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Klangforum Wien / Christina Athinodorou, Mikheil Shugliashvili, Ofir Klemperer
Studio Dan / Arash Azadi, Cynthia Zaven, Clemens Wenger, Oxana Omelchuk,
Matthias Kranebitter, Maja Osojnik, Christof Dienz, Bushra el-Turk, Vincent Pongracz,
Susanna Gartmayer

Revolutionary Birds / Mounir Troudi, Erwan Keravec, Wassim Halal

&1 Klassik-Treffpunkt

Danapris String Quartet / Maxim Shalygin, Maxim Kolomiiets, Adrian Mocanu,
Walentyn Sylwestrow

RSO Wien / Oxana Omelchuk, Mikheil Shugliashvili, Roman Haubenstock-Ramati,
Yair Klartag, Brahim Kerkour

GroBe Chromatische Fantasie / Mikheil Shugliashvili
Inolas Lieder / David Shugliashvili & Tamuna Tolordava
Ensemble Mécanique / Winfried Ritsch, Helmut Kaplan, George Antheil
Consumnia / Sehyung Kim

Radio Specials / Anton Sarokin

Radio Specials / Jessica Ekomane

musikprotokoll on tour / Let’s merry-go-round@isal9
musikprotokoll on tour /| Gamma Festival

&1 sendungen

musikprotokoll 2019 - english

Service: Tickets & Locations

Kalendarium



EXXd WIE WIR.

LIBANON
BELARUS
GEORGIEN
ARMENIEN
Z Y P ERN
KASACHSTAN
] S R A E L
TUNESIEN
MAROKKO

Nebenan

Erkundungen in Europas Nachbarschaft

01 Programmschwerpunkt »Republik Moldau« | 12.—19. Oktober 2019

Programm | Streamen | Nachhoren: '

0e1.0RF.a t/nebenan OSTERREICH 1

NEBENAN - EUROPAS NACHBARSCHAFT



VORWORT

Entfernung und Ndhe: Wenn ein Text tber das
musikprotokoll als Festival fiir das immer Neue
und noch Ungehorte mit diesem Begriffspaar
beginnt, dann kénnte man mit gutem Grund von
Entfernung und N&he in einem &sthetischen,
erfahrungstechnischen oder sogar psychischen
Sinn reden. Und das stimmt ja auch, auch heu-
er wieder, aber wir meinen es diesmal dariiber
hinaus auch geographisch. Die Schar an Kiinst-
lerinnen und Kiinstlern, deren Werke man beim
musikprotokoll héren kann, war immer, das
heift: ist seit 52 Jahren eine international durch-
mischte. Aber heuer ist die geographische Nahe
oder Entfernung ein richtiges Leitthema des Pro-
gramms. Und das hat seine Wurzeln darin, dass
das musikprotokoll ja in unmittelbarem, per-
sonellem Zusammenhang mit O1 steht. In die-
sem Programm O1 lduft zurzeit — das heift seit
September 2016 — die Reihe ,,Nebenan — Erkun-
dungen in Europas Nachbarschaft®. Das fiihrte
O1-Musikredakteur/innen wie Elke Tschaikner,
Susanna Niedermayr, Rainer Elstner und Chris-
tian Scheib zum Recherchieren in Lander im
Siiden und Osten von Europa. Bemerkenswerte
Musik, zeitgendssische Musik der unterschied-
lichsten dsthetischen Absichten und soziokul-
turellen Umstdnde, lie und lasst sich dabei
finden. Fiir das musikprotokoll 2019 haben wir
beim Kuratieren und Programmieren auf diesen
Erfahrungsschatz zuriickgegriffen.

Entfernung und Ndhe: Wie weit — geographisch
wie psychisch — ist es also nach Weirussland,
das man eigentlich Belarus nennen sollte, in den
Libanon, nach Georgien und Armenien, nach Zy-
pern, in die Ukraine und nach Israel, nach Tunesi-
en und Marokko? Wie entfernt sind diese Lander
von ,,Europa“, oder, viel besser gefragt, wie weit
entfernt sind wir von diesen Landern, deren Ge-
schichte, Mentalitat und vor allem deren Musik?
Im Programm des heurigen musikprotokoll fin-

MUSIKPROTOKOLL
2019
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det sich ein Schwerpunkt mit einzelnen, aus-
gewdhlten Positionen aus diesen Landern. Und
zwar quer durch alle vertretenen Genres: Ur-
auffiihrungskompositionsauftrage fiir grofes
Orchester — das RSO Wien — ergingen an eine
Komponistin aus Belarus und einen Komponis-
ten mit marokkanisch-britischen Eltern. Das
Studio Dan spielt tUberhaupt gleich eine dra-
maturgisch streng geformte Abfolge von zehn
Urauffiihrungen, darunter Osterreicher/innen
ebenso wie Komponistinnen und Komponisten
aus dem Libanon, Belarus, Armenien. Solo-
Performances ebenso wie weitere uraufzufiih-
rende Kompositionsauftrage aus Zypern und
Georgien gibt es von Donnerstagabend im Dom
im Berg bis zum Finale am Sonntag. Und bei Ge-
orgien gilt es kurz innezuhalten: Im Programm
des Orchesterkonzerts findet sich eine Urauf-
flihrung, deren Entstehungsdatum Jahrzehnte
zuriickliegt und deren Komponist vor ebenfalls
schon vielen Jahren — 1996 — verstorben ist. Das
klingt gar nicht nach typischem musikprotokoll-
Programm.

Der Komponist Mikheil Shugliashvili, von dem
dieses Orchesterstiick Polychronia stammt, hat
es uns aber angetan. In Georgien, in Thilisi, ent-
standen — hauptsachlich in den 6oer und 7oer
Jahren — eine Vielzahl von — wie man damals ge-
sagt hat oder hatte — ,,avantgardistischen*“ Wer-
ken, von denen aber kraft der gesellschaftlichen
Umstédnde viele weder gedruckt noch gespielt
wurden. Mit diesem Orchesterstiick, einem En-
semblestiick und einem Stiick fiir drei Klaviere
widmen wir Mikheil Shugliashvili eine Hommage.
Sowohl das noch nie gespielte Orchesterstiick
als auch das Sextett harren {ibrigens bisher ei-
ner Publikation. Das musikprotokoll iibernimmt
in Zusammenarbeit mit dem Musikverlag Boo-
sey & Hawkes diese Aufgabe. Erstmals werden
diese Werke nun gedruckt und verlegt.

Entfernung und Nahe: Nun ist es ja nicht das erste Mal,
dass das musikprotokoll sich auch geographisch ganz
bewusst der Fremde aussetzt, ganz im Gegenteil. Es
ist ja geradezu ein Griindungsmythos dieses Festivals,
sich in den Anfangsjahren unter dem Begriff ,, Trigon
der damaligen unmittelbaren Nachbarschaft Jugosla-
wien und Italien gewidmet zu haben. Vor allem aber
gab es schon einmal einen ,,Nebenan“-Schwerpunkt in
01 und im musikprotokoll. Anfang des 21. Jahrhunderts
standen Kiinstler aus Landern wie Ungarn, Rumanien,
Serbien, Polen et cetera im Mittelpunkt. Begonnen hat
jenes Muster, das wir unter dem Gesamttitel,,Nebenan*
subsumieren, ndmlich vor beinahe zwanzig Jahren. Die
»EU-Osterweiterung“ war damals in aller Munde und
wir von O1 bemerkten — und zwar gewissermafien gen-
retibergreifend, von Wissenschaft tiber Gesellschaft zu
Kunst, Musik, Politik —, dass wir von jenen Landern,
die das anfanglich betroffen hat, erschreckend wenig
wussten. Und das waren vorerst genau jene Lander,
von denen Osterreich iiber Jahrzehnte durch den ,,Ei-
sernen Vorhang“ mehr oder weniger abgeschnitten
war. Von der Tschechoslowakei tiber Ungarn nach Ju-
goslawien. Plotzlich aber waren das Tschechien, die
Slowakei, Ungarn, Kroatien, Slowenien. Wir machten
bei den unmittelbaren Nachbarn nicht halt, sondern
dehnten das Radioprojekt ,,Nebenan“ aus auf die Lan-
der Polen, Bulgarien, Rumanien, Serbien-Montenegro,
schlussendlich auch Litauen, Estland und Lettland. Aus
den Zeit-Ton-Reportagen aus all diesen zwolf Landern
von Susanna Niedermayr und Christian Scheib wurden
sogar zwei zweisprachige musikprotokoll-Biicher samt
CDs, die beim Pfau-Verlag erschienen. Unter dem Titel
europdische meridiane — neue musik territorien liefern
sie ein hochst abwechslungsreiches, iberraschendes
und unserer Wahrnehmung bis dahin vollig entgange-
nes Bild von alten Traditionen und neuen Aufbriichen.
Und selbstverstandlich prégten dann eben auch da-
mals die gemachten Erfahrungen manche Konzertpro-
grammierung des musikprotokolls.

Dann vergingen Jahre. Europa entwickelte sich, mal
besser, mal weniger gut, aber in jedem Fall: doch. Und
plotzlich war wieder von Grenzen die Rede. Aber da
war kein ,,Eiserner Vorhang“ mehr, da waren plotzlich
»EU-AuBBengrenzen“ samt den angrenzenden Nach-
barn. Und O1 wie auch das musikprotokoll stellten sich
der neuen Herausforderung.

Nebenan -
Europas Nachbarschaft
3.10.-6.10.2019

Leitung:
Elke Tschaikner

Kuratiert von
Rainer Elstner,
Susanna Niedermayr,
Christian Scheib,
Elke Tschaikner

und Frank Zimmer

Produktion:
ORF Radio Osterreich 1
und ORF Steiermark

In Koproduktion mit
steirischer herbst 19

In Kooperation mit
Kunstuniversitat Graz,

01 Kunstradio,

SHAPE - Sound,
Heterogeneous Art

and Performance in Europe,
ICAS — International Cities
of Advanced Sound,
Akademie Graz,

esc medien kunst labor,
Kunsthaus Graz, IGNM -
Internationale Gesellschaft
fiir neue Musik,
Klavierhaus Fiedler,

Atelier Algorythmics, und
dem Ukrainischen Institut.

Mit Unterstiitzung von dem
Programm ,,Creative Europe®
der Europdischen Union.



3.10.-6.10.
Do-So0 10:00-19:00
Akademie Graz
Karvan Sara 4050
(2018, OF)
Urauffiihrung
Klanginstallation
Eintritt frei
3.10., 18:00
.. . Akademie Graz
Dass Zeit linear verlduft, kann man auch als
o 0 o Klanginstallation
Illusion dekuvrieren. Dass eine Vorstellung Eroffnung
von Rdumlichkeit an eine fixe Lokalitét ge- Bl Tt el
bunden ist, kann man ebenfalls bezweifeln. 5.10., 18:00-01:00
Dass Raum und Zeit in einem {iberschauba- im Rahmen der Langen
. . . Nacht der Museen
— = ren Verhiltnis zueinanderstehen, stellt sich Karvan Sara 4050
. SR A (2018, OF)
spatestens anhand der audiovisuellen Arbeit
Karvan Sara 4050 von Arash Azadi als Tau- K'ali‘ginsta“a“m
Ticket:
schung heraus. Azadi ist ein junger iranischer ORF Lange Nacht der Museen
¥ Komponist und interdisziplindr arbeitender
— Kiinstler mit Wohnsitz in der armenischen
Hauptstadt Jerewan. In Karvan Sara 4050 wer-
den die historischen Karawansereien, Orte, an
- ._ o . denen sich Handler aus Ost und West entlang
l L - der SeidenstrafBe trafen, zur Metapher fiir die
- Kaukasusregion als Knotenpunkt der Kultu-
. .. . . . Komposition:
ren. Die zeitliche Ebene seines kiinstlerischen Arash Azadi

Gedankenspiels, in dem er sich ins Jahr 4050 In Kooperation mit

versetzt, lassen ein paar tausend Jahre zu SAFE=Siauind,
Heterogeneous Art

Augenblicken werden und umgekehrt. and Performance in Europe.
Gefordert

durch das Programm
,Creative Europe* der
Europdischen Union.
ARASH
AZADI Arash Azadi ist
SHAPE Artist 2019.
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ARASH AZADI UBER DAS
SAMPELN ARMENISCHER
KIRCHENLIEDER, MATHE-
MATIK UND FREIHEIT

Lucia Udvardyova: Sie wurden in Hamedan, Iran, geboren
und lernten bereits in friihester Kindheit klassische per-

sische Setar spielen. Konnten Sie uns bitte das kulturelle
Umfeld, in dem Sie aufgewachsen sind, ndher schildern?

Arash Azadi: Hamedan ist eine kleine, alte Stadt mit einer
noch tief in der Tradition verwurzelten Bevilkerung. Als

ich aufwuchs, horte ich traditionelle Musik, ob bei uns zu
Hause oder im Auto meines Vaters, den ich auch immer Tar
spielen horte. Als Kind wollte ich Gitarre lernen, gab aber
dem Druck meiner Familie und Geschwister nach und trat
meine musikalische Reise mit der Setar an.

In der Mittelschule riickten dann Programmieren und 3D-
Animation immer mehr in den Vordergrund. Auf diese Weise
lernte ich die Welt der Spieleentwicklung kennen und ent-
deckte dabei auch die elektronische Musik und Musiksoft-
ware. Was wiederum meine Familie auf den Plan rief, die
mich nunmehr dréangte, die Musik aufzugeben und mich auf
die Spieleentwicklung zu konzentrieren. In diesem Fall war
sie aber nicht erfolgreich, weil ich schon damals die meiste
Zeit vor dem Computer saf3, um zu komponieren.

LU: Schlie3lich sind Sie nach Armenien gezogen, wo Sie
Komposition und Mastering studierten. Kénnten Sie etwas
zu den beiden Kulturen sagen, in denen Sie sich bewegen?
Wie beeinflusst das Ihre Arbeit und die Rolle, die Sie dabei
spielen?

AA: Ich fiihlte mich in Armenien vom ersten Moment an

wie zu Hause, die beiden Kulturen sind sich ja in vieler
Hinsicht sehr dhnlich. Da ich eine traditionelle musikalische
Ausbildung habe, ist es nicht verwunderlich, dass ich mich
fiir die armenische Volks- und Kirchenmusik zu interessieren
begann. Dieses Interesse entwickelte sich wahrend meines
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Studiums am Konservatorium weiter, wurden wir doch immer
wieder dazu angehalten, uns mit der traditionellen Musik
auseinanderzusetzen und sie auch in unsere Kompositionen
zu integrieren. Der Einfluss der Volksmusik auf meine Werke
ist jedenfalls nicht zu leugnen, ob er nun deutlich zutage tritt
oder sich subtil bemerkbar macht.

LU: Wiirden Sie sich eher als Komponist bezeichnen, also
als jemand, der mit einer Partitur arbeitet, oder als Solopro-
duzent?

AA: Ich habe als Instrumentalist begonnen und daher Musik
immer als etwas betrachtet, das von einem Menschen
geschaffen wird. Zwischen einem Komponisten und seinem
Werk besteht eine indirekte Beziehung, weil es immer eines
Vermittlers, eines Interpreten bedarf. Was auch erklart, war-
um ich vom Partituren-Schreiben besessen bin. Mit Partituren
meine ich aber nicht nur traditionelle Notation — es kann alles
sein, was man auf Papier bringt, Grafiken, Worter, einfach
alles, was diese Beziehung zwischen mir und den Musikern
herstellt. In der Welt der elektronischen Musik oder bei In-
stallationen fiir Galerien, wo man keine Notation braucht,
gibt es eine direkte Beziehung zwischen deinen Ideen und
den Instrumenten, mit denen du sie umsetzt. Aber auch hier
arbeite ich meist mit irgendeiner Art von Partitur, weil ich nur
so ein Gesamtbild meiner Erzahlung erhalte. Meine liebsten
Orchestrierungen sind allerdings diejenigen, die Interaktionen
von ,,Humans“ und ,,Non-humans“ beinhalten, zum Beispiel
Stiicke fiir akustische Ensembles und Elektronik oder Roboter.

LU: Welche Rolle spielen die Technologie und ein analyti-
scher/mathematischer Ansatz in lhrer Arbeit?

AA: Daich die Technologie als ein Werkzeug betrachte, mit
dem bestimmte Fahigkeiten eines Menschen erweitert wer-
den, war sie fiir mich und meine Kunst schon immer von gro-
Ber Bedeutung. Wie die meisten Kinder der goer-Jahre spielte
ich mit Kassettengerdten und Mikrophonen und lberspielte
die Aufnahmen meiner Eltern. Spéter in der Schule beschaf-
tigte ich mich mit Programmieren, 3D-Animation, Robotik.
Was ich damals gelernt habe, ist mir geblieben und zeigt sich
in meinen Installationen und audiovisuellen Performances,

denen codegesteuerte Gestaltungsprinzipien zugrundeliegen.

Was die Mathematik betrifft, so ist sie nach der Musik meine
zweite Leidenschaft, wie ich mich auch in meinem kiinstle-
rischen Schaffen verschiedener mathematischer Methoden
und Ansdtze bediene. Manchmal geschieht das auf ganz di-
rekte Weise, indem ich mit Gleichungen oder Reihen arbeite,
dann wieder kann die Konzeption eines Werkes auf mathema-
tischer Logik basieren.

Die ungekiirzte Fassung dieses Interviews finden Sie auf der Shape Website unter
http://shapeplatform.eu/
Interview: Lucia Udvardyova, Ubersetzung: Friederike Kulcsar
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ARASH AZADI (IR/AM)

Arash Azadi, geboren 1994 im Iran,
ist ein junger Komponist, multidiszi-
plindr arbeitender Kiinstler und Art
Director, dessen kreatives Schaffen
von neuesten digitalen Technologien
beeinflusst ist. Seine elektroakusti-
schen und experimentellen Komposi-
tionen werden oft von audiovisuellen
Effekten, Performance-Kunst oder
Tanz- und Theaterimprovisationen
begleitet. Azadi nutzt seine Kennt-
nisse in Mathematik und Informatik
auch dazu, moderne Ansétze der
Klanggestaltung mit akustischer Mu-
sik und folkloristischen Elementen
zu verbinden. Seine Werke wurden
nicht nur in seinem Heimatland

Iran und seiner derzeitigen Heimat
Armenien aufgefiihrt, sondern waren
auch schon in Frankreich, Italien,
Deutschland und Griechenland zu
horen.



SPACE
TIME
HELIX

#

N‘,

MICHELA
PELUSIO
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Ein weifer Faden wird in Schwingung versetzt,
tanzelt um die eigene Achse und bildet schnell
eine stehende Welle, die sich klangvoll und in
buntes Licht getaucht in die Unendlichkeit zu
schrauben scheint, um den Weg in ein neues
Raum-Zeit-Gefiige zu weisen. SpaceTime Helix
nennt sich dieses geheimnisvolle Schauspiel,
das die Medienkiinstlerin Michela Pelusio mit
ihrem selbst entwickelten optoakustischen
Instrument in den dunklen Raum zaubert.
Entwickelt wurde es 2012 in Osterreich, in den
Jahren darauf reiste die Kiinstlerin damit rund
um den Globus: von Wien bis nach Tokio, von
Dubai bis nach Montreal. SpaceTime Helix
spielt mit den Gesetzmafligkeiten der Physik
und fiihrt letztendlich zum Ursprung der Welt,
denn stehende Wellen wiirde man in der Natur
oft antreffen, so Pelusio: ,,Stehende Wellen
und harmonische Schwingungen sind fiir unser
Verstandnis der Welt und des Universums fun-
damental.”“ Beim musikprotokoll wird Space-
Time Helix erstmals in Graz zu erleben sein.
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3.10.,19:30
Dom im Berg

SpaceTime Helix (2012)
Konzertperformance
Tagespass 13/9 Euro

4.10., 11:00

FH Joanneum -
Institut fiir Design
& Kommunikation

Lecture
immersive
audiovisual
experiences
Michela Pelusio

Eintritt frei

Komposition,
Performance:
Michela Pelusio

In Kooperation mit SHAPE
—Sound, Heterogeneous
Art and Performance in
Europe.

Gefordert durch das Pro-
gramm ,,Creative Europe*
der Europdischen Union.

Michela Pelusio ist
SHAPE Artist 2019.
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01 Sendung Zeit-Ton
Magazin: 9.10., 23:03 /
Michela Pelusio



MICHELA PELUSIO (IT)

Die italienische Kiinstlerin Michela
Pelusio gestaltet immersive
audiovisuelle Installationen und
Performances, in denen sie sich
mit menschlicher Wahrnehmung,
Kunst, Wissenschaft und Tech-
nologie auseinandersetzt. Die
Ergebnisse ihrer kiinstlerisch-
wissenschaftlichen Forschungsta-
tigkeit wurden weltweit prasen-
tiert, unter anderem im BOZAR in
Briissel, im Max-Planck-Institut fiir
Astrophysik in Miinchen, auf allen
internationalen MUTEK Festivals,
am GMEM in Marseille, auf dem
TodaysArt Festival in Den Haag, im
Miraikan in Tokio und in der Lexus
Hybrid Art Exhibition in Moskau.
2012 griindete Pelusio Resi-
denceSEA - Sensing your Envi-
ronment through Art, ein bis 2018
bestehendes Residency-Programm
fiir Kiinstler und Kiinstlerinnen,
die sich dem Dialog zwischen
Kunst und Wissenschaft verschrie-
ben haben. Michela Pelusio lebt
und arbeitet zurzeit in Athen.

ZUGANG ZU
EINER NEUEN
DIMENSION

SpaceTime Helix ist eine audiovisuelle Perfor-
mance mit einer riesigen stehenden Welle, die sich
entlang eines wei3en Fadens nach oben schraubt
und dabei eine grofe Wendelfldche bis zur Decke
beschreibt. Realisiert wird das alles mit einem
Arduino-Board, wobei die Lichtfrequenzen, Farben
und Klange manuell tiber eine speziell angefer-
tigte Konsole gesteuert werden. Die akustischen
Klédnge des Fadens werden live mit Mikrophonen
verstdrkt, des Weiteren kommen verschiedene ana-
loge Lichtsensoren und Pickups zum Einsatz, um
Lichtimpulse, Frequenz, Rotation, Geschwindigkeit
und elektromagnetische Wellen der Helix horbar
zu machen, zu sonifizieren. Die Wellen breiten sich
auf der hellen, transparenten Oberfldache der Helix
aus und verschwinden in der Zukunft, entfernen
sich immer weiter in der Raumzeit. In SpaceTime
Helix beschéftige ich mich mit helikalen Symmetri-
en und Unendlichkeit, Frequenzen und Geometrie,
Elementarteilchen und Quantenphysik, akusti-
schen Visionen und Wahrnehmungen, und doch
gleicht diese Performance einem Spiel mit Elemen-
tarphysik und -teilchen, wie ich in meiner Arbeit oft
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mit physikalischen und nattirlichen Phdnomenen
spiele, die die Beobachtung und Wahrnehmung
unseres inneren und duf’eren Raums stimulieren.

Die stehende Welle, ein in Resonanz versetzter Fa-
den, ist in der Natur eine haufige Erscheinung und
war schon in der Antike Gegenstand wissenschaft-
licher Untersuchungen. Vor 2.500 Jahren erfand
Pythagoras die — heute tiber Frequenzverhaltnis-
se beschriebene — Tonleiter. Er war auch davon
iberzeugt, dass die Bewegung der Sterne und
Planeten einer harmonischen Schwingung gleicht,
was er als ,,Sphdrenharmonie” bezeichnete. In
der zirka 100 Jahre alten physikalischen Theorie
der Quantenmechanik sind stehenden Wellen die
Energieniveaus der Teilchen. In der sehr jungen, in
den 1970er-Jahren entwickelten Stringtheorie, die
auch als eine Art ,,Weltformel“ bezeichnet wird,
spricht man hingegen nur von Schwingungen in
winzigen multidimensionalen Strings, die je nach
Schwingungszustand Teilchen mit unterschiedli-
chen Eigenschaften sind. Fiir unser Verstandnis
der Welt und des Universums sind also stehende
Wellen und schwingende Faden tatsachlich von
grundlegender Bedeutung.

Diese Arbeit ist eine Metapher fiir die Riickkehr zur
Wurzel der Dinge, zur Einfachheit und Komplexitat
des Makro- und Mikrokosmos, des inneren und
duBeren Raums, der Architektur des Geistes und
der Architektur der Natur. Ein natiirliches Ph&no-
men, direkt vor unseren Augen, das einem Wunder
gleicht.

Michela Pelusio
Ubersetzung: Friederike Kulcsar

<13»

susanna_niedermayr

Michela Pelusio ist eine Uni-
versalkiinstlerin. Nachdem
sie in Carrara Bildhauerei studiert
hatte, machte sie in Den Haag
ihren Master in ,,ArtScience and
Music“. Unsere Kolleg/innen vom
Den Haager Today’s Art Festival
waren es nun auch, die sie fiir un-
sere Shape Plattform nominiert
haben. lhre Helix zu performen sei
Bildhauerei in Echtzeit, erzdhlte
Pelusio am Rande ihrer Perfor-
mance beim Gamma Festival in St.
Petersburg vergangenen Juli, wo
unser diesjdhriger Shape Show-
case stattgefunden hat. lhr Pub-
likum mochte sie dabei in einen
hypnotischen Zustand versetzen.
»Ich mochte, dass das Publikum
beim Zuhoren und Zusehen das
Zeitgefiihl verliert. Ich mochte den
Zugang zu einer neuen Dimension
offnen, die zu einer neuen Wahr-
nehmung fiihrt, in einen Zustand
gesteigerter Aufmerksamkeit,
in dem man ganz genau hinhort,
die Phdanomene um einen herum
beobachtet und zu einem selbst
in Beziehung setzt. Und dann ist
die Helix plétzlich verschwunden
und alles ist vorbei.“ Sichtlich
beeindruckt bedankten sich die
Besucherinnen und Besucher des
Gamma Festivals mit begeistertem
Applaus.



DOUBLE

KATHARINA ERNST
& CHRISTINA KUBISCH
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Als sich Christina Kubisch und Katharina Ernst
2016 kennenlernten, trafen einander zwei
Seelenverwandte. Beide sind sowohl im Bereich
der Musik als auch im Bereich der Bildenden
Kunst tatig. Es entstand Undercurrents, das
erste Stiick fiir Schlagzeug und elektromag-
netische Klange, komponiert von Kubisch. In
den friihen 2000er-Jahren entwickelte sie einen
Kopfhorer mit eingebauten Induktionsspulen,
die die elektromagnetischen Felder anziehen
und mittels Verstarker und Lautsprecher horbar
machen. Im Auftrag des musikprotokoll haben
die Kiinstlerinnen nun ein zweites gemeinsames
Stiick — Interference — entwickelt, in dem wei-
ters eine Testversion des Computerprogramms
BeatSeeker zum Einsatz gelangen wird. Damit
gibt nicht das Zuspielband mit Kubischs elekt-
romagnetischen Klangen diverser Sicherheits-
schranken, sondern Ernsts Schlagzeugspiel den
Rhythmus vor. Nicht die Maschine kontrolliert
hier den Menschen, sondern der Mensch die
Maschine.
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3.10., 20:00
Dom im Berg

Doublé
Undercurrents (2018, OF)
Interference (2019, UA)

Konzert

Tagespass 13/9 Euro

Schlagzeug, Synthesizer,
Tam-Tam, Gongs:
Katharina Ernst

Eektromagnetische
Sounds: Christina Kubisch

In Kooperation mit SHAPE-
Sound, Heterogeneous
Art and Performance in
Europe.

Gefordert durch das Pro-
gramm ,,Creative Europe*
der Europdischen Union.

Katharina Ernst ist
SHAPE ARTIST 2019.

<€

01 Sendung Zeit-Ton:
10.10., 23:03 /
Katharina Ernst &
Christina Kubisch



KATHARINA ERNST (AT)

Katharina Ernst (*1987, Wien) stu-
dierte Malerei an der Akademie
der Bildenden Kiinste in Wien. Sie
spielt seit ihrem neunten Lebens-
jahr Schlagzeug und beschaftigt
sich insbesondere mit polyrhyth-
mischen, polymetrischen und cha-
otischen Strukturen im Kontext
improvisierter und experimenteller
Musik. 2018 erschien ihr erstes
Soloalbum Extrametric auf Ventil
Records. Sie lebt in Berlin.

UNDER-
CURRENTS/
INTER-
FERENCE

»Wann wird Klang zu Musik? Und wo verlduft die
Grenze zwischen Klangkunst und Musik? Gibt es so
eine Grenze {iberhaupt und wenn ja, wie ldsst sie
sich definieren?“ Diese Fragen stellten sich die Ver-
anstalter/innen der Berliner Konzertreihe Kontra-
klang und luden die Klangkunstpionierin Christina
Kubisch ein, ein neues Stiick zu komponieren. Im
November 2018 feierte Undercurrents im Heimat-
hafen Neukolln seine Urauffiihrung. Geschrieben
hat Kubisch dieses Stiick fiir die Schlagzeugerin
Katharina Ernst, die, genauso wie auch sie selber,
in der Bildenden Kunst verwurzelt ist.

Christina Kubisch und Katharina Ernst haben sich
2016 bei einem Festival in Vancouver kennen-
gelernt. Hier trafen zwei Universalkiinstlerinnen
aufeinander. Katharina Ernst war schon immer
sowohl im Bereich der Musik als auch in jenem der
Bildenden Kunst aktiv. Mit neun Jahren begann

sie Schlagzeug zu spielen, gleichzeitig malte und
zeichnete sie. Nach einem Studium der Malerei bot
die Zusammenarbeit mit der Theatergruppe Luc
Amoros erstmals die Moglichkeit, beide Kunstfor-
men miteinander zu verbinden.

Auch Christina Kubisch fiihlte sich von der Musik
und der Bildenden Kunst seit jeher gleichermafien
angezogen und suchte frith nach Wegen, ihre ver-
schiedenen Interessen miteinander zu verbinden.
Einen Schwerpunkt bildet dabei seit den 1970er-
Jahren die Beschaftigung mit der elektromagneti-
schen Induktion. Als Kubisch in den 1990er-Jahren
eine grofere Installation mit im Raum verspannten
elektrischen Kabeln realisierte, horte sie plotzlich
diverse Signale einstrahlen. Es war jene Zeit, in der
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»WANN WIRD KLANG ZU MUSIK? UND WO VERLAUFT DIE

GRENZE ZWISCHEN KLANGKUNST UND MUSIK?

GIBT ES SO EINE GRENZE UBERHAUPT UND WENN JA,

sich immer mehr elektromagnetische Felder bilde-
ten, seit damals nimmt ihre Anzahl bestdndig zu.
Kubisch lief? sich spezielle Kopfhorer bauen, mit
denen sie diese elektromagnetischen Felder hérbar
machen und gleichzeitig aufnehmen konnte.

