es betont unsere Fahigkeit, iber das Sichtbare hinauszu-
gehen — was in einer digitalen Welt, in der Fakten die Rolle des gemeinschaftlichen
Erlebens zunehmend in den Hintergrund drangen, von entscheidender Bedeutung
ist —, und versucht, die vorherrschende Tendenz, das Auge iiber das Ohr zu stellen,
neu zu bewerten

Die Grundlage von babblesnatch war ein Auffiihrungsskript von Dr. Caroline Wilkins,
das als Teil des Essays The Panacousticon im Journal of Performance Philosophy
(2016) veroffentlicht und spater von Leona Jones adaptiert wurde als Aufnahmeskript
fur babblesnatch. STIMMEN & WORTE: Caroline Wilkins & Leona Jones

Leona Jones
babblesnatch

VOICES approach / LISTENinnn / near~er ssssPRING into SPEECH trans-
mit pass on>>> Each Successive Perhaps pass on>>> messages{constructions}
s s s seep through drrdrrdrrdrip~in WORDS drrdrrdrrdrop~in WORDS

The 2-channel version of babblesnatch submitted to the Karl Sczuka Prize is a com-
pacting of its 8-channel audio installation version which is designed to play in a
lowlight space where listeners can wander or be still between loudspeakers as the
space comes alive with sounds.

The work is an abstract montage entirely created from Leona’s audio recordings of
two voices performing an original script (a text for our fast-changing times). The
recordings were then used both as unmanipulated and digitally manipulated sound
to create sonic colour, texture, vertical time, sense and nonsense. The work cracks
open conventional language to create a «snowglobe» of cascading, undulating,
rebounding sound as voices dart and fly, recognisable words erupting from aggre-
gated clamour to take on significances listeners have to decide for themselves.
The work invites listeners to use theirimagination and consider what it might be
like to experience the usually non-audible digital voices and moods enveloping us.



Akustische Spielformen

During the Covid pandemic lockdown Leona and her mentor Dr Caroline Wilkins
had long-distance discussions about the rush on-line and the torrent of digital
information forced to substitute for so much previously gained from live events and
gatherings. Everyone virtually listened to and watched each other even more than
previously, creating an overwhelming digital infostorm. Caroline and Leona’s con-
versations followed many paths, for instance: Does digital technology enable an
ever-expanding world of increased freedom and power? Is increased democracy
merely an illusion as sophisticated chains of mis/information have been created?
Can individuals protect themselves from being rendered inert by overload?

Big questions. Questions that generated babblesnatch. Of course, the work cannot
provide definitive answers to such dilemmas. However, along with its offer of an
immersive listening experience it endeavours to raise explorations of everyday
social media life, sparking debate around tensions such as surveillance and mental
health, the corporate and personal, community and callousness, and mis/informa-
tion. Listening itself is now being understood as a holistic act, a back and forth
between listeners, rebounding in the wider socio-political context. «...to be listen-
ing is to be at the same time inside and outside» (Jean-Luc Nancy, 2009, Listening).
The lazy binary of active speaking and passive listening is being questioned and
analysed. There’s a concern not just for sound and listening, but for what it might
mean for someone or something to be listened to. Importantly, as part of this
movement, babblesnatch embraces sound and listening as art forms, placing them
centre stage. It celebrates our capacity to go beyond what is visible — so critical

in a digital world where fact increasingly downplays the importance of communal
experiential life — and seeks to rebalance the dominant bias of eye over ear.

The basis of babblesnatch was a performance script published as part of an essay
The Panacousticon in Journal of Performance Philosophy (2016) by Dr Caroline
Wilkins which was later adapted by Leona to create the recording script for
babblesnatch. VOICES & WORDS: Caroline Wilkins & Leona Jones
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Das Projekt Soliloquy with Ape (Selbstgesprach mit Affe) untersucht die Grenze
zwischen Mensch und Tier. In mehreren Kapiteln entfaltet sich ein fiktives Gesprach
zwischen einem historischen Objekt und einer literarischen Figur. Das historische
Objekt, betitelt «The Nondescript», stammt aus dem Jahr 1828 und ist ein ausgestopf-
ter Brillaffenkopf, der so prapariert wurde, dass er fast menschlich wirkt — so als ware
er das letzte «missing link» zwischen Affe und Mensch. Ein als Reaktion auf dieses
Objekt entwickelter Text, der es adressiert und befragt, wird mit Fragmenten aus dem
Roman The Unnamable von Samuel Beckett kontrastiert, einem Roman, der um die
Aufldsung des (erzahlenden) Subjekts kreist.

In der Klangarbeit treten diese verschiedenen Perspektiven — Ich, «The Nondescript»
und The Unnamable - in ein Gesprach ein, wobei jedoch alle Texte von derselben
Stimme gesprochen oder gesungen werden, von meiner Stimme. Die Klangarbeit oszil-
liert daher zwischen Monolog, Selbstgesprach und Dialog. Dieser Effekt wird durch die
Verrdumlichung der Stimmen verstarkt: indem sie allgegenwartig sind, durch den Raum
wandern oder rdumlich zerfallen. Das Stiick arbeitet mit zusatzlichen Gerduschen und
Klangflachen: reiBendes Papier oder Klebeband, die an den Prozess der Praparation
erinnern; Glottisschldge und Atemgerausche, die Sprachlosigkeit vermitteln; immer
wieder bedrohliches Brummen im Hintergrund, das Assoziationen an wilde Tiere
hervorruft. Quietschende Glaskldnge und ein dumpfes Klopfen erzeugen eine gleich-
zeitig hohle und leere Raumlichkeit, die zwischen Weite und Enge changiert.

Die Produktion der Arbeit wurde ermdglicht durch ein Stipendium
der Stiftung Kunstfond.
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Katharina Zimmerhackl
Soliloquy with Ape

The project Soliloquy with Ape examines the border between human
and animal. In several manifestations, a fictional conversation between a histor-
ical object and a literary figure unfolds. The historical object, named «The
Nondescript», dates back to 1828 and is a stuffed monkey, shaped to appear
human - as if being the final «missing link» between apes and humans. A text
developed in reaction to this object, addressing and questioning it, is con-
trasted with fragments from the book The Unnamable by Samuel Beckett, a
novel which circles around the dissolution of the narrating subject.

In the soundwork, these differing perspectives — me, «The Nondescript» and
The Unnamable — start conversations; all texts however are spoken or sung
by the same voice, my voice. The work thus oscillates between a monologue,
a soliloquy and a dialogue. This effect is enhanced by the spatialization of the
voices: they are at once omnipresent, but also wandering through space, or
spatially disintegrating. Additional noises and soundscapes, like tearing paper
or adhesive tape, remind us of the process of taxidermy; glottal beats and
breathing noises convey speechlessness; a recurring menacing bass humming
in the back evokes associations of wild animals; squeaking glass and dull
knockings create a simultaneously hollow and empty spatiality that conveys
both expanse and confinement.

The production of the work was made possible by a grant
from the Stiftung Kunstfond.
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Martin Brandlmayr

ist Komponist und Schlagzeuger. Er arbeitetim
Grenzbereich zwischen Improvisation und Komposition
bzw. an der Schnittstelle zwischen elektronischen und
akustischen Klangwelten. Er ist unter anderem Mitglied
der Ensembles Polwechsel, Trapist und Kapital Band 1.
Mit Radian verdffentlichte er seit Ende der1990er Jahre
insgesamt sieben Alben, finf davon auf dem US-ameri-
kanischen Label Thrill Jockey. Abseits von seinen Lang-
zeitprojekten komponierte er Musik fiir Tanz-, Opern-,
Film-und Videoproduktionen sowie Klanginstallationen.
Er arbeitete mit Howe Gelb, Mats Gustafsson, Christian
Fennesz, Elisabeth Harnik, The Necks, Sachiko M, David
Sylvian, John Tilbury, Ken Vandermark, Otomo Yoshihide
und vielen mehr. 2018 erhielt er fiir sein Horspiel Vive les
fantémes den renommierten Karl-Sczuka-Preis.

Martin BrandIimayr is a composer and percussionist. He
works in the border area between improvisation and
composition,and at the interface between electronic and
acoustic sound worlds. He is a member of the ensembles
Polwechsel, Trapist and Kapital Band 1, among others.
With Radian he has released a total of seven albums since
the late 1990s, five of them on the US label Thrill Jockey.

; Besides his long-term proj-
ects, he has composed
music for dance, opera, film
and video productions as
well as sound installations.
He has worked with Howe
Gelb, Mats Gustafsson,
Christian Fennesz, Elisa-
beth Harnik, The Necks,
Sachiko M, David Sylvian,
John Tilbury, Ken Vander-
mark, Otomo Yoshihide
and many more. In 2018, he received the prestigious
Karl Sczuka Prize for his radio play Vive les fantomes.

Leona Jones

kreiert experimentelle Performances/Installa-
tionen, die sich mit Sprache, Stimme und Klang beschaf-
tigen. Durch Ortsaufnahmen und Beziige zur Umgebung
versucht sie, Kérperlichkeit und Kontext hervorzuheben.
Interdisziplinaritét ist ein zentrales Element ihres Schaf-
fens. Sie hat mit Schauspieler:innen, Musiker:innen, bil-
denden Kiinstler:innen, dem Publikum und mit Wissen-
schaftler:iinnen zusammengearbeitet. Sie mochte die
Vorstellungskraft des Publikums ansprechen und dessen
Fahigkeitzum Zuhéren férdern. Sie ist der Meinung, dass
aktives Zuhoren fiir eine gesunde Gesellschaft unerléss-
lich ist. lhre Werke wurden bereits in Galerien gezeigt,
aber man kann sie auch in Rdumen finden, die normaler-
weise nicht mit Kunst in Verbindung gebracht werden.
Sie hat einen Master in Performance Writing (ein experi-
mentelles Gebiet, das die Interaktion zwischen Sprache
und anderen Kunstformen erforscht), und ihre Arbeit
wurde unter anderem von Arts Councils UK unterstiitzt.
Inihrem friiheren Berufsleben war sie als Produzentin bei
BBC Radio Wales tatig und produzierte und moderierte
ein Programm bei einem lokalen Radiosender. Sie lebt in
Cardiff, Wales.

