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IL MONDO È TUTTO CIÒ CHE ACCADE
(„Die Welt ist alles, was der Fall ist“)

Musiktheaterabend im Rahmen von „crescendo“

Sonntag, 7. Juni 2015, 20 Uhr
UNI.T - Theater der UdK Berlin



Stella Veloce
(*1985)

Luigi Nono
(1924-1990)

Salvatore Sciarrino
(*1947)

Per scaramanzia (2014) - Performance

Stella Veloce, Performance
Enrico Stolzenburg, Szenische Beratung

La fabbrica illuminata (1964) für Sopran und Tonband

Antje Bornemeier, Sopran
Fabrizio Nocci, Klangregie
Wolfgang Berthold, Szenische Leitung

Le voci sottovetro (1999) für Mezzosopran, Bassflöte, 
Englischhorn, Bassklarinette, Klavier, Schlagzeug, Violine, 
Viola und Violoncello
Farrah el Dibany, Mezzosporan
Ensemble ilinx, Studio für Neue Musik der UdK Berlin:
Jonathan Weiss, Bassflöte; Zhuang Wang, Englischhorn; Jone 
Bolibar Nuñéz, Bassklarinette; Hendrik Rungelrath, Klavier; 
Antonio Rivero, Schlagzeug; Arthur Rusanovsky, Violine; Akiko 
Hirataka, Viola; Kornelia Jamborowicz, Violoncello
Jean-Christophe Charron, Musikalische Leitung
Wolfgang Berthold, Szenische Leitung

                   
                                                                                                                      

Programm



Luigi Nono

Mario Pagliarani
(*1963)

Omaggio a György Kurtág (1983-1986) für Altstimme, 
Flöte, Klarinette, Tuba und Live-Elektronik

Ena Pongrac, Altstimme
Ensemble ilinx, Studio für Neue Musik der UdK Berlin:
Aapo Järvinen, Flöte; Cora Rott, Klarinette; Sven Erichsen, 
Bass-Tuba;
Fabrizio Nocci, Live-Elektronik
Wolfgang Berthold, Szenische Leitung

Il mondo è tutto ciò che accade (2013) für 14 
DarstellerInnen und Klangaufnahmen

DarstellerInnen: Elisabeth Angot; Alexandra Bendzko; Selin 
Dörtkardes; Amen Feizabadi; Demetre Gamsachurdia; Miika 
Hyytiäinen; Ann-Kathrin Kasper; Dong-Myung Kim; Hendrik 
Rungelrath; Chris Rützel; Fabià Santcovsky; Nikolay Sidorenko; 
Marc Timmermann; Manuel Tschernik
Enrico Stolzenburg & Daniel Ott, Szenische Leitung
Mario Pagliarani, Klangregie 

Musikalische Leitung: Jean-Christophe Charron (Dirigat), 
Errico Fresis; Live-Elektronik: Wolfgang Heiniger; Szenische 
Leitung: Wolfgang Berthold, Enrico Stolzenburg, Daniel Ott; 
Ensemble ilinx: Elena Mendoza, Leah Muir; Assistenz: 
Martin Roever und Hendrik Rungelrath; Video & Kostüme/
Ausstattung: Kim Zumstein;  Disponent: Patrick Reu; Bühne: 
Harald Dreher (Ltg.), Britta Lohmeyer, Eckehard Dybowsky, 
Fabian Knabe, Philipp Maier; Beleuchtung: Detlef Graf (Ltg.), 
Anja Bührer, Torsten Frieske, Michael Karsch; Werkstätten: 
Oliver Brendel (Ltg.), Frank Prüffert (Tischlerei), Dennis Pelz 
(Schlosserei); Gewandmeisterei: Felicitas Sandor (Ltg.), Sue 
Viebahn, Stephan Grollmitz, Kerstin Berner

Eine Veranstaltung von klangzeitort, Institut für Neue Musik der UdK Berlin und HfM 
Hanns Eisler Berlin, den Studiengängen Gesang/Musiktheater, Schauspiel, Komposition und 
Orchesterinstrumente der UdK Berlin und Crescendo, Musikfestwochen der UdK Berlin.