In dem Stiick Undercurrents flieBen Kubischs
elektromagnetische Klange und Ernsts Schlag-
zeugkldnge ineinander. In mehreren gemeinsamen
Arbeitstreffen hat Ernst gemeinsam mit Kubisch
einen Pool an Schlagzeugklangen zusammenge-
stellt, die sich an die in diesem Fall vorwiegend fla-
chigen elektromagnetischen Kldange anlehnen, sie
scheinbar imitieren, um sich aus ihnen schlie3lich
unmerklich herauszuschélen und dann wieder in
sie eintauchen zu kénnen. Die Partitur fiir Under-
currents hat Kubisch geschrieben.

Ihr zweites Stiick, Interference, das im Auftrag

des musikprotokoll entstanden ist, haben die
beiden Kiinstlerinnen nun gemeinsam komponiert.
Diesmal hat Kubisch eine Auswahl an perkussiven
elektromagnetischen Klangen zusammengestellt,
zu denen Katharina Ernst in weiterer Folge mit
ihrem Schlagzeug polyrhythmische Strukturen
entwickelt hat. Zusétzlich gelangt eine Testversion
des Computerprogramms BeatSeeker zum Einsatz,
ein Gerat fiir Max for Live, das es ermdglicht, das
Tempo der Zuspielung an jenes des Schlagzeugs
anzupassen.

Der BeatSeeker hat in dem Stiick Interference auch
symbolische Bedeutung, denn hier erobert sich der
Mensch, die Schlagzeugerin, die Kontrolle {iber die
Maschine, (iber den vom Computer zugespielten
Elektronikpart wieder zuriick. Als musikalisches
Ausgangsmaterial dienten Christina Kubisch Klan-
ge, die sie mit den von ihr entwickelten Kopfhorern
beim Uberschreiten diverser Sicherheitsschranken
etwa in Kaufhdusern oder am Flughafen einge-
fangen hat. Dort sind es die Maschinen, die den
Menschen Grenzen setzen, in Interference wird der
SpieB umgedreht. ,,Und diese Sicherheitsschran-
ken machen eigentlich Club Musik®, erganzt Katha-
rina Ernst, ,,sie sind rhythmisch sehr prdgnant und
wirklich groovy“.

Susanna Niedermayr
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WIE LASST SIE SICH DEFINIEREN?*

CHRISTINA KUBISCH (DE)

Christina Kubisch, Komponistin
und Klangkiinstlerin, tritt seit
den 7oer Jahren mit Projekten im
Schnittfeld von Bildender Kunst,
Medien und Musik in Erscheinung.
Sie entwickelte u.a. eigene Uber-
tragungstechniken im Audiobe-
reich wie induktive Kopfhorer, mit
denen das Publikum im offentli-
chen Raum elektromagnetische
Felder entdecken und héren kann.
Sie hatte Professuren in Paris, Ber-
lin, Saarbriicken und Oxford inne,
und seit 1997 ist sie Mitglied der
Akademie der Kiinste Berlin.



TERRY
RILEY”’
IN C

(MAQAM RAST REMODEL)

KHYAM
ALLAMI
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Als Komponist und Oud-Spieler beschaftigt
sich Khyam Allami mit der Dekonstruktion

der Magamat, der in der arabischen Musik
gebrduchlichen Stimmungssysteme. Die
Regeln der arabischen Musik seien noch nicht
hinreichend gebrochen worden, so Allami.

Die Schonheit lage in ihrer Elastizitat, in der
Dehnbarkeit der Zeit und der Melodielinien.
Computerprogramme zur Musikerzeugung
unterstiitzten dies aber nicht, da sie in der
Regel westlichen Konzepten folgen. Der Rhyth-
mus und die Stimmung wiirden so in ein enges
Korsett gezwangt. Beim musikprotokoll wird
Khyam Allami die Solo-Elektronik-Version von
Terry Riley’s In C prasentieren, einem Schliis-
selwerk der Minimal Music aus dem Jahr 1964,
umgelegt auf das Stimmungssystem des ara-
bischen Modus ,,Rast“. Dafiir hat der Musiker
mit dem in London lebenden Programmierer
Charles Matthews eine eigene Software entwi-
ckelt, basierend auf Max for Live.
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3.10., 21:00
Dom im Berg

Terry Riley‘s In C
(Magam Rast Remodel)
(2018, OF)

Komposition, Elektronik:
Khyam Allami

<€

01 Sendung Zeit-Ton:
24.10., 23:03 /

Terry Riley’s In C
(Magam Rast Remodel)



KHYAM ALLAMI (1Q/UK)

Khyam Allami ist vor allem als Oud-
Spieler bekannt. Der Multi-Inst-
rumentalist, Komponist, Labelbe-
treiber, Forscher und Toningenieur
spielt aber auch als Schlagzeuger
mit Tamer Abu Ghazaleh und ist
Mitglied der von ihm mitgegriin-
deten Band Alif. Nach der Verof-
fentlichung seines ersten Oud-So-
loalbums Resonance/Dissonance
(2011), das von der Kritik gefeiert
wurde, tourte er ausgiebig durch
Europa und die arabische Welt, wie
er auch unterschiedliche Projekte
entwickelte. Zurzeit lebt Khyam Al-
lami in Beirut, wo er sich nicht nur
seiner Konzerttatigkeit und seinem
kompositorischen Schaffen wid-
met, sondern auch das Label Nawa
Recordings leitet und an der Seite
von Jawad Chaaban in den One
Hertz Studios arbeitet.

TERRY
RILEYS IN C -
EINE MIKRO-
TONALE
VERSION IN

MAQAM RAST

Wenn man die globalen Entwicklungen im Bereich
der Musik im Verlauf des 20. Jahrhunderts betrach-
tet, kann man diese auch als Exponentialkurve
beschreiben, deren ,,Knie“ beziehungsweise
Kriimmung in direktem Zusammenhang mit der
technologischen Entwicklung steht. Elektronische
Aufzeichnung, Magnetband und zunehmende Digi-
talisierung haben unsere Vorstellungen, wie Musik
produziert und gehort wird, flirimmer verandert.

Musikalische Innovationen lassen sich anhand
dieser Kurve oft auf klangliche Referenzen und
Einfliisse zuriickfiihren — selten nur liegt die unmit-
telbare Ursache fiir musikalisch Neues in theoreti-
schen oder technischen Entwicklungen. Die Praxis
geht der Theorie voraus, vor allem aber ist es das
Hoéren, das Ideen hervorbringt.

Wenn ich hingegen arabische Musik betrachte,
habe ich oft das Gefiihl, dass dieser steile Anstieg
der Kurve der Veranderung und Entwicklung durch
standige gesellschaftspolitische Konflikte gedros-
selt und behindert wurde. Es ist nicht einfach,
eine kritische Distanz zu unbewusst wiederholten
Denkmustern zu entwickeln, in denen koloniale
Machtstrukturen fortbestehen, aber selbst wenn
man sich dieser Verzerrungen bewusst ist, hat man
immer noch das Gefiihl, dass in der Kette mehrere
Bindeglieder fehlen.

Dariiber hinaus wird Musiksoftware zumeist aus
einer anglo-europdisch zentrierten Perspektive
entwickelt, sodass jeder progressive Ansatz in der
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nicht-westlichen Musik, der durch die technologi-
sche Entwicklung vorangetrieben werden konnte,
ins Stocken gerdt. Somit werden nicht-westlichen
Musikproduzent/innen genau jene spezifischen
musikalischen Referenzen vorenthalten, die dazu
beitragen, eine lokale ,,Einflusskette® zu schaffen.

Im Verlauf meiner musikalischen Forschung und
Praxis habe ich herausgefunden, dass auf der gan-
zen Welt eines der wesentlichen Elemente musi-
kalischer Identitat — neben Sprache und Rhythmus
— die Stimmung (Mikrotonalitat, Intonation usw.)
ist. In meinem Bestreben, einen kreativen Weg in
diese Richtung zu gehen und gleichzeitig compu-
terbasierte Tools einzusetzen, habe ich einen Max/
MSP-Patch fiir Ableton Live entwickelt, der Comma
heifit.

Comma wurde von Charles Matthews und John
,»Jhno“ Eichenseer in mehreren Phasen program-
miert und erlaubt es, modale/skalenbasierte
mikrotonale Stimmungen einzusetzen und in
Echtzeit zu manipulieren. Als es schlie3lich einen
funktionierenden Prototyp gab, war das Erste, was
ich tat — abgesehen davon, dass ich ausgeflippte
mikrotonale ,tagasim* auf software-modellierten
Minimoogs und SH-101 Synthesizern spielte —, eine
digitale Version von Terry Rileys Klassiker

In C zu erstellen und mit Comma auf den arabi-
schen Modus magam rast umzulegen.

In C basiert auf der C-Dur-Tonleiter. Der arabisch-
osmanische Modus magam rast ist dhnlich auf-
gebaut, enthélt jedoch anstelle einer grolen Terz
eine sogenannte neutrale Terz, ein mikrotonales
Intervall, das zwischen —30 und —45 Cent von einer
gleichstufig temperierten Terz abweichen kann und
charakteristisch fiir Musik aus Nordafrika und dem
Nahen Osten ist.

Ich wollte nicht das Rad neu erfinden, sondern ent-
schied mich dafiir, zu experimentieren und Rileys

Komposition neu zu interpretieren, um eine spezifi-

sche musikalische Referenz dafiir zu schaffen, was
magam-basierte Musik sein kann. Das Ergebnis
scheint groBBes Potential zu haben, ist es doch eine
Summe aus vielen Teilen.

Um mit Morton Feldman zu sprechen: ,,Jetzt, wo
die Dinge so einfach sind, gibt es so viel zu tun.”

Khyam Allami
Ubersetzung: Friederike Kulcsar
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susanna_niedermayr

Eine unentdeckte Goldmiene

hyam Allami beschiftigt sich einge-

hend sowohl mit der Geschichte der
arabischen Musik, als auch mit jener der
zeitgenossischen Klassik in Europa und
Nordamerika, wie er uns in seinem Stu-
dio in Beirut im Winter 2017 erzdhlt hat.
»Die Schonheit der arabischen Musik,
aber auch der indischen und iiberhaupt
der gesamten ostlichen Musik liegt in ih-
rer Elastizitdt, in der Elastizitdt der Zeit
und auch der Melodielinien. Die géangi-
gen Musiksoftwares unterstiitzen dieses
Konzept aber nicht. Friihe Synthesizer,
wie etwa der Buchlar-Synthesizer haben
noch eine gewisse Flexibilitdt geboten.
Ich habe das Gefiihl, dass die arabische
Musik eine unentdeckte Goldmiene ist,
ein bislang unerforschtes Territorium.
Und ich glaube, dass eine tiefergehende
Auseinandersetzung mit der arabischen
Musik und ihren GesetzmidBigkeiten da-
bei helfen kdnnte, dem urspriinglichen
Wesen der Musik wieder einen Schritt na-
her zu kommen. Um Stiicke zu schaffen,
in denen sich das urspriingliche Wesen
der Musik widerspiegelt; die eine Bezie-
hung sowohl zur materiellen als auch zur
inmateriellen Welt herstellen. Wir kon-
nen das tun! Wir sind so nahe davor! Aber
es braucht Menschen, die den Ball ins
Rollen bringen, damit wir horen kdnnen,
wie das klingen wiirde.*



GLOP

GLOP
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Am Anfang stand ein Horerlebnis aus zweiter
Hand. Ein Freund erzdhlte Kauders von einem
Konzert Glenn Brancas und seines Gitarrenor-
chesters. Kauders kannte Brancas Arbeit nicht
und nachdem in den 1990er-Jahren Musik noch
nicht so leicht iiber das Internet verfiigbar war
wie heute, lief} der Kiinstler seine Fantasie
spielen und malte sich selbst aus, wie die-

ses Konzert mit all den vielen Gitarren wohl
geklungen haben kdnnte. Langsam reifte die
Vorstellung von Kauders’ ganz eigenem Gitar-
renorchester. Schlief3lich begann der Musiker
verschiedene Gitarrenstimmen einzuspielen,
um sie in seinem Computer iibereinanderzu-
schichten. Zehn Jahre lang experimentierte

er, um die bestmoglichen Kombinationen zu
finden. So entstand Glop, fiir die zweite Platte
von Kauders‘ Another Land-Trilogie. Beim mu-
sikprotokoll ist Glop nun in seiner Live-Version
fiir 23 sorgfiltig ausgewdhlte Grazer Gitarrist/
innen zu horen. Die punktgenaue Mischung
der einzelnen Gitarrenstimmen iibernehmen
einer strengen Partitur folgend und eilig zwi-
schen 23 Verstadrkern hin- und hereilend Slobo-
dan Kajkut und Nikos Zachariadis.
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3.10., 22:30
Dom im Berg

GLOP (2019)
Konzert

Tagespass 13/9 Euro

Musik und Konzept:
Gottfried Krienzer

Musiker/innen:
Michael Eisl,

Franz Gurt,

Daniel Gutmann,
Andreas Heller,
Birgit Hofstadler,
Samo Ismajlovic,
Bernhard Jammerbund,
Richard Kahlbacher,
Reas Klockl,
Michael Laab,
Robert Lepenik,
Bernd Oberdorfer,
Martin Plass,

Philip Prugger,
Johannes Raggam,
Lea Sonnek,
Christian Steiner,
Alexandra Stessl,
Marina Stiegler,
Christoph Uhlmann,
Eva Ursprung,
Klaus Wohlgemuth,
Werner Wohlgemuth

Klangmanipulation:
Slobodan Kajkut,
Nikos Zachariadis

<€

01 Sendung Zeit-Ton:
11.10., 23:03

Glop - kauders*
E-Gitarrenorchester



KLANGLICHE
LANDSCHAFTS-
VERMESSUNGEN:
GLOP

VON KAUDERS

Der Grazer Komponist und Musiker Kauders lokali-
siert in seinen Werken bisher unbekannte Uber-
gangspassagen zwischen Rock-, Improvisations-
und Elektronikmusik. Das Stiick Glop aus seinem
aktuellen Album In Another Land Pt. Il verbindet
diese losen Enden zu einem Sound-Erlebnis der
besonderen Art.

Bei Gottfried Krienzer, der seit mehr als 20 Jahren
unter dem Kiinstlernamen Kauders tatig ist, prallen
seit jeher Arbeitsweisen mit der Gitarre mit denen
der Elektronik aufeinander. Es sind kompositori-
sche Konzepte, die ebenso in elektroakustischen
Klangobjekten wie in Abstraktionen von Noise-
Rock aufgehen kdnnen. Stationen auf diesem

Weg waren Bands wie Code Inconnu, das Quartett
Automassage, das duo adé mit Langzeitkollegen
Christoph Uhlmann, die Avantgarde-Rock-Band The
Striggles und das Soloprojekt Kauders.

Aus der Weststeiermark gebiirtig, studierte
Kauders an der Grazer Musikuniversitdt klassische
Gitarre, ma3gebliche Pragungen kamen unter
anderem von seinem Gitarrenlehrer, dem Experi-
mentalmusiker Robert Lepenik, mit dem er auch
bei The Striggles spielt. Eine weitere wichtige
Sozialisation war das Label und Kunstkollektiv
Tonto, aus dem in den spateren 199oer-Jahren
eines der landesweit interessantesten Netzwerke
fiir Experimental-Elektronik wurde. 2004 veroffent-
lichte Kauders dort sein Album-Debiit Games. Aus
diesem Umfeld heraus ergab sich dann auch die
Kooperation mit der Reihe ,,Sonntags Abstrakt”
sowie mit dem Label Chmafu Nocords und dessen
Programmserie ,Interpenetration®. In den letzten
Jahren arbeitet Kauders vermehrt mit dem Betrei-
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ber des Grazer Labels God Records und Striggles-
Schlagzeuger Slobodan Kajkut.

VON DER ENTWICKLUNG ZUM BLEIBEN

Heuer ist mit In Another Land pt. Il der zweite Teil
einer Trilogie erschienen, in der Kauders Zusam-
menfiihrungen von Gitarren- und Elektronikklan-
gen erforscht. Wie schon der erste Teil, ist dieses
Album auf God Records herausgekommen. Eine
der Inspirationen zu In Another Land kam durch
Gyorgy Ligetis Buch Eine Monografie, wodurch
sich fiir Kauders Uberlegungen zu musikalischen
Interpretationen von Landern, Gesellschaften und
sozialen Prozessen ergaben.

Im ersten Teil werden einige Grundbedingungen
dieses anderen Landes vermessen. In dem anldss-
lich der Verdffentlichung von Pt. Il prasentierten O1
Zeit-Ton Portrat bezeichnete er Pt. I als ,,Entwick-
lungsmusik®, die moéglichst ohne Wiederholun-
gen auskommt. Pt. /I sei demgegeniiber eine Art
Antipode: Hier werden Konzepte nicht entwickelt,
sondern weisen ganz bestimmte klangliche We-
sensziige mit ausgepragt skulpturalen Charakte-
ristiken auf. Jedes Stiick verfolgt ein Thema, weitet
es um zahlreiche Facetten aus, dekliniert es durch,
bleibt aber dort.

Glop ist das vielleicht am stringentesten durch-
gearbeitete Beispiel dieses Ver- oder Ausharrens:
Dieses Stiick, das prinzipiell endlos dauern kdnnte,
ist sich seiner Referenzen an den Avantgarde-
Gitarristen Glenn Branca zwar bewusst, transferiert
dabei aber die komplexen Schichtungen aus sich
iberlagernden Melodielinien in ein Ambiente, das
von klangédsthetischen Pramissen der Neuen und
der Elektronikmusik durchzogen ist. So ist es nur
konsequent, dass zwei Kiinstler fiir das Konzert
von Glop die Klangregie umsetzen, deren Arbeiten
an dhnlichen Schnittpunkten angesiedelt sind,
namlich die Label-Kollegen Slobodan Kajkut und
Nikos Zachariadis aka Opcion. Und schlieBlich ist
das von Kauders fiir diesen Abend aus 23 lokalen
Gitarrist/innen zusammengestellte Orchester ein
in mehrfacher Hinsicht lautstarker Verweis auf die
Grazer Musikszene. Was die Live-Umsetzung von
Glop zudem zu einer gesellschaftlichen Skulptur
macht.

Heinrich Deisl

GOTTFRIED KRIENZER (AT)

Gottfried Krienzer a.k.a. Kauders
(*1980, Graz) studierte klassische
Gitarre an der Kunstuni Graz. Er
ist Teil der osterreichisch-sloweni-
schen Kooperation Automassage,
des Improvisationsduos duo adé
und Griindungsmitglied der mitt-
lerweile aufgelésten Grazer Noise/
Elektronik/Rockband Code Incon-
nu sowie der Blues-Experimenta-
toren The Striggles. Das 2004 ins
Leben gerufene Soloprojekt Kau-
ders verwendet den Computer als
zentrales Musikinstrument und
versucht sich an der Erschaffung
moglichst prdziser Klangtexturen
und deren Einbettung in ein musi-
kalisches Narrativ.



CRITICAL
MUSIC

CRITICAL

MUSIC

MUSIKPROTOKOLL
@ARTIKULATIONEN
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ARTikulationen ist ein internationales Fes-
tival kiinstlerischer Forschung, das sich mit
asthetischen, gesellschaftlichen und existen-
tiellen Fragen durch miteinander verwobene

— kiinstlerische und wissenschaftliche — Mittel
und Reflexionen beschaftigt. Seit 2016 pra-
sentieren und diskutieren Kiinstler/innen und
Denker/innen gemeinsam mit Doktorand/
innen 6ffentlich ihre Projekte, neuesten Ar-
beiten und Ergebnisse. ARTikulationen wird
von der Kiinstlerisch-Wissenschaftlichen
Doktoratsschule der Universitat fiir Musik und
darstellende Kunst Graz in Zusammenarbeit
mit musikprotokoll organisiert. Das Thema der
diesjahrigen Diskussionsrunde lautet Critically
Concerned?. Performer/innen, Komponist/
innen und Denker/innen treten miteinander

in einen Dialog iiber ihre musikalische Praxis
und die Frage, inwiefern diese abhangig von
gesellschaftlichen Bedingungen Zwischen-
menschliches zum Ausdruck bringt, reflektiert,
auslotet und herausfordert.
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4.10.,16:00
TiP — Theater im Palais

Critcial Music -
Critically Concerned?

Diskussion
Eintritt frei

Diskussions-
teilnehmer/innen:
Khyam Allami,
Cynthia Zaven,
Bushra el-Turk,
Deniz Peters

In Kooperation mit
SHAPE - Sound,
Heterogeneous Art and
Performance in Europe.

Gefordert durch das
Programm ,,Creative Europe*
der Europdischen Union.

Der Artist Talk/Round Table
,»CRITICAL MUSIC* findet in
Kooperation mit dem Festival
fiir kiinstlerische Forschung
ARTikulationen der KWDS/
Kunstuniversitat statt.
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CYNTHIA ZAVEN (LB)

BUSHRA EL-TURK (LB/UK)

KHYAM ALLAMI (IQ/UK)

ART
IKULATIONEN
2019

DAS KUNSTLERISCHE
FORSCHUNGSFESTIVAL

Kinstlerische Forschung sucht nach vertiefter
Erkenntnis, neuen Erfahrungen, subtilerem
Konnen. Sie reflektiert durch kiinstlerische
Handlungen, in enger Verbindung mit geistes-
und naturwissenschaftlicher Reflexion. Auf
dem kiinstlerischen Forschungsfestival ARTiku-
lationen zeigen Doktorand/innen der Kiinstle-
risch-Wissenschaftlichen Doktoratsschule der
Grazer Kunstuniversitat — gemeinsam mit inter-
nationalen Gasten wie Jonas Baes (University
of the Philippines), Friederike WiBmann (HMT
Rostock), Amanda Bayley (Bath Spa Univer-
sity) und Mark Vanscheeuwijck (University of
Oregon) —ihre kiinstlerische Forschungspraxis
und stellen sie zur Diskussion. Das Spektrum
der Vortrage mit Performanceanteil umfasst
explorative historische wie zeitgendssische,
interkulturelle wie elektroakustische Astheti-
ken und behandelt u.a. interpretative Fragen
des Zusammenspiels im Duo, Improvisation
integrierende Komposition, auBergewohnli-
che Instrumente (Renaissancegeigen, Viola
d‘Amore, Helder-Tenorflte) und die schau-
spielerische Probe als Auftritt. In der musik-
protokoll@ARTikulationen-Diskussionsrunde
Critical Music mit u.a. Cynthia Zaven (LB),
Bushra el-Turk (LB/UK), Khyam Allami (1Q/UK)
tritt in der Abschlussdiskussion die diesjahrige
Hintergrundfrage nach vorne: die Frage der
(gesellschaftlichen) Reflexion durch Musik.

Deniz Peters
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rainer_elstner

Kein Frieden,
aber eine friedliche Zeit

as Interview mit Cynthia Zaven in ei-
Dnem Vorort in den Bergen von Beirut
wird ein ausfiihrliches. Denn ihr Schaffen
reicht von Klavierperformances auf einem
fahrenden Lastwagen in Neu-Delhi iiber
Klanginstallationen in einem ehemaligen
Tito-Bunker bis zu Filmmusik. Studiert hat
Zaven Klavier bei einer Enkelschiilerin von
Camille Saint-Saéns in Beirut. Ein regula-
res Kompositionsstudium gibt es in der
Stadt bis heute nicht. Zum musikalischen
Experimentieren ist sie iiber das Synthe-
sizer-Spiel in einer Band gekommen: ,,Wir
haben in einem Bunker geprobt, wohin
wir uns zuriickgezogen haben, wenn es
Bombardements gab. Wir haben dann
sehr laut gespielt. Und es gab dort einen
Kiihlschrank, der sehr laute Gerdusche
gemacht hat. Die haben wir dann in unse-
rer Musik verwendet.“ Nach ihrem Studi-
um in Paris kam sie wieder zuriick in ihre
Heimat. Nach dem zweiten Libanonkrieg
herrschte Aufbruchsstimmung im Land,
Geld floss nicht nur fiir Immobilienpro-
jekte, sondern auch fiir Kunst und Kultur.
Nur gédbe es bis jetzt keinen Frieden, zu-
mindest aber eine friedliche Zeit: ,,Ist der
Krieg wirklich vorbei? Ich glaube nicht. Er
hat nur eine andere Form angenommen.*
Das wirkt sich auch auf ihr Werk aus. ,,Wie
soll man Harmonie in einer chaotischen
Umwelt kreieren? Ich glaube das ist der
Grund, weshalb ich neue Wege gesucht
habe, um die Kldnge zu erforschen, die
aus einem Klavier kommen und weshalb
ich begonnen habe, mit Elektronik zu ex-
perimentieren.“ Im Libanon zu leben sei
gar nicht so schlecht: ,,Rundherum geht
alles in Flammen auf. Der Libanon scheint
da eine Ausnahme zu sein. Ich hoffe, dass
es hier friedlich bleibt.“



PSYCHO-
PHYSICS
MACHINES

ADAM DONOVAN
& KATRIN HOCHSCHUH
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Katrin Hochschuh und Adam Donovan arbei-
ten seit 2016 als Duo zusammen: Hochschuh
kommt aus dem Bereich des digitalen Ent-
werfens und der robotischen Fertigung in der
Architektur, Donovan hat sich mit einem Fokus
auf Robotik und Akustik auf gerichteten Sound
und akustische Linsen spezialisiert. Psycho-
physics Machines besteht aus fiinf klanggene-
rierenden Roboterskulpturen, deren Audioana-
lysefunktionen sich wahrend der Performance
durch Eingriffe der beiden Kiinstler/innen
langsam verdandern. Diese dadurch entstehen-
den Klangverschiebungen transformieren die
menschliche Wahrnehmung in eine Erfahrung,
die nur im Hier und Jetzt stattfindet.
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4.10., 18:00
esc medien kunst labor

Psychophysics Machines
(2013-2019, OF)
Konzertperformance

Osterreichische
Erstauffiihrung
Eintritt frei

5.10., 16:00
esc medien kunst labor

Robotic Workshop
Eintritt frei

In Kooperation mit
SHAPE - Sound,
Heterogeneous Art and
Performance in Europe.

Komposition,
Elektronik:

Adam Donovan,
Katrin Hochschuh

21.09. - 13.10.2019,
Di-Fr, 14.00-19.00 Uhr,
Sa-So, 14.00-18.00 Uhr

15.10. - 15.11.2019,
Di-Fr, 14.00-19.00 Uhr

und nach Vereinbarung
esc medien kunst labor

EMPATHY SWARM,
CURIOUS TAUTOPHONE
AND DR. DOPPLERS
MACHINE

Ausstellung

Eine Produktion von
esc medien kunst labor,
ORF musikprotokoll und
kunst@werk.

<€
01 Sendung: Zeit-Ton:

16.10., 23:03 /
Psychophysics Machines



ADAM DONOVAN (AU)

Die vielfdltigen Wechselbeziehun-
gen zwischen Wissenschaft, Kunst
und Technologie zeigen sich im
Werk des australischen Medien-
kiinstlers Adam Donovan, der in
seinen Projekten das hochspezia-
lisierte Feld der modernen wissen-
schaftlichen Akustik mit bildender
Kunst verkniipft. Seit 1996 be-
schéftigt er sich hauptsachlich mit
gerichteter Schallabstrahlung und
sogenannten akustischen Linsen.
Donovan stiitzt sich auf die wissen-
schaftliche Forschung auf diesem
Gebiet, um interaktive Klangins-
tallationen zu entwickeln. Dazu
kommt seine grofle Begeisterung
fiir Maschinen und sein Interesse
an den ,unfassbaren“ physikali-
schen Aspekten in unserem Alltag.
Donovan erforscht diese Phanome-
ne und verstdrkt ihre Effekte, um
neue Wahrnehmungsebenen zu
schaffen.
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PSYCHO-
PHYSICS
MACHINES

Psychophysics Machines ist eine Performance mit
klanggenerierenden robotischen Apparaturen, in
deren Verlauf unsere auditive Wahrnehmungsma-
schinerie hinterfragt und gleichzeitig hypersen-
sibilisiert wird, sodass sich neue Dimensionen
des Horens auftun. Im Wesentlichen geht es um
eine transformative Erfahrung, die nur im Hier
und Jetzt gemacht werden kann — als wiirden uns
die Roboter gleichsam in eine andere, fremde
Welt versetzen, indem sie bestimmte (akustische)
physikalische Effekte nutzen und verstdrken, die
entweder in der Natur nicht vorkommen oder nur
ephemere Erscheinungen sind.

Die Performance, die Aspekte der Psychologie und
Physik konzeptionell und medial verbindet, soll
ein irgendwie unmogliches, nicht reproduzierbares
und auch nicht dokumentierbares Ereignis sein
und die Grenzen unserer alltdglichen Wahrneh-
mung liberschreiten. Um dieses Ziel zu erreichen,
kommen Dr. Doppler, das Curious Tautophone und
das Multiplexing Tautophone zum Einsatz.

Dr. Doppler ist ein ,Nachhdrwirkungsroboter* und
Doppler-Generator. Es handelt sich dabei um ein
Stereo-Lautsprechersystem, das eine Basisbreite

von zwei Metern hat und mit bis zu 500 Umdrehun-

gen pro Minute rotiert, sodass sich das einge-
speiste Signal durch den Doppler-Effekt verandert.
Bei dieser Geschwindigkeit kann Dr. Doppler

16 virtuelle Lautsprecherpositionen pro Sekunde
generieren, wodurch ein hyperraumlicher Eindruck
entsteht. Durch das gezielte Setzen von Audioim-
pulsen scheint sich der Ton in beliebige Richtungen
entlang der Kreisbahn zu bewegen. Zudem werden
am Ende der Roboterarme Lichtimpulse ausgesendet,
was eine Trennung von Sehen und Horen bewirkt und
den raumlichen Klangeffekt noch verstarkt.

Unser menschlicher Verstand kann nicht ganz nach-
vollziehen, wie sich hier Licht und Ton gegeniiberste-
hen —und wahrend wir das Geschehen bewusst wahr-
nehmen, also sehen und hdren kénnen, werden wir
doch in einen leicht hypnotischen Zustand versetzt.

Curious Tautophone ist ein Roboter, den es auch als
Stereopaar gibt. Der Name ,,neugieriges Tautophon*
leitet sich von projektiven Hortests ab, die von Saul
Rosenzweig und David Shakow entwickelt wurden
und auf einem Verfahren von Skinner basieren, dem
sogenannten ,,verbal summator®, bei dem unter
anderem mit der Wiederholung von bestimmten Lau-
ten gearbeitet wird. Worauf auch das urspriingliche
Tautophon verweist, das man sich als akustischen
Rorschach-Test vorstellen kann und aus den 1940er-
Jahren stammt: das griechische Prifix ,,tauto-“
bedeutet auf deutsch ,,dasselbe”.