Leona Jones creates ex-
perimental performances/
installations centered on
language, voice and sound.
Using location recordings
and site-responsiveness,
she actively seeks to high-
light physicality and con-
text. Cross-disciplinary
collaboration is central to
her practice and she’s
worked with performers,
musicians, visual artists, the public and academics. She
makes a concerted effort to reach into an audience’s
imagination, encouraging their ability to listen. She be-
lieves active listening to be vital to a healthy society. Her
works have been presented in galleries, but are just as
likely to be discovered responding to spaces not usually
associated with the arts. Awarded an MAin Performance
Writing (an experimental field exploring how language
interacts with other art forms) her work has been sup-
ported by Arts Councils UK as well as individual organi-
zations. Previous working life has included being a pro-
ducer at BBC Radio Wales and producing/presenting a
program on a community radio station. She is based in
Cardiff, Wales.
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Katharina Zimmerhackl

geboren 1983, ist Kiinstlerin, Autorin und Gra-
fikerin und lebt in Leipzig. Ihre kiinstlerische Praxis be-
wegt sich zwischen Klangkunst und Grafik/Zeichnung
mit einem Fokus auf der Arbeit mit Sprache. Sie hat an
der Hochschule fiir Grafik und Buchkunst Leipzig sowie
der Academy of Fine Arts Helsinki Medienkunst, Druck-
grafik und Grafikdesign studiert und war 2014/15 als
Artistic Researcher an der Van Eyck Academie in Maas-
tricht. Ihr erstes langeres Klangstiick Die Verwechslung
der Freiheit lief 2022 in der Reihe Klangkunst des
Deutschlandfunk Kultur. Neben Aufenthaltsstipendien
im Studio fir Elektroakustische Musik der Akademie der
Kiinste Berlin oder im Atelier Salzamt Linz war sie 2017
fur den Kunstpreis junger westen nominiert. Letzte Aus-
stellungen, Lesungen oder Performances hatte sie u.a.
im Moscow MOMA, Galerie fiir zeitgendssische Kunst
Leipzig, Haus der elektronischen Kiinste Basel, Kunsthal
Ghent oder Scriptings Berlin oder sowie in zahlreichen
kinstlerischen Off-Spaces. Neben ihrer kiinstlerischen
Praxis ist sie seit 2010 als Redakteurin und Grafikerin Teil
des Zeitschriftenprojekts outside the box — Zeitschrift
fiir feministische Gesellschaftskritik.

Katharina Zimmerhackl born1983,is an artist,authorand
graphic designer living in Leipzig. Her artistic practice
moves between sound art and graphic design/drawing,
with a focus on working with language. She studied
media art, printmaking and graphic design at the Acade-
my of Visual Arts Leipzig and the Academy of Fine Arts
Helsinki and was an Artistic Researcher at the Van Eyck
Academie in Maastrichtin 2014/15. Her first longer sound
piece Die Verwechslung der Freiheit ran in 2022 in
the sound art program of
Deutschlandfunk Kultur.In
addition to residency fel-
lowships at the Studio for
Electroacoustic Music of
the Akademie der Kiinste
Berlin or at the Atelier Salz-
amt Linz, she was nomi-
nated for the Kunstpreis
jungerwesten in 2017. Re-
cent exhibitions, readings
or performances at: Mos-
cow MOMA, Galerie fir zeitgendssische Kunst Leipzig,
Haus der elektronischen Kiinste Basel, Kunsthal Ghent,
Scriptings Berlin, and numerous artistic off-spaces. In
addition to herartistic practice, since 2010 she has been
part of the magazine project outside the box — Zeitschrift
flir feministische Gesellschaftskritik, as an editor and
graphic designer.
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Roger Admiral Klavier
SWR Experimentalstudio
SWR Symphonieorchester
Ingo Metzmacher Leitung



Konzert
Sonntag, 22.10.2023 17:00
Baarsporthalle

Younghi Pagh-Paan
Frau, warum weinst du? Wen suchst du?
fir Orchester (2023) 6’

Francesca Verunelli
Tune and Retune Il
fir Orchester (2019-2020) 18’

Steven Kazuo Takasugi
Konzert

fur Klavier, Orchester und
Elektronik (2016-2023) 49’

SWR2 live und Live-Videostream auf SWRKultur.de
2110.2023 17:05

Urauffiihrung
Kompositionsauftrag
des SWR

Urauffiihrung
Kompositionsauftrag
des SWR

Urauffiihrung
Kompositionsauftrag
des SWR und
University of Alberta,
Augustana Campus
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Younghi
Frau, wa

Es war ein langer Weg, bis ich zu dem Titel und der Situation gekommen
bin, aus der die Musik hervorgehen soll. «Frau, warum weinst du? Wen suchst du?»,
diese Worte richtet Jesus an Maria von Magdala, die an seiner leeren Grabhéhle
weint (Joh. 20,15). Sie ist der erste Mensch, an den sich der Auferstandene persoénlich
wendet, indem er sie bei ihrem Namen Maria ruft und ihr sagt, was geschehen wird.

Mir geht es nicht um die biblische Auferstehungsgeschichte, sondern um den gro-
Ben Trost, den ein suchender und weinender Mensch erféhrt, und um die groBBe
Starkung dadurch. Ich denke an die aus Not weinenden Menschen jetzt, besonders
an Frauen. Und ich denke an sie aus meiner eigenen Schwache heraus. Es ist ein
Trost, der die eigenen Lebens- und Existenzwiinsche wieder stark werden |asst.

Frau, twewum weintt du?
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Abschlusskonzert

Younghi Pagh-Paan
Frau, warum weinst du? Wen suchst du?

It was a long way until | came to the title and the situation from which the
music should emerge. «Woman, why are you weeping? Whom do you seek?» These
words are addressed by Jesus to Mary Magdalene, who weeps at his empty burial
cave (John 20:15). She is the first person to whom the Risen Lord addresses himself
personally, calling her by her name Mary and telling her what will happen.

I am not concerned with the biblical story of the resurrection, but with the great
consolation that a seeking and weeping person experiences, and with the great
strengthening that comes from it. | think of people crying from need now, especially
women. And | think of her out of my own weakness. It is a consolation that makes

one’s own desires for life and existence strong again.
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Frar
Tune

Eine wichtige Frage, aus der dieses Werk entstanden ist, lautet: Kbnnen
die innere Zeit des Klangs und die semantische Zeit des Hbrens durch die jeweils
andere gehért werden? Es interessierte mich, einen transparenten Ubergang von
einer eher mikroskopischen Zeit — der Zeit des Klangs an sich, die sehr eng mit dem
verbunden ist, was wir Klangfarbe nennen - zu einer eher makroskopischen Zeit —
der Zeit, die wir als Form betrachten, der Zeit des Horens — zu schaffen.

Die vielleicht eindrucksvollste Hérerfahrung besteht darin, sich genau an dem Punkt
des Ubergangs vom Mikroskopischen zum Makroskopischen zu befinden. Das heiBt:
Kann es passieren, dass das Mikroskopische fortbesteht und das Makroskopische
bildet, und dass das Makroskopische ein Ort der Entfaltung des Mikroskopischen ist?
Kann unser Héren im Moment des Ubergangs leben und die Spuren dieser unsicht-
baren «Bewegung» «sehen»? Also das Fortbestehen und die Verschiebung der
Erinnerung von der physischen Wahrnehmung zum bewussten Horen.

Auch die Klangfarbe hat damit viel zu tun. Aus dieser Perspektive ist sie ein harmoni-
sches Potenzial, das sich im Laufe der Zeit entfaltet und offenbart mit seiner eigenen
Art, Zeit zu sein und zu formen. So gesehen existiert die Klangfarbe nicht auBer-
halb der Zeit, genauso wenig wie es eine harmonische Syntax auBerhalb der Zeit gibt.

Francesca Verunelli
Tune and Retune Il

An important question from which this work arose is: can the internal time of
sound and the semantic time of its listening be heard through each other? | was
interested in shifting transparently from one more microscopic time-being — that of
sound in itself, very linked to what we call timbre — and the one more macroscopic
time-being - the one we approach as form, the time of the listening.

Perhaps the most striking listening experience is to be precisely at the point of tran-
sition from the microscopic to the macroscopic. That is to say: how it happens that
the microscopic persists and forms the macroscopic, and how the macroscopic is
a place of unfolding of the microscopic. Can our listening live within the moment
of transition, «seeing» the traces left by this invisible «movement»? The persistence
and the shifting of memory from physical perception to conscious listening.

Timbre is also very much related to this. In this perspective it is an harmonic poten-
tial that unfolds and reveals itself over time, with its own way of being and forming
time. In this light timbre does not exist outside time, just as there is no harmonic
syntax outside of time.
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Steven Kazuo Tg
Konzert fiir Klavi
und Elektronik

Movement I: «<Howl, Howl, HowI»

«Once upon a time, an ant met a fungus...»
Part | An Encounter 0:00
Some Recede, Some Remain 1:16
A Strange Twittering 1:48
Twirling Leaf 3:08
The Machine-Wreckers 4:00

mo o w2

Partll F. Look Up 4:32

G. Somethingin the Air 5:24

H. «What’s Happening to Me?» 5:40
I. «What Am | Doing?» 6:32

J. «Where Is Everyone?» 7:24
Partlll K. Ophiocordyceps Unilateralis 8:04
L. Unprecedented Behavior: The Strange Ascent 8:52
M. Leaf Vein 10:04

N. Brief Resistance 10:52
O. Stroma Stalk: Howl 11:08
P. Vomit!12:04

Q. Under a Dripping Tree 12:56
R. Raining Spores 14:32

S. AFarewell 15:04

End Movement |.15:24
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Movement Il: «<Some Cry for Their Mothers»
«To the Sentimental Poet...»

Partl T. The Arrival of Vindictive Spirits 15:24
U. They Press Their Case 17:00
V. Time’s Private Chamber 19:44
Partll W. Ascent/Descentl: «An Aerial Dart?» 22:00
X. Ascent/Descent Il 24:12
Y. Ascent/Descentlll 25:36
Z. First Assault Wave 26:36
AA. Second Assault Wave 27:36

BB. Third Assault Wave 28:12

Part [l CC. When the Smoke Clears 28:44
DD. Some Cry for Their Mothers 29:20
EE. The Last Few Remaining 30:32
FF. The Sponge-Earth 32:04
End Movement Il. 32:44
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Movement Il «Affektenlehre: Towards a Science of Obliteration»
«...a music that could break me apart, just shred me and dissolve every
bit...» — Sedn O Ddlaigh

Part]  GG. Sturmund Drang | 32:44
HH. First Void: «...just not for us.» 35:44
[I.  Sturm und Drang Il 37:00
JJ. Second Void: «Grey Impalpable World» 37:36
KK. Sturm und Drang Il 38:20

Partll LL. Empfindsamer Stil |: «A Figure in the Rain» 38:56
MM.Empfindsamer Stil ll: «<Someone Imploring» 39:52
NN. Sturm und Drang IV / Empfindsamer Stil lll: «The Approach
of Their Forms» 40:28
OO. Empfindsamer Stil IV: «Their Strange Wayward Existence» 42:08

PartIll  PP. Sturm und Drang V: «A Science of Obliteration
(for Sean O Dalaigh)» 43:36
QQ. Third Void: «A Mirror in Which to Gaze...at Your Thoughts» 47:08
RR. Fourth Void: «Sinking Void» 47:52
End Movement Ill. End Piece. 49:24
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Younghi Pagh-Paan

wurde 1945 in Cheongju, Stidkorea geboren.
Durch ein Stipendium des DAAD kam sie 1974 nach
Deutschland, um ihre Studien bei Klaus Huber an der
Musikhochschule in Freiburg fortzusetzen. Mit ihrem
Orchesterstiick Sori verschaffte sie sich 1980 bei den
Donaueschinger Musiktagen breite 6ffentliche Anerken-
nung. Nach Gastprofessuren an den Musikhochschulen
Graz und Karlsruhe wurde sie 1994 zur Professorin fir
Komposition an die Hochschule fiir Kiinste Bremen be-
rufen. Dort griindete sie das Atelier Neue Musik, das sie
bis 2011 leitete. Im Mai 2009 wurde sie in die Akademie
der Kiinste, Berlin gewahlt. 2013 erhielt sie den Paiknam-
Preis (Seoul) furihr Lebenswerk, 2015 den Preis fiir Euro-
paische Kirchenmusik, 2017 den Special Contribution
Prize der Dawon Music Awards und 2018 die FEM-Nadel
des Deutschen Komponistenverbands. 2020 erhielt sie
den GroBen Kunstpreis Berlin. Im Oktober 2022 berief
Deutscher Musikrat sie zum Ehrenmitglied. Im Jahr 2013
hat sie die Dokumente ihres kompositorischen Schaffens
der Paul Sacher Stiftung in Basel tibergeben, wo sie
dauerhaft archiviert und der internationalen Musikfor-
schung zugénglich gemacht werden.

