


Programm: Remembering Newtopia

Kunsthalle Budapest
Budapest XIV.
Hösök tere
Ungarn

6.9.2007 - 19.30
György Kurtág Jr. „Spaces Talks“
Ludger Brümmer „Shine“

7.9.2007 - 19.30
Stevie Wishart „The Sound of Gesture“
György Kurtág Jr. & Miklós Lengyelfi „Zoo“

8.9.2007 - 19.30
Todor Todoroff „Around and above, weightless…“
Andrea Szigetvári „Swinging Door“
Shintaro Imai „Motion and Glitch Study“

Muffathalle München
Muffatwerk
Zellstr 4
81667 München

11.9.2007 - 20.30
Todor Todoroff „Around and above, weightless…“
György Kurtág Jr. „Spaces Talks“
Pause
Ludger Brümmer „Glasharfe“
Stevie Wishart „The Sound of Gesture“

17.9.2007 - 20.30
Ludger Brümmer „Shine“
Andrea Szigetvári „Swinging Door“
Gilles Gobeil „Ombres, espaces, silences“
Pause
György Kurtág Jr. & Miklós Lengyelfi „Zoo“
Shintaro Imai „Motion and Glitch Study“



Programm: Remembering Newtopia

ZKM | Karlsruhe
Zentrum für Kunst und Medientechnologie

Lorenzstraße 19
76135 Karlsruhe

20.9.2007 - 20.00
ZKM_Kubus:

György Kurtág Jr. „Spaces Talks“ 
Gilles Gobeil „Ombres, espaces, silences“

Alexander Schubert „Corylus Avellana“
Pause

ZKM_Medientheater:
György Kurtág Jr. & Miklós Lengyelfi „Zoo“

21.9.2007 - 20.00
ZKM_Kubus:

Todor Todoroff „Around and above, weightless…“
Ludger Brümmer „Glasharfe“

Pause
ZKM_Medientheater:

Shintaro Imai „Motion and Glitch Study“

22.9.2007 - 20.00
ZKM_Kubus:

Stevie Wishart „The Sound of Gesture“
Andrea Szigetvári „Swinging Door“

Pause
ZKM_Medientheater:

Ludger Brümmer „Shine“

Die aufgeführten Werke sind im Rahmen von „Bipolar deutsch 
ungarische Kulturprojekte“ entstanden. Bipolar ist ein Initiativ-
projekt der Kulturstiftung des Bundes. Die Werke werden am 

ZKM produziert und am Freitag, den 23.11.2007, um 20:30 vom 
BR Hörfunk BR2RADIO ausgestrahlt. Eine Koproduktion von 

ZKM, Budapest Music Center und intermedium / BR 2007 und 
Kooperation mit dem Muffatwerk München.



Ludger Brümmer: Shine 

Komposition für Video, Electronik und Tanz
 Tanz: Csaba Horvaáth und Andrea Ladanyi
Software: Joachim Gossmann und Chandrasekhar Ramakrishnan
20‘01‘‘

Der in sich widersprüchliche Gedanke fort-
zuschreiten jedoch im Gleichen zu bleiben, 
fasziniert mich seit langer Zeit. Dieser 
Gedanke kann Grundlage für Albträume, 
aber auch für interessante Denkmodelle 
sein. Konsequenterweise lassen sich unter 
anderem Fraktale dieser, der Dialektik 
widersprechenden Logik unterordnen.
Musikalisch ist dieses Paradoxon in der 
Benutzung von einzelnen Grains formulier-
bar. Als Tonobjekt ist das Grain ein Einzel-
ereignis, verdichtet man die Anzahl der 
Grains, so entsteht daraus eine aus vielen 
Einzelereignissen zusammengesetzte 
kontinuierliche Fläche, die sich danach wie-
der in singuläre Momente auflösen lässt. 
Ebenso verschmelzen einzelne Intervalle 
zu einem Pattern und dieses komprimiert 
sich schließlich zu einer höchst komplex 
strukturierten Fläche.
Genau das geschieht im Verlauf der Kom-
position „Shine“ – aus der Fläche entsteht 
nach einem Bruch das einzelne Event, 
daraus Gestalten, die immer komplexer 
werdend sich beschleunigen, wieder zur 
Fläche werden, um von da aus in der Coda 
langsam zu zerfallen. Es ist das immer 
Gleiche, das sich hier sich ständig wan-
delnd artikuliert.
 

Dieser Gedanke wird ebenfalls auf der vi-
suellen Ebene artikuliert. Bilder der Tänzer 
werden gemäß musikalischer Vorgaben 
rhythmisiert und in ihrer Gestalt verändert. 
Die menschlichen Gesten konfrontieren 
sich mit Bewegungen physikalischer 
Modelle, erzeugt mit der von ACROE in 
Grenoble entwickelten Software Genesis. 
Während die Tänzer jedoch als Duo auf der 
Bühne von einem aufgefächerten Tripty-
chon mit den sich bewegenden Abbildern 
ihrer selbst umrahmt werden, steuern 
sie jedoch mit Hilfe des Fächerlasers den 
Ablauf der Videosequenzen und der klang-
lichen Elemente.
 
Die Totalität dieser Umgebung wird durch 
die Erweiterung des akustischen Klang-
raums in die den Zuhörer umgebende 
Sphäre noch gesteigert. Dies lässt die 
Zuschauer, aber auch die Akteure auf der 
Bühne als Teil eines Kosmos erscheinen 
innerhalb dessen sie sich befinden.
 
Verwoben in dieses Netz von akustischen 
und visuellen Ebenen bewegen sich die 
Tänzer zugleich hilflos aber auch grandios 
innerhalb eines von ihnen kontrollierten 
Environments. 
 