Das Multiplexing Tautophone ist eine — ebenfalls mit
hoher Geschwindigkeit rotierende — parametrische
Lautsprecherskulptur, die einen schmalen, gebiindel-
ten Strahl aus Schallwellen in jede beliebige Richtung
aussendet. Durch sorgfdltig getimte Impulse kann der
Schall iber den ganzen Raum verteilt werden, sodass
der Eindruck entsteht, es gebe viele Klangquellen,
ohne dass ein weiterer Lautsprecher vorhanden ist.

All diese Apparaturen in einer Performance miteinan-
der zu verbinden ist ein eigenstandiges Kunstwerk,
weil immer bestimmte Aspekte der Raumakustik
daran beteiligt sind, wie diese kiinstlerische Aktion
jeweils wahrgenommen und erlebt wird: Psychophy-
sics Machines erzahlen auch von der Unmoglichkeit
und Verganglichkeit des Augenblicks.

Adam Donovan
Ubersetzung: Friederike Kulcsar

<33)»

Unable to map myselfas a
coherent self within the work’s
multiple coordinates, | am set
adrift in uncertainty and | am
discharged into the non-time of
free floating reminiscence.

Jean Fisher, 1996



EMPATHY
SWARM, CURIOUS
TAUTOPHONE

AND DR. DOPPLERS

MACHINE
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»HAL, haben Sie jemals darunter gelitten, dass
Sie, trotz Ihrer enormen Intelligenz, von Menschen
abhdngig sind, um lhre Aufgaben auszufiihren?
HAL 9oo00: Nicht im Geringsten. Ich arbeite gerne
mit Menschen. “*

Digitale Technologien durchdringen zunehmend
alle unsere Lebensbereiche. Selbstlernende
Programme, die auf Algorithmen basieren, be-
einflussen nicht nur unser Verhalten, ihnen wird
zunehmend die Befugnis erteilt, Entscheidungen
zu treffen, die sowohl fiir unser individuelles Leben
als auch fiir unsere Gesellschaft weitreichende
Konsequenzen haben. Aber wie objektiv sind diese
Programme wirklich? Nach welchen Gesetzen
funktionieren sie und wer profitiert davon? Kann
ein sich laufend weiterentwickelndes System
autonomer Roboter, das wie ein Interface zwischen
Mensch und Maschine agiert, ein Okosystem fiir
die Koexistenz beider Spezies in einer demokra-
tischen Gesellschaft, geprdgt von Empathie und
Respekt, bilden? Um Regeln fiir den Umgang mit
neuen Technologien zu schaffen, bendtigen wir
Wissen, das tiber deren blofRen Gebrauch hinaus-
geht. Die Installationen von Katrin Hochschuh und
Adam Donovan laden auf dsthetische und sinnliche
Weise zur bewussten Wahrnehmung und Ausein-
andersetzung mit diesen Technologien ein.

*aus: 2001: Odyssee im Weltraum (1968), HAL: Heuristically
programmed ALgorithmic computer
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KATRIN HOCHSCHUH (DE)

Katrin Hochschuh (*1986, Deutsch-
land) hat Architektur, digitales De-
sign und robotische Fabrikation
studiert und beschaftigt sich vor al-
lem mit geometrischen Strukturen,
Algorithmen, Schwarmsimulation
und Interaktivitat. Sie arbeitete mit
dem Architekten Frangois Roche
und seiner Forschungsplattform
New-Territories an der Schnitt-
stelle von utopisch-spekulativer
Architektur, experimenteller Kurz-
filmproduktion und Kunst. Dabei
entstand u.a. das Projekt Timidity
Symptom, das 2014 auf der Archi-
tekturbiennale in Venedig gezeigt
wurde. Gleichzeitig war sie an der
Produktion der Installation With,
einer Zusammenarbeit mit Carsten
Holler beteiligt, die 2013 in der Ga-
lerie Air de Paris und auf dem Don-
aufestival Krems zu sehen war.



ATHINODOROU /
KLEMPERER /
SHUGLIASHVILI
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Tasteninstrumente bildeten von jeher das
Riickgrat klein besetzter Instrumentalmusik.
Dass in diesem kaum iiberschaubaren Genre

bei weitem noch nicht alles gesagt ist, beweist

das Klangforum Wien, das an diesem Abend
drei sehr unterschiedliche kompositorische
Positionen virtuoser Klaviaturhandhabung
prasentiert. Mikheil Shugliashvili (1941-1996)
lasst ein Streichquartett gleich gegen zwei
Klaviere antreten. In diesem Sextett geht es
heftig zur Sache - energiegeladen, schroff,
kraftvoll. Ein Werk, das die erratische Einzig-
artigkeit dieses georgischen Komponisten ex-
emplifiziert. Christina Athinodorou bringt mit
ihrem Trio fiir Klarinette, Cello und Klavier En
Root eine an der reichen zypriotischen Kultur
geschulte, rhythmische und melodische Sen-
sibilitdt ein. Und Ofir Klemperer ist in seinem
Stiick The Rural Realm selbst als groovender
Solist am legenddren Synthesizer Korg MS-20
zu horen.
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4.10.,19:30
Next Liberty

Konzert

Tagespass 18/14 Euro

Komposition:

Christina Athinodorou,
Mikheil Shugliashvili und
Ofir Klemperer
Klangforum Wien
Dirigent: Ilan Volkov
Synthesizer:

Ofir Klemperer

Die Partitur zu der Kom-
position Sextett fiir zwei
Klaviere und Streichquar-
tett (1973) von Mikheil
Shugliashvili wurde in
einer Kooperation von
dem Verlag Boosey &
Hawkes und dem ORF
musikprotokoll erstmals
publiziert. Das Klangforum
Wien spielt mit freundli-
cher Unterstiitzung von
ERSTE BANK.

<€

01 Sendung Zeit-Ton:
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Klangforum Wien



CHRISTINA
ATHINODOROU (ZY)

Die Komponistin  Christina
Athinodorou (*1981, Zypern)
hat an der Guildhall School of
Music and Drama in London
bei Julian Philips und spater
in Paris bei Philippe Leroux
studiert. Ihre Werke wurden
weltweit von ONDIF, dem Ton-
kiinstler-Orchester, dem En-
semble Aleph, dem Ensemble
Blauer Reiter usw. aufgefiihrt
(Biennale Venedig, Grafenegg
Festival, Festival d‘Aix-en-Pro-
vence). Sie tritt auch als Diri-
gentin auf.

EN ROOT

TRIO FUR KLARINETTE, VIOLONCELLO
UND KLAVIER (2012)

Zwei homophone Worter, das franzésische ,,route”
(Weg) und das englische ,root“ (Wurzel), inspirier-
ten mich 2012 zu dieser Komposition fiir Klarinet-
te, Violoncello und Klavier, deren Titel En Root
wiederum im Wortklang mit der Phrase ,,en route“
(unterwegs) tibereinstimmt.

Wenn man Musik in Analogie zur Sprache setzt,
zeigt sich ihr prosodischer Charakter, entfaltet sie
sich doch in stdndig wechselnden Metren, regel-
maRiger und unregelmafiger Akzentuierung sowie
tiblichen oder ungewdshnlichen zeitlichen Dauern
—der Sprache dhnlich, wird auch sie Poesie, ein
musikalisches Gedicht. Das expressive Potential
der drei Instrumente wird iber deren gesamten
Tonumfang ausgelotet, wahrend der Einsatz
spektralbasierter Figuren und notierter Gesten das
fluide Element dieser Musik umso stdrker hervor-
treten lasst. Was das besondere Tempo betrifft,
bilden pulsierende Klange und deutlich elastische-
re Bewegungen zwar einen Kontrast, fligen sich
aber harmonisch ineinander.

Indem am Beginn zundchst ein Wortspiel steht,
ergeben sich verschiedene andere Bedeutungen,
wie auch die Komposition ihren eigenen Weg geht,
sodass aus einem poetischen, aber strukturieren
Ansatz allméahlich eine Reise wird, eine Bewegung,
ein Unterwegs-Sein zur Wurzel.

Christina Athinodorou
Ubersetzung: Friederike Kulcsar
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THE RURAL
REALM

FUR GROSSES ENSEMBLE UND
LIVE-ELEKTRONIK (2017, OE)

Wenn wir The Rural Realm sagen, klingt es, als spra-
chen wir mit vollem Munde, und wir kommen uns dazu
auch noch albern vor. So ist es jedenfalls zurzeit in
den Vereinigten Staaten. Und anderswo? Amerikaner
wiirden auBerdem nicht The Rural Realm (Das landli-
che Reich) sagen. Doch im Grunde versteht man {ber-
all, was es bedeutet, auf dem Land zu leben oder aus
einer landlichen Umgebung zu kommen, vor allem fiir
Individualist/innen, Musiker/innen, Kiinstler/innen.

Das Werk hat programmatischen Charakter und
besteht aus sehr kurzen pastoralen Satzen, wie Clips
auf Instagram, wobei jeder Satz von einem anderen
Instrument des Ensembles getragen wird. Neue Musik,
die man spielen kann, wenn man am Feuer zusam-
mensitzt. Zeigt sich denn in unserem technologischen
Fortschritt tatsdchlich unsere geistige Entwicklung?

Die Titel der Satze lauten:

1 In Richtung Berge fahren / Synthesizer

2 Auf dem steilen, gewundenen Pfad wandern / Viola

3 Herrlicher Ausblick / Horn

4 Reiche Leute genieBen die Natur von Booten und
Flugzeugen aus / Violine

5 In einer lberfiillten Brauerei private Gesprache
mith6ren / Piccolo

6 Autobahnen zu Fuf3 tiberqueren / Klavier

7 Besuch des groBartigen Historischen Museums /
Trompete

8 Die Stiege hinauf, um die Zivilisation als System zu
geniefRen / Cello

9 Auf der Welt sein oder im Einklang mit der Welt sein
/ Kontrabass und Posaune

10 Zu Hause sitzen und mit dem Gedanken spielen,

mein Leben zu dndern / Klarinette
11 Sich mental auf einen Weltkrieg vorbereiten / Oboe

Das Stiick wurde fur llan Volkov und die Israel Contemporary Players
komponiert und im Jdnner 2018 in Tel Aviv zur Urauffiihrung gebracht.
Die Urauffiihrung und das Folgekonzert in Jerusalem wurden von der US-
amerikanischen Foundation for Contemporary Arts (FCA) unterstitzt.

Ofir Klemperer
Ubersetzung: Friederike Kulcsar
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OFIR KLEMPERER (IL)

Ofir Klemperer (*1982) ist ein Kompo-
nist, Improvisationsmusiker, Singer-
Songwriter und Musikproduzent aus
Israel. Sein bevorzugtes Instrument ist
der analoge Korg MS-20 Synthesizer.
Klemperers Musik ist im Wesentlichen
melodisch, hat aber durch die Verbin-
dung von klassischer Orchestrierung
mit Punk und Electronics experimen-
tellen Charakter und eine Ndhe zur
Noise-Musik. Klemperer hat immer
wieder ungewohnliche Ensembles
zusammengestellt, um seine Musik
aufzufiihren. Zurzeit lebt und arbeitet
er in Atlanta (Georgia), wo er sein bis-
lang groBtes und wildestes Ensemble
gegriindet hat, das Atlanta Improvisers
Orchestra. Er komponiert aber auch fiir
renommierte Ensembles, seine Werke
werden weltweit aufgefiihrt



MIKHEIL SHUGLIASHVILI

SEXTETT

FUR ZWEI KLAVIERE UND STREICHQUARTETT (1973/76, OE)

Gdnnen wir uns zu Beginn einen Blick auf die
ersten Ereignisse in diesem rabiaten Stiick fiir
Streichquartett und zwei Klaviere. Es beginnt
gleich mit einer energiegeladenen, akkordisch
gespielten quasi-unisono-Passage, dann folgt
sofort eine Pause wie ein kurzes Erschrecken. Der
klanglichen Einheit von Streichinstrumenten und
Tasteninstrumenten folgt eine Aufsplitterung in
Klavier und Streichereinheiten. Klaviere attackie-
ren Streicher und vice versa, die Streicher agieren
zwischen gerduschhaft perkussiv und atherischen
Zwischentdnen. Immer wieder tauchen energisch
aufsteigende Skalen auf, fast wie zwischen wut-
entbrannt und verzweifelt, aber immer prasentiert
wie mit dem Brustton einer unverbriichlichen
Uberzeugung. Nach vier Minuten: Eine erste Phase
der Introspektion setzt ein. Aber gleich beginnt es
wieder zu pulsieren. Von den Klavieren geht dazu
die Energie aus. Schwebende Streicherreflexion
legt sich dariiber. Und dann geht der nachste

Puls vom Violoncello aus. Ein unvorhersehbares
Spiel der Energiezustdnde nimmt einen gefangen,
entldsst einen kurz ins Nachdenkliche, entfachert
dabei immer schillernde, manchmal wild, manch-
mal sanft bewegte Klangflachen. Es scheint ein
recht tiberschaubarer und dennoch unabsehbarer
Vorrat an thematischen Vorgaben zu sein, den sich
Komponist Mikheil Shugliashvili fiir dieses Sextett
zurechtgelegt hat und aus dem sich dann das von
ihm entziindete, fast halbstiindige Feuerwerk an
Musikideen speist.

»Sein Sextett fiir zwei Klaviere und Streichquartett
(1973/76)“, schrieb Alfred Zimmerlin in der Neue
Ziircher Zeitung vor Kurzem anldsslich einer der
ganz raren Auffiihrungen dieses Sextetts, ,fesselt
einen sofort mit dem so eigenen, energiegelade-
nen Klang, den Shugliashvili den sechs Instrumen-
ten entlockt. Mit den zur Sache gehenden Rhyth-
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men und einer Harmonik, die mitunter beinahe
spektrale Wirkungen entfaltet. Und mit einer ei-
gengesetzlichen, nicht voraushérbaren Form voller
{iberraschender Wendungen, die dennoch absolut
stichhaltig und stimmig wirkt. Fiir die Schublade
hatte Shugliashvili zu sowjetischen Zeiten kompo-
niert, sein Schaffen ist wenig bekannt.“

Das musikprotokoll hat sich ja heuer vorgenom-
men, auf mehreren Ebenen und mit mehreren
Werken genau dagegen etwas zu unternehmen.
Die Urauffiihrung seines Orchesterwerks Polychro-
nia und die 6sterreichische Erstauffiihrung dieses
Sextetts sind dabei wesentliche Eckpfeiler. Die
Musik des Sextetts hat sich inzwischen verdandert.
Fiir langere Zeit waren die Klaviere das Energie-
zentrum, rabiat wiederholte Akkordfolgen ebenso
wie punktuell gesetzte, zerkliftete Melodien
pragten das Geschehen. Davor hatten die Streicher
mikrotonal wirkende Farbschattierungen ins Spiel
geworfen. Atherische Klavierakkordfolgen, die

fast schon an Arvo Part denken lassen, tauchen
nach zwanzig Minuten ebenso auf, wie man sich
schon das ganze Stiick hindurch in der eigenen
Klangerinnerung wie in einer Echokammer der
wilden, mal anspielungsreichen, mal konstruktiven
Musik von Alfred Schnittke und lannis Xenakis
wiederfinden konnte. Und dann ist da plotzlich ein
ganz zartes Ende. Ganz hohe Streicher, zartliche
Klavierakkorde, die Musik verstummt langsam und
l6st sich auf. Welch versohnlich wirkendes Ende,
welch Zur-Ruhe-Kommen nach so viel Aufregung,
Aufbriichen, Attacken, welch Umdrehung der oft
gehdrten Dramaturgie: Die Intensitdt des Finales
eines Stiicks steckt gleich in der Er6ffnung und
der darauffolgenden Entwicklung, die Feinheit des
reflektierenden Verklingens entlédsst uns in ein
offenes Ende.

Christian Scheib

Thomas Frey, Floten

Markus Deuter, Oboe
Bernhard Zachhuber, Klarinetten
Edurne Santos, Fagott
Christoph Walder, Horn
Anders Nyqgvist, Trompete
Andreas Eberle, Posaune
Bjorn Wilker, Schlagwerk
Joonas Ahonen, Klavier

Florian Miiller, Klavier

Sophie Schafleitner, Violine
Gunde Jach-Micko, Violine
Francesca Piccioni, Viola
Benedikt Leitner, Violoncello
Giacomo Piermatti, Kontrabass

MIKHEIL SHUGLIASHVILI
Biografie siehe Seite 82

KLANGFORUM WIEN (AT)

Gegriindet von Beat Furrer hat
das Klangforum Wien seit 25
Jahren Musikgeschichte ge-
schrieben. 24 Musiker/innen
aus zehn Ldndern verkorpern
ihre kiinstlerische Idee durch
Umsetzung und Auffiihrung von
Musik mit ausgeprdgtem Ge-
genwartsbezug. Das Ensemble
erhielt eine Reihe von Preisen
und Auszeichnungen und hat
laufend Auftritte in den ersten
Konzert- und Opernhdusern
Europas, Amerikas und Ja-
pans. Die drei herausragenden
Musiker Sylvain Cambreling,
Friedrich Cerha und Beat Furrer
sind Ehrenmitglieder des En-
sembles. Mit Beginn der Saison
2018/2019 hat Bas Wiegers die
Aufgabe des Ersten Gastdiri-
genten von Sylvain Cambreling
{ibernommen, der dem Ensemb-
le als Erster Gastdirigent emeri-
tus verbunden bleibt.

ILAN VOLKOV
Biografie siehe Seite 60
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rainer_elstner

Zuriick auf die Insel

lle Komponierenden, mit denen
Awir in Zypern gesprochen haben,
haben im Ausland studiert — denn bis
heute gibt es in Zypern Komposition
nicht als Hauptfach einer Universitét.
Christina Athinodorou hat an der re-
nommierten Guildhall School in Lon-
don studiert. Seither spielt sich ihr
kiinstlerisches Leben zwischen Paris,
London, Athen und Paphos ab, wo sie
auch ihren Hauptwohnsitz hat. Spielt
die zypriotische Kultur mit ihrer rei-
chen Volksmusik eine Rolle im Schaf-
fen von Athinodorou? ,,Es spielt eine
Rolle, unausweichlich. Durch meine
Horerfahrungen. Aber es ist nicht
mein Ziel, als zypriotische Kompo-
nistin abgestempelt zu werden. Es ist
sehr altmodisch, sich selbst auf Ba-
sis der Nationalitdt zu definieren und
Musik zu schreiben, die eine nationa-
listische Anmutung hat. Aber es ist
unausweichlich, Elemente zu haben,
die Anleihen bei der griechischen
Sprache nehmen, am sehr speziellen
griechisch-zypriotischen Dialekt, an
den Rhythmen der byzantinischen
Gesdnge. Ich mag die Offenheit, die
dieser so vielgestaltige kulturelle
Raum eroffnen kann. Alles ist rele-
vant. Aber es ist nicht das Ziel, zypri-
otische Musik zu schreiben. Musik ist
viel zu universell, um sie in solchen
Schubladen zu denken.*



STUDIO
DAN

AZADI / ZAVEN / WENGER / OMELCHUK /
KRANEBITTER / OSOJNIK / DIENZ /
EL-TURK / PONGRACZ / GARTMAYER
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Studio Dan spielt eine dramaturgisch streng
geformte Abfolge von zehn Urauffiihrungen.
Komponist/innen aus Osterreich, aus dem
Libanon, aus Belarus und Armenien sind an
diesem Projekt beteiligt, zehn Urauffiihrungen
werden zu einem schillernden Mosaik, das
wie ein klingendes VergroBBerungsglas funkti-
oniert. Vom einminiitigen, anfanglichen Solo,
tiber ein zweiminiitiges Duo bis zum abschlie-
Benden, zehnminiitigen Tentett bilden die
einzelnen Stiicke einen gro3en Bogen durch
unterschiedliche Klangrealitaten. Augmen-
ted Reality nennt der Initiator Daniel Riegler
dieses neue, kollektiv erarbeitete Projekt, bei
dem sich zehn Musikpositionen in Dialog mit
dem jeweiligen Nachbarn begeben.
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4.10., 21:00
Next Liberty

Konzert

Tagespass 18/14 Euro

Komposition:

Arash Azadi, Cynthia Zaven,
Clemens Wenger,

Oxana Omelchuk,

Matthias Kranebitter,

Maja Osojnik, Christof Dienz,
Bushra el-Turk, Vincent Pongracz
und Susanna Gartmayer

Musikalische Leitung:
Daniel Riegler

Studio Dan

Sophia Goidinger-Koch, Violine
Maiken Beer, Violoncello
Constantin Herzog, Kontrabass
Doris Nicoletti, Floten

(Picc, Alt, Bass)

Viola Falb, Saxophone (Sop, Alt),
Klarinette, Bassklarinette
Damaris Richerts,

Trompete, Fliigelhorn

Daniel Riegler, Posaune, Leitung
Michael Tiefenbacher, Piano,
Rhodes, Keys, Sampling

Hubert Briindlmayer, Drums

Gast: Susanna Gartmayer,
Bassklarinette

Nina Ortner, Licht
Werner Angerer, Ton

Die Kompositionen von
Arash Azadi, Cynthia Zaven,
und Bushra el-Turk

sind Kompositionsauftrage
vom ORF musikprotokoll.
Arash Azadi ist

SHAPE Artist 2019.

<€

01 Sendung Zeit-Ton:
21.10. und 22.10., 23:03 /
Studio Dan (1&2)



rainer_elstner

Einen guten Film oder gute Musik

m Libanon haben wir viel iiber die

faszinierende Vielstimmigkeit einer
fragmentierten Gesellschaft gelernt.
Die Pianistin und Komponistin Joelle
Khoury haben wir in ihrem Haus hoch
iiber Beirut getroffen — mit atembe-
raubendem Blick iiber die Stadt und
das Meer. Sie erzdhlt von ihrer sti-
listischen Entwicklung vom Jazz hin
zur zeitgenossischen Musik und von
einem Phdnomen, das sie schon seit
einiger Zeit beobachtet: ,,Jetzt, im Zeit-
alter der ganzen Kriege und Konflikte,
gibt es leider eine neue Entwicklung:
Alle versuchen, die aktuellen Ereignis-
se in ihre Kunst zu integrieren. Was die
absolute Qualitat der Kunst betrifft, ist
das ein Problem. Eine der Folgen ist,
dass man derzeit nicht an Konzepten
arbeiten kann, die vorwdrtsgewandt
sind. Sie interessieren einfach nie-
manden. Denn was jetzt erwartet wird,
sind Reflexionen iiber den Krieg. Wur-
dest du wahrend der Demonstrationen
in Agypten vergewaltigt? Du bist aus
Saudi-Arabien, hast du den Mut, ei-
nen Song iiber autofahrende Frauen zu
schreiben? Das interessiert die Welt.
Wenn die Musik dazu gut ist, ok. Aber
was ist mit jemandem aus unserer
Region, der einfach einen guten Film
oder gute Musik machen mochte und
diese Themen nicht anspricht? Man
kann eine Affinitdt zu Dingen haben,
die nicht aus dem direkten Umfeld
kommen. Ich fiihle eine groBBere Ndahe
zu Johann Sebastian Bach als zu vielen
Dingen rund um mich hier im Libanon.*

AUGMENTED
REALITY -
SERIES #1

Ein, zwei, drei, vier ... Kompositionen, gespielt von
ein, zwei, drei, vier ... Spieler/innen in ein, zwei,
drei, vier ... Minuten. Ein rigoros formales Prinzip
als Grundlage fiir ein abendfiillendes Gesamt-
kunstwerk.

Mit dem neuen Format ,,Augmented Reality“ wol-
len wir uns selbst und die beauftragten Kompo-
nist/innen fordern, die bereits erprobte Sicht auf
unsere Welt zu erweitern: unsere Szene, unseren
Geschmack, unsere dsthetischen Parameter...
Esist also der Versuch, uns selbst aus unserer
Blase zu befreien, sie zumindest auszudehnen,
oder unsere Ansichten und Wahrnehmungen und
schlieBlich ,,unsere Realitédt“ (Reality) zu erwei-
tern. Eine Ubung, der wir uns — gerade heute - alle
intensiv hingeben sollten.

Wir erweitern (to augment) also an diesem Kon-
zertabend nicht nur bildlich das Ensemble um je
eine/n Spieler/in und das Programm um je ein
Stiick einer/s uns bekannten oder unbekannten
Komponist/in, sondern vor allem unsere viel zu
kleine Komfortzone.

Von den beauftragten Komponist/innen wird nicht
nur musikalisch und dsthetisch ein weites Feld
bestellt, sondern auch geografisch wird die Bubble
vom Iran und Libanon tiber WeiBrussland bis nach
Mitteleuropa gedehnt. Alle eint die Experimentier-
freude, sich vorbehaltslos auf unsere Idee einzu-
lassen und die grofie Anerkanntheit in ihrer Szene.

Daniel Riegler

<44y

ARASH AZADI

A GAZE
INTO
BAZAAR

FUR SOLOCELLO UND TONBAND
(2019, UA)

Das Stiick A Gaze Into Bazaar ist eine elektro-
akustische Miniatur, ein kurzer Blick in einen
iranischen Basar. Um die Atmosphare und die
Farben des alltaglichen Treibens einzufan-
gen, kommen nicht nur persische Modi und
Motive zum Einsatz, wie zum Beispiel fithrende
Melodien, die sich liber einem Drone entfalten,
sondern auch bereits komponiertes Material
(Tonband), das traditionelle, auf der Tombak
gespielte Rhythmen enthilt. (Dieses Field Re-
cording ist in einem der alten Basare in Shiraz
entstanden und stammt vom Klangkiinstler
und Komponisten Kamyar Behbahani.)

Arash Azadi
Ubersetzung: Friederike Kulcsar
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ARASH AZADI (IR/AM)

Arash Azadi, geboren 1994 im Iran,
ist ein junger Komponist, multidiszi-
plindr arbeitender Kiinstler und Art
Director, dessen kreatives Schaffen
von neuesten digitalen Technologien
beeinflusst ist. Seine elektroakusti-
schen und experimentellen Komposi-
tionen werden oft von audiovisuellen
Effekten, Performance-Kunst oder
Tanz- und Theaterimprovisationen
begleitet. Azadi nutzt seine Kennt-
nisse in Mathematik und Informatik
auch dazu, moderne Ansétze der
Klanggestaltung mit akustischer Mu-
sik und folkloristischen Elementen
zu verbinden. Seine Werke wurden
nicht nur in seinem Heimatland

Iran und seiner derzeitigen Heimat
Armenien aufgefiihrt, sondern waren
auch schon in Frankreich, Italien,
Deutschland und Griechenland zu
horen.



CYNTHIA ZAVEN (LB)

Cynthia Zaven lebt und arbeitet als
Komponistin, Pianistin und Kiinst-
lerin in Beirut. In ihren Projekten
verbindet sie unterschiedliche
Medien und Kunstformen, von Vi-
deo und Fotografie bis zur Perfor-
mance, wie sie auch Archivmate-
rial einsetzt, um die Beziehungen
zwischen Klang, Erinnerung und
Identitdt durch miteinander verwo-
bene Narrative zu erforschen. lhre
12-Kanal-Klanginstallation Perpe-
tuum Mobile war fiir den Prix Ars
Electronica 2017 nominiert. Zaven
komponiert seit 1993 und gestal-
tet Sound Designs fiir Theater- und
Tanzproduktionen, Performances,
Kunstprojekte und Filme. Sie un-
terrichtet Klavier am Musikkonser-
vatorium in Beirut.

DORIS’S
DRONE

FOR TROMBONE AND PIANO
(2019, UA)

Doris’s Drone wurde von dem Song Que Sera,
Sera (Whatever Will Be, Will Be) inspiriert, der
von Jay Livingston und Ray Evans geschrieben
wurde und von Doris Day in Alfred Hitchcocks
Thriller Der Mann, der zuviel wusste (1956)
gesungen wird. Das Lied erzahlt die Geschichte
des Erwachsenwerdens, wobei auf der Reise
vom kleinen M&dchen zur erfahrenen Frau bei
jedem Schritt in der Entwicklung frohgemut
die Frage gestellt wird, was die Zukunft fiir
einen bereithalte, gefolgt von einem ebenso
frohlichen Refrain: ,,What will be, will be“ (Es
kommt, wie es kommt).

Der Originalsong ist ein Walzer in C-Dur, der
den so hoffnungsvollen wie illusorischen Op-
timismus der Zeit nach dem Zweiten Weltkrieg
widerspiegelt, jedenfalls wie man es sich in
Hollywood ausgedacht hatte. Melodie und
Rhythmus sind frohlich, weit entfernt von den
Angsten des Kalten Krieges oder den Unab-
hangigkeitskriegen, die in der Dritten Welt
ausgetragen werden. Allen Kindern, die in den
1950ern mit diesen Filmen aufwachsen, wird
eine frohe, gesicherte und gliickliche Zukunft
versprochen.

Doris’s Drone ist eine Parodie in Form einer
Miniaturkomposition des Songs, 60 Jahre nach
seiner Veroffentlichung. Es ist eine Neuinter-
pretation, die weder den hoffnungsfrohen In-
halt noch sich selbst ernst nimmt, in einer Zeit,
in der optimistische Rhetorik mehr und mehr
wie ein fernes, dumpfes Dréhnen klingt.

Cynthia Zaven
Ubersetzung: Friederike Kulcsar
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CABANAS -
EL MIRADOR

FUR SAXOPHON, TROMPETE,
POSAUNE UND KONTRABASS
(2019, UA)

Ein vertrautes Melodie-Begleitung-Modell.
Orgelpunkt. Stille. Langsame Tempi und weit-
geschwungene Melodieb6gen.

Und die mikrotonalen Reibungen, die die Ak-
korde in eine leichte ,,Schieflage“ ziehen und
dadurch den Ausdruck einer matten Nostalgie
hervorrufen.

Musikalische Fossilien aus vergangener Zeit,
langst abgenutzt. Wie Oldtimer auf Kubas Stra-
Ben. Immer wieder geflickt, mit neuen alten
Motoren und Getrieben ausgestattet. Und sie
fahren noch. Sogar die Strecken wie Cabanas —
El Mirador, mitten in der freien Wildbahn.

Oxana Omelchuk
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OXANA OMELCHUK (BY)

In WeiBrussland geboren, absol-
vierte Oxana Omelchuk Studien
in den Fachern Komposition und
elektronische Komposition. Neben
Urauffilhrungen ihrer Werke bei
verschiedenen Festivals erhielt
sie Auftrdge u. a. vom Deutschen
Musikrat, WDR, SWR und von der
Kunststiftung NRW. Zusammenar-
beiten mit dem Klangforum Wien,
Ensemble Garage, Ensemble hand
werk, Duo leise drohnung, En-
semble mosaik, Schlagquartett
K6ln, SWR Vokalensemble Stutt-
gart, Theater Triebwerk werden
durch Sendungen im Rundfunk
und Portraits in Musikzeitschriften
ergdnzt. Auch als Musikerin tritt
sie in verschiedenen Formationen
auf. Oxana Omelchuk erhielt ver-
schiedene Preise und Stipendien,
zuletzt wurde sie 2019 fiir den
Deutschen Musikautorenpreis in
der Kategorie ,,Ensemble mit Elekt-
ronik“ nominiert.