Younghi Pagh-Paan was born in Cheongju, South Korea
in 1945. She came to Germany in 1974 on a DAAD schol-
arship to continue her studies with Klaus Huber at the
Musikhochschule in Freiburg. She gained widespread
public recognition with her orchestral piece Sori at
the Donaueschinger Mu-
siktage in1980. After guest
professorships at the
music academies in Graz
and Karlsruhe, she was ap-
pointed professor of com-
position atthe Hochschule
fir Kiinste Bremen in 1994,
There she founded the
Atelier Neue Musik, which
she directed until 2011. In
May 2009 she was elected
to the Akademie der Kiinste, Berlin. In 2013 she received
the Paiknam Prize (Seoul) for lifetime achievement, in
2015 the European Church Music Prize, in 2017 the Spe-
cial Contribution Prize of the Dawon Music Awards, and in
2018 the FEM Pin of the German Composers Association.
In 2020, she received the GroBen Kunstpreis Berlin. In
October 2022, the German Music Council appointed her
an honorary member. In 2013, she handed over the doc-
uments of her compositional work to the Paul Sacher
Foundation in Basel, where they are permanently archived
and made accessible for international music research.

Steven Kazuo Takasugi

geboren 1960 in Los Angeles, ist ein Komponist
elektroakustischer Musik. Dabei sammelt er akustische
Sound Samples in groBen Datenbanken. Diese werden
dann einer computergestiitzten, algorithmischen Kom-
position unterzogen, bearbeitet und angepasst, bis die
daraus entstehenden Klangphdnomene, Energien und
Beziehungen dem Komponisten verborgene Bedeutun-
gen und verbliffende Zusammenhange offenbaren. Die-
ser Arbeitsweise mit vorgegebenen Medien steht das
Einbeziehen von Live-Performer:innen gegeniber, das
als begleitendes Projekt beschrieben wird: «Wenn Men-
schen zuriickkehren...» Dies schafft eine «seltsame Ver-
doppelung». Es wird mit der Frage «Wer macht was?»
gespielt, die sich aus der Gegenlberstellung von Live-
Performance und aufgezeichneten Medien ergibt. Taka-
sugi promovierte an der University of California, San
Diego. Derzeit ist er Mitarbeiter des Harvard Music De-
partment. Er hat an der University of California in San
Diego, an Harvard, an Cal Arts und am Kunitachi College
of Music unterrichtet und Meisterkurse in New York, Sin-
gapur, Stuttgart, Tel Aviv, Darmstadt und Bludenz gegeben.

Steven Kazuo Takasugi born 1960 in Los Angeles, is a
composer of electro-acoustic music. This involves the col-
lecting of recorded acoustic sound samples into large
databases.These are then subjected to computer-assist-
ed, algorithmic composition, revised and adjusted until
the resulting emergent sound phenomena, energies, and
relationships reveal hidden meanings and bewildering
contexts to the composer. Against this project of fixed-
media is the addition of live performers, described as an
accompanying project: «When people return...» This re-
lationship creates a «strange doubling» playing off the
«who is doing what?» inherent with simultaneous live and

2 == recorded media. He re-
M8 ceived his doctorate at the
University of California, San
Diego. He is currently an
Associate of the Harvard
Music Department. He has
taught at UCSD, Harvard,
Cal Arts, the Kunitachi Col-
lege of Music, and master-
classesin New York, Singa-
pore, Stuttgart, Tel Aviv,
Darmstadt, and Bludenz.
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Francesca Verunelli

studierte Komposition bei Rosario Mirigliano
und Klavier bei Stefano Fiuzzi am Conservatorio Luigi
Cherubini in Florenz. Sie schloss ihr Kompositionsstu-
dium an der Accademia Santa Cecilia bei Azio Corghi ab.
Nachdem sie sich in Paris niedergelassen hatte, studier-
te sie am IRCAM Komposition und Computermusik. Sie
war Composer in Research am IRCAM und GMEM und
Artist in Residence in der Casa de Velasquez (Madrid)
und der Villa Medici (Rom). Im Mai 2022 wurde sie mit
dem 41. Premio Abbiati della critica ausgezeichnet. Sie
erhielt Kompositionsauftrége von vielen wichtigen Musik-
institutionen und Festivals. Im Sommer 2021 war sie
Composer in Residence beim Festival de Quatuors du
Luberon, wo das Béla Quartett Unfolding Il urauffiihrte.
Zu den jingsten Urauffiihrungen gehért Accord, chord
and tune fiir Akkordeon und Orchester, geschrieben fiir
Krassimir Sterev und das Symphonieorchester des Bay-
erischen Rundfunks. Songs and Voices, ein einstiindiges
Stick fir Stimmen und Ensemble wurde von den Neuen
Vocalsolisten, GMEM, IRCAM und der Biennale di Vene-
ziain Auftrag gegeben und wird im Oktober 2023 urauf-
gefihrt.

Francesca Verunelli stud-
ied composition with Rosa-
rio Mirigliano and piano
with Stefano Fiuzzi at the
Conservatorio Luigi Cheru-
bini in Florence. She con-
cluded her studies in com-
position at the Accademia
Santa Cecilia with Azio
Corghi. After moving to
Paris she attended IRCAM’s
training in Composition and
Computer Music. She has been composerin research at
IRCAM and GMEM and resident artist of the Casa de
Velasquez (Madrid) and the Villa Medici (Rome). She was
awarded the 41st Premio Abbiati della critica in May 2022.
She has received commissions from many important
musical institutions and festivals. During the summer of
2021she was composerin residence at Festival de Quat-
uors du Luberon, where the Béla Quartet premiered Un-
folding Il. Upcoming premieres include Accord, chord
and tune for accordion and orchestra, written for Krassimir
Sterev and the Bavarian Radio Symphony Orchestra and
Songs and Voices, a one-hour long piece for voices and
ensemble co-commissioned by Neue Vocalsolisten,
GMEM, IRCAM and Venice Biennale to be premiered in
October 2023.

Roger Admiral

ist seit vielen Jahren als Solist und in verschie-
denen zeitgendssischen Kammermusikensembles sowie
als Dirigent in ganz Kanada tatig. Er fihrt neue Werke
nationaler und internationaler Komponisten auf. Er hat u.
a.das Klavierkonzert von Gyorgy Ligeti mit dem Victoria
Symphony Orchestra und das gesamte Klavierwerk von
lannis Xenakis bei Vancouver New Music aufgefiihrt
sowie Konzerte beim Curto-Circuito de Musica Contem-
poranea Brasilien und dem Festival fiir zeitgendssische
polnische Musik in Wroctaw gegeben. Seit 20 Jahren
lehrt erim Programm fiir zeitgendssische Kammermusik
an der University of Alberta und unterrichtet derzeit Kla-
vier an deren Augustana Campus.

Roger Admiral has been active for decades as a soloist
and in a variety of contemporary chamber groups and
conducted ensembles across Canada, performing new
works by local and international composers. His perfor-
mances include Gyoérgy Ligeti’s Piano Concerto with the
Victoria Symphony Orchestra, the complete piano works
of lannis Xenakis for Vancouver New Music, and recitals
for Curto-Circuito de Musica Contemporanea Brazil,and
the Festival of Contemporary Polish Music in Wroctaw.
S For 20 years he coached
studentsin the contempo-
rary chamber music pro-
gram at the University of
Alberta, and currently
teaches piano at its Au-
gustana Campus.
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Ingo Metzmacher

setzt sich als Operndirigent, Orchesterleiter,
Festivalchef oder Buchautor konsequent fiir die Musik
vor allem des 20.und 21.Jahrhunderts ein. Neues hérbar
und Bekanntes hérbar neu zu machen: das ist seit Beginn
seinervielseitigen Karriere seine groBe Leidenschaft. Er
war Generalmusikdirektor der Hamburgischen Staats-
oper, Chefdirigent an der Niederlandischen National-
oper in Amsterdam sowie Chefdirigent und kiinstleri-
scher Leiter des Deutschen Symphonie-Orchesters
Berlin. Seit 2016 ist er Intendant der KunstFestSpiele
Herrenhausen. Er ist haufiger Gast bei weltweit bedeu-
tenden Orchestern und Opernh&usern und ist Autor der
Biicher Keine Angst vor neuen Ténen und Vorhang auf!
Oper entdecken und erleben.

Ingo Metzmacher is consistently committed to music —
especially of the 20th and 21st centuries — as an opera
conductor, orchestra leader, festival director and book
author. Making the new sound familiar and the familiar
sound new has been his focus since the beginning of his
career. He was General Music Director of the Hamburg
State Opera, Chief Conductor at the Dutch National
Opera in Amsterdam and Chief Conductor and Artistic
Director of the German Symphony Orchestra Berlin.
Since 2016 he has been the Artistic Director of the Kunst-
FestSpiele Herrenhausen. He is a frequent guest at world-
famous orchestras and opera houses and is the author
of the books Keine Angst vor neuen Ténen [Don’t Be
Afraid of New Sounds] and
Vorhang auf! Oper ent-
decken und erleben [Cur-
tain Up! Discovering and
Experiencing Operal.

SWR Experimentalstudio

versteht sich seit seiner Griindung 1971 als
Schnittstelle zwischen kompositorischer Idee und tech-
nischer Umsetzung. Mit der Entwicklung neuer Instru-
mente wie Halaphon, Matrixmixer, AREC-Mischpult und
der Transducer-Technologie setzt es fiir live-elektroni-
sche Klangumwandlungen und -bewegungen richtungs-
weisende Akzente. Durch die Zusammenarbeit von
Komponisten wie Stockhausen, Boulez, Cage und ins-
besondere Nono mit dem Team des Experimentalstudios
sind zahlreiche bedeutende Werke entstanden. Durch die
Vergabe von jahrlich bis zu zwanzig Arbeitsstipendien
ermdglicht es heute der jiingeren und mittleren Kompo-
nist:innengeneration die Entwicklung und Auffiihrung
von live-elektronischen Werken. Nach Hans-Peter Haller,
André Richard und Detlef Heusinger Gibernahm 2022
Joachim Haas die Leitung des SWR Experimentalstudios.