„Shine“ wurde mit Hilfe der Software 
Genesis, Zirkonium, Common Music und 
Common Lisp Music realisiert.

Genesis ist eine am Institut ACROE in Gre-
noble von Claude Cadoz, Annie Luciani und 
Jean-Loup Florens entwickelte Software 
zur Simulation schwingender Objekte. 
Diese Technologie zur Animation physika-
lische Modelle beruht auf der Anwendung 
der Newtonschen Gesetze. Die Simulation 
der Objekte lässt sich sowohl akustisch als 
auch visuell verfolgen.
 
Die Software Zirkonium wurde am ZKM 
entwickelt und ist in Budapest erstmals im 
Ausland hörbar. Sie steuert komplexeste 
Raumbewegung in Echtzeit oder innerhalb 
vorprogrammierter Bewegungsmodi. Mit 
Hilfe von Zirkonium lassen sich mehrka-
nalige Werke in unterschiedlichen Laut-    

Ludger Brümmer: Shine

sprecherenvironments abspielen.
Common Music ist eine algorithmische 
Kompositionssprache und wurde von Hein-
rich Taube am ZKM und an der Universität 
von Illinois entwickelt.
 
Common Lisp Musik ist eine Klangsynthe-
sesprache und wird von William Schott-
staedt im CCRMA der Stanford Universität 
entwickelt.

Ludger Brümmer



Eine Glasharfe ist ein Instrument, auf dem 
Klänge durch Anstreichen oder Anschla-
gen von chromatisch gestimmten Gläsern 
erzeugt werden.

Glas-Geräusche nehmen in der akusma-
tischen Musik eine zentrale Stellung ein, 
da sich ihr Timbre während des Erklingens 
vom Geräusch bis hin zu einem definier-
baren Ton wandelt. Dabei reichen die Klän-
ge von gestrichenen über angeschlagenen 
Klanggesten bis hin zum eindeutigen 
Geräusch von zerbrechendem Glas.

In der Komposition „Glasharfe“ wird mit 
diesen unterschiedlichen Qualitäten experi-
mentiert. Innerhalb dichter, durch algorith-
mische Techniken erzeugten Strukturen 
kann sich die Klangeigenschaft erheblich 
verändern. Diese Veränderungsgrade 
reichen an manchen Stellen sogar bis zu 
Metall- oder Holzklängen, obwohl es sich 
nur um Transpositionen der ursprünglichen 
Glasklänge handelt.
Neben den mit Glas erzeugten Tönen sind 
auch Klavier- und Celestaklänge zu hören. 
Beide Töne können als glasklar beschrie-
ben werden.

Neben der Klangfarbe spielt auch die 
Struktur eine entscheidende Rolle. 
Diese entsteht durch die rhythmische oder 
Tonhöhen-Verteilung der Klangpartikel. 
Zusätzlich dazu werden den Klangpartikeln 
räumliche Informationen zugewiesen.

Dieses Werk wurde vollständig im hoch-
auflösenden 192KHz Verfahren hergestellt. 
Schon bei der Aufnahme der Klänge 
wurden spezielle Hochfrequenzmikrofone 
verwendet. Zusätzlich bietet die hohe Auf-
lösung von 192KHz den Vorteil, dass man 
die Klänge ohne den Verlust von Obertö-
nen auf- und abtransponieren kann.

Die Version des heutigen Abends ist eine 
16 kanalige neue Abmischung, die speziell	
 für den Klangdom angefertigt wurde.

„Glasharfe“ entstand als Auftrag des 
französischen Ministeriums für Kultur und 
wurde am 25 März 2006 im Salle Olivier 
Messiaen, INA-GRM Paris uraufgeführt.

Ludger Brümmer

Ludger Brümmer: Glasharfe

Multikanalfassung für Klangdom
19‘00’’



Ludger Brümmer (geb. 1958) studierte 
Komposition bei Nicolaus A. Huber und 
Dirk Reith an der Folkwang Hochschule 
Essen. Er arbeitete als musikalischer Leiter 
am Theater und komponierte die Musik 
für die international aufgeführten Ballette 
„Ruhrort“ (Susanne Linke Kompanie) und 
„!Tristan und Isolde!“ (Nederlands Dans 
Theater, Den Haag, Choreographie: 
Susanne Linke).
Zwischen 1996 und 2000 arbeitet er mit 
dem Installationskünstler und Architekten 
Christian Moeller zusammen u.a. für Aus-
stellungen in Tokio, Lissabon und im Sci-
ence Museum London. Von 1991-1993 war 
er DAAD Stipendiat am „Center for Com-
puter Research in Music and Acoustics“, 
an der Stanford Universität Kalifornien. Er 
setzte die im CCRMA begonnene Arbeit 
am ZKM |Zentrum für Kunst und Medien-
technologie Karlsruhe und am Institut für 

Computermusik und elektronische Medien 
(ICEM) der Folkwang Hochschule Essen 
fort. Unter anderem war er Dozent bei den 
Darmstädter Frühjahrskursen 2000–2002. 
Zwischen 2000 und 2002 arbeitete er als 
Research Fellow an der Kingston Universi-
ty London und war ab April 2002 Professor 
für Komposition am Sonic Art Research 
Centre in Belfast. Seit April 2003 leitet er 
das ZKM | Institut für Musik und Akustik. 
Ludger Brümmer ist momentan Gastpro-
fessor am der Hochschule für Gestaltung 
Karlsruhe.
Er erhielt den „Folkwangpreis“,  WDR 
Preis, „Busoni“ Preis, Goldene Nica der 
„Ars Electronica“ vom ORF dessen Jury-
mitglied er 1995 und 1996 war, einen Preis 
beim „Luigi Russolo“ Wettbewerb, eine 
Ehrenvolle Nennung beim „Stockholm 
Award“ 1995, den Grand Prix de Bourges 
1997 sowie 2001 und gewann den ersten 
Preis beim Rostrum der UNESCO für 
elektronische Musik und eine Nominierung 
beim Internationalen Videokunstpreis des 
Südwestfunks und des ZKM, den 2. Preis 
beim „Prix Ars Electronica“ 1998, sowie 
Ausstellung im renommierten Science 
Museum London für Installationen von 
Christian Moeller dessen musikalischen 
Part Brümmer realisierte.