Stella Veloce (*1985): Per scaramanzia (2014) – Performance 
Das Stück für Solo-Performer ist inspiriert von apotropäischen Ritualen (ἀποτρόπαιο̋: 
griechisch für „abwehrend“, „(Unheil) abwendend“), besonders denen aus Sardinien. Lau-
te Schlagzeuginstrumente und das Wiederholen von Zauberformeln werden hier oft einge-
setzt, um Dämonen zu vertreiben und Unglück auszutreiben. Im Fall von „Per scaramanzia“ 
(deutsch: „Zur Bannung des Unheils“) ist die verwendete Formel ein Gedicht, das Kinder 
auswendig lernen. 

Stella Veloce (*1985)
Die aus Sardinien stammende Komponistin und Multi-Instrumentalistin studiert derzeit 
Komposition bei Elena Mendoza Lopez an der Universität der Künste, davor hat sie ein 
Cellostudium abgeschlossen. Als Komponistin ist sie vor allem in den Bereichen akustische 
Instrumentalmusik, Performance Art, Klangkunst und Bühnenmusik tätig. Neben der Arbeit 
als Komponistin steht Veloce auch als Musikerin auf der Bühne. Dabei reicht das musika-
lische Spektrum von Popmusik bis hin zu freier Improvisation. Veloce ist Mitbegründerin von 
„Reflektor“, einer Eventserie für Neue Musik und Performance, die vierteljährlich im „West 
Germany Art Space“ in Berlin stattfindet. 
Weitere Informationen: https://soundcloud.com/stella-veloce

Luigi Nono (1924-1990): La fabbrica illuminata (1964) für Sopran und Tonband
Text von Giuliano Scabia und Cesare Pavese

Nonos Komposition verbindet eine live gesungene Frauenstimme mit einem vierspurigen 
Magnetband, auf dem Maschinen- und Arbeitsgeräusche aus einem Stahlwerk bei Genua, 
elektronische Klänge, die im Studio di Fonologie der RAI in Mailand entstanden sind, und 
Textfragmente sowie Gesang eingespielt sind, die vom gemischten Chor des RAI und der 
Mezzosopranistin Carla Henius gesungen und gesprochen wurden. Das Stück besteht aus 
vier Episoden, die ineinander übergehen: Eröffnet wird es durch den „Coro iniziale“, in 
dem vor allem Chor und gelegentlich die Solostimme erklingen. Es folgt eine Passage, die 
ausschließlich auf Tonbandaufnahmen der Fabrikarbeiter und Stimmen der Arbeiter beruht. 
Im zweiten Teil, „Giro di letto“, interagiert die live gesungene Gesangsstimme mit elektro-
nischen Klängen und verfremdeten Aufnahmen von Carla Henius. „In tutte la città“ und 
„Finale“ bilden den Abschluss, in dem sich Live-Gesang und aufgenommene Stimmen ver-
binden und in einer Monodie der Solostimme münden. 

In einem Gespräch mit Hansjörg Pauli erzählte Luigi Nono 1969, wie die Komposition vor 
italienischen Arbeitern vorgeführt und im Anschluss diskutiert wurde: „Niemand wunderte 



sich, ob das noch Musik sei, und niemand meinte, allenfalls ginge solche Musik als Beglei-
tung zu Science-Fiction im Fernsehen. Ganz direkt wollten die Arbeiter wissen, wie das kom-
poniert sei, wie aus Fabriklärm und Tarifverträgen Musik werden könne. Sie bezogen, was sie 
hörten, sofort auf sich. Und dann warfen sie mir vor, die Geräusche in meinem Stück seien 
bei weitem nicht so stark wie die, die sie gewöhnt seien. Das fiel ihnen auf. Sie sahen ein, 
dass sie bisher wie Roboter in die Fabrik gegangen waren und ihre Arbeit getan hatten, ohne 
weiter darüber nachzudenken. Jetzt wurde ihnen, durch den Vergleich, plötzlich bewusst, 
unter welchen akustischen Bedingungen sie arbeiteten, und sie begannen sich zu überlegen, 
ob das denn so sein müsse und ob es nicht eine Möglichkeit gebe, das zu ändern.“ 

Das Werk ist den Arbeitern der Italsider-Werke, Genua gewidmet, die – aufgrund der schlech-
ten Arbeitsbedingungen und zahlreichen Unfälle – auch „Fabrik der Toten“ genannt wurde. 