CLEMENS WENGER (AT)

Clemens Wenger, geboren 1982 in
Krems an der Donau, komponiert
fir Projekte aus den Bereichen
Jazz, Popularmusik und elektroni-
sche Musik (u.a. fiir Die Strottern,
Studio Dan, Valerie Sajdik, Dorian
Concept, Mira Lu Kovacs u.v.m.).
Sein Werk umfasst auch Kompo-
sitionen fiir Theaterarbeiten von
Klaus Maria Brandauer, Jacqueline
Kornmiiller, netzzeit, Paulus Man-
ker, Michael Sturminger und Felix
Hafner. Er ist Mitglied der Wiener
Soul Band 5/8erl in Ehr'n sowie
Griinder und kiinstlerischer Leiter
der JazzWerkstatt Wien. Wenger
wurde 4-fach mit dem Amadeus
Austrian Music Award ausgezeich-
net.

NEW
NEIGH-
BOURS

STUDY IN WENDY CARLOS’ SUPER
JUST INTONATION (2019, UA)

Bekommt man neue Nachbarn im Wohnhaus, ist
fiir Spannung gesorgt. Es beginnt ein akustischer
Gewohnungsprozess. Wie oft geht der Fernseher,
wie laut ist ihr Sex, wie viele Kinder schreien und
trampeln herum? Feiern sie lange Parties oder sind
sie unheimlich still? Manches ist angenehmer an

den neuen Nachbarn, anderes gew6hnungsbediirf-

tig. Eine Toleranziibung und Selbstreflexion.
new neighbours ist in der von Wendy Carlos ent-
wickelten Super Just Intonation geschrieben und

inspiriert von ihrem Album Beauty in the Beast.

Clemens Wenger
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cats rule the internet, dogs are

WARD

FUR VIOLINE, CELLO, KONTRABASS,
TROMPETE IN BB, POSAUNE, KLAVIER UND
4-5 MANIPULATOR/INNEN (2019, UA)

WARD - heif3t im archaischen Englisch ,,to guard and to protect®,
also sowohl zu bewachen als zu beschiitzen. In der juristischen
Sprache heif3t es ,,to ward somebody*, jemanden unter Vor-
mundschaft zu stellen. Unter erweiterter Realitdt versteht man
die computergestiitzte Erweiterung der Realitdtswahrnehmung.
Diese Information kann alle menschlichen Sinnesmodalitdaten
ansprechen. Haufig wird jedoch unter erweiterter Realitat nur
die visuelle Darstellung von Informationen verstanden, also die
Ergdnzung von Bildern oder Videos mit computergenerierten Zu-
satzinformationen oder virtuellen Objekten mittels Einblendung
/ Uberlagerung.

Die Komposition WARD richtet das Interesse bzw. den Fokus vor
allem auf das Problem der technischen Belastung bei erweiter-
ter Realitat, wie zum Beispiel die Nachfiihrung der Bilder bei
Bewegungen. Auch die Sensoren werden durch die Bewegung
beeintrachtigt. So gibt es Rauschen, Drift und Abschattung des
Trackingsystems (beispielsweise bei GPS, INS). Ein weiteres
Problem stellt die Energieversorgung dar. Auch die Verfiigharkeit
von Daten, Authoring und hohe Komplexitdt von Daten kénnen
zu Problemen fiihren. Diese spezifische Herausforderungen
habe ich spielerisch in die ,,haptische (game) Partitur” iiber-
setzt. Die allgemeine Anwendung von ER findet unter anderem
auch bei Videospielen statt — interaktive ,,Sport”-Spielsituatio-
nen —die Meisterung der vordefinierten Grundregeln und die Ge-
schicklichkeit, die neuen, vom Computer generierten Aufgaben
innerhalb der vorgegebenen Zeit zu meistern.

Das WARD folgt einerseits der Routine, denselben, wiederho-
lenden Regeln und anderseits neuen Aufgaben, also Abwei-
chungen, standigen Anpassungen an veranderte Situationen.
Im Stiick werden verschiedene Machtpositionen und Rollen
zugewiesen. Die Spieler/innen werden von anderen Spieler/
innen, sogenannten ,,Manipulator/innen* dirigiert, indem sie
zusétzliche Aufgaben (Zusatzinformationen, Anweisungen)
bekommen. Die Datendichte und raumliche Abdeckung variieren
somit von Auffiihrung zu Auffiihrung. Durch sténdige Interaktivi-
tat in Echtzeit, die Variation, die Manipulation des Materials, die
Anderung des Verlaufs, der Wege in der Partitur, kann das Stiick
nie eins zu eins wiederholt werden. Es befindet sich in konstan-
ter Metamorphose.

Maja Osojnik
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servants and a myth, that a goldfish
has 3 seconds memory is a lie

MAJA OSOJNIK (SI/AT)

Maja Osojnik ist freischaffende
Komponistin, Klangkiinstlerin,
Séngerin und frei improvisierende
Musikerin, die sich in ihrem facet-
tenreichen Schaffen verschiedens-
ter klanglicher Mittel wie beispiels-
weise Stimme, Paetzold-Bass, Field
Recordings, CD Player, Radios, Ef-
fektpedale, Kassettenspieler und
anderer elektronischer Lo-Fi-Mu-
sikinstrumente jedweder Herkunft
bedient. Sich im Limbus zwischen
analoger und digitaler Kunst, vir-
tuellen und realen Rdumen bewe-
gend, versucht sie die klanglichen
Spektren besagter Instrumente zu
erweitern, zu dekonstruieren und
neu zu konnotieren bzw. diesen
andere, neue Rollen zuzuweisen —
ein Prozess, der an das Annagram-
mieren erinnert. Sie komponiert
Musik fuir Tanz, Theater, Film und
diverse Ensembles und Orchester
und schreibt Gedichte, die sie mit
ihren Bands vertont.



MATTHIAS KRANEBITTER (AT)

Matthias Kranebitter studierte
Komposition,  elektroakustische
Komposition und Medienkomposi-
tion in Wien, Graz und Amsterdam.
Seine Musik thematisiert Aspekte
unserer Mediengesellschaft mit
ihrer Informationsflut. Sie zeich-
net ein hohes Maf an Dichte und
Heterogenitat aus, das Miteinbe-
ziehen unterschiedlichster (un)
musikalischer ~ Materialien als
Enthierarchisierung und Relativie-
rung von Dogmen und Tabu. Er ar-
beitet verstarkt mit Elektronik und
neuen Medien. Er ist Mitbegriinder
des Unsafe+Sounds Festivals und
kiinstlerischer Leiter des Black
Page Orchestra.

MULTICOMPACT-
SUPERSPEED-
DIFFUSSION-
SQUEEZER

(2019, UA)

Features:

1 binary logarithmic pacemaker

2 detachable sound sensitive acoustic vessels
1 extended-techniques-hyperpiano fed with the
complete Chopin Discography

1trombone

Matthias Kranebitter
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TRANSITIONS

FUR 8 AUSFUHRENDE (2019, UA)

,Da das Leben nichts als ein dauernder Fluss
von Geburt, Tod und Ubergang ist“ (Sogyal
Rinpoche, Das tibetische Buch vom Leben und
Sterben, U.: Thomas Geist), ist es von groRter
Wichtigkeit, die eigenen Ubergdnge von einem
Aspekt seines Lebens zum ndchsten, vom kre-
ativen Prozess zum Alltag, von der Innen- zur
Auflenwelt gut zu bewdltigen. Wie kann man
diese Ubergénge gestalten, wie kénnen sie
gelingen? Wie rappelt man sich wieder hoch,
wenn man daran fast zerbrochen ist? Eine
mogliche Antwort liegt vielleicht im standigen
Pulsieren der Klénge, als wollten sie sich vom
starken Riickgrat des unbeugsamen Cellos
losreien, das auch die Struktur des Stiickes
bestimmt, indem es die einzelnen Abschnitte
mit einer Art von drei- oder vierténigem Ritual
umrahmt.

Bushra El-Turk
Ubersetzung: Friederike Kulcsar

BUSHRA EL-TURK (LB/UK)

Der Name der britisch-libanesi-
schen Komponistin fand sich be-
reits in einer Liste der ,,BBC 100
Women*, die Vorreiterinnen und
inspirierende Frauen aus aller Welt
umfasst. Bushra El-Turk hat musi-
kalische Werke fiir den Konzert-
saal, die Bilhne und Multimedia-
Projekte geschrieben, die unter
anderem vom London Symphony
Orchestra, BBC Symphony Orches-
tra und Lettischen Radiochor auf-
gefiihrt und weltweit im Radio und
Fernsehen iibertragen wurden.
2018 hatte sie ihr Debiit bei den
BBC Proms. Sie ist die kunstleri-
sche und musikalische Leiterin des
Ensembles Zar, einer neuen, inno-
vativen Formation, die sich mutig
Uber Genregrenzen hinwegsetzt.
Die Werke von El-Turk werden bei
der Composers Edition verlegt.
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CHRISTOF DIENZ (AT)

Christof Dienz wurde in Tirol ge-
boren und lebt als freischaffender
Komponist und Musiker in Wien.
Seine Leidenschaft fiir die Zither
entdeckte er, als er den Auftrag
erhielt, ein Solostiick fiir dieses
Instrument zu komponieren. In
den goer-Jahren tourte er weltweit
mit dem von ihm geleiteten Neo-
Volksmusik-Ensemble Die Knddel,
das seit kurzem wieder aktiv ist.
Dienz komponiert u. a. fiir Ensem-
bles wie Klangforum Wien, Ensem-
ble Phace, RSO Wien, Bruckner
Orchester Linz, Tirol Symphonieor-
chester Innsbruck und Die Knddel
sowie fiir Theater, Film, Fernsehen
und Video Games. Seine Musik
wurde gespielt bei Wien Modern,
Klangspuren  Schwaz, Transart
Bolzano, Jazzfestival Saalfelden,
Midem Cannes und vielen mehr.

SPEAK
EASY

(2019, UA)

speak easy ist Teil des Projekts ,,Augmented Rea-
lity“ von Studio Dan. Die Vorgabe war es, ein 7-mi-
niitiges Stiick fiir 7 Instrumente zu komponieren.

»speak easy“ waren in Zeiten der amerikanischen
Prohibition geheime Bars, wo Alkohol ausge-
schenkt wurde. Der Name ,,speak easy* kommt
daher, dass die Gaste aufgefordert wurden zu
fliistern, damit der Barbetrieb nicht aufflog.

Diese ,speak easies® sind eine schone Bliite der
Scheinmoral der amerikanischen Gesellschaft
der 20er-Jahre. Alkohol war verboten, Lokale zum
Saufen gab es aber genug.

Musikalisch habe ich mich am Fliistern orientiert.
Das ganze Ensemble spielt wahrend dem gesam-
ten Stiick leise, durch die Verstarkung wird die
Lautstarke angehoben. Dadurch entsteht eine
eigenartige Klangdsthetik, die etwas hohenlastiger
wird und sich dadurch dhnlich wie Fliistern anhort.
Auflerdem bekommt die Bassflote einen Delay-
Effekt — dadurch entsteht einerseits eine gewisse
Undeutlichkeit (wie beim Fliistern), andererseits
verdndert es die Hérgewohnheiten und erweitert
sie dadurch.

Christof Dienz
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OH
TENTETT

FUR 2 BASSKLARINETTEN,
POSAUNE, TROMPETE,
BASSFLOTE, KONTRABASS,
VIOLONCELLO, GEIGE,
SCHLAGZEUG UND KLAVIER
(2019, UA)

In Susanna Gartmayers erstem Tentett (fiir
Nicht-Gemiise) wird eine Reise in die unendli-
chen Weiten emotionaler Abgriinde unternom-
men.

Das Oh Tentett ist ein Schauspiel des Schei-
terns, in dem Spielarten innermenschlicher
Mechanismen vorgefiihrt werden. So nimmt die
Tragddie ihren Lauf.

Zur Schmerzvermeidung wird das Tragen einer
dicken Haube, ein groBerer Abstand des Ho-
ckers vom Klavier sowie das Benutzen einer Uhr
empfohlen.

Susanna Gartmayer
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SUSANNA GARTMAYER (AT)

Susanna Gartmayer arbeitet als
Bassklarinettistin und Komponis-
tin in den Bereichen experimentel-
le Rockmusik, multiidiomatische
Improvisation, zeitgenossische
Musik und Multimedia Soundper-
formance. Sie studierte Malerei
und Druckgraphik an der Akade-
mie der bildenden Kiinste Wien
sowie im Selbststudium und durch
Privatunterricht Saxophon, Bass-
klarinette und Komposition. Sie
ist Mitglied zahlreicher Ensembles
fiir improvisierte und organisierte
Musik (mostrom, The Vegetable
Orchestra, broken.heart.collector,
Bodenauer/Gartmayer,  Orches-
ter 33 1/3 u.a.). lhr besonderes
Interesse gilt den vielstimmigen
Klangmoglichkeiten der tiefen
Klarinetten sowie der Theorie und
Praxis gemeinschaftlicher Arbeits-
prozesse in Bands und Kollektiven.
Seit 2015 organisiert sie mit den
Musikern Didi Kern und Thomas
Berghammer die wdchentliche
»Monday Improvisers Session“.



VINCENT PONGRACZ (AT)

Der Klarinettist und Komponist
Vincent Pongracz studierte am
Rytmisk Musikkonservatorium
in Danemark. 2013 erhielt er das
Startstipendium des BMUKK und
im Folgejahr war er Gewinner des
SKE Publicity Preises. Seit Septem-
ber 2018 lebt er in Wien, um als
freischaffender Musiker und Kom-
ponist zu arbeiten. Zahlreiche Pro-
jekte als Musiker und Komponist
(Synesthetic 4, Christoph Cech Jazz
Orchestra Project, Woody Black 4,
Leitung der Porgy & Bess Stage-
band etc.) sowie die musikalische
Zusammenarbeit mit GroBen der
Szene, vornehmlich aus dem Jazz-
segment und dem Experimentalbe-
reich, umrahmen sein Schaffen.

ANGLE

(2019, UA)

Das Stiick Angle besteht aus zwei Teilen.
Ausgangspunkt fiir das Stiick war das Bild eines
Menschen auf dem Weg ins All, mit dem Blick auf
die Erde gerichtet, dessen Perspektive sich durch
das Wegbewegen vom Globus in rasantem Tempo
andert.

Einfliisse von Olivier Messiaen und Gerard Grisey
sind erkennbar.

Eine an Marschmusik erinnernde, kleine Trommel
dominiert die erste Halfte des Stiickes.
Mikrotonalitdt und Wiederholung spielen eine
grofBe Rolle. Einige repetitive und rhythmische
Elemente sind deutlich von elektronischer Musik
beeinflusst.

Der minimalistische Umgang mit Material erzeugt
den héchst moglichen Effekt und lasst Platz fiir
Imagination.

Vincent Pongracz
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STUDIO DAN (AT)

Studio Dan wurde 2005 von Dani-
el Riegler im Rahmen des ersten
Festivals der JazzWerkstatt Wien
gegriindet. Das Ensemble hat
als Big Band begonnen und tritt
mittlerweile, dem Anlass entspre-
chend, in verschieden grof3en For-
mationen auf. Die Gruppe bewegt
sich an den Grenzlinien avancierter
Spielformen experimenteller und
zeitgendssischer Musik — zwischen
Improvisation und neuer Musik,
Jazz und Prog-Rock, um einige
Schlagworte zu nennen. Neben
regelmafligen Auftritten im Wiener
Porgy & Bess war das Ensemble
bei Festivals wie Wien Modern, den
Tagen fiir Neue Musik in Zirich,
dem musikprotokoll Graz, dem
Jazzfest Berlin, der Zappanale in
Bad Doberan oder in der Kulturfa-
brik Kampnagel in Hamburg und im
legenddren Roulette in Brooklyn/
NYC zu héren.



REVOLU-
TIONARY
BIRDS

REVOLUTIONARY BIRDS
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Ein bretonischer Dudelsackspieler, ein tune-
sischer Sanger und ein libanesischer Perkus-
sionist haben sich zu diesem erstaunlichen
Trio formiert. Dass der Dudelsack mit seiner
archaischen Kraft ein faszinierendes Instru-
ment fiir Experiment und neue Musik sein
kann, hat Erwan Keravec immer wieder bewie-
sen — unter anderem in der Zusammenarbeit
mit Wolfgang Mitterer und Mats Gustafsson.
Mit dem Poeten und Sanger Mounir Troudi,
dessen Stimme in arabischer Gesangskunst,
Sufitraditionen und Jazz geschult ist, und dem
Perkussionisten Wassim Halal, griindete er
2015 das Trio Revolutionary Birds, das seit-
her immer wieder die faszinierenden klangli-
chen Moglichkeitswelten ausmisst, die sich
aus einer derart ungewdhnlichen Besetzung
ergeben. Erstmals in Osterreich zu erleben!

<57

4.10., 22:30
Next Liberty

Konzert
Tagespass 18/14 Euro

Gesang: Mounir Troudi
Dudelsack: Erwan Keravec
Perkussion: Wassim Halal

Executive producer: Offshore
Sound: Manu Le Duigou

In Kooperation mit
SHAPE - Sound,
Heterogeneous Art
and Performance
in Europe.

Gefdrdert durch das Pro-
gramm ,,Creative Europe*
der Europdischen Union.

Erwan Keravec ist SHAPE
Artist 2019.

Creation Jazz Nomades/La
Voix est Libre - Festival Irtijal /
production ’'Onde & Cybéle in
partnership with Institut Fran-
cais. Offshore (www.erwan-
keravec.eu) is an association
supported by the Ministry

of Culture and Communica-
tion (Regional Direction for
Cultural Affairs / Brittany) and
Regional Council of Brittany.
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01 Sendung Zeit-Ton:
18.10., 23:03 /
Portrat Erwan Keravec

01 Sendung
Spielrdume Spezial:
20.10., 17:10 /

The Revolutionary Birds



susanna_niedermayr

Von Nickelsdorf nach Beirut

as Irtijal Festival feiert kom-
Dmendes Jahr sein 20-jdhriges
Bestehen und ist das mit Abstand
dlteste Festival in Beirut und ein
zentraler Knotenpunkt fiir neue
und experimentelle Musik in der
Arabischen Welt. Die Initalziin-
dung fand in Osterreich statt.
»1998 oder 1999 hab ich auf dem
Weg von Paris nach Beirut in Os-
terreich, im burgenlandischen Ni-
ckelsdorf Halt gemacht, um dort
das Konfrontationen Festival zu
besuchen“, erzdhlte uns Sharif
Sehnaoui bei unserem Besuch im
Winter 2017. ,,Von jenem Moment
an hatte ich den grofien Traum,
im Libanon ebenfalls ein Festi-
val zu veranstalten, damit sich
auch hier diese Musik entwickeln
kann. Von diesem Traum habe ich
Mazen (Anm.: Kerbaj) erzdhlt.“
Umgehend begannen die beiden
an der Verwirklichung dieses
Traumes zu arbeiten, die erste
Ausgabe des Irtijal Festivals fand
im Jahr 2000 statt.
Urspriinglich ins Leben gerufen
haben Sehnaoui und Kerbaj Irti-
jal als eine Plattform fiir Free Jazz
und improvisierte Musik, bald
aber wurde das musikalische
Spektrum erweitert. ,,Um das
Festival an die lokale Szene an-
zuschlief3en, haben wir bald be-
schlossen, auch andere Formen
der neuen und experimentellen
Musik zu integrieren*, schilderte
Sehnaoui. ,,Das hat dem Festival,
auch seinem Ruf sehr gut getan!
So sprechen wir ein groB3eres Pu-
blikum an!“

DREI MUSIK-
TRADITIONEN
IMPROVISIEREN
KLINGENDE
REVOLUTION

»Wie eine Sufi-Zeremonie auf einem regendurchndssten
Hiigel in der Bretagne ... ihr Spiel hat ein untriigliches
Gefiihl fiir Freiheit und Spontaneitit ... es strotzt nur so vor
kreativer Energie“, schwarmt die Kritikerin von ,,Songlines*
von der Formation ,,Revolutionary Birds*.

Zu diesen gehort der bretonische Dudelsackspieler Erwan
Keravec. Musikalisch sozialisiert wurde er von den tradi-
tionellen Ensembles seiner Heimat, in denen Dudelsack,
Bombarden (Doppelrohrblasinstrument) und Perkussion
ihre charakteristischen Klangfarben beisteuern. Durch seine
Beschaftigung mit Jazz und Improvisation stand ungewdhn-
lichen Besetzungen fern jeder stilistischer und kultureller
Grenzen nichts im Wege. Wobei die menschliche Stimme

fiir Erwan Keravec tiber eine besondere Anziehungskraft
verfligt. Einer der ersten, mit denen er das Zusammenspiel
Dudelsack-Stimme erprobte, war der baskische Sédnger
Benat Achiary, dessen Stimme so wunderbar mit den Bor-
dunkléngen des Dudelsacks harmoniert. Dieses Projekt fiel
auch in die Zeit, als sich Keravec entschloss, sich der neuen
Musik zu- und von der traditionellen abzuwenden. Unter-
schiedliche Kombinationen mit Stimmen folgten: ein Trio mit
Donatienne-Michel Dansac (Sopran) und Vincent Bouchot
(Bariton) fiir neue, komponierte Musik, dann ein Chor mit
Dudelsack und nun: die Revolutionary Birds.

Die Idee, mit dem tunesischen Sanger Mounir Troudi und
dem libanesischen Perkussionisten Wassim Halal eine neue
Kollaboration zu starten, kam vom Irtijal Festival in Beirut
und dem Voix est Libre Festival in Paris 2015. Erwan Keravec
erinnert sich: ,,Die beiden Festivals wollten ein gemein-
sames Projekt machen und daraus wurde unsere Band.
Zuerst sollten wir eigentlich zu viert sein, aber der Sdnger
aus Agypten erhielt kein Visum um einzureisen. Daher sind
wir also zu dritt! Wassim und ich trafen zuerst in Beirut ein,
es war unsere erste Begegnung und wir begannen sofort

zu proben. Als Mounir dazukam, hatten wir bereits das
gesamte Programm erarbeitet.“ Entstanden ist dabei Musik,
in der drei ganz unterschiedliche musikalische Traditionen
vorbehaltlos aufeinandertreffen, sich gegenseitig Raum
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geben und auf tiberra-
schende und von Stiick
zu Stiick anders gewich-
tete Weise verschmelzen.
Der Dudelsack, mit des-
sen Klangspektrum sich
Erwan Keravec in den
letzten Jahren intensiv
auseinandergesetzt hat
und auch neue Spieltech-
niken etabliert hat, tiber-
nimmt sehr wandelbar
unterschiedliche Rollen:
die des Borduns, der
Melodie oder er erinnert
entfernt an den Gesang
eines Muezzins. Eine
erstaunliche Bandbreite.
Erwan Keravec erzdhlt,
dass sich die Musik der
»Revolutionary Birds“ auf
Musiktraditionen beruft,
allerdings nicht auf seine,
die bretonische, sondern
mehr auf Mounirs, die
tunesische. Damit einher
geht auch der starke
improvisatorische Anteil
im Zusammenspiel. Die
erste gemeinsam CD

ist bereits erschienen,
dass eine weitere folgt,
ist nicht ausgeschlos-
sen. Die Kritiken waren
fantastisch, so etwa in
fRoots: ,,Die Musik ist
gleichermaf3en innovativ
und authentisch ... stark
in der Tradition veran-
kert, mit einer natrli-
chen Sehnsucht nach
Experimenten und da-
nach, die Grenzen ihres
musikalischen Materials
und ihrer Instrumente zu
sprengen“.

Marie-Therese Rudolph

ERWAN KERAVEC (FR)

Erwan Keravec ist ein bretonischer Dudel-
sackspieler, der aus verschiedenen Quellen
schopft, sich dabei unbefangen zwischen
der traditionellen bretonischen Musik und
der Improvisation bewegt und auch immer
wieder in zeitgendssischen Tanzproduktio-
nen mitwirkt. Stets auf der Suche nach neuen
musikalischen Erfahrungen, ist es ihm ein be-
sonderes Anliegen, seinem vorwiegend tradi-
tionell gepragten Instrument neue Wege und
Musikfelder zu erschlie3en, wobei er oft mit
herausragenden Personlichkeiten der zeitge-
nossischen Musikszene zusammenarbeitet.

MOUNIR TROUDI (TN)

Der tunesische Sanger Mounir Troudi (gebo-
ren 1960) knipft an das reiche musikalische
Erbe seiner Heimat an und gilt heute als der
bedeutendste Reprédsentant tunesischer Mu-
sikkultur, wobei sein gesangliches Spektrum
von Sufi-Musik bis zum Jazz reicht. 1994 trat
er erstmals in einer der berithmten Hadhra-
Shows von Fadhel Jaziri auf, danach wirkte
er in Safaa von Samir Aguerbi und Béchir
Drissi mit. In den frithen 2000ern griindete
er das Ensemble Nagouz, das sich aus 42
tunesischen und internationalen Musikern
zusammensetzt, darunter auch der franzosi-
sche Trompeter Erik Truffaz, mit dem Troudi
mehrere Alben aufgenommen hat.

WASSIM HALAL (FR)

Wassim Halal ist seit seinen Jugendjahren
mit den schwungvollen Rhythmen der auf
libanesischen Hochzeiten getanzten Dabkes
vertraut. Sein Spiel auf der Darbuka ist aber
auch von seinen vielen Reisen in den Libanon
und seinen Begegnungen mit der Musik der
Romain der Tiirkei, dem Rembetiko, gepragt.
Dariiber hinaus zeigt er grofies Interesse an
der Improvisation. Aus den vielen Einfliissen
hat er seinen eigenen Stil entwickelt, um tief
in die Welt der Rhythmen einzutauchen und
die immense Klangfiille der Perkussion zu
ergriinden.
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O1 KLASSIK-
TREFFPUNKT

ILAN VOLKOV
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5.10., 10:00
Akademie Graz

Live-Radiosendung
mit Publikum

Eintritt frei

Helmut Jasbar im
Gesprdch mit Ilan Volkov

Der O1 Klassik-Treffpunkt gastiert heuer in der
Akademie Graz. Zu Gast bei Helmut Jasbar ist
der israelische Dirigent Ilan Volkov, der beim
musikprotokoll sowohl das RSO Wien als auch
das Klangforum Wien dirigieren wird. Zwischen
den beiden Konzerten nimmt er sich Zeit fiir
ein ausfiihrliches Radiogesprach iiber Musik
und andere wichtige Dinge des Lebens.

Ilan Volkov, ein ehemaliger Assistent von Seiji
Ozawa beim Boston Symphony Orchestra,
zdhlt zu den erfolgreichsten Dirigenten seiner
Generation und ist ein ausgewiesener Experte
fiir zeitgendssische Musik. Neben seinen Diri-
gaten wichtiger internationaler Orchester ini-
tiierte er 2012 in Island das Projekt Tectonics,
ein Festival, das sich durch fantasievolle und
eklektische Programmierung zwischen expe-
rimenteller Musik, Improvisation, Weltmusik,
Elektronik und anderen Stilen bewegt und das
inzwischen an vielen Orten — beispielsweise in
Adelaide, New York und Tel Aviv - stattgefun-
den hat.

<€
01 Sendung
01 Klassik-Treffpunkt:

5.10., 10:05
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ILAN
VOLKOV

Ilan Volkov ist ein lernbegieriger Mensch. Er arbeitet als
Dirigent, Improvisationsmusiker und Musikkurator. Sein
wacher Blick dringt in fruchtbare Nischen der Musikge-
schichte vor, seine Programme zeichnen sich durch tiber-
legte Vielfalt aus. Er schafft es, auch grole musikalische
Vorhaben mit Ruhe und Uberblick zu meistern — etwa wenn
es in der abgelaufenen Saison darum ging, mit dem ORF
Radiosymphonieorchester Wien die Urauffiihrung von Olga
Neuwirths The Outcast zu stemmen, mit Schauspielern,
Sangern, Kinderchor, Live-Elektronik und Video. In solche
Abenteuer stiirzt sich Volkov mit grof3er Entdeckungslust.
Als inspirierender Fels in der Brandung wird er von den
Musikerinnen und Musikern ebenso geschatzt wie vom Pu-
blikum. Volkov setzt sich nicht nur fiir Programme abseits
der ausgetretenen Pfade ein, sondern er versucht auch,
Musizierende aus Genres, die voneinander sonst keine
Notiz nehmen wiirden, miteinander zu vernetzen. Das hat
er als Mitbegriinder des legendaren Musik-Clubs Levon-
tin 7 in Tel Aviv geschafft und das vollbringt er weiterhin
mit seinem eigenen, internationalen Festival. Unter dem
Namen Tectonics ldsst Volkov tektonische Platten unter-
schiedlichster Musikkulturen kollidieren: Improvisation,
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elektronische Musik, Rock, Klangkunst und weitere
Spielarten experimenteller Klange. Das 2014 in Island
gegriindete Festival ist ein wanderndes Ereignis: Es
hat seine Basis derzeit in Glasgow, war aber auch in
Stadten wie Adelaide, Oslo, New York, Tel Aviv, Athen
und London zu Gast. Kein Wunder also, dass Volkov
sofort begeistert zugesagt hat, als das ORF musik-
protokoll ihn fiir die Wiederbelebung der Werke von
Mikheil Shugliashvili gewinnen wollte.

Volkov, geboren 1976 in Tel Aviv, kommt aus einer
kiinstlerischen Familie: der Vater war Pianist, die Mut-
ter Historikerin. Zundchst lernte er Klavier und Geige,
nach Studien in Jerusalem und London begann seine
Dirigentenkarriere bereits mit 19 Jahren. Mit 23 konnte
er auf eine zweijahrige Tatigkeit als Chefdirigent des
London Philharmonic Youth Orchestra zuriickblicken.
Er war drei Jahre lang Chef des Iceland Symphony Or-
chestra, 2003 wurde er Chefdirigent des BBC Scotish
Symphony Orchestra, dessen Principal Guest Conduc-
tor er weiterhin ist.

In Volkovs Karriere ging es in den letzten Jahren
Schlag auf Schlag, mit Engagements von Salzburg bis
Glyndebourne, von der Stuttgarter Oper bis zur San
Francisco Opera, von Festivals wie Wien Modern bis zu
den BBC Proms. Seine Einspielungen mit wertvollen
Ergdnzungen des CD-Repertoires erhielten Plattenprei-
se, er dirigiert regelméafig die fiihrenden Ensembles
zeitgenossischer Musik. Volkov lebt mit seiner Familie
in Israel, die meisten Auftritte absolviert er jedoch im
Ausland. In seiner Heimat wirkt er aber weiterhin fiir
ausgewdhlte Projekte, in denen er bedeutende, aber
wenig aufgefiihrte israelische Komponierende prasen-
tiert. Egal wo auf dieser Welt: Wer Ilan Volkov folgt,
wird spannende Entdeckungen machen.