Ludger Brümmer 



Gilles Gobeil: Ombres, espaces, silences

Das Werk ist quasi ein Rückblick auf die 
frühe Polyphonie (Ars Antiqua, Ars Nova, 
bis zum 14. Jahrhundert). Diese „Welt der 
Intervalle“ mit der erweiterten „Welt der 
Geräusche“ zu verbinden, faszinierte mich. 
Ich wollte in dieser „Welt der Geräusche“ 
Fragmente der ersten Momente der west-
lichen Musik im eigentlichen Sinne zeigen, 
oder noch eher, auf eine poetische Weise 
evozieren.

Die Welt der Geräusche steht hier für ein 
faszinierendes Phänomen der christlichen 
Geschichte, nämlich dem der Einsiedler, 
der „Wüstenväter“ der frühesten christli-
chen Zeit.

Diese Männer brachen freiwillig mit der 
Gesellschaft ihrer Zeit, da sie glaubten, 
dass sie nur außerhalb menschlicher 
Gemeinschaft, in der Isolation, die Antwort 
der menschlichen Bestimmung finden 
konnten. Am Rande der profanen Welt 
wollten sie eine ideale und heilige Gemein-
schaft bilden.
Dieser Rückzug bedeutete, dass sie sich 
geradezu unmenschlichen Bedingungen 
aussetzten; sie wohnten in Höhlen, in 
Sandlöchern, in hohlen Bäumen oder auf 
Säulen; sie praktizierten äußerste Askese 
und setzten sich selbst großen Qualen aus 
(langes Fasten, Schweigen, Stillhalten
Schlafentzug) ; das alles mit dem Ziel, ihre 
weltliche Persönlichkeit zu zerstören und 
eine neue aufzubauen.

In mehreren Szenen versuchte ich, das Le-
ben dieser außergewöhnlichen Menschen 
heraufzubeschwören, ihren religiösen 
Eifer (ein Eifer, der immerhin die erste 
polyphone Musik hervorbrachte), indem 
ich natürlich tatsächliche Orte evozierte 
(wie die sengende, qualvolle Wüste), aber 
auch, indem ich ihre fantastische spirituelle 
Imagination versuche darzustellen.

Gilles Gobeil

Multikanal Version für Klangdom
22‘45‘‘



Studierte Komposition an der Université de 
Montréal.
Er gehört zu den bedeutendsten Vertretern 
der kanadischen akusmatischen Musik.
Zahlreiche internationale Preise und 
Áuszeichnung: „Métamorphoses“ der 
Biennale für Akusmatische Musik, Belgien 
(2002, 2000); CIMESP (Internationaler 
Wettbewerb für Elektroakustische Musik 
São Paulo, Brasilien, 2001, 1999, 1997); 
Ciber@rt (Valencia, Spanien, 1999); Interna-
tionaler Wettbewerb für Elektroakustische 
Musik Bourges (Frankreich, 1999, 89, 88); 
Stockholmer Preis für Elektroakustische 
Musik (Schweden, 1997, 94); Ars Electro-
nica, Linz (Österreich, 1995); Internatio-
naler Luigi Russolo Wettbewerb, Varese 
(Italien, 1989, 88, 87); Newcomp Compu-
ter Music Competition (USA, 1987) und 
Brock University Tape Music Competition, 

St. Catharines (Canada, 1985). Weitere 
Ehrungen sind u.a. 1993 der „Grand Prize“ 
der SOCAN (der kanadischen Verwertungs-
gesellschaft); 1985 der „Robert Fleming 
Prize“ des Canadian Music Council; und 
1984 der „Composition Award“ der SDE 
(einer ehemaligen kanadischen Verwer-
tungsgesellschaft) in 1984.

Seine Werke werden in Kanada und welt-
weit aufgeführt. Gilles Gobeil ist Mitglied 
der Canadian Electroacoustic Community 
(CEC), Associate Composer des „Canadian 
Music Centre (CMC) und Mitbegründer 
der Konzertorganisation „Réseaux“.

Gilles Gobeil 



Shintaro Imai: Motion and Glitch Study

Diese Arbeit wurde für Tanzimprovisation, 
digital verarbeitete visuelle Effekte und 
elektronische Klänge entwickelt. Das Live-
Elektronik-System besteht aus zwei Mac-
intosh Computern. Während des Stückes 
wird die Tanzvorführung auf der Bühne 
von einer digitalen Videokamera aufge-
nommen und an den Computer gesendet. 
Das gleiche Videosignal wird in Echtzeit 
auf verschiedene Arten verarbeitet sowie 
mittels DIPS (Digital Image Processing 
with Sound)-Software programmiert und 
anschließend auf die Leinwand projiziert. 
Einige Daten des Klanges, beispielsweise 
Amplitude, Anschlag und so weiter, wer-
den zu den bildverarbeitenden Parametern 
hinzugefügt. Auf diese Weise ist das Bild 
auf der Leinwand innig mit dem Tanz und 
dem Klang verwoben.

Die Hauptabsicht des Stückes ist, mit der 
Beziehung zwischen der stufenweisen 
bzw. plötzlichen Umwandlung der Be-
wegungen eines Tänzers, elektronischen 
Störklängen und visuellen Gefügen als 
Ergebnisse von Modulation zu experimen-
tieren. Der Klang wurde durch Anwendung 
eines algorithmischen, in Echtzeit Klang 
erzeugenden Systems mittels erweiterter 
granularer Sampling-Techniken, die Imai 
„Sound-Creature“ nannte, geschaffen und 
organisiert.