Luigi Nono (1924-1990)
Luigi Nono wurde am 29. Januar 1924 in Venedig geboren. Ab 1941 erhielt er Kompositi-
onsunterricht bei Gian Francesco Malipiero, bei dem er sich neben Werken des 16. und 17. 
Jahrhunderts auch mit der im faschistischen Italien verbotenen Musik der Zweiten Wiener 
Schule auseinandersetzte. 1950 reiste Nono erstmals zu den Darmstädter Ferienkursen für 
Neue Musik, wo seine Variazioni canoniche sulla serie dell’op. 41 di Schoenberg uraufge-
führt wurden. Bis 1960 war Nono regelmäßig Gast bei den Ferienkursen, von 1957 bis 
1960 als Dozent. Während er in den 1950er Jahren als einer der Hauptvertreter der seriellen 
Musik galt, wandte sich sein Interesse in den folgenden Jahren darüber hinaus den Möglich-
keiten zu, die Tonbandaufnahmen und später Live-Elektronik boten, mit denen er vor allem 
im Freiburger Experimentalstudio der Heinrich-Strobel-Stiftung experimentierte. In späteren 
Werken tendierte Nono zu zurückgenommenen Klängen, u.a. im Streichquartett Fragmente 
– Stille, An Diotima (1980).

Seit 1952 Mitglied der Kommunistischen Partei Italiens, versuchte Nono immer wieder, 
avancierte Musik und politisches Engagement zusammenzuführen. In der Oper Intolleranza 
(1960) thematisierte er Gewalt gegen Flüchtlinge. Auch die Folgen eines Atomkriegs (Sul 
ponte di Hiroshima, 1962), der antifaschistische Widerstand (Il canto sospeso, 1956), die 
Studierendenrevolutionen in den späten 1960er Jahren (Musica-Manifesta No. 1, 1969) und 
andere politische Themen schlugen sich in seinen Kompositionen nieder. Nono legte Wert 
darauf, dass seine Musik in allen sozialen Schichten gehört wurde: Im Jahr 1962 wurden 
erstmals Diskussionskonzerte mit Aufführungen von Werken Nonos in italienischen Fabriken 
organisiert, die bis zu 5000 ZuhörerInnen anzogen. 



Salvatore Sciarrino (*1947): Le voci sottovetro (1999)
für Mezzosopran, Bassflöte, Englischhorn, Bassklarinette, Klavier, Schlagzeug, 
Violine, Viola und Violoncello
„Le voci sottovetro“ („Stimmen hinter Glas“) – Werkkommentar von Salvatore Sciarrino 
(Übersetzung: Anja Trekel)

„Luci mie traditrici, eines meiner jüngsten Werke, basiert auf dem wenig bekannten Il tra-
dimento per l’onore von Giacinto Andrea Cicognini aus dem 17. Jahrhundert. In diesem 
Drama hallte die Aufregung um den blutigen Fall des Gesualdo da Venosa1  auch ein halbes 
Jahrhundert später noch wider. Während der langen Arbeitsphase war es unvermeidbar, dass 
ich mich der Musik dieses alten Meisters annäherte. Ich  schickte mich an, sie auch im Werk 
zu verwenden, welches unter Freunden bereits mit „Gesualdo“ betitelt wurde. Als ich jedoch 
erfuhr, dass Schnittke gerade an seinem Gesualdo arbeitete, entschied ich mich, jegliche Be-
zugnahme zu entfernen. Ich fand einen Ersatz in der ebenso betörenden Musik des Claude 
Le Jeune [frankoflämischer Komponist aus der Renaissance]. Dennoch hat die bereits erwor-
bene Vertrautheit mit Gesualdo die verschiedensten  Früchte getragen, unter anderem in Le 
voci sottovetro (1998) und Terribile e spaventosa storia del Principe di Venosa e della bella 
Maria (1999), einer Musik für das sizilianische Marionettentheater. 