Rainer Elstner
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rainer_elstner

Musik und Politik

m Zuge unserer ,,Nebenan“-Reisen ha-

ben wir stets auch die Frage gestellt,
was das Spezifische an der Musik des
jeweiligen Landes sei. Immer waren die
Antworten politisch konnotiert, in Israel
waren die Statements aber besonders
divers und wohliiberlegt. Wahrend etwa
die Oud-Virtuosin Marina Toshich dezi-
diert Israelische Neue Musik komponie-
ren will und dabei arabische Traditionen
inkorporiert, halten das Komponistinnen
wie Dganit Elyakim ,fiir eine Falle“. In
dieselbe Kerbe schlug Ruben Seroussi,
Leiter der Kompositionsabteilung der
Akademie in Tel Aviv: ,Nicht nur, dass
man die Araber ihrer Freiheit beraubt -
man verwendet ihre Kultur auch noch fiirs
kiinstlerische Ego.*

Das Publikum in Israel sei kaum an zeit-
genossische Musik gewohnt, so Serous-
si. Die Folge: ,,Die Orchester beauftragen
nur sehr konservative Komponistinnen
und Komponisten.“ Aus Seroussis Klas-
sen sind bedeutende israelische Ensem-
bles hervorgegangen, etwa das Meitar
Ensemble und das Ensemble Nikel. ,,Die
meisten jungen Komponistinnen und
Komponisten gehen weg*, lautete sein
Fazit. ,Man kann hier iiberleben, etwa
indem man unterrichtet. Aber wenn man
sich als Komponist entwickeln will, ist
das nicht der Ort, den ich empfehlen wiir-
de.”



DANAPRIS
STRING
QUARTET

SHALYGIN / KOLOMIIETS
MOCANU / SYLWESTROW

<64)>

Als wiirde Danubius alias Donau nicht fiir Wal-
zer, sondern fiir Avantgarde stehen: Wovon wir
in Osterreich nur trdumen kénnen, ist seit letz-
tem Jahr in der Ukraine Realitdt: Danapris alias
Dnjepr nennt sich ein duBerst engagiert fiir die
Moderne auf- und eintretendes Streichquar-
tett. Vier junge, exzellente Musiker/innen -
drei Manner und eine Frau — widmen sich ganz
dezidiert den neuesten Klangen. Im Repertoire
des Danapris String Quartet findet sich nicht
nur ukrainische, sondern beispielsweise auch
Osterreichische zeitgendssische Musik, aber
fiir dieses Konzert beim musikprotokoll, dem
Osterreich-Debut des Danapris Streichquar-
tetts, konzentrieren wir uns tatsachlich auf
drei aktuelle Positionen ukrainischer Musik
fiir Streichquartett plus einer feinen Petitesse
des bekanntesten und hierzulande dennoch
zugleich unbekannten Komponisten aus Kyjiw,
ein kurzes Stiick von Walentyn Wassylowytsch
Sylwestrow.
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5.10., 18:00
Congress Graz,
Kammermusiksaal

Konzert

Tagespass 22/18 Euro

Komposition:

Maxim Shalygin,
Maxim Kolomiiets,
Adrian Mocanu,
Walentyn Sylwestrow

Ein Konzert
in Kooperation mit
dem Ukrainischen Institut

Im Rahmen des Osterreich-
Ukraine Kulturjahrs 2019.

€

01 Sendung Zeit-Ton,
28.10., 23:03 /
Danapris String Quartet



MAXIM KOLOMIIETS (UA)

Der ukrainische Komponist und
Oboist Maxim Kolomiiets wurde
1981 in Kyjiw geboren. Als Solo-
Oboist spielte er mit Orchestern
wie den Kyjiwer Solisten und der
Russischen Kammerphilharmonie
St. Petersburg. Seit 2015 halt er
diese Position beim Kyjiwer Ukho
Ensemble, das sich der zeitgends-
sischen Musik verschrieben hat
und mit dem er u.a. Werke von
Boulez, Gervasoni, Ferneyhough,
Berio und Kurtag zur Urauffiihrung
brachte. Seine eigenen Kompositi-
onen waren bereits auf vielen Fes-
tivals zu horen, so zum Beispiel auf
dem MATA-Festival in New York,
den Donaueschinger Musiktagen,
dem Warschauer Herbst, den ISCM
World Music Days und den Rand-
festspielen Zepernick. Kolomiiets
ist Mitbegriinder des Ensembles
Nostri Temporis und Griinder des
Ensembles Luna, das sich der Alten
Musik widmet.

MAXIM KOLOMIIETS

STRING
QUARTET,
EDITION 2

(2019, UA)

Dieses Streichquartett, dessen Erstversion 2007
geschrieben wurde, ist wie eine musikalische
Schopfung Frankensteins, zusammengefiigt aus
einzelnen Stimmen und Fragmenten, die Devas-
tatio, einem alteren Stiick fiir Streichorchester,
entnommen wurden. Mein Ziel war es, daraus ein
vollig neues Werk zu schaffen und dem alten Ma-
terial neues Leben einzuhauchen. In eine andere
Form gebracht, begannen die Stimmen auf vielen
verschiedenen Ebenen auf eine ganz neue Weise
zu interagieren.

Damit hat sich die Grundstimmung des Werkes
zum Teil radikal verdandert. Als hdtte das Material
selbst am Aufbau des Dramas mitgewirkt, aber
meinen kompositorischen Visionen nicht immer
folgen wollen, ja sich ihnen mitunter widersetzt,
hat diese Schépfung letzten Endes ein Eigenle-

ben gefiihrt. Entstanden fiir das musikprotokoll,
kommt in der zweiten Fassung des Quartetts meine
heutige Sicht der Experimente der Vergangenheit
zum Ausdruck. Sie ist dem Versuch vergleich-

bar, ein Wesen in einen perfekten Menschen zu
verwandeln, indem man auf seine Bediirfnisse und
Wiinsche eingeht, damit alles vor einem neuen
Hintergrund noch einmal durchlebt werden kann.
Ich schérfe dabei Kontraste, wo notig, und interpre-
tiere einzelne Teile der Geschichte, die nicht ganz
verstanden wurden, auf andere Art.

Maxim Kolomiiets
Ubersetzung: Friederike Kulcsar
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ADRIAN MOCANU

DE ELLOS
NO RESTA NI
MEMORIA

(2018, OE)

Einige Zeilen aus einem Gedicht des kubanischen
Poeten José Maria Heredia, der im 19. Jahrhundert
lebte, inspirierten mich zu meinem Streichquar-
tett mit dem Titel de ellos no resta ni memoria. In
diesem Stiick setzte ich mich mit dem Vergangenen
auseinander, mit dem Gefiihl des Verlustes, den
fliichtigen Augenblicken und Dingen, die aus unse-
rem Geddchtnis schwinden — sei es aus dem einer
einzelnen Person oder der ganzen Menschheit.

Ob wir nun Dinge oder Menschen im Gedachtnis
bewahren wollen oder sie zu vergessen suchen,

im steten Fluss der Zeit wird die Erinnerung an sie
verblassen, bis sie nur noch schwache und ferne
Echos aus der Vergangenheit sind. Wird es uns
genauso ergehen oder werden sich andere an uns
erinnern?

Adrian Mocanu
Ubersetzung: Friederike Kulcsar
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ADRIAN MOCANU (UA)

Adrian Mocanu wurde 1989 in
Kyjiw (Ukraine) geboren und stu-
dierte dort Komposition an der
Tschaikowski-Musikakademie.
2019 ermdglichte ihm das Gaude-
Polonia-Stipendium des polni-
schen Kulturministeriums einen
Studienaufenthalt in Warschau, wo
er an der Frédéric-Chopin-Musiku-
niversitat Schiiler von Professor
Pawet tukaszewski war. Die Werke
von Adrian Mocanu wurden in der
Ukraine, in Estland, Spanien, Por-
tugal, ltalien, Mexico, Brasilien,
Russland und den USA aufgefiihrt.
In seinen jlingsten Kompositionen
richtet er sein besonderes Augen-
merk auf die musikalisch-tonalen
Méglichkeiten, die traditionelle In-
strumente durch unkonventionelle
Spieltechniken eréffnen. Auf die-
se Weise entstehen monochrome
Klanglandschaften, die oft poeti-
sche Bilder evozieren oder auf das
kiinstlerische Erbe verschiedener
Kulturen verweisen.



WALENTYN SYLWESTROW
(UA)

Walentyn Sylwestrow wurde 1937
in Kyjiw (Ukraine) geboren und
wirkt als Komponist und Pianist
im Bereich der zeitgendssischen
klassischen Musik. Er gilt als einer
der fithrenden Vertreter der ,,Kyji-
wer Avantgarde”, die um 1960 ins
Blickfeld der Offentlichkeit riick-
te, aber bei den Verfechtern der
konservativen sowjetischen Mu-
sikdsthetik auf heftige Ablehnung
stief3. Sylwestrow ist vor allem fiir
seinen avantgardistischen Stil be-
kannt, wobei er sich kompositori-
scher Mittel der Zwélftontechnik
und Aleatorik bedient, wie er auch
auf Klangfarbe als strukturbilden-
des Element setzt. In den letzten
Jahrzehnten hat sich Sylwestrow
von den konventionellen Kompo-
sitionstechniken der Avantgarde
abgewandt und zu einem dem
westlichen Postmodernismus ver-
gleichbaren Stil gefunden. Seit
2005 widmet er sich wieder zuneh-
mend der Chormusik.

WALENTYN SYLWESTROW

ICON

(2004)

Icon stamm aus dem Jahr 2004 und wurde fiir

das Rosamunde Quartett geschrieben. Es ist eine
ruhige, introvertierte Komposition im Stil eines Ge-
bets. lhre spezifische Modalitat ware sicher nicht
im GEuvre eines Komponisten zu finden, der nicht
durch das ,reinigende Feuer” der Dodekaphonie
gegangen ist.

Walentyn Sylwestrow
Ubersetzung: Friederike Kulcsar
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MAXIM SHALYGIN

SONGS,
PRAYERS
AND
MADRIGALS

(2014, OE)

I. When trees are sleeping, or songs of fallen leaves
Il. Madrigals to the Eye of the Sun

I1l. Songs of the dead lake

IV. Prayers of tragic shadows

V. Epilogue: your waving hand / must be mingled
among /the pampas grass — Kyorai Mukai

Das Quartett Songs, prayers and madrigals ist
2014 im Auftrag des DoelenKwartet entstanden
und basiert auf meiner intensiven Beschdftigung
mit der Melodiebildung. Bei den einzelnen Teilen
sind jeweils unterschiedliche Formen der melo-
dischen Anfangsbildung zum Einsatz gekommen.
Im Epilog hingegen sollte Zeit, die erstarrt ist,
eingefangen werden: Musik, die wie das Nichts
klingt, die wie eine unwiderstehliche Leere einen
magischen Sog erzeugt.

Maxim Shalygin
Ubersetzung: Friederike Kulcsar
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MAXIM SHALYGIN (UA)

Maxim Shalygin wurde 1985 in
Kamianske (Ukraine) geboren.
Sein kompositorisches Schaffen
umfasst das ganze Spektrum der
Vokal- und Instrumentalmusik, von
kammermusikalischen, symphoni-
schen und elektroakustischen Wer-
ken bis hin zu Theater-, Ballett- und
Filmmusik. Als Komponist ist es
ihm ein besonderes Anliegen, die
klanglichen Eigenheiten der Inst-
rumente durch die Erweiterung der
traditionellen Spieltechniken zur
vollen Entfaltung zu bringen. Sha-
lygins Werke wurden von fiihren-
den Ensembles fiir zeitgendssische
Musik zur Auffihrung gebracht,
darunter AskolSchénberg, Amster-
dam Sinfonietta, DoelenKwartet,
Nieuw Ensemble, Slagwerk Den
Haag, Amstel Quartet und Keuris
Quartet. Maxim Shalygin lebt und
arbeitet zurzeit in den Niederlan-
den.
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DANAPRIS STREICHQUARTETT (UA)

Das Danapris Streichquartett hat es sich zur Auf-
gabe gemacht, dem ukrainischen Publikum neue
Musik zu erschlieBen und die ukrainische Kultur
in die Welt hinauszutragen. Alle vier Mitglieder
des Ensembles kdnnen bereits auf eine bemer-
kenswerte musikalische Laufbahn verweisen.
Was sie aber vor allem als Quartett verbindet,
ist ihr Interesse an zeitgendssischer klassischer
Musik sowie ihr kiinstlerischer Anspruch, dem
klassischen Quartettspiel neue Horizonte zu er-
offnen. Die Wahl des Namens ist auch symbolisch
zu verstehen: Danapris ist der skythische Name
des Flusses Dnipro, bedeutet ,,tiefes Wasser* und
vermittelt so neben nationaler Identitdt auch den
groBen Wunsch, die verborgenen Schatze der uk-
rainischen Musik zutage zu fordern.




ORF RADIO-
SYMPHONIE-
ORCHESTER

HAUBENSTOCK-RAMATI / KERKOUR /
OMELCHUK / KLARTAG /
SHUGLIASHVILI
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Mikheil Shugliashvili (1941-1996) war duf3erst
einflussreich als Lehrer und Vorbild fiir ganze
Generationen junger Komponierender. Trotz
alledem wurden viele seiner grof3er dimensio-
nierten Orchesterwerke im sowjetisch regier-
ten Georgien nie aufgefiihrt. Das musikproto-
koll 2019 hat den 1996 verstorbenen und so
energetisch wie konstruktivdenkenden Kom-
ponisten Shugliashvili wiederentdeckt und
bringt Polychronia, ein eigens dafiir erstmals
verlegtes Orchesterstiick, zur Urauffiihrung.
In diesem Konzert wird seine Musik mit in
Auftrag gegebenen Urauffiihrungen von Kom-
ponist/innen aus Europas Nachbarschaft, die
seine Enkelschiiler/innen hatten sein kénnen,
kombiniert: Musik des marokkanischen Kom-
ponisten Brahim Kerkour, der weif3russischen
Komponistin Oxana Omelchuk und des israe-
lischen Komponisten Yair Klartag. Und Roman
Haubenstock-Ramati (1919-1994), der jahre-
lang in Israel gewirkt hat, hdtte der dstheti-
sche Vorfahre all dieser sein kénnen.

<73

5.10., 19:30
Congress Graz,
Stefaniensaal

Konzert

Tagespass 22/18 Euro

Komposition:

Roman Haubenstock-Ramati,
Brahim Kerkour,

Oxana Omelchuk,

Yair Klartag und Mikheil
Shugliashvili

ORF Radio-Symphonie-
orchester Wien

Dirigent: Ilan Volkov
Die Komposition von
Brahim Kerkour ist ein
Auftragswerk des ORF

musikprotokoll.

Die Komposition von Oxana

Omelchuk ist der Emil-Breisach-

Kompositionsauftrag vom
ORF musikprotokoll.

Die Partitur zur Komposition
Polychronia wurde in einer
Kooperation des Verlags
Boosey & Hawkes mit dem
ORF musikprotokoll erstmals
publiziert.
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01 Sendung Das O1 Konzert:
11.10., 19:30 / RSO Wien
und Musik von Mikheil
Shugliashvili



ROMAN
HAUBENSTOCK-RAMATI
(PL/IL/AT)

Roman Haubenstock-Ramati wur-
de 1919 in Krakau geboren und ver-
starb 1994 in Wien. Dort studierte
er Musikwissenschaft und Philoso-
phie sowie Komposition. 1947-50
war er Leiter der Musikabteilung
von Radio Krakau, 1950-56 in Tel
Aviv Direktor der Zentralen Musik-
bibliothek sowie Professor an der
Musikakademie. 1957 kehrte er
nach Europa zuriick, arbeitete zu-
ndchst am Studio de Musique Con-
créte in Paris und wurde dann Lek-
tor und musikalischer Berater der
Universal-Edition Wien. 1973 nahm
er eine Berufung an die Wiener
Hochschule fiir Musik und darstel-
lende Kunst an, wo er bis 1989 als
ordentlicher Hochschulprofessor
eine Klasse fiir Komposition leitete.
Neben der Kompositionstatigkeit
widmete sich Haubenstock-Ramati
der Entwicklung neuer Notations-
formen und der Musikgrafik. Er ist
Trager des Staatspreises fiir Musik.

ROMAN HAUBENSTOCK-RAMATI

TABLEAU 1

(1967)

Christian Scheib im Gesprach mit Haubenstock-
Ramati (1991)

Christian Scheib: Haben Sie jemals ein wirklich
lautes Stiick geschrieben?

Roman Haubenstock-Ramati: Also ganz laut nicht,
aber die drei Tableau fiir Orchester, die zwischen
1971 und 1976 entstanden sind, sind schon ver-
héltnisméaRig laut. Die Neuorganisation der Partitur
trat damals in den Vordergrund. Ich dachte, dass
ich die Notation begrenze auf die wichtigsten
Orchesterkldange und Orchesterfamilien, damit

die Partitur nicht so unglaublich hoch wird. Die
Tableau-Partituren sind Kiirzel, Formeln. Links
stehen die Instruktionen, ganz genaue Angaben,
und rechts ist das Schema fiir das Dirigieren. Das
war ein Auseinandernehmen von vorher Selbstver-
standlichem.

Begonnen hat das, weil ich Tableau I geschrieben
habe, und es waren drei Seiten zweiunddrei-
Bigliniges Papier ibereinander. Das war schon
imponierend, ich habe das auf dem Fuboden
liegen gehabt. Die zweite Seite ist noch gegangen,
die dritte auch noch, und dann habe ich keinen
Platz mehr gehabt. Da habe ich mir gesagt, jetzt
muss ich einen Ausweg finden. Ich wusste, was ich
komponieren will, und das wollte ich auf irgend-
eine Weise auch aufschreiben, zusammenfassen,
und dabei habe ich dann diese Organisation der
Partitur gefunden.
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BRAHIM KERKOUR

VOLVE

(2019, UA)

Konzipiert als Klangskulptur fiir Orchester und ins-
piriert von der Atembewegung, mochte Volve einen
Raum der Konzentration und Kontemplation schaf-
fen. Den Wellen gleich breitet sich die Musik aus,
variierend in ihrer Intensitat, Farbigkeit, Dichte,
Bewegung und Luminositat — ineinander verwobe-
ne Kreise, die sich allmé&hlich verandern, brechen,
ausdehnen und zusammenziehen; die letzten
Endes auch durch Entschleunigung und Reduktion
einen intimen Klangraum entstehen lassen.

Brahim Kerkour
Ubersetzung: Friederike Kulcsar
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BRAHIM KERKOUR (MA/UK)

Brahim Kerkour ist ein anglo-ma-
rokkanischer Komponist, der in
London lebt und fir akustisches
wie auch elektronisches Instru-
mentarium schreibt, wobei er sein
Hauptaugenmerk auf die Schnitt-
punkte von Klang, Bewegung und
Raum richtet. Er war Composer-in-
residence der Manchester Came-
rata sowie bei Transforme, einem
professionellen  Ausbildungskurs
flir Choreograph/innen in Royau-
mont. Seine Werke wurden vieler-
orts aufgefiihrt, unter anderem auf
dem ECLAT Festival in Stuttgart,
dem MaerzMusik Festival in Berlin,
dem MATA Festival in New York und
in der Bridgewater Hall in Man-
chester. Brahim Kerkour studierte
Komposition zundchst bei Noel
Zahler am Connecticut College,
anschliefend bei Fabien Lévy und
Tristan Murail an der Columbia Uni-
versity.



OXANA OMELCHUK

HARMONIE-
MUSIKEN FUR
ORCHESTER

(2019, UA)

Techniken der Referenz und der Aufbau kreativen
Werkschaffens auf vorgefundenem Material sind
schon immer Teil der kulturellen Praxis gewesen.
Ich gehdre auch mit Sicherheit zu denen, die nicht
erfinden, sondern neu entdecken: beim Kompo-
nieren suche ich nach kontextuellen Beispielen,
Allusionen, Assoziationen zu einem bestimmten
Thema, sei es eine vorgegebene Besetzung, Gat-
tung oder ein Begriff.

Das vorliegende Stiick ist zwar fiir Orchester
konzipiert, ist aber aus der Beschéftigung mit der
,Harmoniemusik* entstanden, einer Gattung, die
ungefdahr um 1770 entstand und fiir Konzerte im
Freien und Tafelmusik eingesetzt wurde. Die iib-
liche Besetzung bestand aus einem Blaseroktett,
das gelegentlich durch Kontrafagott und Kontra-
bass erweitert wurde.

OXANA OMELCHUK (BY)

Siehe Biografie bei Projekt

Studio Dan Seite 47.

Heinrich Christoph Koch beschreibt das Repertoire
der Harmoniemusik: ,,Man bedient sich dabey ent-
weder besonders gut gesetzter Tonstiicke, die aus
Séatzen von verschiedener Bewegung und Taktart
bestehen..., oder man arrangiert fiir diese Instru-
mente Opern und andere Tonstiicke, die eigentlich
zu einem anderen Gebrauche bestimmt sind...“

Es sind wenige Zitate im Stiick verarbeitet,
vielmehr sind es idiomatische Zeichen, Figuren,
Klischees, die diesen oder jenen Stil reprasentie-
ren. Es sind Bearbeitungen imagindrer Stiicke,
Versuche einer Musik, die im Niemandsland
angesiedelt ist.

Oxana Omelchuk
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YAIR KLARTAG

CON FORZA
DI GRAVITA

(2013)

,»lch kann nichts wirklich ernst nehmen, auch gerade den
Klang eines Orchesters [nicht], den ich auf der einen Seite
liebe und andererseits stets fiirchte. Wenn ich den grof3en
Orchesterklang erreiche, muss ich ihn sofort gewisserma-
Ren zerstoren.“ So skeptisch duBerte sich der israelische
Komponist Yair Klartag gegeniiber dem Musikjournalisten
Marco Frei. Klartag hat ohne Frage eine Neigung zum
Widerstandigen, manchmal auch Widerspriichlichen.
Zumindest legt der Titel Con forza di gravita keine falsche
Spur, sondern gibt unmissverstandlich Auskunft tiber

die zugrunde liegende Idee und das kompositorische
Verfahren. Das Werk sei, so sagt Klartag, ,,die klangliche
Reflektion tiber den Unterschied zwischen Schwere, Ge-
wicht oder Last einerseits und Masse andererseits.“ Dem
Komponisten schwebte gewissermafien ein kompositori-
sches Pendant zum Action Painting vor, wie es vor allem
amerikanische Maler in den 1950er-Jahren praktizierten.
Auf die Musik tibertragen, heifit das fiir Klartag: ,,Die
Schwerkraft dringt in die abstrakte Welt der Kldnge ein und
wird zur treibenden Kraft des Stiicks, die die urspriingli-
chen kompositorischen Absichten {iberschattet.” Dieses
Wirken der Schwerkraft wird in diesem Werk auf beinahe
klangmalerische Weise horbar gemacht durch mikroto-
nale Abwartsglissandi. ,,Mikrotonalitat ist ein Mittel, um
gleitend, stufenlos von einem Punkt zum nachsten zu
gelangen. Ein Intervallsprung, also ein Schritt zwischen
zwei Tonen, erscheint mir manchmal wie ein grofes Risiko
und hat etwas Brutales fiir mich.” In diesen Glissandi
zerflieBen die zuvor sorgsam ausgearbeiteten Motive bis
zur Unkenntlichkeit, die ,,urspriinglichen kompositori-
schen Absichten“ werden nicht nur tGiberschattet, sondern
geradezu vernichtet — wodurch das Widerstdndige auch

in dieser Partitur wirksam ist. ,,Eine der gréf3ten Heraus-
forderungen dieses Genres ist sicherlich die Tradition des
Streichorchesters an sich“, so Klartag. Das betrifft zum
einen die Homogenitat des Klangs, zum anderen aber
das Prinzip der Einheitlichkeit, und damit verbunden das
Prinzip der Unterordnung. ,Es ist schwierig fiir mich, dass
eine Gruppe einem Fiihrer oder auch Stimmfiihrern folgt
und genau das Gleiche tut. Deswegen ist das fiir mich eine
Art Kampf mit dieser Tradition. Ich méchte, dass die Horer
bemerken, dass in meinem neuen Stiick 21 Menschen vor
ihnen spielen und nicht nur ein einheitlicher Klang.*

Rainer Pdllmann

Textauszug, Erstveréffentlichung: Ultraschall Berlin — Festival fiir neue Musik
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YAIR KLARTAG (IL)

Yair Klartag wurde 1985 in Israel
geboren. Im Alter von dreizehn Jah-
ren erhielt er erstmals Klavierstun-
den, mit fiinfzehn Jahren folgte der
erste Kompositionsunterricht bei
dem Komponisten Michael Shen-
hav. Von 2006 bis 2009 studierte
Klartag Komposition bei Ruben
Seroussi an der Buchmann-Mehta
Musikhochschule der Universitat
Tel Aviv, seit 2010 setzte er sei-
ne Studien an der Hochschule fiir
Musik Basel bei Georg Friedrich
Haas fort. Derzeit ist er Doktorand
an der Columbia University in New
York. Klartag besuchte Meister-
kurse unter anderem bei Brian
Ferneyhough, Mark Andre, Beat
Furrer, Rebecca Saunders, Pierluigi
Billone und Fabien Panisello. Seine
Werke wurden von fithrenden En-
sembles aus dem Bereich der Neu-
en Musik aufgefiihrt.



ZU MIKHEIL SHUGLIASHVILIS

POLYCHRONIA

FUR ORCHESTER (1978, UA)

Polychronia — wie vertraut und heimisch
dieses Wort fiir jeden Schiiler von Micho
klingt!

Von Freunden und Kollegen als ,,Xenakis
von Georgien“ apostrophiert, auch von
»Verdchtern“ der Neuen Musik respektiert,
und zwar als Profi, der in alle Facetten und
Etappen der abendlandischen Musik tiefer
als jeder andere eingedrungen war, kannte
man Mikheil Shugliashvili sein ganzes Le-
ben lang doch hauptsachlich als hervorra-
genden Musiklehrer, mit einer ganz eigenen
Art, jeden Menschen — sei es ein desinter-
essierter Teenager oder ein spat der Musik
zugewandter Erwachsener — fiir Musik

zu entflammen und zu begeistern. Hoch
anerkannt war seine Methode, sich in jeder
Musikdisziplin méglichst auf das praktische
Musizieren zu orientieren und mit einer bis
dahin nie gehorten Effizienz und Enthu-
siasmus Musik zu vermitteln. Solfeggio,
Komposition, Diktat, Gehorbildung, Harmo-
nie, Akkordbildung, Generalbass, Improvi-
sation — alles wurde so gelibt und praktisch
angewandt, dass sogar Kinder freitonalen
Improvisationen singend mit Begeisterung
gefolgt sind — zwei- und mehrstimmig!

Lange bevor Computer ,,musikfahig*
wurden, sehnte er sich nach einer Art
computergestiitztem Umgang mit allen
Parametern in der Musik, sei es Tonmateri-
al, Dauer, Struktur oder Klangfarbe. Seine
Leidenschaft zur Systematisierung und
Umfassung der ganzen Vielfalt der Musik
war von einem Charisma getragen, das jede
Unterrichtsstunde, jedes Gesprdch mit ihm

niert, und die alten Werke wurden auch nur
teilweise, und wenn {iberhaupt, dann nur
einmal aufgefiihrt.

1996 starb Mikheil Shugliashvili, auf dem
Gipfel seines Gliicks, an Herzversagen: Die
,»Open Society Georgia Foundation“ hatte
ihm ein kleines Computermusik-Studio
finanziert und sein kreatives Lehren und
Vermitteln steigerte sich so, dass sein
Korper dieser emotionalen Intensitdt nicht
mehr standhalten konnte.

Wahrend der letzten fiinfzehn Jahre dringt
seine Musik so langsam in die breitere
Offentlichkeit, und manches davon ertént
gar zum ersten Mal! So kann ich fiir diesen
Text tiber dieses Orchesterstiick nur auf
seine handgeschriebene Partitur blickend
meine ersten Eindriicke in Worte fassen.
Ein Orchesterwerk wie dieses, das 1978
entstandene Polychronia, vor mir zu haben
und so ganz direkt die Verkniipfung mit der
Erinnerung an Michos Unterrichtsinhalt und
Ubungskategorien zu erleben — emotiona-
ler geht es nicht mehr!

Es fangt kaum horbar an, mit einzelnen
Schldgen; nach etwa 10 Sekunden geht

ein zweiter Puls dariiber los, mit um einen
Tick kiirzeren Zeitabstanden; noch 10
Sekunden spéter ein Dritter und so weiter,
bis zu 12 unterschiedlich pulsierenden
Schichten, die inzwischen zu einer dichten,
laut donnernden Textur geworden sind. In
der uns erhaltenen Partitur gibt es keine
Besetzungsangabe hinsichtlich der 12
Stimmen; die Schreibweise deutet eher auf
Schlaginstrumente unbestimmter Tonhdhe

ist. Sie ist mit 108 auf der Titelseite angegeben, obwohl in der
Partitur tatsachlich nur 84 selbststandig gefiihrte Stimmen zu
sehen sind und wahrscheinlich alle einzeln zu spielen sind, ja,
ein Orchester aus 84 Solisten.

Gerade an dem Punkt, wo die Zwolf zum ersten Mal zeitlich
zusammentreffen sollen, bricht das Crescendo ab und wird,
von einer leisen, wieder kaum hérbar anfangenden Streicher-
passage abgeldst. Sie beginnt sehr hoch: von einem viergestri-
chenen a ausgehend setzt ein Instrument nach dem anderen
jeweils einen Halbton tiefer ein, ein von oben nach unten
gebildeter Cluster entsteht, langsam crescendierend und zu
einem Fortissimo aufschwemmend, wonach das Ganze in

den Tonhéhen wieder heraufzusteigen scheint, sehr langsam,
dabei an einen Shepard-Ton erinnernd, aber eher pochend, be-
gleitet von einer langsam werdenden Polychronie der Schlag-
instrumente und immer leiser und durchsichtiger werdend bis
zum Einsatz der Blaser.

Diese kommen, ebenso wie die Streicher in der Anfangspassa-
ge, nacheinander zum Einsatz, kommen ebenfalls chromatisch
zu einem absteigenden Cluster —die htheren Bldser — zusam-
men, jeder seinem eigenen Puls folgend, bei gleichzeitiger
Gegenbewegung in den Streichern.