Since its founding in 1971, SWR Experimentalstudio has
described itself as an interface between compositional
idea and technical implementation. With the develop-
ment of new instruments such as the halaphone, matrix
mixer, AREC mixing console and transducer technology,
it has set trends for live electronic sound transformations
and movements. The collaboration of composers such
as Stockhausen, Boulez, Cage and in particular Nono,
with the Experimentalstudio team has resulted in numer-
ous significant works. By awarding up to twenty work
grants annually, it now enables the younger and middle
generation of composers to develop and perform live
electronic works. After Hans-Peter Haller, André Richard
and Detlef Heusinger, Joachim Haas took over as direc-
tor of the SWR Experimentalstudio in 2022.
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SWR Symphonieorchester

hatin der Liederhalle Stuttgart und im Konzert-
haus Freiburg sein kiinstlerisches Zuhause. Es ist 2016
aus der Zusammenfiihrung des Radio-Sinfonieorches-
ters Stuttgart des SWR und des SWR Sinfonieorchesters
Baden-Baden und Freiburg hervorgegangen. Seit der
Saison 2018/19 ist Teodor Currentzis Chefdirigent des
Orchesters, zur Saison 2025/26 tibernimmt diese Posi-
tion Frangois-Xavier Roth. Zu den jahrlichen Fixpunkten
des SWR Symphonieorchesters zéhlen die SWR eigenen
Konzertreihen in Stuttgart, Freiburg und Mannheim sowie
Auftritte bei den Donaueschinger Musiktagen und den
Schwetzinger SWR Festspielen. Seit 2020 ist das SWR
Symphonieorchester das Residenzorchester der Pfingst-
festspiele Baden-Baden. Einladungen fiihren das Orches-
ter regelmaBig zu den Salzburger Festspielen, in die
Elbphilharmonie Hamburg, nach Berlin, KéIn, Dortmund,
Wien, Edinburgh, London, Barcelona, Madrid und War-
schau. International gefragte Dirigenten wie Herbert
Blomstedt, Christoph Eschenbach, Sir Roger Norrington,
Jakub Hrisa, Ingo Metzmacher, Kent Nagano und Pablo
Heras-Casado haben mit dem SWR Symphonieorchester
zusammengearbeitet.

SWR Symphonieorchester has its artistic home in the
Liederhalle Stuttgart and the Konzerthaus Freiburg. It
was formed in 2016 from the merger of the Radio-Sinfo-
nieorchester Stuttgart of the SWR and the SWR Sinfonie-
orchester Baden-Baden and Freiburg. Teodor Currentzis
has been the orchestra’s principal conductor since the
2018/19 season, and Francois-Xavier Roth will take over
this position as of the 2025/26 season. The SWR Sym-
phonieorchester’s annual fixtures include SWR’s own
concert series in Stuttgart, Freiburg and Mannheim, as
well as appearances at the Donaueschinger Musiktage
and the Schwetzingen SWR Festival. Since 2020, the
SWR Symphonieorchester has been the orchestra in
residence at the Baden-Baden Whitsun Festival. Invita-
tions regularly take the orchestra to the Salzburg Festival,

the Elbphilharmonie Hamburg, Berlin, Cologne, Dort-
mund, Vienna, Edinburgh, London, Barcelona, Madrid and
Warsaw. Internationally renowned conductors such as
Herbert Blomstedt, Christoph Eschenbach, Sir Roger
Norrington,Jakub Hrls$a, Ingo Metzmacher, Kent Nagano,
and Pablo Heras-Casado have worked with the SWR
Symphonieorchester.
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Klang|

Samstag, 2110.2023 14:30 Start: Fischhaus
Sonntag, 22.10.2023 11:00 Start: Orangerie
14:30 Start: Museum Art.Plus

Fihrung durch alle Klanginstallationen mit Fabian Czolbe
Guided tour through all sound installations with Fabian Czolbe

Samstag, 2110.2023 16:00
Sonntag, 22.10.2023 15:30
Museum Art.Plus

Fiihrung in englischer Sprache mit Marina Rosenfeld durch ihre Klanginstallation The Agonists
Guided tour in English with Marina Rosenfeld through her sound installation The Agonists



Rahmenprogramm

Words

Alte Hofbibliothek
mit Cafébetrieb

Gesprache mit Kiinstler:innen des Festivals Artist talks
Susann El Kassar Moderation

Samstag, 21.10.2023 Sonntag, 22.10.2023
10:00-10:15 Uhr 10:00-10.15 Uhr
Anja Kampmann & Giulia Lorusso
Elnaz Seyedi in English
10:15-10:30 Uhr 10:15-10:30 Uhr
Francesca Verunelli Woijtek Blecharz
in English in English
13.30-13:45 Uhr 15:30-15:45 Uhr
Joanna Bailie Steven Kazuo Takasugi
in English in English
13:45-14:00 Uhr 15:45-16:00 Uhr
Younghi Pagh-Paan Jessie Marino

in English

18:00—-18:15 Uhr
Peter Evans & Russell
Greenberg

in English

18:15-18.30 Uhr
Elyse Tabet & Jawad Nawfal
in English
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Sonderve

Montag, 16.10.—Freitag, 20.10.2023
Firstenberg-Gymnasium

Kompositionsworkshop

Mittwoch, 18.10.—Sonntag, 22.10.2023
Next Generation Studierendenprogramm

Freitag, 20.10.-Sonntag, 22.10.2023

Freitag 16:00-19:00, Samstag 10:00-20:00,
Sonntag 10:00-16:00

Donauhallen

Noten- und Buchausstellung

Freitag, 20.10.2023 16:00
Museum Art.Plus

Preisverleihung der FEM-Nadel

Sonntag, 22.10.2023 9:00
Stadtkirche St. Johann

Gottesdienst

Sonntag, 22.10.2023 9:45
Baarsporthalle

VHS-Kurs



Rahmenprogramm

Ko

Montag, 16.10.—Freitag, 20.10.2023
Flrstenberg-Gymnasium

Gehard Miller-Hornbach Workshopleitung
Maren Schwier Stimme

Yuka Otha Schlagzeug

Bjorn Sermersheim Musikpadagogik

Kompositionsworkshop fiir Schiiler:innen mit internem Abschlusskonzert
Composition workshop for high school students with internal final concert

In Kooperation mit der Gesellschaft der Musikfreunde und
dem Firstenberg-Gymnasium

Nex

Studierendenprogramm
Mittwoch, 18.10.—Sonntag, 22.10.2023

Dozent:innen: Svetlana Maras, Teresa Carrasco, Johannes Kreidler, Luc Débereiner,
Michael Kunkel, Phileas Baun

Seminare, Dialoge, Partizipationen fiir und mit Interpret:innen, Performer:innen,
Komponist:iinnen und Medienkiinstler:innen. Ein Projekt der Hochschule fiir Musik
FHNW in Basel in Zusammenarbeit mit der Hochschule fiir Musik Trossingen.

Seminars, dialogues, participation for and with performers, composers and media
artists. A project of the Hochschule fiir Musik FHNW in Basel in cooperation with
the Hochschule fir Musik Trossingen.
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Pr

Freitag, 20.10.2023 16:00
Museum Art.Plus

Die Fachgruppe E-Musik (FEM) des Deutschen Komponist:iinnenverbandes ehrt
jahrlich Personlichkeiten, die sich vorbildlich um die Sache der zeitgendssischen
Musik verdient gemacht haben. Damit will die FEM zum kulturpolitischen, sozialen
wie kiinstlerischen Engagement inspirieren.

Der diesjahrige Preis Die Nadel geht an das Archiv Frau und Musik in Frankfurt am
Main. Damit wiirdigt die FEM das Engagement des Archivs fir zeitgendssische und
historische Musik von Frauen sowie die wissenschaftlich hervorragende Arbeit des
Archivs. Laut Jury «trégt das Archiv Frau und Musik dazu bei, das kulturelle Erbe von
Komponistinnen und Dirigentinnen sichtbar und hérbar zu machen und so unter ande-
rem einen wichtigen Beitrag zur Gleichstellung von Frauen in der Musikbranche zu
leisten».

Das Archiv wurde 1979 in KbéIn gegriindet und ist heute das weltweit gréBte und
bedeutendste Archiv zur Musik von Komponistinnen. Mit rund 28.000 Medieneinhei-
ten und Materialien umfasst die Sammlung u. a. Noten, Tontrdger und Literatur von
und lber etwa 2.000 Komponistinnen, Musikerinnen und Dirigentinnen vom 9. bis

21. Jahrhundert im Bereich der klassischen und zeitgendsischen Musik sowie von
Rock, Pop und Jazz. Die zeitgendssische Musik wird besonders geférdert, unter
anderem durch die Vergabe eines Composer in Residence-Arbeitsstipendiums an
herausragende Komponistinnen. Das Archiv versteht sich als Informationsschnitt-
stelle zwischen Musikvermittlung, -praxis und -wissenschaft und kooperiert mit
Ensembles und Institutionen deutschlandweit und international.

The Group for Classical Music (FEM) of the German Composers’ Association annu-
ally honors personalities who have rendered exemplary service to the cause of
contemporary music. In doing so, the FEM wants to inspire cultural-political, social
as well as artistic commitment.

This year’s prize, Die Nadel, goes to the Archiv Frau und Musik (Archive Woman and
Music) in Frankfurt am Main. With this award, the FEM honors the archive’s commit-
ment to contemporary and historical music by women, as well as its outstanding
scientific work. According to the jury, «the Archiv Frau und Musik contributes to mak-
ing the cultural heritage of women composers and conductors visible and audible,
thus making, among other things, an important contribution to the equality of women in
the music industry».



Rahmenprogramm

The archive was founded in Cologne in 1979 and is now the world’s largest and most
important archive on the music of women composers. With some 28.000 media units
and materials, the collection includes scores, sound recordings and literature by and
about some 2.000 women composers, musicians and conductors from the 9th to the
21st century in the field of classical music as well as rock, pop and jazz. Contemporary
music is particularly promoted, among other things by awarding a composer-in-resi-
dence working grant to outstanding female composers. The archive sees itself as an
information interface between music education, practice and science, and cooperates
with ensembles and institutions throughout Germany and internationally.
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Freitag, 20.10.—Sonntag, 22.10.2023

Freitag 16:00-19:00
Samstag 10:00-20:00
Sonntag 10:00-16:00
Donauhallen

Samstag, 2110.2023 10:00
Sektempfang zur Eré6ffnung

Die Noten- und Buchausstellung bei den
Donaueschinger Musiktagen

Die Donaueschinger Musiktage sind seit mehr als 100 Jahren wesentlich ein Festival
der notierten Musik, auch wenn in diesem Jahr Kompositionen ohne ausnotierte
Partitur sowie Improvisation einen zentralen Platz im Programm einnehmen. Im Fokus
stehen seit jeher die Komponist:iinnen und ihre Werke, die neueste Entwicklungen
und Experimente der Komposition zur Diskussion stellen. Und diese Musik ist —
bisher in ganz iberwiegendem MaBe — notierte Musik.