„Motion and Glitch Study“ ist ein Auftrags-
werk für „Inventionen 2004“ und wurde 
im Studio für Elektronische Musik der TU 
Berlin realisiert. Besonderer Dank gilt der 
Tänzerin Kazue Ikeda und DIPS-Entwickler 
Shu Matsuda, die dieses Projekt möglich 
gemacht haben.

Für Tanz, Bildverarbeitung und elektronischen Klang (2004)
Tanz: Kazue Ikeda
15‘00‘‘



Shintaro Imai studierte Komposition und 
Computer-Musik bei Takayuki Rai, Erik Oña 
und Cort Lippe am Institut für Sonologie 
des Kunitachi College of Musik in Tokyo, 
und bei Philippe Hurel am IRCAM in Paris. 
Er arbeitete als Gastkomponist am ZKM 
Karlsruhe und im Elektronischen Studio der 
TU Berlin. Unter anderem gewann er einen 
Gastkünstleraufenthalt beim Inter-
nationalen Wettbewerb für elektroakusti-
sche Musik und Klangkunst Bourges (FR), 
den ersten Preis beim MUSICA NOVA-
Wettbewerb (CZ), den EARPLAY Kompo-
nistenpreis (US) und einen ersten Preis 
beim ZKM Short Cuts: Beauty-Wettbewerb 
(DE). Imai erhielt Förderungen und Stipen-
dien von der japanischen Regierung, dem 
Berliner DAAD–Programm und dem Künst-
lerhaus Lukas (DE). Seine Arbeiten wurden 
bei zahlreichen Festivals, einschließlich der 
International Computer Conference und 
der ISCM World Music Days, aufgeführt. 
Shintaro Imai ist Dozent am Kunitachi 
College of Music, der Tamagawa University 
und der Shobi University in Japan.

http://homepage.mac.com/shintaro imai/  

Shintaro Imai 



György Kurtág Jr.: Spaces talks

„We shape our spaces, and afterward our 
spaces shape us.“/ „Wir formen unsere 
Räume, und danach formen unsere Räume 
uns.“ (W. Churchill, 1943)

Wir können mit unseren Ohren „sehen“. 
Wir sind uns einer akustischen Architektur 
bewusst und ziehen es in Betracht, ver-
traute Klänge in unvertraute Umgebungen 
zu versetzen. Die Wand wird hörbar, 
oder vielmehr, die Wand hat eine hörbare 
Gestalt.
Eine reale Umgebung, wie eine städtische 
Straße, ein Konzertsaal oder ein dichter 
Dschungel, ist klanglich viel komplexer als 
eine einzige Wand. Die Kombination zahl-
reicher Flächen, Objekte und Geometrien 
in einer komplizierten Umgebung schafft 
eine akustische Architektur. 

Mein Stück „space talks“ ist sowohl von 
der Zirkonium–Software als auch vom 
Klangdom selbst inspiriert. Seine hohe 
Auflösung in Raum und Zeit gibt dem 
Komponisten nicht nur die Möglichkeit 
Klangquellen zu bewegen, sondern auch 
wie ein Architekt Klangräume zu „bauen“.

György Kurtág Jr.

Für Tonband, Live-Verräumlichung und Tanz
12‘00‘‘

György Kurtág Jr. & Miklós Lengyelfi: Zoo

Synthesizer: György Kurtág Jr.
E-Bass: Miklos Lengyelfi
Tanz: Csaba Horvaáth und Andrea Ladanyi
Programmierung: Szabolcs Kerestes
22‘00‘‘



Nachdem György Kurtág Jr. sein Kom-
positionsstudium in seinem Heimatland 
Ungarn abgeschlossen hatte, war er 1980 
bis 1982 Mitglied des Team des Centre 
Européen de Recherche Musical in Metz. 
Zwischen 1980 und 1985 arbeitete er am 
IRCAM (Institut de Recherche et Coordina-
tion Acoustique/Musique) als Komponist, 
Forscher und musikalischer Assistent. Er 
arbeitete mit Maurizio Kagel, Peter Eötvös, 
Sylvano Bussotti zusammen und nahm 
an der „Tournée de Repons“ von Pierre 
Boulez in den USA teil.

Seit 1983 arbeitet er mit Ferenc Grünwal-
sky zusammen. Er komponierte die Musik 
zu einigen Spielfilmen, darunter „Variation 
Goldberg“, der 1993 den Preis der Kinokri-
tiker für die beste Filmmusik erhielt. 1996 
stellte er mit dem Lugsoi-Quartett das 
Tonband von „Plan 9 from Outer Space“ 
von Ed Wood neu zusammen, das in Paris 
im Kino präsentiert wurde. Danach wurde 
er Mitglied des Wissenschaftsrates des 
S.C.R.I.M.E. (Studio de Création et de 
Recherche en Informatique et Musique 
Électroacoustique), wo er für Entwicklung 
und musikalische Computer-Forschung 
verantwortlich war. Seine Forschungen 
umfassten auch Analyse und Aufnahme 
instrumentaler Gesten sowie die Erschaf-
fung neuer Instrumente. Für die Realisie-
rung eines Prototyps eines Synthesewerk-
zeugs für Gitarren-Midi-Interface arbeitete 
er mit der deutschen Firma „Shadow“ 
zusammen.

Mit Daniel Kientzy (Saxophon) und Frank 
Ryan Le Mee (Gesang) gründete er das 
„Comité des Fêtes“, eine Gruppe, die Ende 
der 80er die Dimensionen des Theaters 

und die Improvisation erneuerte, indem sie 
ihre Inspiration aus dem Eklektizismus der 
derzeitigen und früheren Musik schöpfte. 