So kommt es zu einer ,gleichzeitigen Vielzeitigkeit®, einer
»Polychronie“ — wie Mikheil Shugliashvili das eben nann-

te — der zwei wichtigsten Parameter, der Tonhéhe und des
Rhythmus’, begleitet von laufend verandernden Schichtungen
von Dynamik und Artikulation, auf einer fiihlbaren Achtelpuls-
Basis, zum Hohepunkt: einem wirren, kreischenden Sechzehn-
telwirbelsturm erst in den Streichern, dann in den Bldsern,
gefolgt von zwei hochdramatischen Generalpausen, je

10 Sekunden lang, mit den schérfsten und lautesten Tutti-
Sforzando dazwischen.

Eine ,,Ritardando-Polychronie® — ein Spiegelbild des Accele-
randos vor den Generalpausen — der Schlaginstrumente leitet

MIKHEIL
zu einem inspirierenden Erlebnis machte. hin, welche es aber genau sein sollen, wird die Wende beziehungsweise eine Riickkehr zum Ausgangs- SHUGLIASHVILI
wohlimmer von der Interpretation abhan- zustand ein, im Krebsgang durch Sechzehntelwirbelstiirme, - ;
Biografie siehe Seite 86

Seine Kompositionen kamen allerdings
fast nie zur Sprache, weder im Unterricht,
noch sonst wie. Seit den 8oern hat er auch
nicht mehr fiir die Konzertbiihne kompo-
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gen. Hat der Autor das nur libersehen oder
wollte er absichtlich keine Besetzung fest-
legen? Das bleibt unbekannt, genauso wie
die Anzahl der Instrumente etwas rdtselhaft

Polychronien, Shepard-Ton-Ankldnge und derselben Schlag-
zeugtextur wie am Anfang, nur — spiegelverkehrt.

Reso Kiknadze
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BEI MIKHEIL SHUGLIASHVILI

ZU GAST

Im Wohnzimmer von David Shugliashvili schlummern
musikhistorische Schatze: In diesem Schrank sind einige der
14 erhalten gebliebenen Partituren von Mikheil Shugliashvili
verwahrt.

Den Gisten aus Osterreich werden
einige Partituren gezeigt.
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Allein durch ihre grafische Prazision
faszinieren sie sofort: Musik fiirs Auge.

SchlieBlich zeigt uns David die wohl
wertvoliste Handschrift: Die groformatige
Partitur der unaufgefiihrten ,,Polychronia“.
Wie sie wohl klingt?
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ORF RADIO-SYMPHONIE-
ORCHESTER WIEN

Das ORF Radio-Symphonieor-
chester Wien ist eines der vielsei-
tigsten Orchester Osterreichs. In
den vergangenen Jahren hat sich
das Orchester im Theater an der
Wien auch als Opernorchester
etabliert. Die Aufnahmetdtigkeit
des RSO Wien fiir den ORF und
fir CD-Produktionen hat zu einer
umfangreichen Diskographie ge-
fiuhrt — mit Werken aller Genres
und vielen Ersteinspielungen. Als
ORF-Orchester leistet das RSO
Wien auch einen wesentlichen
Beitrag zum Programm des Sen-
ders O1. Seit September 2010 hat
Cornelius Meister als Nachfolger
von Bertrand de Billy die Position
des Chefdirigenten und Kiinstleri-
schen Leiters des RSO Wien uber-
nommen. 2018 erhielt das RSO
Wien den renommierten ICMA in
der Kategorie Symphonic Music fiir
die dreiteilige CD-Box Martint: The
Symphonies.



GROSSE
CHROMATISCHE
FANTASIE

MIKHEIL
SHUGLIASHVILI
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5.10., 21:00
Congress Graz,
Saal Steiermark

Konzert
Tagespass 22/18 Euro

Komposition:
Mikheil Shugliashvili

Klavier: Tamriko Kordzaia,
Tamara Chitadze und
orgischer Xenakis“. Vom Konservatorium in Stefan Wirth

Mikheil Shugliashvili (1941-1996) gilt als ,,ge-

Tiflis wurde er gleich zweimal hinausgeworfen:
Shugliashvilis radikal konstruktivistischer Ei-
gensinn war mit der sowjetischen Kunstdoktrin
nicht in Einklang zu bringen. Viele seiner Werke
kommen erst jetzt zur Erstauffiihrung. (Das RSO
Wien sorgt in einem anderen Konzert an diesem
Abend fiir die Urauffithrung von Polychronia,
einem Orchesterhauptwerk Shugliashvilis.)
Bedeutend fiir die Wiederentdeckung des Kom-
ponisten war die vielgelobte Einspielung der
Symphonie Grof3e Chromatische Fantasie fiir
drei Klaviere fiir Wandelweiser Records. Die
Interpret/innen dieser Aufnahme sind mit dieser
Uberwiltigungsmusik in Graz zu Gast. Das fast
einstiindige Werk erschafft mit rasenden Laufen,
wiisten Akkordspriingen und repetitiven Klang-
ballungen einen kunstsakralen Raum, eine, wie
Thomas Meyer schreibt, ,,Konzertkirche®.
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01 Sendung Das 01 Konzert:
11.10., 19:30 / RSO Wien
und Musik von Mikheil
Shugliashvili
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MIKHEIL SHUGLIASHVILI

GROSSE
CHROMATISCHE
FANTASIE
(SYMPHONIE)

(FUR DREI KLAVIERE, 1974/1976-78, OE)

Starke Sogkrafte entfaltet die Grofle Chromatische Fantasie
(Symphonie) fiir drei Klaviere, eine knapp einstiindige Klangreise
durch fantastisch zerkliiftete Landschaften. Mikheil Shugliashvili
staffelt die Kldnge der drei Instrumente zu immer neuen Strukturen.
Cluster und verschlungene Klangkaskaden formen dabei dieses mo-
nolithische Werk. Das ausgekliigelte, spieltechnisch anspruchsvolle
Zusammenspiel und das verschachtelte Ineinandergreifen der forma-
len Abldufe kommen in der Zusatzbezeichnung ,,Symphonie“ zum Aus-
druck (von griechisch symphonos, zusammenklingend). Kleinrdumige
Wiederholungen werden auf hdchst ungewdhnliche Weise konstruktiv
behandelt. ,,Kuben aus Klang und Zeit“ bilden sich, wie Thomas Meyer
schreibt: ,,Schon friih hat dieser Komponist begriffen, wie man das
Klangmaterial durch Wiederholung entleert, ja aushohlt und damit
neue Entwicklungsméglichkeiten findet und erfindet, ja neue Zeitarchi-
tekturen baut.“

Hell und Dunkel, filigrane Dichte und rasender Stillstand wechseln
einander ab, steuern stringent auf das Finale zu, wo sich einl6st, was
bereits im Titel angedeutet ist: Bachs Chromatische Fantasie (ohne
Fuge) stiirzt in wild verschlungenen Ldufen auf uns ein. Die Mathe-
matik hinter den Abldufen bleibt dabei im Verborgenen, sorgt aber fiir
harmonische Progressionen von magnetisierender Kraft. Die Grofe
Chromatische Fantasie, entstand in den Jahren 1974 und 1976 bis
1978. Die Urauffiihrung fand 2013 in Thilisi im Rahmen des Festivals
Close Encounters statt, interpretiert von Tamriko Kordzaia, Tamara
Chitadze und Nuza Kasradze.

Rainer Elstner
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TAMRIKO KORDZAIA (GE)

Tamriko Kordzaia hatte sich bereits in ihrer Heimat Georgien ei-
nen guten Namen als Mozart- und Haydn-Interpretin gemacht.
Nach ihrer Ubersiedelung in die Schweiz riickte jedoch zuneh-
mend die neue Musik und vor allem Werke der jiingeren Kom-
ponistengenerationen ins Zentrum ihres Interesses. Kordzaia
erhielt zahlreiche nationale und internationale Auszeichnungen,
darunter den ersten Preis und den Preis fiir Mozart-Interpretation
beim internationalen Sakai Klavierwettbewerb in Osaka und den
Forderpreis der Stadt Winterthur. Sie hat Werke von Klaus Lang,
Jiirg Frey, David Dramm, Felix Profos und anderen zur Urauffiih-
rung gebracht und auf verschiedenen Labels CDs veroéffentlicht.
Seit 2005 ist sie kiinstlerische Leiterin des schweizerisch-georgi-
schen Festivals Close Encounters, das sich aktueller Musik wid-
met.

TAMARA CHITADZE (GE)

Tamara Chitadze wurde in Tiflis geboren und trat zum ersten Mal
im Alter von 11 Jahren mit einem Orchester auf. Sie studierte Kla-
vier und Kammermusik in Georgien und setzte danach ihre Stu-
dien in der Schweiz fort. Die begehrte Pianistin ist in Konzerten
und auf Festivals in Deutschland, Frankreich, Spanien, Russland,
Georgien, Tschechien und in der Schweiz aufgetreten und hat bei
zahlreichen Live-Aufnahmen, Premieren und Radioiibertragun-
gen mitgewirkt. Chitadze spielt in verschiedenen Kammermusik-
formationen, unter anderem in Duos mit Klarinette, Cello oder
einem zweiten Klavier. Seit 2010 unterrichtet sie als Korrepetito-
rin an der Hochschule der Kiinste in Bern.

STEFAN WIRTH (CH)

Stefan Wirth ist als Pianist zeitgendssischer Musik sehr aktiv
und spielt als festes Mitglied im Collegium Novum Ziirich sowie
im Ensemble Contrechamps (Genf). Er erhielt seine komposito-
rische Ausbildung vornehmlich in den USA, wo er unter ande-
rem bei Michael Gandolfi und P.Q. Phan studierte. Verschiedent-
lich hat Stefan Wirth mit Heinz Holliger zusammengearbeitet, so
zum Beispiel als Solist beim Orchestra della Svizzera italiana.
Auch ist er Mitglied der Vier-Fliigel-Formation Gershwin Piano
Quartet, mit der er auf bedeutenden Festivals konzertierte. Au-
Berdem hat Stefan Wirth als Pianist, Komponist und Arrangeur
fiir verschiedene Musiktheater-Produktionen mit Regisseuren
wie Christoph Marthaler und Frank Castorf zusammengearbei-
tet.
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MIKHEIL
SHUGLIASHVILI

Mikheil Shugliashvili stammt aus keinem Musiker-
Elternhaus. Der Vater war Philologe, die Mutter
Lehrerin. Sein Talent wurde relativ spat entdeckt: Mit
zehn Jahren entwickelte er gro3es Interesse an Musik.
Er lernte Cello, denn seine Lehrer meinten, dass es
fiir Klavier schon zu spat sei. Der junge Mann muss

in seinen Studien schnell vorangekommen sein, denn
das sowjetische Bildungssystem hievte ihn bald zum
Cello-Studium ans Moskauer Gnessin-Institut. Mit

15 Jahren kam er zuriick nach Thilisi und studierte
Komposition bei Andria Balanchiwadze, dem Bruder
des Strawinski-Choreographen George Balanchine
(geblirtig Georgi Balantschiwadse). Zweimal verlor
Shugliashvili seinen Studienplatz am Konservatorium.
Seine Musik sei zu kakophon, hief} es.

Friih zeichnete sich eine didaktische Laufbahn ab:
Bereits mit 18 Jahren hat er Musiktheorie an Musik-
schulen in Thilisi unterrichtet. Er hat als Musikleh-

rer eine durchdachte Lehrmethode fiir Kinder und
Erwachsene entwickelt, griindete eine kleine private
Schule und unterrichtete Komposition. Seine Schiiler
nehmen heute wichtige Positionen im Musikleben
von Georgien ein, als Dirigenten und Komponisten,
oder, so wie sein langjdhriger Student Rezo Kiknadze,
als reformfreudiger Direktor des Konservatoriums in
Thilisi. Das hat dazu gefiihrt, dass der musikalische
Geist Shugliashvilis in Georgien prdsent ist, ohne
dass seinem Werk eine nennenswerte Auffiihrungsge-
schichte gegonnt war.

Westliche Avantgarde-Musik galt im sowjetischen
Georgien offiziell als verpdnt und kam nur tiber
Schleichwege ins Land. Shugliashvili hat viel Aufwand
betrieben, um so viele Materialien aus dem Westen
zu sammeln, wie es ihm méglich war, erinnert sich
Mikheils Sohn David: ,,Wenn seine Freunde ins Aus-
land reisten, hat er sie gebeten, bestimmte Stiicke,
Aufnahmen oder Biicher mitzunehmen. Er war sehr
geschickt darin, die wenigen Quellen, die ihm offen-
standen, optimal zu nutzen.“

Auf der Suche nach einer eigenen Musiksprache grif-
fen viele georgische Komponisten auf die Volksmusik
zuriick — nicht aber Mikheil Shugliahsvili. ,,Es gibt
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keine traditionellen georgischen Harmonien oder
Motive in seinem Werk. Da braucht man gar nicht
erst anfangen zu suchen®, so David Shugliashvili.

In den 1960er- und 1970er-Jahren schuf Mikheil
Shugliashvili eine Reihe an Instrumentalwer-
ken, in denen er sich vom seriellen Kontrapunkt
entfernte und hin zu einem meditativen Mini-
malismus entwickelte. Seine kompositorischen
Konzepte wurden stark von auflermusikalischen
Theorien beeinflusst, vom Positivismus, von der
Informationstheorie und dem Strukturalismus.
Die von ihm entwickelten Musikkonzepte haben —
noch vor dem Computerzeitalter — algorithmische
Komponenten.

1996 griindete Shugliashvili auf dem Geldnde der
Kvali Filmstudios von Regisseur Gela Kandelaki
das erste Computer-Musikstudio in Georgien. Er
erhoffte sich damit einen Neuanfang seiner Kom-
positions- und Unterrichtstatigkeit. Doch im Jahr
der Eréffnung starb er in seinem Studio an einem
Herzinfarkt.

Shugliashvilis Kompositionen sind oftmals vom
konstanten Wechsel in Dichte, Rhythmus, Dy-
namik und Timbre der Struktur gezeichnet. Sein
CEuvre ist schmal, denn er hat frithe, in anderen
Stilen konzipierte Werke nicht in den Werkkatalog
aufgenommen. Dieser umfasst 14 vollstandig
erhaltene Kompositionen, die im Zeitraum von
1960-1979 entstanden und von denen bis heute
noch nicht alle uraufgefiihrt worden sind.

Rainer Elstner

www.boosey.com




INOLAS
LIEDER

TAMUNA TOLORDAVA
& DAVID SHUGLIASHVILI
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5.10., 22:30
Congress Graz,
Kammermusiksaal

Konzert
Tagespass 22/18 Euro

Gitarre und Gesang:
David Shugliashvili

Gesang:
Tamuna Tolordava

Sdngerinnen gab es in der Sowjetunion viele,
aber Songwriterinnen waren etwas Aufierge-
wohnliches. Die Georgierin Inola Gurgulia war
eine dieser grof’en Ausnahmen. Die Frau des
Komponisten Mikheil Shugliashvili sang in ge-
orgischer Sprache iiber Frieden und Mensch-
lichkeit — das hat schon gereicht, um sie als
antisowjetisch abzustempeln und sie von den
grof3en Biihnen fernzuhalten. In Georgien
haben ihre Songs den Status von Volksliedern,
die die Menschen in kleinen Hinterhoflokalen
und in TV-Talentshows noch heute vor Riihrung
zum Weinen bringen. lhre Lieder gelten in dem
gebeutelten Land als Symbol fiir Freiheit. Gur-
gulias Sohn David Shugliashvili ist als Musik-
wissenschaftler auf die reiche vokale Volksmu-
siktradition Georgiens spezialisiert. Als Sdanger
halten er und seine Frau Tamuna Tolordava die
Lieder von Inola Gurgulia lebendig.

<

01-Sendung
Spielrdume Spezial:
13.10.,17:10 /
Georgian Songs mit
David Shugliashvili
und Tamuna Tolordava
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DAVID SHUGLIASHVILI (GE)

David (Dato) Shugliashvili (gebo-
ren 1964) ist ein promovierter Mu-
sikwissenschaftler, Professor und
Musikethnologe. Er hat am Konser-
vatorium in Tiflis studiert und gilt
als Kapazitdat auf dem Gebiet der
Kirchenmusik. Er leitet den Ant-
schischati-Chor und die Musikab-
teilung der Nationalen Parlaments-
bibliothek Georgiens. Shugliashvili
hat {iber 40 wissenschaftliche Wer-
ke verfasst, mehrere Sammlungen
georgischer Volkslieder herausge-
geben und mit seinem Ensemble
15 CDs veroffentlicht.

INOLA
GURGULIAS
LIEDER

Inola —in Georgien ein Name von grof3er Strahlkraft,
den jeder sogleich mit dem magischen Timbre der
ersten weiblichen Bardin des Landes verbindet, ihrer
von den zarten Klangen einer siebensaitigen Gitarre
begleiteten legenddren Stimme. 1950-1970 wurden
Inola Gurgulias Lieder unter den stalinistischen

und poststalinistischen Regimen von ihren Zeitge-
nossen mit personlicher Freiheit gleichgesetzt und
ihre schonen, eingangigen Melodien waren fester
Bestandteil des musikalischen Undergrounds jener
Zeit. Obwohl Inola in ihren Liedern keine politischen
Themen behandelte, wurden diese von der sowijeti-
schen Regierung als ideologisch subversiv betrach-
tet, weshalb ihr grof3e Auftritte und der Durchbruch
verwehrt blieben.

Als profunde Kennerin der englischen Literatur und
Sprache war Inola auch eine tiberaus produktive
Ubersetzerin englischer und amerikanischer Prosa
und Lyrik. Zu den Werken, die sie den Lesern Geor-
giens zuganglich machte, zdhlen u. a. Hemingways
Klassiker Wem die Stunde schldgt, Mitchell Wilsons
Roman Hochspannung sowie iiber 100 Gedichte von
John Donne, Byron, Shelley, Longfellow, Frost und
anderen. Mehrere Songs von Inola haben englische
Texte.

Am Fremdspracheninstitut Tiflis, an dem Inola stu-
dierte (und spéter unterrichtete), griindete sie das
Frauentrio ,,Samaia“, dessen Repertoire grofiteils
aus den Liedern der Kiinstlerin bestand. Das Trio war
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dafiir bekannt, drei Stimmen auf eine bis dahin in
Georgien unbekannte Weise einzusetzen. Es brachte
mehrere Platten heraus, seine Auftritte wurden gele-
gentlich auch in Radio und Fernsehen iibertragen. Bei
offentlichen Auftritten und Aufnahmen interpretierte
das Trio jedoch nie Songs von Inola, die westliche
oder amerikanische Einfliisse, insbesondere aus dem
Jazz, aufwiesen, obwohl der Grof3teil ihres Reper-
toires aus ihrer Studienzeit davon gepradgt war. Ver-
breitung fanden diese geheimen Lieder bei Treffen im
Freundes- und Familienkreis. Inolas Sololieder erfreu-
ten sich besonderer Beliebtheit. Ihr Hauptanliegen
war es, ihrer Liebe zur Freiheit Ausdruck zu verleihen,
was ihr trotz der Zensurversuche des Sowjetregimes
auch gelang. Inolas Lieder sind bis heute nicht nur bei
der dlteren Generation, sondern auch bei der Jugend
populdr. Dank ihrer wunderbaren Kinderlieder sind
auch Kinder von ihrer Musik begeistert.

Die Begegnung von zwei musikalischen Innovatoren
Georgiens — Inola Gurgulia und Mikheil Shugliashvili
—und ihre Liebe zueinander war kein Zufall. Trotz der
Unterschiedlichkeit ihrer musikalischen Sprachen
waren sie einander immer eine Quelle der Inspiration
und kreativen Energie. Aufnahmen aus den Famili-
enarchiven, auf denen die beiden gemeinsam Inolas
Lieder singen, vermitteln einen Eindruck ihrer tiefen
Verbundenheit. Die Entscheidung des ORF musik-
protokoll, Inolas Lieder bei einem Festival moderner
Musik zu prasentieren, wird den Zuhorerinnen und
Zuhorern die von Sehnsucht nach Freiheit beseelte
Musik Georgiens aus dem vergangenen Jahrhundert
ndherbringen und einen umfassenderen Eindruck von
den Hintergriinden vermitteln, die einen der Pioniere
der musikalischen Avantgarde Georgiens — Mikheil
Shugliashvili — pragten.

David Shugliashvili
Ubersetzung: Martina Bauer
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TAMAR TOLORDAVA (GE)

Tamar (Tamuna) Tolordava (gebo-
ren 1961) ist eine Musikwissen-
schaftlerin, Lehrerin und Sangerin.
Sie studierte am Konservatorium in
Tiflis und ist Mitglied des Frauen-
chores Sathanao. Tamuna Tolorda-
va und Dato Shugliashvili, die
miteinander verheiratet sind und
zwei Kinder haben, verbindet ne-
ben ihrer Liebe zur Musik und zum
Gesang vor allem auch ihr Wunsch,
gemeinsam zu singen. Einen be-
sonderen Stellenwert hat fiir sie
dabei das Liedrepertoire von Datos
Mutter Inola Gurgulia.



ENSEMBLE
MECA-
NIQUE

WINFRIED RITSCH
HELMUT KAPLAN
GEORGE ANTHEIL
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George Antheil hat sein Ballet Mécanique in
den 1920er-Jahren komponiert, als Maschinen
die Industrialisierung emsig vorantrieben. Als
»Grazer Version“ wird in diesem Konzert das
Werk erstmals in der Fassung von 1925 mit
allen angedachten Instrumenten im
Originaltempo 153 aufgefiihrt. Im zweiten Teil
spielt das robotische Ensemble eigens dafiir
komponierte, neue Werke. Der Kanon fiir Ma-
schinenorchester von Winfried Ritsch verwebt
als algorithmische Komposition dynamische
Verldufe von Klangflachen der ,,automata“ als
wiederholbaren Kanon. Im dritten Stiick, dem
Percussion Piece, werden Rhythmusmuster
von Helmut Kaplan automatisiert und

spielerisch zur neuen Komposition verbunden.

<93

6.10.,18.00
Kunsthaus Graz,
Space 02

Ensemble Mécanique

Konzerte fiir robotisches
Ensemble mit 5 Klavieren,
2 Xylophonen, 1 Marimba,
4 Trommeln, 1 TamTam, 3
Propellern, 7 Glocken und
3 Sirenen

Eintritt frei

In Kooperation mit dem
Kunsthaus Graz, Atelier
Algorythmics und dem
Klavierhaus Fiedler.

Die ,,Graz Version“ des
Ballet Mécanique wird
auch als automatisches,
robotisches Stiick in der
Kunsthaus Ausstellung
»Connected. Peter Kogler
with ...“ in der synchroni-
sierten Version mit dem
Film gezeigt.

<€

01 Sendung Zeit-Ton:
28.11., 23:03
Ensemble Mécanique



GEORGES ANTHEIL (US)

Als US-Amerikaner 1900 in Trenton
(New Jersey) als Sohn deutscher
Einwanderer geboren, startete
Georges Antheil seine Karriere als
Pianist und Komponist in Europa,
wo er schon bald mit bedeuten-
den Kiinstlern wie Erik Satie, Jean
Cocteau, Ernest Hemingway, James
Joyce, Ezra Pound, Pablo Picasso,
Olga Rudge und anderen verkehrte.
Zahlreiche Konzertreisen fiihrten
ihn durch Europa. Spater zuriick
in den USA komponierte er unter
anderem Filmmusik in Los Ange-
los. Seine Stiicke waren perkussiv,
dissonant und stark rhythmisch
geprdagt. Das Ballet Mécanique
blieb die bekannteste Komposition
George Antheils, obwohl er bis zu
seinem Lebensende sehr produktiv
war. So schrieb er unter anderem
mehrere Opern, sechs Sinfonien,
Solokonzerte, Kammermusik, Lie-
der und Klaviermusik.

GEORGE ANTHEIL

BALLET
MECANIQUE

(ORIGINALFASSUNG 1924,
TEMPO 153, OE)

George Antheil hat sein Ballet Mécanique in den 20ern kompo-
niert, als Maschinen die industrielle Revolution bereits emsig
vorantrieben und sollte das Werk mit dem Film von Fernand
Léger und Dudley Murphey synchronisieren. Er wollte seine
Komposition mit acht Trommeln, sieben Glocken, einer Sirene,
sieben Flugzeugpropellern und bis zu 16 Pianolas, den damals
bereits weit verbreiteten Player Pianos, realisieren, scheiterte
aber an der technischen Umsetzung, weil man de facto noch
nicht einmal in der Lage war, zwei Automatenklaviere koor-
diniert gleichzeitig spielen zu lassen. Es war schliefilich eine
alternative Version mit zwei Pianisten und einer Pianola im
langsameren Tempo, die er in der ersten Auffithrung in Paris
zeigte und damit einen viel beachteten Skandal provozierte
und die ein Jahr spater in den USA zu einem Fiasko fiihrte.
Dennoch begeisterte die Idee, ein Stiick fiir ein Maschinenor-
chester, das ,,Ensemble Mécanique®, zu schreiben damals alle
beteiligten Kiinstler, sodass weiterhin an Auffiihrungen von
Antheil und anderen gearbeitet wurde.

Als ,,Grazer Version“ wird in diesem Konzert das Werk erstmals
in der Fassung von 1925 mit allen angedachten Instrumenten
im Originaltempo 153 aufgefiihrt. Mit den neuen Vorsetzern
(robotischen Pianisten) des Atelier Algorythmics und mo-
dernen Klavieren konnte erstmals die Geschwindigkeit der
Pianolastimmen gespielt werden. Weiters werden nur Klanger-
zeugungen ohne Lautsprecher verwendet, welche schon 1925
moglich gewesen waren — lediglich die Steuercomputer und
Automaten sind neu.

Winfried Ritsch
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WINFRIED RITSCH

KANON FUR
MASCHINEN-
ORCHESTER /
CANON POUR
ENSEMBLE
MECANIQUE

IN DER REIHE ,,SOCIAL MACHINES”
(GEWIDMET PETER LACKNER, 2019, UA)

Fiir den Kanon fiir Maschinenorchester wurde eine algorith-
mische Komposition entworfen, die aufgrund der dynami-
schen Moglichkeiten der Automaten, welche es bei Piano-
las nicht gab, Verldufe erlaubt, die zu sich stetig dndernden
Klangteppichen verwoben werden. Dazu dient ein begrenztes
Ausgangsmaterial, welches Transformationen und Mutatio-
nen unterworfen wird. Aus scheinbar chaotischen Vorgangen
und exzessiven Spielgeschwindigkeiten entstehen Wellen
von Texturen, die streng deterministisch in Reihen angeord-
net sind und einen organischen Korpus von Kldangen bilden.
Diese bilden nach gewisser Zeit wiedererkennbare Muster,
welche sich allmdhlich weiterentwickeln und damit einen
Kanon bilden. Das Stiick ist dem verstorbenen Komponisten
Peter Lackner gewidmet, der mit seinem Kanon fiir Automa-
tenklavier einen Meilenstein in der Kompositionsgeschichte
fiir dynamische Automatenklaviere setzte.

Winfried Ritsch
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WINFRIED RITSCH (AT)

Winfried Ritsch (*1964) beschaftigt
sich seit seiner Jugend mit Elektro-
nischer Musik und Medienkunst-
Technologien. Er absolvierte das
Studium des Elektrotechnik-Tonin-
genieurs und unterrichtet als Pro-
fessor am Institut flir Elektronische
Musik und Akustik der Universitat
flir Musik und darstellende Kunst
Graz. Seit fast 20 Jahren leitet er
das Atelier Algorythmics und ist
Mitglied der Kinstlerkollektive
FOND und TONTO, Griinder und
langjdhriges Mitglied des Grazer
NetzKunst-Netzwerkes mur.at. Da-
neben ist Ritsch auch als Entwick-
ler von freier Soft- und Hardware
im Bereich der Computermusik
aktiv. Seine kiinstlerische Tatigkeit
umfasst die Bereiche Radiokunst,
Realisation von Performances, In-
stallationen und Klangskulpturen,
telematische Kunstprojekte (Netz-
werke), Konzerte und Kompositio-
nen.



HELMUT KAPLAN (AT)

Helmut Kaplan (*1967) hat vor rund
20 Jahren TONTO als Plattform fiir
musikalische Randpositionen ge-
griindet. Um 2000 installiert Edda
Strobl in diesem Umfeld einen
Comiczweig, der nun als Kiinst-
lergruppe betrieben wird. TONTO
versteht sich als Teil eines Uber
Europa verstreuten Netzwerkes
von Gruppen, die das Medium Co-
mic als Feld ihrer kiinstlerischen
Auseinandersetzung gewdhlt ha-
ben. Helmut Kaplan veroffentlicht
Comics im Aus- und Inland und bei
TONTO. Er spielte in Musikgruppen
wie Fleischpost, skin und arbeitet
seit den goern mit diversen Loop-
Strukturen in/iiber verschiedene/n
Medien (Schallplatten, Kassetten-
rekorder, Mischpulte und Compu-
ter).

HELMUT KAPLAN
UND WINFRIED RITSCH

PERCUSSION
PIECE

(2019, UA)

Im Percussion Piece werden Rhythmusmuster von
Helmut Kaplan automatisiert und spielerisch ver-
bunden. Bei seinen fritheren Arbeiten mit Schlag-
instrumenten wurden fein abgestimmte Klange

zu Rhythmusmustern verwoben, welche als am
Computer bearbeitete Aufnahmen zu seiner Trilogie
Wave Mash Target, Whistle On Carpet und 17 Stiicke
filhrten und auf Tonto und God Records veroffent-
licht wurden. Dieses Spiel mit Mikro-Rhythmen, die
neu angeordnet und mit modifizierten Wiederholun-
gen neue Klangflachen erzeugen, ist in Percussion
Piece sein Experimentierfeld. Hier geht es nicht

in erster Linie darum, von Musikern unspielbare
Muster zu generieren, sondern vielmehr um eine
neue Komplexitat, die mit Hilfe des Computers als
Montage programmiert und auf ein Instrumentarium
angewandt werden kann. Dabei fiihrt nicht nur der
robotische Charakter der maschinellen Instrumen-
talisten zu einem neuen Klangerlebnis, auch das
Ensemble Mécanique zeigt sich als quasi archaische
Anordnung.

Winfried Ritsch
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Prototypenbau im
Atelier Algorythmics



6.10., 19:30

Kammeroper

Urauffiihrung
22/11 Euro

Folgeauffiihrungen sind:
am 7.10. und 9.10.,
jeweils 19:30 Uhr.