Somit sind die Donaueschinger Musiktage seit jeher auch ein Ort, an dem Uber die
Méglichkeiten und Grenzen, liber die Entwicklungen und Neuerungen der Art und
Weise diskutiert wird, wie zeitgendssische Musik adaquat in Partituren dargestellt
werden kann. Wie kénnen Partituren aussehen, mit denen eine Auffiihrung des
Werkes den immer differenzierter werdenden Vorstellungen der Komponist:innen
entspricht? Wie kann man Musik so notieren, dass auf eine Millisekunde genau ein
ganzes Orchester gemeinsam agiert oder dass im Wechselspiel von frei zu gestal-
tenden und exakt notierten Passagen die Musiker:innen mehr oder weniger selbst
in die Komposition eingreifen kénnen? Das Spektrum reicht dabei von traditionell
notierten Partituren bis zu rein graphischen, von Partituren mit einem umfangreichen,
bis ins letzte Detail determinierten Erlduterungs- und Kommentarteil bis hin zu sol-
chen, die nur rudimentar den Rahmen des Stlickes setzen und vieles in die Verant-
wortung der jeweiligen Musiker:innen legen.

Seit vielen Jahren ist die Notenausstellung ein fester Bestandteil der Donaueschinger
Musiktage. Auf ihr nutzen viele Verlage die Gelegenheit, die neuesten Werke ihrer
Komponist:iinnen und ihre neuesten Partiturausgaben zu zeigen und schaffen so
einen Ort, wo diese Fragen diskutiert werden, wo die Art und Weise, wie Kompo-
nist:innen und Verlage ihre Musik auf Papier bringen, zur Disposition gestellt werden.

Da sich das Musikleben auch im Bereich der zeitgendssischen Musik immer weiter
diversifiziert und differenziert, konnte die Notenausstellung in den vergangenen
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Jahren nur noch einen Teil der Entwicklungen abbilden. Viele Partituren von Werken,
die in Donaueschingen erklangen, waren auf der Notenausstellung nicht zu finden,
weil die jeweiligen Werke nicht verlegt oder im Eigenverlag oder bei einem (kleine-
ren) internationalen Verlag veréffentlicht waren, der nicht selbst auf der Notenaus-
stellung in Donaueschingen prasent war.

Aus diesem Grund wird es nun einen «Donaueschingen-Tisch» auf der Notenausstel-
lung geben, auf dem die Partituren, soweit existent, aller beim Festival aufgefiihrten
Werke liegen — unabhangig davon, ob und wo sie verlegt sind.

Zudem moéchte das Festival Komponistiinnen, deren Werke nicht bei Verlagen
erscheinen und deren Musik nicht im Festivalprogramm aufgefiihrt wird, die M&g-
lichkeit bieten, in der Notenausstellung prasent zu sein. Daher schaffen wir in diesem
Jahr erstmals Raum fur Partituren von nicht- oder selbst verlegten Kompositionen.
Das Festival hat dazu im Vorfeld einen offenen Call for Scores veréffentlicht, der
Komponistiinnen dazu einlud, maximal zwei Partituren einzusenden, die dann in der
Notenausstellung ausgelegt werden. Die Donaueschinger Musiktage wollen damit der
Entwicklung Rechnung tragen, dass ein zunehmender Anteil der Komponist:innen
keinen Verlag (mehr) hat, und zugleich zu einer Offnung und Diversifizierung der
Notenausstellung beitragen.

In diesem Sinne wiinschen wir allen Festivalbesucher:innen bei ihrem Besuch auf der
Noten- und Buchausstellung anregende Gesprache und interessante Einblicke in die
notierte Musik der Gegenwart!

Peter Mischung & Mathias Lehmann & Lydia Rilling

The score and book exhibition at the
Donaueschinger Musiktage

For more than 100 years, the Donaueschinger Musiktage have been, above all, a
festival of notated music, even though compositions without a notated score as well
as improvisation take a central place in this year’s program. The focus has always
been on composers and their works, which put the latest developments and experi-
ments in composition up for discussion. So far, this music has been notated music
to a large extent.

Thus, the Donaueschinger Musiktage have been a place of debate about the possi-
bilities and limits, the developments and innovations of the way contemporary
music can be adequately represented in scores. What can a score look like in order
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to serve the performance to correspond to the highly differentiated ideas of

the composers? How can music be notated in such a way that an entire orchestra
can perform together with millisecond precision? How can it enable musicians

to intervene in the composition, alternating between open and precisely notated
passages? The spectrum ranges from traditionally notated scores to purely graphic
ones, from scores with an extensive explanatory and commentary section that is
determined down to the last detail to those that only rudimentarily set the frame-
work and leave much to the responsibility of the musicians.

For many years, the score and book exhibition has been an integral part of the
Donaueschinger Musiktage. Numerous publishers take the opportunity to present
here the latest works of their composers and their latest scores. They create a
space to discuss all of the above questions and many more; in short: how do com-
poser and publishers put their music on paper?

As musical life continues to diversify, also in the field of contemporary music,

the score and book exhibition has only been able to represent a part of the devel-
opments in recent years. Many scores of works that were premiered in Donau-
eschingen could not be found at the score exhibition because the respective works
were not published, self-published or published by a (smaller) international publish-
ing house that was not present at the score exhibition in Donaueschingen.

For this reason, we introduce a «<Donaueschingen table» at the score exhibition,
on which the scores, if they exist, of all works performed at the festival will be on
display, regardless of whether and where they are published.

For the first time, the festival would like to give composers, whose works are not
published and not performed at the festival, the opportunity to be present in the
score exhibition. Therefore, we create a space for scores of non-published or
self-published compositions. The festival has launched an open Call for Scores,
inviting composers to send in a maximum of two scores, which will then be dis-
played at the score exhibition. This way, the Donaueschinger Musiktage responds
to the development of an increasing number of composers without a publisher.
At the same time, it seeks to open and diversify the score exhibition.

We wish all festival visitors inspiring conversations and interesting insights into the
notated music of the present during their visit to the score and book exhibition!

Peter Mischung & Mathias Lehmann & Lydia Rilling
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Go

Sonntag, 22.10.2023 9:00
Stadtkirche St. Johann

Die Katholische Gemeinde St. Johann und die Gesellschaft der Musikfreunde
laden herzlich ein zum Festgottesdienst. Die musikalische Gestaltung
ibernimmt das DonauWind-Quintett.

The Catholic Parish of St. Johann and the Gesellschaft der Musikfreunde
cordially invite you to the festive service. The music will be performed by the
DonauWind-Quintett.

Jacques Ibert (1890-1962) Trois piéces bréves fiir Blaserquintett
3. Satz: Assez lent — Allegro scherzando

Endre Szervanszky (1911-1977) Quintet for winds No. 1(1953)
1. Satz: Allegro moderato

Valerie Coleman (1970) Umoja «The First Day of Kwanzaa»

DonauWind-Quintett

Bjorn Sermersheim Querflote
Sylvia Relota Oboe

Stefan Hafner Klarinette
Markus Eisele Fagott

Stefan Wrobel Horn

VH

Sonntag, 22.10.2023 9:45
Baarsporthalle

Besuch der Generalprobe des Abschlusskonzerts mit dem SWR Symphonieorches-
ter. Teilnahmegebiihr: 9 EUR

Visit of the dress rehearsal of the final concert with the SWR Symphonieorchester.
Partication fee: 9 EUR
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SYMPHONIE
ORCHESTER

LINIE 2

SAISON 2023/2024

STUTTGART, IM WIZEMANN
FREIBURG, E-WERK

ALLE TERMINE AUF SWR.DE/SO
SWR TICKETSERVICE: 07221 300 100 / SWRTICKETSERVICE.DE

SWR.de/so
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Oper von Lu Ausik) und Katja Petrowskaja (Libretto)
Auftragswe 2r SWR Festspiele/
Koproduktio neater

AG, 26. APRIL & SONNTAG, 28. APRIL 2024
O
oer

DONNERSTAC
Francesco Filid

LOpera  Jorverkauf
Simon Steen-Ande db 6 ]2 2023 ‘

Inszenierte /Vae 07221 300 100

der Klassiker fiir Ensemble, /

-

SAMSTAG, 18. MAI 2024
Michael Riessler

CYFARWYDD

fur Gitarre, Akkordeon, Violoncello und Bassklarinette
UA/Auftragswerk der Schwetzinger SWR Festspiele

DONNERSTAG, 23. MAI 2024
Luigi No

Lalo

und Vokaz

unanza nostalgica utopica futura

e der Renaissance

SCHWE REMIERE SAMSTAG, 25. MAI 2024

7he th about Lies

Musikth ager und Trugschliisse
von und NAVIGATORS

SCHWETZINGER-SWR-FESTSPIELE.DE

Mehr Kultur auf
SWRKultur.de



GESELLSCHAFT DER
MUSIKFREUNDE
\ DONAUESCHINGEN

FESTKONZERT 300 JAHRE e
RESIDENZSTADT DONAUESCHINGEN | 4

So 24.09.2023

DUOQ RIESSLER & MATINIER

So 21.04.2024

SASCHA BENDIKS

Fr 03.05.2024

GABETTA CONSORT & GILLES APAP

Sa 04.05.2024

ANATOL DER TROMMELTROLL

So 05.05.2024

Saison 2023/2024
Festkonzert 300 Jahre Aris Quartett & Christiane Karg Anatol der Trommeltroll
Residenzstadt Donaueschingen S0 14.04.2024, 19 Uhr DRUMARTICA
Gottesauer Ensemble ) » S0 05.05.2024, 15 Uhr
S0 24.09.2023, 17 Uhr Duo Riessler & Matinier

So 21.04.2024, 19 Uhr European Tuba Power
Birkin Tree S0 05.05.2024, 19 Uhr
S0 19.11.2023, 19 Uhr horbadr 03.-05.05.2024

F Familien-Sommer-Konzert

Elche, Elfen, Nordlicht Sascha Bendiks Sa 15.06.2024, 16 Uhr
Ensemble farbton Fr 03.05.2024, 19 Uhr

S026.11.2023, 17 Uhr
Gabetta Consort & Gilles Apap

Neujahrskonzert Sinfonieorchester VS Sa 04.05.2024, 19 Uhr
Sa 06.01.2024, 19 Uhr

Bundesjazzorchester Gesellschaft der Musikfreunde Donaueschingen

Sa 09.03.2024, 19 Uhr gegriindet 1913 | Veranstalter der Donaueschinger Musiktage seit 1921 | Orchester-
konzerte - Kammermusik - Kleinkunst - Konzerte fiir die ganze Familie | Festival hdrbaar |

Ensemble Constantinople Austausch ,Gesprache tber Musik” | Opern-, Ballett- und Konzertbesuche | Kulturreisen

& Ablaye Cissoko

S0 24.03.2024, 19 Uhr Informationen zu Vereinsmitgliedschaft und Abonnements unter

www.musikfreunde-donaueschingen.de | info@musikfreunde-donaueschingen.de

L
O Donaueschingen m S
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Donaueschinger
Musiktage

Do, 19.10. | 20 Uhr -~
Podiumsdiskussion — Thema Musik Live
*-,-K’T_Unstlerische Zusammenarbeiten”

Fr, 20.10. | 16 Uhr
Preisverleihung der FEM-Nadel

Sa, 21.10. | 16 Uhr + So, 22.10. | 15.30 Uhr
Kiinstler:Innenfiihrung mit Marina Rosenfeld