Seit 1999 arbeitet er mit anderen Kompo-
nisten und Entwicklern. Das Werk „Zwie-
gespräch“ für Streichquartett, Synthesizer 
und „électronique hybride“ komponierte er 
zusammen mit György Kurtág Senior (ein 
Auftragswerk der Paul-Sacher-Stiftung). Es 
wurde beim Festival de Lucerne (2000) 
uraufgeführt und später vom Arditti-Quar-
tett (Festival für zeitgenössische Musik 
Huddersfield 2001) und vom Keller-Quar-
tett (Wiener Festspiele 2002) interpretiert.
„The Continuator Project“ von Kurtág 
Jr. wurde beim 24sten „Hestejada de 
Las Arts d’Uzeste Musical“ (2001), dem 
Festival „Sons d’Hiver“ in Paris und den 
Festivals in Wien und Budapest (2002) 
aufgeführt. 

György Kurtág Jr. 



Alexander Schubert: Corylus Avellana

Meist steht für mich zu Beginn einer Kom-
position eine Anordnung der Rhythmik und 
Dichte als abstrakter grafischer Ausgangs-
punkt und Identität des Stückes fest. Aus 
dieser subjektiven, gestalterischen Idee 
entwickelt sich dann im Lauf der Arbeit 
die harmonische Komponente. Aufgrund 
meiner häufig natur- bzw. biologieaffinen 
Denkweise stand in diesem Fall zu Beginn 
eine grafische Partitur aus einer Reihe von 
länglichen Haselnussblütenständen fest, 
die sich im Verlauf des Stückes neben-
einanderlegend zu dichteren Strukturen 
schichten. Die ausschließliche Verwen-
dung dieses „Elements“ spiegelt den 
homogenen und reduzierten Ansatz der 
Komposition wider. Mein Wunsch bestand 
darin mit ähnlichen Ausgangsfragmenten 
und sehr zurückhaltenden Manipulationen 
dieser zu arbeiten. 

Weniger poetisch und konkreter gespro-
chen wollte ich mit einer Folge von lange 
gehaltenen Klarinettentönen arbeiten und 
diese in einer Form prozessieren, dass 
die digital bearbeiteten Varianten immer 
nah an der ursprünglichen instrumentalen 
Klangfarbe sind. Das Ergebnis war eine in 
Bezug auf Rhythmik und Dynamik minima-
listische Folge und Schichtung von reinen 
und dezent variierten Klarinettentönen. 

Um in der Bildsprache des ursprünglichen 
Gedankens zu bleiben: Im Verlauf der 
Arbeit wehte ein sich in der Mitte des 
Werkes verstärkender Wind in die Kompo-
sition, so dass sich Einzelblüten aus den 
Blütenständen lösten und als Fragmente 
im Kontrast zu den wohlstrukturierten 
Originaltönen umherwirbeln. Andere 
Ähren werden so zerzaust, dass sie als 
verzerrte Struktur nur noch im Ansatz das 
Ursprungsmaterial erahnen lassen. 

Noch konkreter gesprochen besteht dieses 
Stück ausschließlich aus je zehn Sekunden 
dauernden Klarinettentönen und einigen 
wenigen Saxophonklängen und deren pro-
zessierten Varianten. Nach der Fertigstel-
lung des Werkes wurde es mit Hilfe der 
Software Zirkonium für den ZKM_Klandom 
verräumlicht. 

Alexander Schubert

Klarinette: Hidan Mamudov
Saxophon: Pedro Bittencourt
Komposition: Juli 2007 – September 2007

Multikanal-Tonbandstück für den ZKM_Klangdom 
7‘00‘‘



Alexander Schubert 

Alexander Schubert, geboren 1979 in Bre-
men, studierte in Leipzig Informatik und 
Biologie mit den Schwerpunkten Neuroin-
formatik und Kognitionswissenschaften. 
Parallel dazu war er als Musiker und Kom-
ponist in verschiedenen Kontexten tätig. 
Grundsätzlich beschäftigt er sich genre-
übergreifend mit der Schnittstelle akusti-
scher und elektronischer Musik. Formal 
notierte Live-Elektronik-Komposi-
tionen und Tonbandwerke gehören genau-
so zu seinem Arbeitsfeld wie der Entwurf 
von Software-Setups und Manipulation / 
Entwurf von Instrumenten für eine intui-
tive Bedienung im improvisierten Kontext. 
Als konstanter Schwerpunkt zieht sich die 
Arbeit mit geräuschhaften Klängen durch 
seine Arbeit, realisiert durch unkonventio-
nelle, Präparationen nutzende Spielweisen 
und die Verwendung von Fieldrecordings. 
Seine technische Ausbildung bietet die 
Grundlage für differenzierte Nutzung und 
individuellen Entwurf von Klangsynthese- 
und musikalischen Steuerungs-Program-
men (z.B. in der Installation „Selfcontrolled 

Feedback“). 
Neben seiner Tätigkeit als Komponist und 
Solo-Instrumentalist gründete er folgende 
Ensembles: „Schubert-Kettlitz-Schwerdt“ 
für ausschließlich auf Geräuschen ba-
sierende Improvisation, das vollständig 
elektronische Trio „Trnn“, welches im Span-
nungsfeld zwischen dichten Lärm-
teppichen und akzentuierten Klangfarben- 
und Dynamikbrüchen arbeitet. Die Formation 
„Ember“ (Saxophon, Schlagzeug, Piano, 
Elektronik) bewegt sich in einem zumeist 
reduzierten, polyrhythmischen Raum 
zwischen Free Jazz und zeitgenössischer 
Kammermusik. Schubert hat zu verschie-
denen szenischen Projekten als Musiker, 
Komponist und Programmierer beigetra-
gen (z.B. für das von den Wiener Festspiel-
wochen in Auftrag gegebene Theaterstück 
„151 Meter über dem Meer“). 
Alexander Schubert kuratiert das Musik-
festival für Zeitgenössische Elektronische 
Musik in Leipzig und betreibt den Ahorn-
felder-Verlag für experimentelle Audio- und 
Buchveröffentlichungen. 