Auf was der Titel „Le voci sottovetro“ anspielt? Eine Stimme, die Lebensessenz, in einer 
Flasche einzuschließen, erinnert an die von König Salomon in Flaschen gesperrten und auf 
den Grund des Meeres  geworfenen Dschinn – von solchen Legenden wimmelt es in der 
muslimischen Literatur. Es kommt einem weiterhin der barocke Geschmack der Monstrosität 
und der Opulenz in den Sinn, welcher sich bekanntermaßen mit der Wissenschaft und der 
obsessiven Beschäftigung mit der Vergänglichkeit des Lebens verbindet.

Es kommt die Frage auf: was bleibt von den alten Klängen? Erblicken wir sie nur als Schim-
mern oder schaffen wir es, einen minimalen Rest ihres Klanges wahrzunehmen, der noch 
nicht aus dem Glas verflogen ist? 

Stellen wir nun eine allgemeine Überlegung an. Es gibt große Komponistinnen und Kompo-
nisten, die den Lauf der Geschichte beeinflussen, die mehr riskieren (weil sie den Mut haben, 
sie selbst zu sein) und so die Komponistinnen und Komponisten der kommenden Jahre anti-
zipieren. Von der großen Masse aller KomponistInnen unterscheiden sie sich als die Gruppe 
jener, die besonders originell sind. Sie bilden eine Art Familie, mit elterlichen Beziehungen 
und enger Verwandtschaft trotz der Jahrhunderte, die sie trennen. Dazu gehört auch ein 
raffinierter und artifizieller Komponist wie Gesualdo. Dem kultivierten Zuhörer bietet sich 
1 Gesualdo da Venosa war ein italienischer Fürst und Komponist des 16. Jahrhunderts. Er nahm blutige Rache an 
seiner untreuen Ehefrau Maria D’Avalos und ihrem Liebhaber, nachdem er beide in flagranti ertappte. Er wurde 
dafür jedoch nicht verurteilt, da das Gericht in Nepal „Ehrenmorde“ zu dieser Zeit nicht als Strafbestand wertete.



in seiner Musik ein einzigartiger Reiz: er wird überrollt von einer Welle an Assoziationen zu 
späteren KomponistInnen. So erkennen wir bei Gesualdo die Extravaganz Antonio Vivaldis 
und Domenico Scarlattis, auch Franz Schubert und den späten Ludwig van Beethoven, den 
trägen Duft der Romantik, der Art Nouveau und ein expressionistisches Klima.

Zwei Worte zu den Originalen und den Adaptionen. Es wird angenommen, dass Gesualdos 
La Gargliarda del Principe di Venosa für vier Bratschen komponiert wurde. In dem Madrigal 
„Tu m’uccidi, o crudele“ bleibt nur wenig vokale Präsenz erhalten – ein paar kurze Gesangs-
fragmente, ein paar Schlüsselworte. Die Canzon francese del Principe war ursprünglich für 
Laute und Tasteninstrument bestimmt. Mir scheint jedoch, dass ihre musikalische Substanz  
durch die Veränderung der instrumentalen „Seufzer“ – der Wechsel von Imitation und Kolo-
ratur, die unglaublichen chromatischen Triller – ein ganz anderes Licht gewinnt. „Moro, lasso, 
al mio duolo (Buch VI, Nr. 17) wurde in ein Stück für Stimme und Instrumente transformiert.

Die illusorischen Perspektiven dieser umfassenden Verarbeitungen können den Hörer über-
raschen, dennoch sind sie nicht zu diesem Zwecke entstanden. Vielmehr entspringen sie der 
Gewissheit, dass alte Musik sich verwandeln und eine neue Ära erleben kann, im Kontakt 
mit dem Geist der Moderne.“