B MUSEUMART.PLUS

Museumsweg 1 : 78166 Donaueschingen : museum-art-plus.com
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musica viva
des Bayerischen Rundfunks

Miinchens traditionsreiche Konzertreihe
fir Gegenwartsmusik

BRticket Telefon national [gebiihrenfrei] 0800 5900 594 / Online-Buchung: shop.br-ticket.de

=
=

=
,

BR musicaviva

Neue Saison

KLASSIK



Komponist*innen,
Kiinstler*innen und Ensembles
der Saison2023/24

1023

Symphonieorchester
des Bayerischen Rundfunks
Chor des Bayerischen Rundfunks
Zoro Babel

Luciano Berio

Berliner Philharmoniker
Minas Borboudakis
ShivaAhmadisepehr
Majid Derakhshani
Peter Dijkstra

Milica Djordjevi¢

Luc Ferrari

Francesco Filidei
Christian Gerhaher
Sofia Gubaidulina
Hakan Hardenberger
KarlAmadeus Hartmann
MartonIllés

CharlesIves
JohannesKalitzke
SaraKhodayar
GyorgyKurtdg
Mahbanoo Ensemble
Niloufar Mohseni

Georg Nigl

Kimia Nikpourfarokh
Elizabeth Ogonek
Norbert Ommer

Kirill Petrenko

Lawrence Power

Majeed Qadianie

Sir Simon Rattle

Frank Reinecke
SaraRezazadeh
Francois-Xavier Roth
Dirk Rothbrust
Hannaneh Saeidi
Sebastian Schottke
ChristaSchonfeldinger
Wolfgangvon Schweinitz
Helge Slaatto

Lisa Streich

Antoine Tamestit
Duncan Ward
JorgWidmann

Iannis Xenakis
SabaZolfaghari

Vito Zuraj

ica~viva.de

br-mus

Imn.fec
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Philharmonie
L o

Festival de musiques nouvelles
Philharmonie Luxembourg
16.-19.1

ramydays.lu

Das Festival rainy days bietet unter der kilinstlerischen Leitung von Catherine Kontz ein
Kaleidoskop zum Thema «memory». Vier Tage neuer Musik, die eine Vielzahl an Ein-und
Ausblicken in unterschiedlichen kompakten Formaten aneinanderreihen und sich ebenso
an ein Expertenpublikum richten, wie an Neugierige, die sich einen ersten Eindruck von all
dem verschaffen wollen, was gerade vorgeht in der weiten Welt musikalischer Schépfung -
asthetisches Erleben fir den Moment und Nahrung fiirs Gedéchtnis!







A Contemporary Music Festival Produced and Presented
by The Earle Brown Music Foundation Charitable Trust

Save the date for our August 2024
season in New York. View some
of our past season performance
videos by visiting

Artistic Director for
TIME:SPANS is

Thomas Fichter.

The name TIME:SPANS
is taken from the title

of an orchestra piece by

= the American composer
Earle Brown. For more
information about

Earle Brown and The Earle
Brown Music Foundation
Charitable Trust, visit




PHILHARMONIE
ESSEN

Ulopien U( zeple

DAS FESTIVAL FUR NEUE MUSIK
26.10.—12.11.2023

Folkwang Universitét der Kiinste / Folkwang Musikschule / XASAX / Salvatore
Sciarrino / Neue Philharmonie Westfalen / Johannes Kalitzke / Julien Malaussena /
Shiau-Shiuan Hung / SPLASH - Perkussion NRW / Jorge Camiruaga / Pierluigi Billone
Saar Berger / Ensemble Modern / Toby Thatcher / Jennifer Walshe / Yann Robin /
Ensemble Ascolta / Lin Liao / Stefan Prins / Stefan Keller / Groupe de recherches
musicales (INA-GRM) / Claudia Robles / Carol Robinson / Eliane Radigue / Frangois
Bayle / Gyorgy Ligeti / Staatschor Latvija / Duisburger Philharmoniker / Sylvain
Cambreling / Clara [annotta / Patricia Kopatchinskaja / Essener Philharmoniker /
Jonathan Stockhammer / Aureliano Cattaneo / Isabelle Faust / Alvise Vidolin / Luigi
Nono / E-MEX-Ensemble / Cornelius Cardew / Ensemble Nikel / WDR Sinfonie-
orchester / Peter Rundel / Sarah Nemtsov / Emily Hindrichs / Virpi Riisénen / Dominik
Susteck / Louis-Michel Marion / Sarah Defrise / Ralf Holtschneider / Stephan Froleyks

Die Philharmonie Essen richtet NOW! gemeinsam mit
der Folkwang Universitit der Kiinste und dem Landesmusikrat NRW aus.

Das Festival NOW! wird ermdglicht durch die Alfried Krupp von Bohlen und Halbach-Stiftung,
die Kunststiftung NRW und das Ministerium fiir Kultur und Wissenschaft des Landes Nordrhein-Westfalen.

www.theater-essen.de

THEATER v PHILHARMONIE
ESSEN
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neus musik wemgarten

Ensemble Mosaik
Trio Accanto
Stuttgarter

Philharmoniker

Sarah Maria Sun
Jan Philip Schulze
Matthias Bauer
Magdalena Cerezo-Falces ki s S
~Caroline Rohde :‘-};‘f’ ““h;—dm;_w '
Tobias Schick ‘
Manuel Nawrl., 7

’ -u;ﬁ=.
-

T -.x-u.“‘

Waolfram
Stiftung




giga-hertz-
festival 2023
e N |

»Radical 1 @ 1 2
Polytronics« ] ]

mehr_infos. auf.zkm.de

NI i wansrune

In Kooperation mit Stifter des ZKM

POPAKADEMIE Zoiavisimo © EXPERIMENTAL

L Z—N
BADEN-WURTTEMBER G | MUSIC BUSINESS STUDIO. - - - Karlsruhe

Composer in Residence Federico Gardella
Tomoki Kitamura Klavier

Ensemble Horizonte Jorg-Peter Mittmann

Merle Kollom Carillon Jaak Lutsoja Akkordeon
Acelga Quintett

Deutsche Staatsphilharmonie Rheinland-Pfalz
Leitung: Tito Ceccherini

DEZEMBER 23

Duo Windspiel — Eva Zéllner, Verena Wiisthoff

JugendEnsembleNeueMusik RLP/Saar FESTIVAL

NEUE
MUSIK

03.

Programm: www.thornconcept.eu
Tickets: www.reservix.de, +49 (0)151 1890 6015

ZEIT FUR NEUE MUSIK
30. NOVEMBER -

ROCKEN
w.HAUSEN DONNERSBERGER

GESELLSCHAFT

gefordert von:

& | Rheinkandphilz 2 . _
@ 5 uparisse |‘K'E::'E°R"E“u"°s i . LukurftsRegion
e e Deonrerzbery KULTURSTIFTUNG westplaks




n 55 3-64.0004
Frihjahrstagung | Musikerziehung Ul

des INM Qlbrichweg 18 Aktuelle Infos:

64287 Darmstadt
151/

T06 www.neue-musik.or
|n Dal’mstadt mmm@neue musnkorg & beim Institut o

Kunstlerisch

intelli

mit: Kristin Kaschner Pony Says Vortrage Konzerte
Annesley Black Kristian Kersting Anna Schiirmer Diskussionen

Sasha J. Blondeau | Nikola Lutz Christian Skjedt Forum fiur Studierende
Orm Finnendahl Magda Mayas Alex Waite Workshops
Artemi-Maria Gioti | Catrin Misselhorn u.a. Kurse fiir Kinder
Michael Harenberg | Daniel Miillensiefen und Jugendliche

Wirf einen Blick.
Hore den Ton.

ENTDECKE
SZYMANMN\/SKI

soundsofpoland.com

Das Projekt wurde vom Minister fir Kultur . . .
& = Ministry of Cult d National Herita;
I I SOUNDS und nationales Erbe im Rahmen des Re'::_,shn/c‘;f pgh':,';je NG NEHONSEHEHISEE PWM
1 EDITION

OF POLAND Programms ,Inspirierende Kultur” mitfinanziert.




'IN DER ELBPHILHARMONIE HAMBURG

“ COMPOSER IN RESIDENCE 2023/24
= “SREBECCA SAUNDERS
YES | HAUCH#2 | FLETCH | UNBREATHED

MIT ENSEMBLE MUSIKFABRIK, ENSEMBLE MODERN, ENSEMBLE RESONANZ
ARDITTI QUARTET, JULIET FRASER, ENNO POPPE, COCOONDANCE COMPANY U A.

K W
EV KUHNE-STIFTUNG  Julius Béar T PORSCHE ROLEX
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Musikalische LeitungElena Schwarz KARTEN: 0711202090
Regié Elisabeth Stoppler STAATSOPER-STUTTGART.DE




SAISON 2023/2024

Das kann nur Klassik.

ZURCHER
ZkO.Ch KAMMERORCHESTER

Music Director Daniel Hope

Hauptpartner Subventionsgeber und Génner

Zarcher Stadt Ziirich anton Zoric )
amag IZ‘ Kantonalbank % Kultur &R mohstelle Kt FREUNDE




Hochschule fiir Musik Basel

“ w Fachhochschule Nordwestschweiz (28 Musik Akademie Basel
Z\LN
7

Discover our new Master’s program
Music and Scene in Transformation (MuST) / Specialisations:
Historical Perspectives, Contemporary Approaches, Freestyle

fhnw.ch/must




Musik Akademie Basel

n w Fachhochschule Nordwestschweiz
Hochschule fiir Musik

Studying Contemporary
Music at sonic space basel

Highly modularised fields of study
in Contemporary Performance,
Composition, Audio Design, Music
Theory and the new crossdis-
ciplinary Master in Open Creation

Professors/tutors/lecturers

Yaron Deutsch, Sarah Maria Sun, Mike Svoboda, Marcus
Weiss, Johannes Kreidler, Michel Roth, Caspar Johannes Wallter,
Volker Bohm, Svetlana Maras, Moritz Heffter, Gerhard
Luchterhandt, Karin Wetzel, Qiming Yuan, Andrea Neumann,
Christian Dierstein, Geneviéve Strosser and many more

Head of all programs
Uli Fussenegger

sonicspacebasel.ch




R
O
A

S
\
V4

Neue Musik — Hochschule der Kiinste Bern HKB

Seit vielen Jahren profiliert sich die HKB als
Ort der Praxis, Lehre und Forschung in der
neuen Musik. Projekte zwischen Interpretation
und Autorschaft, innovative Musikvermitt-
lung und kiinstlerische Forschung, Koopera-
tionen mit zahlreichen Praxipartner*innen
und mediale Offenheit sowie hohe Individua-
lisierung pragen das Musikstudium.