Andrea Szigetvári: Swinging Door

Das Stück wurde inspiriert von einem Text 
Shunryu Suzukis, der den Atmungsprozess 
mit einer schwingenden Tür vergleicht:
„Wenn wir einatmen betritt die Luft in die 
innere Welt, wenn wir ausatmen betritt sie 
die äußere Welt. Die innere Welt ist gren-
zenlos und die äußere Welt ist ebenfalls 
grenzenlos. Wir sagen innere oder äußere 
Welt, aber eigentlich gibt es nur eine 
ganze Welt. In dieser grenzenlosen Welt 
ist unser Hals wie eine schwingende Tür. 
Die Luft kommt herein und geht hinaus, 
wie jemand der durch eine schwingende 
Tür geht. Wenn du denkst „Ich atme“, ist 
das „ich“ extra. Es gibt kein „du“, das „ich“ 
sagen könnte. Was wir „ich“ nennen, ist 
nur eine schwingende Tür, die sich bewegt, 
wenn wir ein- und ausatmen. Sie bewegt 
sich nur. Das ist alles. Wenn dein Verstand 
rein und ruhig genug ist, um dieser Bewe-
gung zu folgen, gibt es nichts, kein „ich“, 
keine Welt, keinen Verstand, niemanden, 
nur eine schwingende Tür.“1

Die Bewegungen von vorher aufgenom-
menen und vorher verarbeiteten und in 
Echtzeit verarbeiteten Klängen, die aus 
dem Hals kommen (sprechen, atmen), 
und die Bewegungen der Imitationen der 
imaginären schwingenden Tür werden von 
den Händen eines Tänzers aktiviert, des-
sen Bewegungen von einer Videokamera 
aufgenommen werden.

Das Stück ist meinem Freund Stewart 
Collinson gewidmet, dessen Ideen und 
Stimme als Ausgangspunkte für die Kom-
position dienten.

Das Stück ist ein Auftragswerk für das 
Projekt „Bipolar“.

Andrea Szigetvári

1Shunryu Suzuki: Zen Mind, Beginner’s Mind. Informal 

Talks on Zen meditation and practice, Weatherhill, New 

York & Tokyo

Für einen Tänzer, Live-Elektronik, die die Klangbearbeitung steuert, und 
Klangdom
Tanz: Csaba Horvaáth
18‘00‘‘



Andrea Szigetvári 

Andrea Szigetvári studierte Tonaufnah-
me und elektroakustische Musik an der 
Frédéric Chopin Akademie für Musik in 
Warschau. Nach dem Ende ihrer Studien 
arbeitete sie als Musikredakteurin, Tonin-
genieurin und Musikproduzentin für die 
Hungaroton Plattenfirma und das Unga-
rische Radio. 1989 war sie als Fulbright 
Forscherin in den USA wo sie zunächst am 
Brooklyn College mit Charles Dodge, spä-
ter an der Standford University mit John 
Chowning arbeitete.

Nach ihrer Rückkehr aus den USA grün-
dete sie die „Ungarische Computermusik 
Stiftung“, um die Entwicklung der zeitge-
nössischen Musik in Ungarn zu unterstüt-
zen. Vom Beginn der 1990er Jahre war sie 
eine der Hauptorganisatoren der Kom-
positions- und Computermusikkurse des 
internationalen Bartók Festivals, der „Chort 
Circuit contemporary music days“ und seit 
1998 des „Making New Waves Festivals“ 
für zeitgenössische Musik. Zwischen 1993 
und 1995 entwickelte sie das Curriculum 
für den Studiengang Musikinformatik an 
der Universität von Pécs und für den Studi-
engang Elektronische Musik für die Franz 
Liszt Akademie für Musik in Budapest. 
1995 begann sie Musikinformatik an der 
Universität von Pécs zu unterrichten, seit 
1996 unterrichtet sie Elektronische Musik 
an der Franz Liszt Akademie für Musik in 
Budapest.

2001 erhielt sie zwei „Prixs” des Inter-
nationalen Wettbewerbs für elektroakus-
tische Musik und Klangkunst Bourges in 
den Kategorien Multimedia und Soundart. 
In ihren kreativen Arbeiten und Forschun-
gen konzentriert sie sich hauptsächlich auf 
die Rolle des Timbres in der Neuen Musik.



Todor Todoroff: Around, above and weightless...

Einige Themen in meiner Musik kehren 
immer wieder: Der Gebrauch von Stim-
men, die mehrfachen Verwandlungen, 
die die ursprünglichen Klänge radikal 
verändern während sie eine klare Spur 
ihrer energetischen Form beibehalten, der 
Gebrauch von Partikelwolken, der ausge-
dehnte Gebrauch von Verräumlichung und 
Multiphonie.
Aber neue Instrumente inspirieren zu 
neuen Arbeitsweisen. Die durch die 
Steuersoftware „Zirkonium“ ermöglichte 
ausgesprochen exakte Verräumlichung im 
44-Lautsprecher-Environment des Klang-
dom ermöglichte eine Spatialisation, die 
mit herkömmlichen Surround-Systemen, 
bei denen der Klang positioniert wurde, 
indem man alle Lautsprecher auf dem 
gleichen Niveau ansteuerte und das des-
wegen nur für die wenigen Zuhörer, die 
im feinen, aber doch sehr kleinen „Sweet 
Spot“ saßen, akustisch Sinn machte, 
einfach nicht möglich war. Die Möglichkeit, 
Klänge überzeugend durch die oder nahe 
der Mitte zu bewegen, brachte mich dazu, 
alte Ideen der Verräumlichung, die ich 
schon aufgegeben hatte, weil sie in den 
meisten Sound-Systemen einfach nicht 
konkretisierbar waren, wieder zu beleben.
Also erweiterte ich Zirkonium mittels 
Algorithmen und realisierte so meine 
Ideen. Die Klangverräumlichung in diesem 
Stück geht oft über das schiere Bewegen 
und Anordnen von Klängen hinaus; sie 
verschwinden und erscheinen wieder, 
verschmelzen miteinander, lösen sich auf, 