Der 1987 in Kasachstan geborene Komponist
Sehyung Kim nimmt das Publikum mit in das
spate 21. Jahrhundert. Es herrscht Krieg, die
Armen werden immer drmer und die Zahl der
Menschen reduziert sich. Recycling ist auf
unterschiedlichen Ebenen ein Thema: in einem
»,Waste Shop“ entdeckt jemand auf der Suche
nach seiner verschwundenen Liebe schreck-
liche Dinge — Menschen werden als Ersatz-
teillager fiir verwundete Soldaten verwendet.
Der Regisseur Olivier Tambosi inszeniert diese
Urauffithrung des Preistragerwerks des 7.
Johann-Joseph-Fux-Opernkompositionswett-
bewerbs des Landes Steiermark mit Studieren-

In Kooperation

den der Universitat fiir Musik und darstellende i e Uit
fur Musik und darstellende

Kunst Graz in Kooperation mit dem musikpro- Kunst Graz (KUG).

tokoll unter der musikalischen Leitung von
Wolfgang Hattinger. "

01 Sendung Zeit-Ton:
7.11.,23:03 /
»Consumnia“ —

PREISTRAGERWERK DES 7. JOHANN-JOSEPH-FUX- . .
ein Musiktheater

OPERNKOMPOSITIONSWETTBEWERBS Kim Seh
DES LANDES STEIERMARK von Kim Sehyung
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Komponist:
Sehyung Kim

Libretto:
Alexander Micheuz

Musikalische Leitung:
Wolfgang Hattinger

Regie:
Olivier Tambosi

Biihnengestaltung:
Lena Weikhard

SEHYUNG KIM

CONSUMNIA

(2019, UA)

Solist/innen der Universitat
fiir Musik und darstellende
Kunst Graz (KUG):
Valentino Blasina,
Christoph Gerhardus,
Corina Koller

und Jonathan Macker

Instrumentalist/innen der
Universitat fiir Musik und
darstellende Kunst Graz (KUG)
aus dem PPCM-Studium mit
dem Klangforum Wien

Es herrscht Krieg. In einem Shop fiir alles Mog-
liche des spdten 21. Jahrhunderts werden Le-
bensmittel und Dinge, die aus Abfall, Mill und
Schrott recycelt werden, an die Armee verkauft.
Auch menschliche Organe und Extremitdten. Die
Armen und Armsten werden von dem skrupel-
losen Besitzer Didi und seinem willfahrigen
Handlanger Walt als Ersatzteillager verwendet.
Allein die Mitarbeiterin Demetria ahnt von der
Herkunft der menschlichen Ersatzteile erst
einmal nichts, aber sie lehnt sich auf. ,,C“, der
Einbrecher und vermeintliche Dieb, st63t auf
der Suche nach seiner verschwundenen Liebe in
diesem ,,Waste Shop“ auf schreckliche Dinge...

Consumnia ist der dritte und letzte Teil eines
groBen Zyklus’ mit dem Titel Sijo von Sehyung
Kim. Die Oper ist ein kreatives Fraktal, bei

dem jedes nachfolgende Stiick bzw. ein Stiick
innerhalb des Stiicks genau mit einem Teil von
sich selbst {ibereinstimmt. Das heif3t, der Zyklus
besitzt dieselbe Form wie eines oder mehrere
Stiicke darin. Consumnia bedient sich verschie-
dener, aus Science-Fiction-Dystopien bekannter
Elemente und verdichtet sie zu einer Kurzoper
am Puls einer prekdren Gegenwart.
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Der Johann-Joseph-Fux-Opernkompositionswett-
bewerb des Landes Steiermark setzt sich zum Ziel,
die Entstehung und Auffiihrungen von zeitgends-
sischem Musiktheater zu fordern, indem von einer
hochkaratigen Jury alle drei Jahre junge, in Europa
lebende Komponist/innen eingeladen werden,
daran teilzunehmen. Zwei von ihnen erhalten im
Laufe des 3-stufigen Prozesses einen Kompositi-
onsauftrag fiir einen Einakter. Diese Preistrager-
werke werden dann von der Kunstuniversitdt Graz
in Kooperation mit dem ORF musikprotokoll zur
Urauffiihrung gebracht.
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SEHYUNG KIM (KZ)

Sehyung Kim wurde 1987 in Ka-
sachstan geboren. Er absolvierte
ein Kompositionsstudium am Mos-
kauer  Tschaikowski-Konservato-
rium und studiert aktuell bei Beat
Furrer an der Universitat fiir Musik
und darstellende Kunst Graz. Kim
gewann zahlreiche Preise bei in-
ternationalen Wettbewerben und
erhielt 2015 einen Musikférde-
rungspreis der Stadt Graz. Seine
Musik wurde unter anderem vom
Moscow  Contemporary  Music
Ensemble (MCME), durch Nostri
Temporis (Ukraine), dissonArt En-
semble (Thessaloniki), Klangforum
Wien (Wien) und Schallfeld Ensem-
ble (Graz) interpretiert. Er bekam
Kompositionsauftrdge unter an-
derem von IMPULS Festival, dem
46. internationalen Sommerkurs
in Darmstadt (2014), dem ORF und
von Jeunesse Osterreich.



ANTON
SAROKIN

ZERO PLAYS

‘; Zero Plays heifit die neue Radioarbeit von dem aus Minsk, Belarus,

6.10., 23.03 stammenden Medienkiinstler Anton Sarokin. In seinem Projekt

Radio Osterreich 1
im O1 Radiokunst -
Kunstradio

erforscht Sarokin unheimliche digitale Klanglandschaften beste-
hend aus Audio- und Videofiles, die ins Web hochgeladen und von

niemandem je angesehen wurden, und nur von Algorithmen beob-
Anton Sarokin

achtete, im Netz verborgene Soundstiicke. Die einsamsten digitalen
Zero Plays

Stimmen am dichtesten befiillten Ort — die Gespensterkolonie des
Netzwerks. Ausgehend von der Tatsache, dass aufgrund der Filteral-
gorithmen bei der Suche die meisten der online hochgeladenen
Inhalte unsichtbar bleiben, entschied sich Sarokin, den Klang der
Tiefe zu erforschen. Er suchte nach Alltagsaufnahmen, die bisher
von niemandem gesehen und von niemandem gehort wurden.
Sarokin konzentriert sich auf Fragen des individuellen und kollekti-
ven Geddchtnisses, dem Verhiltnis von Klang und Stille sowie der
Beziehung zwischen Musik und Gesellschaft. Er arbeitet mit dem
vielfaltigen Potenzial von ,,found footage”, den Aufnahmen aus
personlichen Archiven, Artefakten der Popkultur, digitalem Miill,
Memes und Feldaufnahmen. Er kombiniert all diese Materialien, um
die in den Medien enthaltene Bedeutungen zu hinterfragen.

Elisabeth Zimmermann

RADIO
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ANTON SAROKIN (BY)

Anton Sarokin hat sich nicht nur
der Multimedia- und Digitalkunst
verschrieben, er hat auch grofie
Erfahrung mit der Musikproduktion
nach dem DIY-Prinzip. Sarokin wur-
de 1985 in Weirussland geboren.
In seinem kiinstlerischen Schaffen
beschaftigt er sich vor allem mit
Themen wie der individuellen und
kollektiven Erinnerung, der poli-
tischen Dimension von Klang und
Stille, der Beziehung zwischen
Musik und sozialem Umfeld oder
der nichtlinearen Wahrnehmung
der Zeit. Seine Werke wurden in
Solo- und Gruppenausstellungen
und Performances gezeigt, unter
anderem in Minsk, Berlin, Stutt-
gart, Brest, Moskau, Glasgow und
Briissel.
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susanna_niedermayr

Kein weif3er Fleck

eiBrussland bzw. Belarus wird
Wgerne als der weiBe Fleck auf
Europas Landkarte bezeichnet, auch
wir hatten dieses Bild im Kopf, als wir
nach Minsk gereist sind. Im Laufe der
Interviews wurde dann aber immer
deutlicher, dass dieses Bild heraufzu-
beschworen letztendlich kontrapro-
duktiv ist, denn es suggeriert, dass
es in diesem Land nicht viel zu finden
gibt und dass keine Verbindungen zur
AuBBenwelt bestehen. Der Grund dafiir,
so die implizite Annahme, sei das auto-
ritdre Regime.
»Jede Schwarzweiflmalerei ist eine
Simplifizierung und verstellt den Blick
auf das Ganze“, meinte darauf ange-
sprochen Anton Sarokin. ,,Ja, wahrend
diverser Demonstrationen gegen die
Regierung wurden Freunde von mir
verhaftet, es wurden viele traumati-
sche Erfahrungen gemacht, die es nun
zu verarbeiten gilt, aber das ist nur
ein moglicher Blickwinkel auf die Ge-
schichte. Erzdhle ich nur davon, dann
erfiille ich damit die Erwartungen der
Zuhorerinnen und Zuhorer. Denn das
passt in ihr Bild von der letzten Dik-
tatur Europas, das in den Medien ge-
zeichnet wird. Ich trage damit also zu
einer Verfestigung dieses Mythos bei
und das will ich nicht.*
Seit einiger Zeit scheint sich das Land
gegeniiber der Europdischen Union
tatsdchlich schrittweise zu 6ffnen und
auch die Musikerinnen und Musiker
sind auf der Suche nach einem neuen
Aufbruch.



CITIZEN
BAND

VON JESSICA EKOMANE

€

13.10., 23.03
Radio Osterreich 1
im O1 Radiokunst -
Kunstradio

Jessica Ekomane
Citizen Band

RADIO
SPECIALS

In den meisten Landern regulieren und unterteilen die Regierungen
das elektromagnetische Spektrum in Hochfrequenzbander und
ordnen es einer bestimmten standardisierten Nutzung zu. 108-136
MHz fiir Flugzeuge, 76-108 MHz fiir UKW-Radio oder 0,525-1,710
MHz fiir MW-Radio. Zwischen MW und UKW liegt das so genannte
»Blrgerband-Radio“ (engl. Citizens Band Radio), ein Bereich fiir die
Kurzstreckenkommunikation zwischen Einzelpersonen. Im Gegensatz
zum Amateurfunk benotigt es keine Lizenz und wird typischerweise
in der Freizeit und nicht zur Erbringung von Dienstleistungen genutzt.
Urspriinglich als ,,Geschaftsfunk des armen Mannes“ gedacht, ist
der CB-Funk ein Kommunikationsmittel, das mit der Arbeiterklasse

in Verbindung gebracht wird und ein Ort, an dem Installateure und
LKW-Fahrer mit Radio-Hobbyisten zusammenarbeiten. Mit dem
Aufkommen der modernen Telekommunikationstechnologien und der
Veranderung der Funkausbreitung durch einen 11-jahrigen Sonnenfle-
ckenzyklus verlor der CB-Funk jedoch zunehmend an Attraktivitat.
Citizen Band macht anonyme Stimmen, die sich in den verbleibenden
Resten dieses halb-offentlichen Forums im Frequenzspektrum finden,
horbar — sie kdnnen sich einmischen und im nationalen Radio mitre-
den.

Elisabeth Zimmermann
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JESSICA EKOMANE (FR/DE)

Jessica Ekomane ist eine in Frank-
reich geborene und in Berlin leben-
de Elektronik-Musikerin und Klang-
kiinstlerin. Sie schafft Situationen,
in denen der Klang als transformati-
ves Element fiir den Raum und das
Publikum wirkt. Ihre quadrophoni-
schen Performances, die durch ihre
physische Wirkung gekennzeichnet
sind, suchen eine kathartische Wir-
kung durch das Zusammenspiel
der Psychoakustik, die Wahrneh-
mung rhythmischer Strukturen und
den Austausch von Rauschen und
Melodie. Ihre sich stdndig veran-
dernden und immersiven Klang-
landschaften basieren auf Fragen
nach dem Verhiltnis zwischen in-
dividueller Wahrnehmung und kol-
lektiver Dynamik oder der Unter-
suchung von Horerwartungen und
ihren gesellschaftlichen Wurzeln.
2019 wird ihre erste LP {iber Impor-
tant Records veroffentlicht. Jessica
Ekomane ist Shape Artist 2019.



LET’
MERRY-GO-
ROUND@
ISA19

MUSIC FOR BODIES IN MOTION

Oktober 2014. Eigentlich sollte es ja eine Spielvorrichtung fiir
zeitgenossische Musik sein, bei der sich Menschen an einer
Klangquelle vorbei bewegen — eine ,,music for bodies in motion“.
Bei den Voriiberlegungen stellte sich heraus, dass ein tiber 8o
Jahre altes Kettenkarussell genau die richtigen Voraussetzungen
mitbrachte, um das Horerlebnis durch das physische Erleben einer
schnellen Drehbewegung zu erweitern. Wir luden internationale
Kiinstlerinnen und Kiinstler ein, fiir dieses Projekt neue Musik zu
schaffen. Um den Kiinstler/innen das Komponieren zu erleichtern,

Mit der Entscheidung, dieses Karussell-Projekt nicht in einem
Kunstraum stattfinden zu lassen, sondern damit auf den Grazer
Karmeliterplatz zu gehen, passierte eine Neukontextualisierung.
Ohne die iibliche akustische Kulisse von Kirtag und Messe verwies
unser Karussell auf sich selbst. Schon nach den ersten Probefahr-
ten zeigte sich, dass das Publikum hier keine Beriihrungsadngste
mit zeitgendssischer Musik hatte. Jede Runde am Karussell wurde
kurz anmoderiert und lief dann circa drei Minuten. Nur wer auf dem
Karussell seinen Korper im Kreis drehen lasst, kann die eigens fiir
das Karussell komponierte Musik fliegend erleben und spiiren.
Wahrend der vier Tage musikprotokoll flogen tiber 6000 Menschen
mit dem Kettenkarussell. Ein Jahr spdter waren es noch viel mehr,
als das Projekt beim Linzer Hohenrausch sechs Monate lang das
Publikum begeisterte.*

stellten wir ihnen eine Software-Karussellsimulation zur Verfligung.

Im August 2019 drehte sich das Karussell nun erstmalig bei der

Folgende Werke waren in
Reichenau zu horen:

Aleksey Igudesman:

Funk the String

Simply Quartet:

Joseph Haydn Streichquartett
in D-Dur op. 50/6, Hob. IlI:
»Frosch, Menuett: Allegretto
Aron Ludwig:

Now what

Lauge Dideriksen:

Speed Down/Slow Up

Lars Kynde & Jeroen
Uyttendaele:

ear choreography

Christoph Herndler: IKARUS
Ursula Wogerer: QUICK 40°
Karlheinz Essl: VERTIGO
Shayan Mokhtarani:

As Wind in Dry Grass

Mira Perusich:

And Love Every Turn

Per Martinsen:
Repeat:Then:Repeat
Veronika Sterrer:
Gedankenkarussell
AUREUM Saxophon Quartett
Arrangement: Rudi Pietsch:
Saxorell

James Tenney:

For Ann (rising)

Eine Veranstaltung der 29. isa —

Internationale Sommerakademie
der mdw — Universitat fiir Musik
und darstellende Kunst Wien in
Kooperation mit dem Festival fiir

isa19, der diesjdhrigen Internationalen Sommerakademie der
mdw — Universitat fiir Musik und darstellende Kunst. Internationale
Kiinstlerinnen und Kiinstler, Kurs-Teilnehmer/innen der isa19 und
Studierende der mdw haben fiir das Karussell Klangkompositionen

konzipiert. zeitgendssische und experimen-
telle Musik ORF musikprotokoll im
Fréink Zimmer steirischen herbst.

Schloss Reichenau / Rax,

17. bis 24. August 2019
https://musikprotokoll.orf.at/de/
lets-merry-go-round

*Ausschnitte dieses Textes wurden erstmals verdffentlicht in herbstbuch 1968 — 2017.
Martin Behr, Martin Gasser, Johanna Hierzegger & steirischer herbst. Styria Verlag, Wien —
Graz — Klagenfurt, 2017.

MUSIKPROTOKOLL
ON TOUR
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GAMMA
FESTIVAL

MUSIKPROTOKOLL Gamma Festival: http://www.gammafestival.ru/
ON TOUR SHAPE: http://shapeplatform.eu/
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Shape Showcase beim Gamma Festival in St.
Petersburg. Unite, Create, Inspire

Ende 2014 griindeten 16 Festivals des Festivalnetz-
werkes ICAS der International Cities of Advanced
Sound die Plattform Shape fiir spannende neue
Projekte aus dem Bereich der Musik und audio-
visuellen Kunst — eines dieser 16 Festivals ist das
ORF musikprotokoll im steirischen herbst. Ge-
meinsam werden jedes Jahr 48 Kiinstler/innen und
Projekte ausgewabhlt, auf die dann jeweils zwolf
Monate lang die Shape Scheinwerfer gerichtet
sind. Und einmal im Laufe dieser zwolf Monate be-
suchen wir ein befreundetes Festival, um gemein-
sam einen Shape Showcase zu veranstalten und
Briicken zu bauen. Nach Montreal (Mutek), Rio de
Janeiro (Novas Frequencias) und Kampala (Nyege
Nyege) fiihrte dieser heuer Mitte Juli in die russi-
sche Kulturmetropole St. Petersburg zum Gamma
Festival.

Grof3er Konzertabend in der Stepan Razin Fabrik
Der zentrale, grofle Konzertabend fand vom 13. auf
den 14. Juli in der beeindruckenden, derzeit brach
liegenden Stepan Razin Fabrik statt, wo einmal

die dlteste Brauerei Russlands untergebracht war,
wie man uns erzdhlte. Auf Miteinladung des ORF
musikprotokoll dort aufgetreten sind Schtum,

das Duo von Manu Mayr und Robert PockfuB. Die
Bandbreite der dargebotenen Musik- und Kunst-
beitrage sei wirklich sehr tiberwaltigend gewesen,
so Mayr. ,,Ehemalige Brauerei klingt jetzt vielleicht
ein bisschen lieblich, also das hat schon eher so
einen Atomreaktor-Charakter gehabt, muss man
sagen, weil es sehr hohe, riesige Rdume waren und
das Ganze sich iber fiinf Stockwerke erstreckt hat.
Im Erdgeschof3 war der Main Floor. Durch enge,
Uberfiillte Treppenhduser hat man sich dann lang-
sam den Weg zu den anderen Biihnen gebahnt und
in vielen kleineren Rdumen waren Ausstellungen
zu sehen. Man hat wirklich viel erleben kénnen.“
Je hoher man die Treppen hinaufgestiegen und je
tiefer man in die Seitengadnge eingedrungen ist,
umso abstrakter sei auch das Musikprogramm
geworden, erganzt PockfuB. ,,Das war schon ein
sehr gut durchdachter Mix, der auch scheinbar gut
aufgegangen ist, denn es waren doch sehr viele
Leute da.“

Russlands Berlin

Gegriindet wurde das Gamma Festival 2016 von
Slava Kostyakhin und Ivan Logos, die vor zehn
Jahren die Agentur m_division ins Leben gerufen
haben, die das ganze Jahr tiber Konzerte und Club-
Néchte veranstaltet. Das Kulturleben in St. Peters-
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burg sei derzeit besonders spannend, erzahlte
Kostyakhin. ,,Es gibt viele Industriegebdude, die
noch immer leer stehen. Und nirgendwo in Russ-
land pflegen die Leute einen so freien Lebensstil
wie in St. Petersburg. AuRerdem ist das Leben hier
noch immer billiger als in Moskau. All das sind
gute Griinde, um hier jetzt etwas aufzubauen, eine
Community zu schaffen.” Gerne bezeichnen die St.
Petersburger/innen ihre Stadt als das neue Berlin.

Gamma Pro

Seit vergangenem Jahr verstéarkt die Kunsthisto-
rikerin und Kuratorin Natalia Fuchs das Festival-
Team. Zum zweiten Mal hat sie heuer die Gamma
Pro Konferenz programmiert, ein interdisziplindres
Forum, das Vertreter/innen aus Kunst, Kultur und
Technologie zusammenbringt. Kultur konne ein
Motor fiir soziale Innovation sein, so Fuchs. Die
internationale Ausrichtung des zweitédgigen Ge-
sprachsprogramms sei dabei zentral. ,,Ich mdchte
zeigen, dass internationale Kooperationen auch
von Russland ausgehen kdnnen; dass wir hier nicht
nur Arbeiten vorstellen konnen, die anderswo ent-
standen sind, sondern dass wir gemeinsam etwas
Neues schaffen kénnen, internationale Projekte
mit groBBartigen Ergebnissen, die {iberall prasen-
tiert werden kénnen.“

Gamma Lab

Und so luden die Veranstalter/innen des Gamma
Festivals im Mai zum Gamma-Lab. Fiir zwélf Tage
trafen sich unter der Leitung der Moskauer Medi-
enkinstlerin Helena Nikonole und von Peter Kirn,
dem Griinder des MusicMaker’s Hacklab, Musiker/
innen aus Russland, Kenia, der Slowakei und
Deutschland, um das kiinstlerische Potential von
Machine Learning, einem Teilbereich der Kiinst-
lichen Intelligenz, auszuloten. Begleitet wurden
sie dabei von Natasha Soboleva, die sich an der
Russischen Akademie der Wissenschaften mit dem
Forschungsfeld der Kiinstlichen Intelligenz be-
schaftigt. Die wahrend des Labs und in den darauf-
folgenden Wochen entwickelten Projekte wurden
im Rahmen des grof’en Konzertabends in der
Stepan Razin Fabrik auf der Al Stage prasentiert.
Ilhre Mission wiirde sich mit drei W6rtern umrei-
Ben lassen, so Slava Kostyakhin. ,,Unite, Create,
Inspire. Zuerst mochten wir die Menschen in
Russland zusammenbringen, dann mochten wir
einen internationalen Dialog in Gang setzen, um
schlieBlich gemeinsam Neues zu schaffen. Gemein-
sam konnen wir auch den Rest der Gesellschaft
inspirieren.*

Susanna Niedermayr
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21.9.2019  13:00 Uhr Le week-end: Georgien trifft Wien. Mit Inola Gurgulia, Mikheil Shugliashvili u.a.
24.9.2019 23:03 Uhr Zeit-Ton: Portrdt Mikheil Shugliashvili
29.9.2019 22:08 Uhr Zeit-Ton extended: Radio Call 2019 — ,,Sogokuru“ von Aurélie Nyirabikali Lierman
29.9.2019 23:03 Uhr 01 Radiokunst Kunstradio: Radio Call 2019 —,,Love and Rage*“ von Israel Martinez
30.9. 2019 17:30 Uhr Spielrdume: musikprotokoll 2019 — Vorschau u.a. mit David Shugliashvili
02.10.2019 23:03 Uhr Zeit-Ton Magazin: musikprotokoll 2019 — Vorschau
05.10.2019 10:05 Uhr 01 Klassik-Treffpunkt: Helmut Jasbar im Gespréach mit Ilan Volkov
05.10.2019 17:05 Uhr Diagonal: Die Wiederentdeckung der Kompositionen des Georgiers Mikheil
Shugliashvili
06.10.2019 23:03 Uhr 01 Radiokunst Kunstradio: Anton Sarokin
08.10.2019 23:03 Uhr Zeit-Ton: Klangforum Wien
09.10.2019 23:03 Uhr Zeit-Ton Magazin: Michela Pelusi
10.10.2019  23:03 Uhr Zeit-Ton: Katharina Ernst & Christina Kubisch
11.10.2019 19:30 Uhr 01 Konzert: RSO Wien und Musik von Mikheil Shugliashvili
Grosse Chromatische Fantasie fiir 3 Klaviere
11.10.2019 23:03 Uhr Zeit-Ton: Glop — kauders* E-Gitarrenorchester
13.10.2019 17:10 Uhr Spielrdume Spezial: Georgian Songs mit David Shugliashvili und Tamuna Tolordava
13.10.2019 23:03 Uhr 01 Radiokunst Kunstradio: Jessica Ekomane
16.10.2019 23:03 Uhr Zeit-Ton: Psychophysics Machines
18.10.2019 23:03 Uhr Zeit-Ton: Portrdt Erwan Keravec
20.10. 2019 17:10 Uhr Spielrdume Spezial: The Revolutionary Birds
21.10. 2019  23:03 Uhr Zeit-Ton: Studio Dan (1)
22.10. 2019 23.03 Uhr Zeit-Ton: Studio Dan (2)
24.10. 2019 23.03 Uhr Zeit-Ton: Terry Riley’s In C (Magam Rast Model)
28.10. 2019 23.03 Uhr Zeit-Ton: Danapris String Quartet
31.10. 2019  23:03 Uhr Zeit-Ton: Portrdt Arash Azadi
07.11. 2019 23:03 Uhr Zeit-Ton: ,,Consumnia“ — ein Musiktheater von Sehyung Kim
28.11.2019 23:03 Uhr Zeit-Ton: Ensemble Mécanique
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Sie haben die Wahl:
(1 Jahresabo PRINT (6 Hefte) 68 Euro*

(] Jahresabo DIGITAL (6 App-Ausgaben)
50 Euro

(] Jahresabo PRINT + DIGITAL (6 Hefte
+ 6 App-Ausgaben) 78 Euro*

() Jahresabo PRINT + CD (6 Hefte +
6 Wergo-CDs) 134 Euro*
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s i (6 Hefte + 6 Wergo-CDs + 6 App-
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Fiir Studierende ist das Jahresabo DIGITAL kostenlos! Mehr Infos unter musikderzeit.de

* Preise inkl. Versandkosten; bei Versand nach Deutschland jeweils — 10 Euro. Die genannten Preise gelten ausschlieBlich
fur Privatkunden. Abonnentlnnen der Printausgabe erhalten Biicher aus der Reihe edition neue zeitschrift fir musik zum
Sonderpreis. Alle Angaben ohne Gewahr.

Bestellen Sie bei:
Leserservice Schott-Zeitschriften | Telefon +49/6123/9238287 | abo-schott@vuservice.de | oder tiber www.musikderzeit.de O
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Wascht Blau raus und Rot rein

‘ >OO Peter Ablinger . Oskar Aichinger . Liz Allbee . Lotte Anker . Art Ensemble of Chicago . Austrofred . Aynur . Ab Baars .
A

JAHRE Derek Bailey . Johannes Bauer . Anne La Berge . Tim Berne . Hilary Binder . Markus Binder . Dominik Blum . Martin
#GLAUBANDICH

Vermehrt

Blume . Cordula Bésze . Carla Bozulich . Anthony Braxton . Tyonday Braxton . Bernhard Breuer . Peter Brotzmann . Didi
Bruckmayr . Michael Bruckner . Bulbul . John Butcher . Ridiger Carl . Angélica Castell6 . Christoph Cech . Xavier Charles
. Audrey Chen . Ornette Coleman . Alice Coltrane . John Coltrane . Tim Daisy . Michel Doneda . Kaja Draksler . Isabelle
Duthoit . Ingrid Eder . Marco Eneidi . Katharina Ernst . Viola Falb . Tanja Feichtmair . Bumi Fian . Rudi Fischerlehner .
Elisabeth Flunger . freistil.klingt.org . Fred Frith . Maria Frodl . Wolfgang Fuchs . Fuckhead . Fugu & The Cosmic
Mumu . Susanna Gartmayer . Annette Giesriegl . Gigi's Gogos . GIS Orchestra . Jimmy Giuffre . Dieter Glawischnig .
Vinko Globokar . Heiner Goebbels . Gunda Gottschalk . Georg Graewe . Gravida . Jean-Luc Guionnet . Mats Gustafsson
. Mary Halvorson . Gilbert Handler . Elisabeth Harnik . Franz Hautzinger . Alexander Hawkins . Agnes Heginger . David
Helbock . Hella Comet . Gerry Hemingway . Nina de Heney . Christoph Herndler . Anna Hogberg . Maya Homburger .
Charlotte Hug . Agnes Hvizdalek . Eva Jantschitsch . Sven-Ake Johansson . Daniel Johnston . Mauricio Kagel . Slobodan
- - Kajkut . Elena Kakaliagou . Kasperlmaschine . Irene Kepl . Stefan Keune . Carla Kihlstedt . Katharina Klement . Franz

Koglmann . Koenigleopold . Ziga Koritnik . Stefan Krist . Christof Kurzmann . Sylvie Lacroix . Laibach . Bernhard Lang .

Klaus Lang . Ingrid Laubrock . Okkyung Lee . Gyorgy Ligeti . Christian Lillinger . Paul Lovens . Low Frequency Orchestra

. Radu Malfatti . Eleni Mandell . Lasse Marhaug . Manu Mayr . Rob Mazurek . Misha Mengelberg . Butch Morris . Joe

. Morris . Elise Mory . Muche/Hein . Matthias Muller . Max Nagl . Lucas Niggli . Lé Quan Ninh . Der Nino aus Wien . Nitro

Mahalia . Ewald Oberleitner . Maja Osojnik . Evan Parker . Hans Platzgumer . Polwechsel . Jelena Poprzan . Porn to Hula

. Puntigam/Hollinetz . Philipp Quehenberger . Eliane Radigue . Werner Raditschnig . Hannes Raffaseder . Natalia

Wir unterstiitzen auch das Klangforum Wien meinguez Rangel . Reflector . Eva Reitler . U;hi Reiter . Dave Rempis . Huckey Benner . Lissie Rettenwander . llse
und den Erste Bank Kompositionspreis. Riedler ..I\/Iax Roa?h . Hank Roberts - Billy R0|szl . Rova Saxqphone Quarﬁet . Tamla Rubio .‘Paul Rutherford . SL.J.SEina
Santos Silva . Matija Schellander . Elisabeth Schimana . Schlippenbach Trio . Ingrid Schmoliner . Dorothea Schirch .

Martin Siewert . Silent Block . Patti Smith . Mathias Spahlinger . Erwin Stache . Burkhard Stangl . Hans Steiner . Studio

é Dan . Petra Stump . Sun Ra . Cherry Sunkist . Cecil Taylor . John Tchicai . The Dorf . The Flying Luttenbachers . The
ERSTE SANK International Nothing . The Striggles . The Thing . Henry Threadgill . Tumido . Birgit Ulher . Judith Unterpertinger . Valina
MehrWERT Sponsoring . Ute Volker . Mariam Wallentin . Heimo Wallner . Stian Westerhus . Manon-Liu Winter . Christian Wolfarth . Joe Zawinul

. zeitkratzer . Alfred Zimmerlin . John Zorn .

Noidgas
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Richard Wagners Leben
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Markus Kiesel, Joachim Mildner, Dietmar Schuth: »
Wandrer heiBt mich die Welt g
Auf Richard Wagners Spuren durch Europa 2 s
272 Seiten, Hardcover, Uiber 800 farbige Abbildungen :
ConBrio Verlagsgesellschaft mbH e
CB 1280, ISBN 978-3-940768-80-3 . L
€ 54,00 St www.conbrio.de
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Schiitzen, was zahlt.

Wir sehen unsere Vielfalt
als Starke. Mit unseren rund
50 Gesellschaften in 25 Lan-
dern tauschen wir untereinan-
der Erfahrungen und Wissen
aus. Dadurch werden viele inno-
vative l[deen und Einflisse unter-
schiedlicher Kulturen genutzt.
Davon profitieren Kunden, Part-
ner, Aktionare und Mitarbeiter.
Wir leben unsere Vielfalt. Was
noch flur uns zahlt, erfahren
Sie unter www.vig.com
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ALT

VIG?

VIENNA INSURANCE GROUP

S KTHE

NEXT
DOOR -
THE NEIGH-
BORHOOD
OF EUROPE
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Distance and proximity: using these terms to introduce musikprotokoll, a festival that has always pro-
moted the new and yet unheard, might reasonably give the impression that the program addresses the
near and the far in an aesthetic sense. While that is true to a certain extent in this year’s festival, we also
mean geographically. Over the past fifty-two years, the range of artists whose works have been heard
during musikprotokoll has always represented an internationally diverse group. Even more so in 2019,
when geographic distance and proximity form the narrative arch of the program.