Oder um es mit unseren Dozierenden zu
sagen (viele Gaste kamen noch hinzu):
Teodoro Anzellotti, Brian Archinal, Django
Bates, Franziska Baumann, Jim Black,
Angela Blrger, Teresa Carrasco, Xavier Dayer,
Leo Dick, Lennart Dohms, Cathy van Eck,
Martin Fahlenbock, Ellen Fellmann, Antoine
Frangoise, Micha Harenberg, Patrick Judt,
Valerian Maly, Robin Meier, Andi Otto, Benoit
Piccand, Stefan Schultze, Simon Steen-
Andersen, Cansu Tanrikulu, Biliana VVoutch-
kova, u.v.a.m.

musik®@®hkb.bfh.ch
hkb.bfh.ch/musik

hkb-soundarts.ch
hkb-interpretation.ch

[ —
nmND

Hochschule der Kiinste Bern
hkb.bfh.ch




Music of Our Time
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Enno Poppe Ludger Briimmer Eotvos |Haas | Baltakas|Staud
Prozession Sonic Patterns SAX Concertos for Saxophone
Nikel/Ensemble Musikfabrik ZKM Hertz-Lab Weiss/WDR SO/Windkraft Tirol
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Stefan Keller Mariano Etkin otvos | Globokar| Mamlok] ...
Hybrid Gaits Flores Blancas Chattering Birds
Ensemble Ascolta Ensemble Aventure ISANIE Percussion Duo — Klein|Nakamura
www.wergo.de
Abonnement

NEUE ZEITSCHRIFT
FUR MUSIK ...

Jahresabo Print + Digital 40 Euro*
4 Hefte inklusive digitalem App-Zugang

Jahresabo Print + Digital + CD 88 Euro*
4 Hefte inklusive digitalem App-Zugang
+ 4 Wergo-CDs

Jahresabo DIGITAL 36 Euro
4 App-Ausgaben
fur Student:innen kostenlos!

HELIE ZEITSCHRIF
FUR MUSIH

* zzgl. Versandkosten: ¥

Inland: 8 Euro, Ausland:

17 Euro; Stand: 10/2023

Bestellen Sie bei: l

Leserservice Schott-Zeitschriften, Telefon +49/6123/92 38 287

abo-schott@vuservice.de oder tiber www.musikderzeit.de O SCHOTT



NEU: die Netzwelt
der neuen musikzeitung

SchlieBen Sie jetzt ein Digital-Abo ab!

Oder stufen |hr Print-Abonnement gegen einen geringen
Aufpreis hoch — und lesen Sie die nmz responsiv auf allen
mobilen Endgeraten.

Tagesaktuelle Informationen, News, Berichte, Rezensionen sowie
das komplette Print-Archiv seit 1997 erwarten Sie.

IINZ

www.nmz.de www.nmz.de/abo




Nutzfahrzeuge

ITD,
¥

SHODA

SEAT

X7

[={ W= =] =)

SEAT

MO

IHR MOBILITATSPARTNER

INDERREGION _.9 .

SERVICE & ZUBEHOR

Mit modernster Technik, dem Verbau von Originalteilen und top geschultem
Service Personal machen wir Inren Weg zur Arbeit oder zu Freunden zu einem
sicheren Weg.

Bei uns finden Sie auBerdem alles Rund um Unfallinstandsetzung, Karosserie-
bau sowie Fahrzeuglackierung. Mit Prazision und leidenschaftlicher Hingabe
zu lhrem Automobil arbeiten wir bereits seit vielen Jahren nach dem Motto
“aus alt mach neu”. Mit Liebe zum Detail bieten wir lhnen den besten Rundum
Service fur lhr Fahrzeug.

autowelt schuler;@,{@

autowelt-schuler.de | info@autowelt-schuler.de | Villingen, Donaueschingen und Zimmern-Horgen
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WIR FEIERN 100 JAHRE BARENREITER.

FEIERN SIE MIT UNS!

Celebrating
Music

Dieter Ammann
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Lubica Cekovska

Beat brrver

Beat Furrer
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Philipp Maintz f

Matthias Pintscher
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Andrea Lorenzo Scartazzini
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Charlotte Seither

At Mo

Miroslav Srnka =
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Manfred Trojahn

Zu vielen zeitgendssischen Werken gibt es Notenbeispiele
und weitere Infos auf der Barenreiter-Website.

www.baerenreiter.com
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STEVEN KAZUOTAKASUGI
PIAND CONCERIO

= (201 6 2023)

fiir Klavier solo, Orchester,

elektronische Zuspielung und Verstarkung
in drei Satzen

Roger Admiral, Klavier
SWR Symphonieorchester
Ingo Metzmacher, Leitung

SWR Experimentalstudio
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Christian Mason

An Ocean of Years

Der dritte und letzte Teil des Orchesterzyklus
Time and Eternity

»Mir scheint, dass Musikstiicke wie Fliisse oder
Ozeane von Zeitstromen durchflossen werden, die
unterschiedlich schnell flieRen. Aber manchmal,
ganz selten, bekommen wir einen inneren Einblick
in etwas, das dariiber hinausgeht ..."

Christian Mason
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Interview
mit Christian Mason
vor der Urauffiihrung

Christian Mason (*1984)
An Ocean of Years

(2020-2022) 21’
fiir Orchester
2(2Picc).2(Eh).2(B-Klar).2(Kfg) - 4.2.3.1 - Pk.Schl(2) - Hfe - Cel - Str
Auftragswerk des Konzerthauses Berlin | Urauffiihrung: Berlin, 14. Oktober 2022
MIETMATERIAL

f@e & Hartel in music

www.breitkopf.com Breltkopf / TSZL




BOOSEY@HAWKES | SIKORSKI

A CONCORD COMPANY

Berlin | New York | London

www.boosey.com




Kompositionen fiir Abenteuer.

Mit einem perfekten Arrangement von
Leistung und Angebot steht unser tagli-
cher Auftritt im Autohaus ganz im Zeichen
der Fahrkultur. Mit einer klaren Intonation:
Sie geben bei uns den Ton an. Ganz ge-
treu unserem Motto:

lhr Vertrauen verdienen - jeden Tag!

ZCihCJ: ahg Donaueschingen

Rudolf-Diesel-Str. 5
07718 98550

78166 Donaueschingen
www.landrover-ahg.de

Ein Unternehmen der Alphartis
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Schirmherr

S. D. Heinrich Fiirst zu Flrstenberg

Forderer

Gefordert durch die Kulturstiftung des Bundes, das Ministerium
fir Wissenschaft, Forschung und Kunst Baden-Wiirttemberg
und die Ernst von Siemens Musikstiftung

Sl
O ) ernst von siemens
musikstiftung
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Veranstalter

Gesellschaft der Musikfreunde Donaueschingen in Zusammenarbeit mit der Stadt
Donaueschingen, dem Siidwestrundfunk und dem SWR Experimentalstudio

SWR » EESELLSCH.&.FT DER

D hi
KULTUR  —olisienunoe  Qponauescingen

Kiinstlerische Leitung: Lydia Rilling in Zusammenarbeit mit Julia Neupert (NOWJazz)
und Iris Drégekamp (Akustische Spielformen)

Stadt Donaueschingen

Kulturamt: Kerstin Riillke (Leitung), Heike F6hrenbach, Sabine Miinch, Lisa Marie
Reuter, Jonas Vogelbacher

Amt Tourismus und Marketing: Andreas Haller (Leitung), Stefanie Bart, Miriam Doering,
Janina Eisenring, Angelika Muller, Nadine Scholz, Mirjam Thum

Donauhallen: Eva-Maria Hirt (Leitung), Franziska Bumann, Luca Romer, Alexander
Schmid, Jasmin Schmid, Romain Swit, Sven Wegener

Weitere Spielstatten: Udo Marlier-Schmidt (Baarsporthalle), Laurin Baumann (Erich
Kastner-Halle), Friedrich Tobert (Realschule), Peter van der Veer (Heinrich-Feurstein-
Schule), Lucia Augstein (Alte Hofbibliothek), Tomislav Pavrlisak (Museum Art.Plus),
Flrstenbergische Liegenschaftsverwaltung und Kerstin Tritschler (Fischhaus &
Orangerie), Marco Garofalo (Schitzen Donaueschingen), Clemens Berger (Kunst-
und Musikschule Donaueschingen)

Technische Dienste Donaueschingen

Siudwestrundfunk

Gesamtverantwortlich: Anke Mai (Programmdirektorin Kultur, Wissen,
Junge Formate)

Leitung: Wolfgang Gushurst (Hauptabteilungsleiter Kultur, Wissen, SWR2),
Martin Roth (Abteilungsleiter Musik), Lydia Jeschke (Redaktionsleiterin
Neue Musik und Jazz)

Assistenz: Hans Fahr, Frank Halbig, Sefre Scheurich

Redaktion Livesendungen: Michael Rebhahn



Moderation: Lydia Jeschke, Bernd Kiinzig, Julia Neupert, Michael Rebhahn,
Leonie Reineke, Martina Seeber

Musik- und Videostreaming: Martin Roth (Leitung), Lena Hofbauer, Harald LetfuB,
Nanna Schmidt, Karl E.Thumm

Tonmeister:innen: Thomas Angelkorte, Stefan Antonin, Florian Bitzer, Stefanos
loannou, Adrian von Ripka, Manfred Seiler, Gabriele Starke

Horfunk-Technik: Robert Miller (Leitung), Christoph Baumert, Lisa Bodenseh,
Andrea GreB3, Johannes Grosch, Matthias Hartenstein, Berthold Jiingst, John Krol,
Bjorn Lautenschlager, David Lock, Thorsten Lohoff, Hubert Mast, Christian Miiller,
Andreas Nusbaum, Peter Pfeiffer, Andreas Riedel, Catalin Schlosser, Ralf Schnellbach,
Volker Smyrek, Markus Wolscht, Christoph Wurster

SWRKultur.de: Nadja Roll (Leitung), Teodora Bala, Tobias Blank, Sebastian Kiefl,
Tilman Stamer, Constanze Stratz

Pressearbeit: Matthias Claudi, Stefan Stahnke, Sibylle Schreckenberger
Marketing: Ellen Mazurek, Volker Brzezinski (SWR2), Matthias Claudi (SWR
Ensembles und Festivals)

Lizenzen: Christian Danneil

Gesellschaft der Musikfreunde Donaueschingen

Vorstand: Andreas Wilts (Prasident), Dirk Hetzer, Friedemann Kawohl, Rainer
KoBmann, Karin Stocker-Werb, Martin Zwosta

Geschéftsfihrung: Kerstin Rillke

Mitarbeit: Beate Reichert-Klaus, Alexandra Schorp

Produktion

Produktionsleitung: Lukas Becker, littlebit — Produktionsbiiro fiir zeitgendssische
Kunst

Live-Inspizienz: Martin Schmitz, littlebit — Produktionsbiiro fir zeitgendssische Kunst
Produktionsteam: Marc Ferrum, Kata Kern, Martin Kipp, Andreas Mdllers, Markus
Oppenlénder, Tammo de Vries, Lara WeiB3, Dani Williamson

Sound: Pascal Glunther, Paul Jeukendrup, Thomas Wegner, Niklas Werani

Ticketing: Aram Khlief, littleticket.shop

Veranstaltungstechnik: Audiluma: Janick Babler, Patrick Biesendorf, Frederick Fink,
Simon GroBmann, Sophie Heinemann, Ruben Hoch, Stephano Lorenzo, David Peltzer,
Janne ProBl, Sascha Riedl, Gabriel Ruff, David Schneider

Videodokumentation: nmzMedia: Katharina Herkommer, J6rg Lohner
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Programmbuch