Klanglagen werden abgetrennt, rhyth-
mische Formen werden im Raum angelegt 
und prägen ununterbrochene Klangmate-
rialien.

Die Verräumlichung und die Klangum-
wandlungen werden beide von Sensoren 
(Beschleunigungsmesser, Gyroskope, 
digitale Theremine, Kontaktmikrophone) 
in Echtzeit kontrolliert. Die Verbindung 
von Klanganalyse und Sensorendaten mit 
der Verräumlichung, die sie kontrollieren, 
schafft auch eine starke Bindung zwischen 
der Natur der Klänge und ihrer Manifestati-
on im Raum.
Dieser Wunsch, elektroakustische Musik 
über die Verräumlichung hinaus zu inter-
pretieren und teils mit Hilfe von Sensoren-
daten zu improvisieren, ist in den letzten 
zehn Jahre während meiner Arbeit mit der 
Choreographin Michèle Noiret und ihrer 
Tänzer entstanden.

Die Installation des Klangdoms bedeutet 
auch eine Vorherrschaft von Klängen, die 
um und über dem Publikum angeordnet 
sind, was einen Eindruck von schwe-
benden, schwerelosen Klangquellen 
begünstigt. Dieses Gefühl von Schwere-
losigkeit schwingt schon seit geraumer 
Zeit in mir und dieses Instrument erlaubt 
mir, es musikalisch tiefer als jemals zuvor 
auszuloten.

Todor Todoroff

Für Sensoren und Live-Elektronik-Improvisation
20‘00‘‘



Todor Todoroff 

Geboren 1963. Todor Todoroff ist Elektroin-
genieur für Telekommunikation. Er erhielt 
einen Ersten Preis für Elektroakustische 
Komposition am Königlichen Konservato-
rium Brüssel. Am Königlichen Konservato-
rium Mons studierte er in der Klasse von 
Annette Vande Gorne elektroakustische 
Komposition bis zum Diplom.
Er forschte an der Freien Universität Brüs-
sel auf dem Gebiet der Sprachverarbei-
tung. Anschließend war er fünf Jahre lang 
Leiter der Computermusik-Forschungsab-
teilung an der Polytechnischen Fakultät in 
Mons (Belgien). In Zusammenarbeit mit 
dem Königlichen Konservatorium Mons 
entwickelte er speziell für Komponisten 
elektroakustischer Musik Echtzeit-Soft-
ware-Tools für die Verarbeitung und Ver-
räumlichung von Klängen.
Bei zahlreichen Kooperationen mit dem 
IRCAM wurden seine Computer-Tools dort 
von den Komponisten Emmanuel Nunes, 
Luca Francesconi und Joshua Fineberg 
benutzt.

Seine Programme wurden in Mons von 
Komponisten wie Leo Kupper, Robert 
Normandeau und Annette Vande Gorne 
eingesetzt. Todoroff setzt seine Forschung 
innerhalb ARTeM (Art, Research, Techno-
logy & Music) fort, dessen Mitbegründer 
und Vorsitzender er ist. Hier entwickelte er 
eine Audio-Matrix für Klang-Verräumlichung 
und interaktive Systeme für Klanginstallati-
onen und Tanzvorführungen.

Er ist außerdem Geschäftsführer von NICE 
(New International Communitiy of Elec-
troacoustic Music) und Mitglied des Bu-
reau of ICEM (International Confederation 
of Electroacoustic Music). Er ist einer der 
belgischen Abgeordneten der „European 
COST-G6 Action ,Digital Audio effects‘“.

In seiner elektroakustischen Musik spie-
gelt sich sein Interesse für Multiphonie 
und Spatialisierung sowie für das Erfor-
schen neuer Formen von Klangtransfor-
mation. Er komponiert für Konzert, Film, 
Video, Tanz, Theater und Klanginstallation.

Seine Werke werden international auf 
zahlreichen Festivals gespielt. 1991 erhielt 
er den Zuhörer-Preis „ex-aequo“ beim 
Intenationalen Noroit Wettbewerb in Arras 
(Frankreich), 1992 war er Finalist beim 
Internationalen Luigi Russolo Wettbewerb 
in Varese (Italien) ebenso wie 1995 beim 
ersten „Concorso Internacional de Musica 
Electroacustica de Sao Paulo“ (Brasilien). 
Er wurde bei dem Internationalen Wett-
bewerb für elektroakustische Musik und 
Klangkunst Bourges (Frankreich, 2002 und 
2005) erwähnt und gewann 2007 einen 
der Preise.