Borrowing from the large-scale project conceived and presented by 01 Kunstradio, Nebenan — Erkund-
ungen in Europas Nachbarschaft (Next Door — Explorations in the Neighborhood of Europe), we ask
regarding distance and proximity: How far is it to Belarus? How far is it to Lebanon, Georgia, and Arme-
nia, to Cyprus and Israel, to Tunisia and Morocco? How far are these countries from Europe, or — more
precisely — how far away are we from them, their history, mentality, and most of all, their music? The
focus of musikprotokoll 2019 are selected, individual positions from these different countries — works
that cut across existing genres. New commissions for the Vienna Radio Symphony Orchestra (RSO) were
awarded to a composer from Belarus, a composer from Israel, and a composer with Moroccan-British
parents. Studio Dan plays a stringently ordered series of ten premiering works by Austrians as well as
composers from Lebanon, Belarus, and Armenia. Three works by the legendary Georgian composer Mik-
heil Shugliashvili, who died in 1996, form another focus within the programming.

Director: Elke Tschaikner
Curated by: Rainer Elstner, Susanna Niedermayr, Christian Scheib, Elke Tschaikner, and Frank Zimmer

A production of ORF Radio Osterreich 1 and ORF Landesstudio Steiermark. In coproduction with steirischer herbst *19. In cooperation
with the University of Music and Performing Arts Graz, 01 Kunstradio, SHAPE — Heterogeneous Art and Performance in Europe, ICAS
— International Cities of Advanced Sound, Akademie Graz, esc medien kunst labor, and Ukrainisches Institut. With the support of the
European Union’s “Creative Europe” program.

The notion of time as linear is an illusion that can be dispelled. The idea of spatiality as rooted in a

fixed location is also doubtful. What is certain is that the audiovisual work Karvan Sara 4050 by Arash
Azadi proves any assumptions of a clear relationship between space and time to be deceptive. Azadi is
a young Iranian composer and interdisciplinary artist who lives in the Armenian capital of Yerevan. In
Karvan Sara 4050 the historical caravansaries — places where the traders from East and West met along
the Silk Road — become a metaphor for the Caucasus region as a junction of cultures. In terms of time,
his artistic imagination transports him into the year 4050, whereby a few thousand years turn into the
blink of an eye and the other way around.

3.10. - 6.10., Thu - Sun 10:00 - 19:00 (5.10., 18:00 - 01:00 in conjunction with Long
Night of Museums) | Akademie Graz

Premiere

Sound installation

Free admission
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3.10., 18:00 | Akademie Graz
Opening

01 broadcast Zeit-Ton: 31.10., 23:03
Composition: Arash Azadi

In cooperation with SHAPE — Sound, Heterogeneous Art and Performance in Europe. Sponsored by the European Union’s “Creative
Europe” program. Arash Azadi is a 2019 SHAPE Artist.

A white thread is made to vibrate, dancing around its own axis and quickly forming a standing wave
while bathed in colorful light, sonorously rotating into eternity and pointing the way towards a new
constellation of space and time. SpaceTime Helix is the title of this mysterious drama, which media artist
Michela Pelusio conjured with the help of a dark space and the optical-acoustic instrument that she de-
veloped. The work was created in Austria in 2012, and during the following years the artist traveled with
it around the world — from Vienna to Tokyo, from Dubai to Montreal. SpaceTime Helix plays with the
laws of physics and ultimately leads us back to the beginnings of the world, since standing waves are
often found in nature. According to Pelusio: “Standing waves and harmonic vibrations are fundamental
to our understanding of the world and the universe.” SpaceTime Helix is being performed in Graz for the
first time as part of musikprotokoll.

3.10.,19:30 | Dom im Berg
Concert performance
Day pass 13/9 Euro

4.10., 11:00 | FH Joanneum
Institut fiir Design & Kommunikation
Lecture with Michela Pelusio
immersive audiovisual experiences
Free Admission

01 broadcast Zeit-Ton Magazin: 9.10., 23:03
Composition and performance: Michela Pelusio

In cooperation with SHAPE — Sound, Heterogeneous Art and Performance in Europe. Sponsored by the European Union’s “Creative
Europe” program. Michela Pelusio is a 2019 SHAPE Artist.

When Christina Kubisch and Katharina Ernst got to know each other in 2016, it was a meeting of kindred
spirits. Both work in the fields of music and art. Undercurrents resulted from this encounter, the first
work for drums and electromagnetic sound composed by Kubisch, who in the early 2000s had developed
a set of earphones with built-in induction coils that attract electromagnetic fields and make them audible
through amplifiers and speakers. For musikprotokoll the two artists developed a second joint work, the
commission Interference, which uses a test version of the computer program BeatSeeker. What sets the
rhythm are Ernst’s drums, not Kubisch’s recordings of the electromagnetic sounds of various security
barriers. In this case, the machines do not control people; people control the machines.
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3.10., 20:00 | Dom im Berg
Concert
Day pass 13/9 Euro

01 broadcast Zeit-Ton: 10.10., 23:03
Drums, synthesizer, tam-tam, gongs: Katharina Ernst
Electromagnetic sounds: Christina Kubisch

In cooperation with SHAPE — Sound, Heterogeneous Art and Performance in Europe. Sponsored by the European Union’s “Creative
Europe” program. Katharina Ernst is a 2019 SHAPE Artist.

Composer and oud player Khyam Allami is interested in the deconstruction of Magamat, the melodic sys-

tems used in Arab music. According to Allami, the rules of Arab music have not been sufficiently broken.
Its beauty lies in its elasticity and the expansiveness of time and lines of melody. However, computer
programs that generate music do not support this since they generally tend to follow Western concepts
of music, tightly constraining the rhythm. During musikprotokoll, Allami presents the solo-electronic
version of Terry Riley’s in C, a seminal work of minimal music from 1964, transposed into the melodic
system of the Arabic mode of a “rest.” To do this, the musician worked with London-based programmer
Charles Matthews to develop his own software based on Max for Live.

3.10., 21:00 | Dom im Berg
Concert
Day pass 13/9 Euro

01 broadcast Zeit-Ton: 24.10., 23:03
Composition, electronics: Khyam Allami

It all began with a second-hand listening experience. A friend told Gottfried Krienzer, aka kauders, about
a concert with Glenn Branca and his guitar orchestra. Since kauders did not know of Branca’s work —
and since in the 1990s music was not so readily available over the internet as it is today — the artist let
his fantasy run wild and improvised his own ideas about how the concert and its many guitars must have
sounded. Over time kauders developed his very own notion of the guitar orchestra. Ultimately, the musi-
cian began to capture various guitar melodies in order to layer them with the computer. He experiment-
ed for ten years in order to find optimal combinations. The result is the work Glop, which can now be
heard in a live version for twenty-three guitarists from Graz. Slobodan Kajkut and Nikos Zachariadis are
responsible for the high-precision combination of the individual guitar voices, which follow a strict score
and bounce back and forth between twenty-three amplifiers.

3.10., 22:30 | Dom im Berg
Concert
Day pass 13/9 Euro

01 broadcast Zeit-Ton: 11.10., 23:03
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Music and concept: Gottfried Krienzer, aka kauders

Guitarists: Michael Eisl, Franz Gurt, Daniel Gutmann, Andreas Heller, Birgit Hofstadler, Samo Ismajlovi ,
Bernhard Jammerbund, Richard Kahlbacher, Reas Kldckl, Michael Laab, Robert Lepenik, Bernd Ober-
dorfer, Martin Plass, Philip Prugger, Johannes Raggam, Lea Sonnek, Christian Steiner, Alexandra Stessl|,
Marina Stiegler, Christoph Uhlmann, Eva Ursprung, Klaus Wohlgemuth, and Werner Wohlgemuth
Sound manipulation: Slobodan Kajkut and Nikos Zachariadis

ARTikulationen is an international festival for artistic research that engages with aesthetic, social, and
existential questions through an integrated artistic and scientific approach. Since 2016 artists and
thinkers have been presenting their projects, most recent works, and results together with thinkers and
PhD candidates. ARTikulationen is organized by the Doctoral School for Artistic Research (KWDS) of the
University of Music and Performing Arts Graz in cooperation with musikprotokoll. Critically Concerned? is
the title of this year’s discussion round. Performers, composers, and thinkers dialogue with one another
about their music practices and the question as to what extent they are able to express, reflect on, ex-
plore, and challenge interpersonal relations, independently of prevailing social conditions.

4.10., 16:00 | Theater im Palais
Discussion
Free admission

Discussion participants: Khyam Allami, Deniz Peters, Bushra El-Turk, and Cynthia Zaven

In cooperation with SHAPE — Sound, Heterogeneous Art and Performance in Europe. Sponsored by the European Union’s “Creative
Europe” program. The Artist Talk/Round Table “Critical Music” takes place in cooperation with the Festival for Artistic Research ARTiku-
lationen of KWDS at the University of Music and Performing Arts.

Katrin Hochschuh and Adam Donovan have been working together as a duo since 2016: Hochschuh
comes from the field of digital design and robotic architectural fabrication. With a background in robotics
and acoustics, Donovan specializes in directional sound and acoustic lenses. Psychophysics Machines
consists of five sound-generating robotic sculptures, whose audio-analysis functions are slowly altered
by the artists’ interventions over the course of the performance. The resulting shifts in sound transform
human perception, providing an experience rooted in the here and now.

4.10., 18:00 | esc medien kunst labor
Performance
Free admission

Robotics workshop: 5.10., 16:00 | esc medien kunst labor
Free admission

01 broadcast Zeit-Ton: 16.10., 23:03
Composition, electronics: Adam Donovan and Katrin Hochschuh

A production of esc medien kunst labor and ORF musikprotokoll.
Empathy Swarm, Curious Tautophone and Dr. Doppler’s Machine, see page 28.
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Keyboard instruments have always formed the backbone of small instrumental ensembles. Presenting
three very different compositions and virtuosic playing in one evening, Klangforum Wien is testimony to
the fact that not everything has already been tried and tested in this wide-ranging genre. In a work by
Mikheil Shugliashvili (1941-1996), a string quartet takes on two pianos. Things get intense — energized,
brusque, powerful — in this sextet, a piece exemplifying the erratic, unique character of this Georgian
composer. Trio for Clarinet, Cello, and Piano offers a rhythmic and melodic sensibility indebted to the
richness of Cypriot culture. Finally, in the performance of his composition The Rural Realm, Ofir Klemper-
er takes on the role of the groovy soloist, playing the legendary Korg MS-20 synthesizer.

4.10., 19:30 | Next Liberty
Concert
Day pass 18/14 Euro

01 broadcast Zeit-Ton: 8.10., 23:03
Composition: Christina Athinodorou, Ofir Klemperer, and Mikheil Shugliashvili

Klangforum Wien
Conductor: llan Volkov
Synthesizer: Ofir Klemperer

The score for the composition Sextet for Two Pianos and a String Quartet (1973) by Mikheil Shugliashvili was co-published by Boosey
& Hawkes and ORF musikprotokoll for the first time for this occasion.

Studio Dan plays a rigorous sequence of ten premiering compositions. New works by composers from
Austria, Lebanon, Belarus, and Armenia form a dazzling mosaic created in close communication with
each other and with the ensemble — works that as a whole have the effect of a resonating magnifying
glass. From the initial one-minute solo to a two-minute duo and the concluding ten-minute tentet, the
individual works broadly arch through different sound experiences. Initiator Daniel Riegler calls the
new collectively conceived project Augmented Reality, in which ten music positions dialogue with their
respective neighbors.

4.10., 21:00 | Next Liberty
Premiere
Concert

Day pass 18/14 Euro
01 broadcast Zeit-Ton: 21.10. and 22.10., 23:03

Composition: Arash Azadi, Christof Dienz, Susanna Gartmayer, Matthias Kranebitter, Oxana Omelchuk,
Maja Osojnik, Vincent Pongracz, Bushra El-Turk, Clemens Wenger, and Cynthia Zaven

Studio Dan
Musical director: Daniel Riegler

The compositions by Arash Azadi, Bushra El- Turk, and Cynthia Zaven were commissioned by ORF musikprotokoll. Arash Azadi is a
2019 SHAPE Artist.
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A Breton bagpipe player, a Tunisian singer, and a Lebanese percussionist came together to form this
astounding trio. Erwan Keravec has repeatedly demonstrated that bagpipes, with their archaic power, are
a fascinating instrument for experimentation and new music, and has also collaborated with musicians
such as Wolfgang Mitterer and Mats Gustafsson. In 2015 Keravec founded the trio Revolutionary Birds
together with percussionist Wassim Halal and poet and singer Mounir Troudi, who is trained in Arabic
vocal techniques, Sufi musical traditions, and jazz. Since then the trio has been exploring the fascinating
potential of different musical worlds that is born from such an unusual combination — presented for the
first time in Austria!l

4.10., 22:30 | Next Liberty
Concert
Day pass 18/14 Euro

01 broadcast Zeit-Ton: 18.10., 23:03
01 broadcast Spielrdume Spezial: 20.10., 17:10

Vocals: Mounir Troudi
Bagpipe: Erwan Keravec
Percussion: Wassim Halal

In cooperation with SHAPE — Sound, Heterogeneous Art and Performance in Europe. Sponsored by the European Union’s “Creative
Europe” program. Erwan Keravec is a 2019 SHAPE Artist.

The radio program O1 Klassik-Treffpunkt broadcasts from the Akademie Graz. Among the guests of radio
host Helmut Jasbar is Israeli conductor Ilan Volkov, who is conducting in conjunction with musikprotokoll
for the Vienna RSO and Klangforum Wien. The time in between these two concerts brings the opportunity
for an extended broadcasted conversation about music and other important things in life.

As the former assistant to Seiji Ozawa at the Boston Symphony Orchestra, Volkov is among the most
successful conductors of his generation and an expert in contemporary music. In addition to his engage-
ments with important international orchestras, he founded the project Tectonics in 2012 in Iceland, a fes-
tival whose imaginative and eclectic programming cuts across experimental music, improvisation, world
music, electronics, and other styles, and has since then taken place in many other locations including
Adelaide, New York, and Tel Aviv.

5.10., 10:00 | Akademie Graz
Live radio broadcast with audience
Free admission

01 broadcast Klassik-Treffpunkt: 5.10., 10:05

In this constellation the Danubius, alias Donau, is not synonymous with a waltz but with avant-garde
music. Something we can only dream of in Austria became a reality last year in Ukraine. Taking its name
from the Danapris, alias Dnieper — a string quartet was founded that consists of extremely enthusiastic
performers and supporters of modern music. Four young, outstanding musicians — three men and one
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woman — have dedicated themselves to the latest developments in New Music. The repertoire of Dana-
pris String Quartet includes not only Ukrainian but also Austrian contemporary works. As part of musik-
protokoll, this concert marks the Austrian debut of Danapris String Quartet, which highlights contem-
porary works for string quartet in Ukrainian music as well as a short piece — a delicate petitesse — by
Kyiv’s most renown composer, Walentyn Wassylowytsch Sylwestrow, who is still little known in Austria.

5.10., 18:00 | Congress Graz, Kammermusiksaal

Concert

Day pass 22/18 Euro

01 broadcast Zeit-Ton: 28.10., 23:03

Composition: Maxim Kolomiiets, Adrian Mocanu, Maxim Shalygin, and Walentyn Wassylowytsch
Sylwestrow

In cooperation with the Ukrainisches Institut, founded in conjunction with the Austrian-Ukrainian Culture Year 2019

Mikheil Shugliashvili (1941-1996) was an extremely important teacher who served as an example for an
entire generation of young composers. However, many of his works created for large orchestras were
never performed in Soviet Georgia. In 2019 musikprotokoll rediscovers Shugliashvili and his energetic
constructivist approach with the first-ever performance of his orchestral work Polychronia, which has
been published for the first time for this occasion. In this concert his music is being played in combina-
tion with premiering commissioned works by composers from the vicinity of Europe who could veritably
be described as his “second-generation” students: music by Moroccan composer Brahim Kerkour, Bela-
rusian composer Oxana Omelchuk, and Israeli composer Yair Klartag. Also included in the programis a
work by Roman Haubenstock-Ramati (1919-1994), who was active for many years in Israel and consid-
ered the aesthetic progenitor of all of these composers.

5.10., 19:30 | Congress Graz, Stefaniensaal
Concert
Day pass 22/18 Euro

01 broadcast Das 01 Konzert: 11.10., 19:30

Composition: Roman Haubenstock-Ramati, Brahim Kerkour, Oxana Omelchuk, Yair Klartag, and Mikheil
Shugliashvili

ORF Vienna Radio Symphony Orchestra

Conductor: llan Volkov

The composition by Brahim Kerkour was commissioned by ORF musikprotokoll. The composition by Oxana Omelchuk is an Emil
Breisach composition commissioned by ORF musikprotokoll. The score for the composition Polychronia was co-published by Boosey &
Hawkes and ORF musikprotokoll for the first time for this occasion.

Mikheil Shugliashvili (1941-1996) is considered the “Georgian Xenakis.” He was thrown out of the
conservatory in Thilisi twice. Shugliashvili’s determined radical constructivist approach could not be rec-
onciled with the reigning Soviet artistic doctrine. Many of his works are only now being performed for the
first time (on this same evening the Vienna RSO is presenting the premiere of his major orchestral work
Polychronia). An important step in the rediscovery of the composer was the much-lauded recording of
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his symphony Grand Chromatic Fantasy (Symphony) for Three Pianos released by Edition Wandelweiser
Records. The musicians who created this recording are now bringing this overwhelming sound to Graz as
guest performers. Lasting almost an hour, the work entails racing progressions, abrupt chord transitions,
and repetitive concentration of sounds that produce a musically sacred space, a “concert-church” as
described by Thomas Meyer.

5.10., 21:00 | Congress Graz, Saal Steiermark
Concert
Day pass 22/18 Euro

Composition: Mikheil Shugliashvili
Piano: Tamara Chitadze, Tamriko Kordzaia, and Stefan Wirth

While there were many singers in the Soviet Union, songwriters were unusual. Georgian musician Inola
Gurgulia was one of these exceptions. Wife of composer Mikheil Shugliashvili, she sang in the Georgian
language about peace and human kindness — which was enough for her to be labeled anti-Soviet and
prevented from performing at major venues. In Georgia her songs have the status of folk songs that,
when sung in little backstreet cafes or on TV talent shows, still move people to the point of tears. In this
beleaguered country her songs are considered symbols of freedom. Gurgulia’s son, musicologist David
Shugliashvili, is specialized in the rich vocal traditions of Georgian folk music. As singers, he and his
wife, Tamuna Tolordava, keep the songs of Inola Gurgulia alive.

5.10., 22:30 | Congress Graz, Kammermusiksaal
Concert
Day pass 22/18 Euro

01 broadcast Spielrdume Spezial: 13.10., 17:10

Guitar and vocals: David Shugliashvili
Vocals: Tamuna Tolordava

George Antheil composed his Ballet Mécanique in the 1920s, when machines were the driving force be-
hind industrialisation. As the “Graz version”, the work will be performed for the first time in this concert
in the version of 1925 with all the planned instruments at the original tempo of 153. In the second part,
the robotic ensemble plays new works composed especially for this purpose. Winfried Ritsch’s canon for
machine orchestra is an algorithmic composition that interweaves the dynamic progressions of sound
surfaces of the “automata” as a repeatable canon. In the third piece, the Percussion Piece, rhythm pat-
terns by Helmut Kaplan are automated and playfully combined to form a new composition.

6.10., 18.00 | Kunsthaus Graz, Space 02
Concerts for robotic ensemble with 5 pianos, 2 xylophones, 1 marimba, 4 drums,

1 TamTam, 3 propellers, 7 bells and 3 sirens

free entrance
O1 broadcast Zeit-Ton: 8.11., 23:03
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In cooperation with Kunsthaus Graz, Atelier Algorythmics and Klavierhaus Fiedler. The “Graz Version” of the Ballet Mécanique is also
shown as an automatic, robotic piece in the Kunsthaus exhibition “Connected. Peter Kogler with ...” in the synchronized version with
the film.

Born in Kazakhstan in 1987, composer Sehyung Kim takes the audience into the late 21st century. War
is raging. The poor are becoming poorer, and the population is decreasing. Recycling is important on
different levels. A character who is looking for a lover who has disappeared discovers terrible things.
People are being held to be used as spare parts for wounded soldiers. Consumnia uses various familiar
elements from science-fiction dystopias and converges into a short opera that matches the pulse of a

precarious present. Director Olivier Tambosi has staged this premiere of the 7th Johann Joseph Fux Com-

petition for Opera Composition, which is awarded by the Province of Styria and features students of the

University for Music and Performing Arts Graz. The production takes place in cooperation with musikpro-

tokoll, under the musical direction of Wolfgang Hattinger.

6.10., 7.10., 9.10., 19:30 | MUMUTH
Premiere

Concert

22/11 Euro

01 broadcast Zeit-Ton: 7.11., 23:03

Composer: Sehyung Kim

Libretto: Alexander Micheuz

Musical director: Wolfgang Hattinger

Director: Olivier Tambosi

Stage design: Lena Weikhard

Soloists of the University for Music and Performing Arts (KUG): Valentino Blasina, Christoph Gerhardus,
and Corina Koller

Instrumentalists from Performance Practice in Contemporary Music (PPCM) of the University for Music
and Performing Arts (KUG) with Klangforum Wien

In cooperation with the University for Music and Performing Arts (KUG)
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Tickets Normalpreis Ermasigt
musikprotokoll Festivalpass 03.10.-06.10.2019 €55,— € 45,
Tagespass 3.10. €13,- €9,-

19:30 | Dom im Berg | Michela Pelusio

20:00 | Dom im Berg | Katharina Ernst & Christina Kubisch
21:00 | Dom im Berg | Khyam Allami

22:30| Domim Berg | kauders

Tagespass 4.10. €18,- €14,
19:30 | Next Liberty | Klangforum Wien

21:00 | Next Liberty | Studio Dan

22:30 | Next Liberty | Revolutionary Birds

Tagespass 5.10. €22, €18,-
18:00 | Congress Graz, Kammermusiksaal | Danapris Quartet

19:30 | Congress Graz, Stefaniensaall ORF Radio-Symphonieorchester Wien

21:00 | Congress Graz, Saal Steiermark | Mikheil Shugliashvili

22:30 | Congress Graz, Kammermusiksaal | Tamuna Tolordava & David Shugliashvili

Einzelkarte €22, €11,-
6.10., 19.30 | MUMUTH | Consumnia

Freier Eintritt:

3.10. - 6.10., 10:00 - 19:00 | Akademie Graz | Arash Azadi / Klanginstallation (Lange Nacht der Museen
5.10. bis 01:00 offen, Eintritt von 18:00 - 01:00 mit Lange Nacht der Museen-Ticket)

3.10., 18:00 | Akademie Graz | Arash Azadi | Er6ffnung

4.10., 11:00 | FH Joanneum | immersive audiovisual experiences | Michela Pelusio

4.10.,16:00 | MUMUTH | Critical Music | Talk

4.10., 18:00 | esc medien kunst labor | Psychophysics Machines | Adam Donovan & Katrin Hochschuh
5.10., 10:00 | Akademie Graz | 01 Klassik-Treffpunkt

5.10., 16:00 | esc medien kunst labor | Adam Donovan & Katrin Hochschuh | Robotic Workshop

6.10., 18:00 | Kunsthaus Graz | Ensemble Mécanique

Lange Nacht der Museen-Ticket:
5.10., 20:00 | esc medien kunst labor | Robotic Performance

Online-Tickets
Sie konnen lhre Tickets bei unserem Partner steirischer herbst bestellen:
www.steirischerherbst.at/tickets

Information & Karten
Tel.: +43 316 81 60 70, E-Mail: tickets@steirischerherbst.at

ErmdBigungen

Erméafigte Eintrittspreise gelten fiir Schiilerinnen und Schiiler, Lehrlinge und Studierende bis zum
vollendeten 25. Lebensjahr, Arbeitslose, Seniorinnen und Senioren, Prasenz- und Zivildiener und Mitglieder
des 01-Clubs, Standard Clubs der Leser und Kleine Zeitung Vorteilsclubs. Wir bitten Sie, lhren
ErmaRigungsnachweis unaufgefordert vorzuweisen. Umtausch und Riickgabe von erworbenen Karten sowie
nachtradgliche Reklamationen von allfélligen ErmaBigungen sind nicht moglich. Bei Kooperationen und im
Vorverkauf kdnnen nicht alle ErmdBigungsstufen zum Tragen kommen. Bei der Kartenabholung bzw. beim
Einlass ist allenfalls die entsprechende Ermafigungsberechtigung vorzuweisen.
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Locations esc medien kunst labor
Akademie Graz Palais Trauttmansdorff
Neutorgasse 42 Biirgergasse 5

8010 Graz 8010 Graz
Dom im Berg Congress Graz (Kammermusiksaal,
Schlossbergplatz Stefaniensaal, Saal Steiermark)
8010 Graz Albrechtgasse 1
8010 Graz
Theater im Palais
LeonhardstrafBe 15 MUMUTH
8010 Graz Haus fiir Musik und Musiktheater
Lichtenfelsgasse 14
Next Liberty 8010 Graz
Kaiser-Josef-Platz 10
8010 Graz FH Joanneum
Inst. fiir Design und Kommunikation
Kunsthaus Alte Poststrafie 152
Graz Lendkai 1 8020 Graz
8020 Graz

Hunger auf Kunst und Kultur

Auch Menschen in finanziellen Schwierigkeiten haben ein Recht auf Kunst und Kultur. Die Aktion ,,Hunger
auf Kunst und Kultur“ kommt jenen zugute, die gerne am kulturellen Leben teilnehmen méchten, es sich
aber finanziell nicht leisten kénnen. Durch den Verkauf der herbst-Schokolade der Schokoladen-Manufaktur
Zotter in den Info- und Kartenbiiros sowie an den Abendkassen werden Eintrittskarten finanziert, die gegen
Vorlage des Kulturpasses unentgeltlich vergeben werden. Unterstiitzen auch Sie diese Aktion!

Produktionsteam

Konzept: Elke Tschaikner, Susanna Niedermayr, Christian Scheib und Frank Zimmer

Koordination, Redaktion: Frank Zimmer; Redaktion: Lisa Kaufmann; Lektorat: Heimo Ranzenbacher
Ubersetzungen: Friederike Kulcsar; Herausgeber: ORF musikprotokoll

OMC Creation: Karl Markus Maier; Grafische Gestaltung: feinwork

© ORF 2019

Gedruckt auf PEFC zertifiziertem Papier von einem Unternehmen mit Sitz in Osterreich.
PEFC (Programme for the Endorsement of Forest Certification Schemes), das Programm fiir
die Anerkennung von Waldbewirtschaftungs-Zertifizierungssystemen, ist ein transparentes
und unabhdngiges System zur Sicherstellung einer aktiven und nachhaltigen
Waldbewirtschaftung.
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8042 Graz
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S.94 George Antheil © G. Schirmer Archives
S.95 Winfried Ritsch © Winfried Ritsch

S.96 Helmut Kaplan © Edda Strobl

S.97 Ensemble Mécanique © Winfired Ritsch
S.98 Consumnia © Lena Weikhard

S.99 Sehyung Kim © Sehyung Kim

S.103 Anton Sarokin © Anton Sarokin

S.105 Jessica Ekomane © Camille Blake

S.106 Let’s merry-go-round © Stephan Polzer
S.108 GAMMA Festival 2019 © Denis Denisov
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Do 03.10.2019 Fr 04.10.2019 Sa 05.10.2019 S0 06.10.2019
10:00 Uhr KARVAN SARA 4050 * KARVAN SARA 4050 * KARVAN SARA 4050 * KARVAN SARA 4050 *
;9:00 Uhr Arash Azadi Arash Azadi Arash Azadi Arash Azadi
Akademie Graz Akademie Graz Akademie Graz Akademie Graz
10:00 Uhr 01 KLASSIKTREFFPUNKT *
Helmut Jasbar & Ilan Volkov
Akademie Graz
11:00 Uhr IMMERSIVE AUDIOVISUAL
EXPERIENCES *
Michela Pelusio
FH Joanneum, Inst. fiir Design und
Kommunikation
16:00 Uhr CRITICAL MUSIC * ROBOTIC WORKSHOP *
musikprotokoll @ ARTikulationen - Adam Donovan & Katrin Hochschuh
Khyam Allami,Cynthia Zaven, esc medien kunst labor
Bushra el-Turk und Deniz Peters
MUMUTH
18:00 Uhr KKARVAN SARA 4050 * PSYCHOPHYSICS MACHINES * DANAPRIS STRING QUARTET ENSEMBLE MECANIQUE *
Opening / Arash Azadi Adam Donovan & Katrin Hochschuh Maxim Shalygin, Maxim Kolomiiets, Winfried Ritsch, Helmut Kaplan,
Akademie Graz esc medien kunst labor Adrian Mocanu, Walentyn Sylwestrow George Antheil
Congress Graz, Kammermusiksaal Kunsthaus Graz, Space02
19:30 Uhr SPACETIME HELIX KLANGFORUM WIEN RSO WIEN CONSUMNIA
Michela Pelusio Christina Athinodorou, Ofir Klemperer, Oxana Omelchuk, Mikheil Shugliashvili, Sehyung Kim
Dom im Berg Mikheil Shugliashvili Roman Haubenstock-Ramati, Yair Klartag, MUMUTH, Gyorgy-Ligeti-Saal
Next Liberty Brahim Kerkour
Congress Graz, Stefaniensaal
20:00 Uhr  DOUBLE
Katharina Ernst & Christina Kubisch
Dom im Berg
21:00 Uhr TERRY RILEY’S IN C STUDIO DAN GROSSE CHROMATISCHE FANTASIE
(MAQAM RAST REMODEL) Arash Azadi, Cynthia Zaven, Mikheil Shugliashvili / Tamriko Kordzaia,
Khyam Allami Clemens Wenger, Oxana Omelchuk, Tamara Chitadze, Stefan Wirth
Dom im Berg Matthias Kranebitter,Maja Osojnik, Congress Graz, Saal Steiermark
Christof Dienz, Bushra el-Turk,
Vincent Pongracz, Susanna Gartmayer
Next Liberty
22:30 Uhr GLOP REVOLUTIONARY BIRDS INOLA’S LIEDER ANTON SAROKIN
kauders Mounir Troudi, Erwan Keravec, Tamuna Tolordava & David Shugliashvili 01 Radiokunst - Kunstradio

mit 23 Musiker/innen aus Graz
Dom im Berg

Wassim Halal
Next Liberty

Congress Graz, Kammermusiksaal

Radio Osterreich

* Freier Eintritt

Klang-/Medieninstallation

Konzert Talk/Radio/Workshop

musikprotokoll.ORF.at