Redaktion: Florian Heurich, Lydia Rilling
Mitarbeit: Liz Allbee, Hans Fahr

Gestaltung: Matthias Wittig, fernkopie, Berlin
Druck: Druckerei Herrmann, Donaueschingen
Gedruckt auf Munken Polar

Bildnachweis: Samir Amezian (Tabet), Miguel Barreto (Larsen-Maguire), Markus
Berdux (Frohlich), Laura Bianchi (Takasugi), Ralf Brunner (SWR Symphonieorchester)
Boosey & Hawkes Bote & Bock (Partitur Neuwirth), Felix Broede (Metzmacher), Uwe
Dorwald (Hoppe), Julia Dratel (Lockwood), Gustav Franz (Skizze Zimmerhackl), Anne
Freitag (Zimmerhackl), Bjgrnhild Gan (Aas), Anna Julia Granberg/Blunderbuss
(Pinquins), Christoph Hellhake (Kammer), Priska Ketterer (Neuwirth), Alexander Kluge
(SWR Symphonieorchester), Robin Lambrecht (Nabicht), Léa Lanoe (Die Hochstapler),
Florent Marcozzi-Moati (Lorusso), Dominik Mentzos (Ensemble Ascolta) Park Min-Kyu
(Pagh-Paan), Sabine Mirlesse (Robinson), Roya Noorinezhad (Seyedi), Orban (Fricke),
Michael Pavia (Aronstein), Ralf PleBmann (Drégekamp), Vincent Pontet (Radigue),
Hannah Price (Sorey), Luca Raffaello (Brandimayr), Civitella Ranieri (Blecharz), RicPic
(Vetrone), U. Rindermann (Schnéink), Dirk Skiba (Kampmann), Kelly Skinner (Admiral),
Mark Sommerfeld (Yarn/Wire), Bettina StoB (ter Schiphorst), Caroline Tabet (Nawfal,
Tabet), Manu Theobald (lannotta), Jorgo Tsolakidis (Bronnimann), Hello Upan (Keller),
Christophe Urbain (Ictus), Antje Vowinckel (This Is Just To Say), Mateja Vrckovi¢
(Glojnari¢), Brett Walker (Roberts), Thierry Weyd (Nakajima, Berthet), Patricia Ziad
(Jones); alle anderen privat.

Die Abbildung von Anselm Kiefers Gemalde Alchemie wurde freundlicherweise zur Ver-
fllgung gestellt von der Fondazione Pirelli HangarBicocca, Mailand. Foto: Agostino Osio.

Bildstrecke zum Festivalthema: Matthias Wittig

Texte: Die Werkkommentare der Komponist:iinnen sowie die Essays von Nina
Polaschegg und Tim Rutherford-Johnson sind Originalbeitrage.
Nachdruck nur mit Genehmigung.

Urheber:innen, die nicht zu erreichen waren, werden zwecks nachtraglicher
Rechteabgeltung um Nachricht gebeten.

Alle Rechte vorbehalten. © SWR und die Autor:innen, 2023

swr.de/donaueschingen
facebook.com/klassikswrkultur
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Mit Pierre-Laurent Aimard, Mark Andre, Séverine Ballon, Franck Bedrossian, Elsa Biston,
Susanne Blumenthal, Chaya Czernowin, Hanna Eimermacher, Sara Glojnari¢, Vimbayi
Kaziboni, Klangforum Wien, George Lewis, Robin Minard, Neue Vocalsolisten, Enno
Poppe, Claudia Scroccaro, Simon Steen-Andersen, SWR Experimentalstudio, SWR
Symphonieorchester, SWR Vokalensemble, United Instruments of Lucilin, Yarn/Wire

Programménderungen vorbehalten
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Schiitzen

Warme Kiiche bis 23 Uhr
Do-So:18-24 Uhr

JosefstraBe 2, Tel. +49 771175 10677

Centrale Bar & Lounge

Warme Kiiche bis 22:30 Uhr

Do-Sa: ab 17 Uhr

Villinger StraBe 2, Tel. +49 771 89 88 74 98

Jéagerstible

Warme Kiiche bis 22 Uhr

Do-So: 11:30-14,17:30-23 Uhr
Burgweg 2, Tel. +49 77117 51 34 56

Il Baffo

Warme Kiiche bis 22 Uhr

Do-Sa: 11-14,16:30-22 Uhr
KaferstraBe 9, Tel. +49 771 20 54 88 84

Kostbaar

Durchgehend warme Kiiche
Sa:10-23 Uhr

S0:10-16 Uhr

An den Donauhallen

Veysis Taparia

Warme Kiiche bis 23 Uhr
Do-Sa:17-24, So 17-22 Uhr
KarlstraBe 65, Tel. +49 152 3146 08 37

Twist Hoch2 / Wlan-Café

Warme Kiiche 11:30-14,17:30—-21 Uhr
Do-Fr: 11-14:30,17-22:30 Uhr

Sa: 9-23, S0 9-22 Uhr

KarlstraBe 52, Tel. +49 77189 79 96 31

DRK Food Truck
Fr16—-23, S0 13.30-20 Uhr
Baarsporthalle, HumboldtstraBe 3

Fr17-21,Sa13-19 Uhr
Realschule, LehenstraBe 15

SCHUTZENM
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Klan

Donr
Sonr

Do 17-20 Uhr
Fr & Sa10-18 Uhr
So010-17 Uhr
Museum Art.Plus
Marina Rosenfeld

Do 17-20 Uhr
Fr11-20 Uhr
Sa10-20 Uhr
S010-17 Uhr
Fischhaus
Ryoko Akama

Do 17-20 Uhr

Fr11-20 Uhr

Sa10-20 Uhr

S0 10-17 Uhr

Orangerie

Rie Nakajima & Pierre Berthet
Raul Keller

Spielplan

Donr

18 Uhr, Museum Art.Plus
Er6ffnung Klanginstallation: Rosenfeld

20 Uhr, Museum Art.Plus
1 Podiumsdiskussion

Freit

16 Uhr, Museum Art.Plus
Verleihung FEM-Nadel

17 Uhr, Erich Kastner-Halle
2a Konzertinstallation: Blecharz

18 Uhr, Kleine Realschulhalle
3a Konzert: Die Hochstapler

20 Uhr, Baarsporthalle
4 Konzert: Roberts, Glojnari¢, lannotta,
Radigue & Robinson

22:30 Uhr, Erich Kastner-Halle
2b Konzertinstallation: Blecharz

23 Uhr, Kleine Realschulhalle
3b Konzert: Die Hochstapler
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Sam

10 Uhr, Alte Hofbibliothek
Words on Music: Kampmann & Seyedi

10:15 Uhr, Alte Hofbibliothek
Words on Music: Verunelli (E)

11 Uhr, Donauhallen, Mozart Saal
5 Konzert: Seyedi & Kampmann,
ter Schiphorst & Hoppe

13:30 Uhr, Alte Hofbibliothek
Words on Music: Bailie (E)

13:45 Uhr, Alte Hofbibliothek
Words on Music: Pagh-Paan

14:30 Uhr, GroBe Realschulhalle
6a Konzert: Bailie

14:30 Uhr, Donauhallen, Strawinsky Saal
7a Konzert: Marino

14:30 Uhr, Start: Fischhaus
Fahrung durch alle Klanginstallationen

16 Uhr, Museum Art.Plus
Fiihrung Klanginstallation: Rosenfeld (E)

17 Uhr, GroBBe Realschulhalle
6b Konzert: Bailie

17 Uhr, Donauhallen, Strawinsky Saal
7b Konzert: Marino

18 Uhr, Alte Hofbibliothek
Words on Music: Evans & Greenberg (E)

18:15 Uhr, Alte Hofbibliothek
Words on Music: Tabet & Nawfal (E)

20 Uhr, Donauhallen, Barték Saal
8 Konzert: Sorey, Laubrock, Evans

23 Uhr, Schiitzen, Spiegelsaal (vorm.Twist)

9 Performance: Tabet & Nawfal

Son

9 Uhr, Stadtkirche St. Johann
Gottesdienst

9:45 Uhr, Baarsporthalle
VHS-Probenbesuch

10 Uhr, Alte Hofbibliothek
Words on Music: Lorusso (E)

10:15 Uhr, Alte Hofbibliothek
Words on Music: Blecharz (E)

11 Uhr, Donauhallen, Barték Saal
10 Konzert: Lockwood & Yarn/Wire,
Lorusso, Bakudi Scream, Neuwirth

11 Uhr, Start: Orangerie
Fihrung durch alle Klanginstallationen

13:30 Uhr, Donauhallen, Strawinsky Saal
11 Preisverleihung: Karl-Sczuka-Preis

14 Uhr, Erich Kastner-Halle
2c Konzertinstallation: Blecharz

14:30 Uhr, Start: Museum Art.Plus
Fihrung durch alle Klanginstallationen

15:30 Uhr, Museum Art.Plus
Fihrung Klanginstallation: Rosenfeld (E)

15:30 Uhr, Alte Hofbibliothek
Words on Music: Takasugi (E)

15:45 Uhr, Alte Hofbibliothek
Words on Music: Marino (E)

17 Uhr, Baarsporthalle
12 Konzert: Pagh-Paan, Verunelli,
Takasugi
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0 Festivalbiiro Festival-Restaurants
KarlstraBe 58, D-78166 Donaueschingen
Tel.+49 771 857 221
info@musikfreunde-donaueschingen.de
www.swr.de/donaueschingen

Schiitzen

Warme Kiiche bis 23 Uhr
Do-So0:18-24 Uhr
JosefstraBe 2

Tel. +49 77117510677

Centrale Bar & Lounge
Warme Kuche bis 22:30 Uhr
Do-Sa:ab 17 Uhr

Villinger StraBe 2

Tel.+49 77189 8874 98

Jéagerstiible

Warme Kiche bis 22 Uhr
Do-So: 11:30-14,17:30-23 Uhr
Burgweg 2

Tel.+49 77117 5134 56

Il Baffo

Warme Kiiche bis 22 Uhr
Do-Sa: 11-14,16:30-22 Uhr
KaferstraBe 9

Tel.+49 77120 54 88 84

. Baarsporthalle
HumboldtstraBe 3

Humbo’dtstraBe . Erich K&éstner-Halle Kostbaar “
HumboldtstraBe 3 Durchgehend warme Kiiche
Sa:10-23 Uhr
S0:10-16 Uhr

SCh”IerstraBe An den Donauhallen

Veysis Taparia

Warme Kiiche bis 23 Uhr
Do-Sa: 17-24, So 17-22 Uhr
KarlstraB3e 65

Tel.+49152 3146 08 37

Twist Hoch2 / Wilan Café

Warme Kiiche 11:30-14,17:30-21 Uhr
Do-Fr: 11-14:30, 177-22:30 Uhr

Sa: 9-23,S0 9-22 Uhr

KarlstraBe 52

Tel.+49 7718979 96 31

N @ © ® @ O ©

Stad'\ons’traﬁe

Orangerie
An der Stadtkirche 3

\ I PRIGACH

Brigachweg

um Art.Plus
umsweg 1

. Fischhaus
Schlosspark
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