Stevie Wishart: The Sound of Gesture

Stevie Wishart komponiert und impro-
visiert an der Schnittstelle zwischen 
Live-Elektronik, Violine, Gesang und 
computerbasierter Technologie. Die Bewe-
gungen der Musikerin werden in Daten 
umgewandelt; mit Hilfe kleiner Sensoren 
(Beschleunigungsmesser, Gyroskope) an 
den Händen und Fingern, elektrischen 
Feld-Systemen wie einem Theremin auf 
der Geige oder einem Widerstand in Form 
eines Bogensensors an ihrem Bogen-
Arm. Die Musik wird generiert, in dem 
jene Violinklänge und Gesten selektiert 
werden, die am effektivsten neue virtuelle 
Instrumente spielen können, die auf dem 
Laptop laufen und Granulation, Filter und 
Delays benutzen. Diese schließen neue 
Instrumente ein, die von der Physiologie 
des Ohres inspiriert wurden und die in 
Zusammenarbeit mit dem physiologischen 
Labor der Universität Cambridge entwi-
ckelt wurden. 
Die Geigerin hat dann die Möglichkeit, die 
Musik der Violine simultan umzuwandeln. 
Für dieses Auftragswerk für das Projekt 
Bipolar wird die Solistin diese transformier-
ten Klänge zwischen den Lautsprechern 

des Klangdoms bewegen und so Schall-
wolken um den akustischen Klang und den 
physischen Aufenthaltsort der Geige zu 
kreieren. 

Stevie Wishart: Komponistin/ Musikerin/ 
Konzept
Todor Todoroff: Technischer Leiter und 
Leiter der Systeme, Sensoren & Klang 
Analyse-Entwicklung, Konstruktion, virtu-
elle Instrumente, Max/MSP und Netzwerk-
koordination
Nick Rothwell: Software-Architekt, Com-
putermusik-Designer und -Programmierer, 
Max/MSP und Netzwerkkoordination
Ian Winter: Neurologe (Hörwahrnehmung 
in Bezug auf neuronale Informationsver-
arbeitung), Institut für Physiologie an der 
University of Cambridge

Credits:
Mit Unterstützung eines Sciart Production 
– Awards (2005-2006), der vom Wellcome Trust 
an Margie Medlin und Stevie Wishart verliehen 
wurde. In Zusammenarbeit mit dem Physiological 
Laboratory der University of Cambridge.
Projektunterstützung:
ZKM | Zentrum für Kunst und Medientechnologie, 
Deutschland, www.zkm.de
FoAM, Brüssel, 
STEIM „Studio for Electro Instrumental Music“, 
Amsterdam, www.steim.nl
ART ZOYD Centre Transfrontalier de Production et 
de Création Musicales, Valenciennes, Frankreich, 
www.artzoyd.com
ARTeM (ART, Recherche, Technologie et Musique), 
Brüssel.

Die Musik für dieses Projekt wurde zunächst 
als Teil von „Quartet“ entwickelt, geleitet und 
entworfen von Margie Medlin.
Projekt Management:Andrew Logan, 
www.loganartsmanagement.com

Musik für Violine, Sensoren und Computer für den Klangdom
15‘00‘‘



Stevie Wishart 

Als Komponistin, Geigerin und Improvisa-
torin experimentiert Wishart sowohl mit 
mittelalterlicher als auch zeitgenössischer 
Musik. Sie verwendet dabei alte Instru-
mente wie z.B. die Drehorgel ebenso wie 
die neuste computerbasierte Technik. Mit 
ihrem Ensemble „Sinfonye“ tritt sie mit 
historischen Konzertprogrammen auf, kom-
poniert aber auch eigens sowohl für dieses 
als auch weitere Ensembles. In ihrer 
aktuellen Arbeit „The Sound of Gesture“ 
kombiniert sie all diese Klangwelten.

Mit ihrem Ensemble „Sinfonye“ hat sie 
insgesamt 12 CDs bei Glossa Music 
(Spanien), Celestial Harmonics (USA) und 
Hyperion Records (UK) eingespielt.
Wisharts Konzerttätigkeiten schließen 
Auftritte in der Wigmore Hall in London, im 
Purcell Room, in der Queen Elizabeth Hall, 
der ICA und im Opernhaus Sidney, sowie 
weitere Konzertstätten in Europa, den USA 
und Australien ein.
Ihre Konzerte wurden live von BBC Radio 
3, Radio France, der Australien Broadcas-
ting Corporation, dem ORF, der ARD und 
vom Kara Radio Belgien VRT aufgenom-
men.
Sie war „Artist in Residence“ am Mills 
College, Kalifornien, wo sie ihre neueste 
CD zusammen mit Fred Frith und Carla 
Kihlstedt aufnahm. Wishart schrieb die 
Filmmusik zu Margie Medlins DVD Instal-
lation „Miss World“, die in der Ausstellung 
„Future Cinema“ 2003 am ZKM | Zentrum 
für Kunst und Medientechnologie in Karls-
ruhe gezeigt wurde.
Vor Kurzem gewann sie einen „Sciart 
Production and Research Award“ des 
Wellcome Trust um in Zusammenarbeit mit 
dem Institut für Physiologie der Cambridge 

University und der ICA London ein neues 
Werk mit dem Titel „Quartet“ zu schaffen. 
Sie präsentierte Auszüge dieses Projekts 
bei der International Conference on New 
Interfaces for Musical Expression 2006, 
die von der IRCAM -- Centre Pompidou in 
Paris in Zusammenarbeit mit MINT/OMF 
der Sorbonne Universität ausgerichtet 
wurde.
Des Weiteren arbeitet sie für das British 
Council an einem Projekt mit dem Natio-
nalchor von Marokkoin Rabat. Sie ist au-
ßerdem musikalische Beraterin der Royal 
Shakespeare Company und erst kürzlich 
wurde sie in der Portrait-Sendung „Music 
Review“ vom BBC Radio World Service 
vorgestellt.
Wishart erhält zahlreiche Kompositi-
onsaufträge wie z.B. für „Styriarte -- die 
steirischen Festspiele“ 2007, dem ICA und 
Wellcome Trust in London, das Cambridge 
Festival sowie für zahlreiche Instrumental- 
und Vokalensembles.