Salvatore Sciarrino (*1947)
Der 1947 in Palermo geborene Salvatore Sciarrino begann als Zwölfjähriger zu komponieren. 
Trotz einiger Unterrichtsstunden bei Antonino Titone und Turi Belfiore gilt er als Autodidakt. 
Nach dem humanistischen Gymnasium studierte er zunächst einige Jahre in seiner Heimat-
stadt. 1969 zog er nach Rom, wo er einen Kurs zur Elektronischen Musik bei Franco Evangeli-
sti besuchte, und 1977 nach Mailand, wo er u.a. am Konservatorium unterrichtete. Von 1978 
bis 1980 war Sciarrino künstlerischer Leiter des Teatro Comunale in Bologna. Seitdem lebt 
er in Città di Castello, einer kleinen Stadt in Umbrien, wo er von 1979 bis 2000 auch viele 
Meisterkurse abhielt. Seit 2004 ist er Mitglied der Akademie der Künste Berlin. 
Sciarrino  gilt als einer der faszinierendsten Komponisten der Gegenwart, dessen persön-
licher Stil sich seit den 1960er Jahren unabhängig von den herrschenden Schulen und Strö-
mungen ausgeprägt hat. Feinheit und Fragilität der Klänge – flirrende Flageoletts, raffinierte 
Geräuschprozesse, das pausendurchsetzte Raunen der Stimmen, Luftgeräusche – kennzeich-
nen seine Musiksprache, die beim Hören eine reiche Bilderwelt evoziert oder auch die Erin-
nerung an andere Musik hervorruft und voller Geschichten ist.



Luigi Nono: Omaggio a György Kurtág (1983-1986) für Altstimme, Flöte, Klari-
nette, Tuba und Live-Elektronik
Während der fast dreijährigen Entstehungsphase von Nonos Streichquartett Stille – an Dio-
tima begegnen sich György Kurtág und Luigi Nono in Berlin, beide auf der Suche nach einer 
neuen Einbeziehung von Stille in ihre Musik. Seit dieser ersten kurzen Begegnung 1978 
fühlten sich Kurtág und Nono so eng verbunden, dass sie jeweils dem anderen ein Werk 
widmeten: Luigi Nonos „Omaggio a Kurtág“ (1983-1986) steht György Kurtágs „Omaggio 
a Luigi Nono, op. 16“ für gemischten Chor a cappella (1979) gegenüber. 

Nono sagte, er habe durch Kurtágs Musik gelernt, Klänge nicht für sich selbst zu produzieren, 
sondern neue Wege zu suchen, sie zu erfinden und zum Leben zu erwecken. In „Omaggio a 
György Kurtág“ entstehen angehaltenen Klänge aus dem Nichts, werden von einem elektro-
nischen Echo verfolgt, um anschließend mit der Stille zu verschmelzen.

Das Werk beruht auf Improvisationen, die der Flötist Roberto Fabbriciani, der Klarinettist 
Circo Scarponi und der Posaunist Giancarlo Schiaffini im Freiburger Experimentalstudio der 
Heinrich-Strobel-Stiftung durchgeführt haben. Unter der Leitung von Nono und mithilfe  
elektronischer Apparate hatten die drei Solisten entdeckt, dass bestimmte Klänge – in den 
extremen Registern am äußersten Rand der Wahrnehmbarkeit – sich sehr stark dem Klang 
von Sinustönen elektronischer Musik annähern. Bei der Ausführung in einer Gruppe waren 
Identität und Position der jeweiligen Klangquelle nicht mehr erkennbar. Zur Gesamtheit die-
ser statischen und unbestimmten Klänge fügte Nono eine Altstimme hinzu. Sie bewegt sich 
durch alle Register und formt dabei die Phoneme des Namens von Widmungsträger Kurtág.

Formal besteht das Werk aus 14 Episoden verschiedener Dauer, die jeweils durch eine Fer-
mate oder eine lange Generalpause voneinander getrennt sind. Die einzelnen Episoden 
werden von verschiedenen Prinzipien bestimmt: Das Umkreisen eines Tones anhand von 
Mikrointervallen und teilweisem Übergang in die Obertonspektren, chromatische Expansion 
ausgehend von einem Grundintervall (häufig die Quinte) und klangliche Modulation mittels 
einer Überlagerung von Trillern. Die Altstimme ist durch die „statische Virtuosität“ gekenn-
zeichnet, die Nono für Blasinstrumente entwickelte. Hierbei liegen die Schwierigkeiten nicht 
in akrobatischen Intervallsprüngen oder schnellen, rhythmisch komplizierten Figuren, son-
dern in einem möglichst schwellenlosen Übergang zwischen Luftstrom und tatsächlichem 
Ton, der korrekten Ausführung der Mikrointervalle und dem Crescendieren innerhalb einer 
Pianissimo-Dynamik. Die Altstimme erklingt aus weiter Ferne und ist oftmals nicht von den 
Instrumenten zu unterscheiden. In einem der bedeutendsten Momente des Werkes (vor der 
längsten Pause) singt die Altstimme, die sich zuvor in den tiefen und mittleren Registern 
bewegt hat, für mehrere Schläge ein eingestrichenes Gis.  Dieser Ton, der nur für einen 



kurzen Moment durch einen Quintsprung nach unten verlassen wird, mündet in einer Fer-
mate und klingt dann aus. An dieser Stelle schreibt Nono: „come un sospeso, interotto“ (wie 
mit angehaltenem Atem), was an den 1956 komponierten „Canto sospeso“ erinnert, der auf  
fragmentarischen Briefen von zum Tode verurteilten KämpferInnen der „Resistenza“ basiert.

Mario Pagliarani (*1963): Il mondo è tutto ciò che accade (2013) für 14 Darstel-
lerInnen und Klangaufnahmen
Werkkommentar von Mario Pagliarani

„‚Il mondo è tutto ciò che accade’ – italienische Übersetzung des vielgefeierten ‚Die Welt ist 
alles, was der Fall ist’ von Wittgenstein – ist in gewisser Hinsicht das Manifest dessen, was 
ich ‚Teatro del Tempo’ nenne, also die Idee von der Welt als eine große Partitur, von der wir 
zugleich Interpreten und Publikum sind.

‚Il mondo è tutto ciò che accade’ sammelt eine Reihe von Situationen/Visionen, die ich – in 
Erwartung, die richtige Ausdrucksform zu finden – jahrelang in mir getragen habe (einen 
ersten Versuch unternahm ich mit dem 2006 vollendeten ‚I bei momenti’, ein Werk für zwei 
Schauspieler). 2013 machte ich mich von neuem an die Arbeit, angespornt von zwei Um-
ständen: dem zehnjährigen Bestehen der ‚La Via Lattea’ (der ökologisch-musikalischen Pil-
gerfahrt, die ich in der italienischen Schweiz organisiere) und meinem 50. Geburtstag.

‚Il mondo è tutto ciò che accade’ entspringt unter anderem einem praktischen Anspruch:  
eine Komposition zu schreiben, die von einer Gruppe MusikerInnen verschiedener Herkunft 
(zeitgenössische Musik, Jazz, Folk) ausgeführt werden könnte, die nur sehr wenig (zwei Stun-
den) Probenzeit zur Verfügung haben. Die Lösung: Jedem Interpret wird nur eine einzige 
Handlung anvertraut – ein praktischer Notbehelf, jedoch auch eine Metapher unserer Rolle in 
der Weite des Universums. Das Ganze wird von einer klangvollen Säule zusammengehalten, 
die sich vollständig aus Lauten des täglichen Lebens zusammensetzt. Das Zusammentreffen 
von Live-Aktionen und aufgezeichneten Klängen generiert eine surreale Dimension, in der 
Raum und Zeit sich vermischen – ähnlich wie in einem Traum.“

Mario Pagliarani (*1963)

Mario Pagliarani wurde 1963 in Mendriso geboren. Er studierte Komposition, Violoncello und 
elektronische Musik am Mailänder Konservatorium und wurde u.a. von Salvatore Sciarrino 
und Gérard Grisey unterrichtet.  Er erhielt Aufträge von Pro Helvetia, Radio svizzera, von den 
Internationalen Musikfestwochen Luzern, dem Orchestre de la Suisse romande, dem Euro-



päischen Musikmonat (Basel), Les Amplitudes (La Chaux-de-Fonds), vom Festival Rümlingen 
und vielen mehr.
Seine Kompositionen wurden in der Schweiz, aber auch im Ausland aufgeführt. 2001 grün-
dete er das Teatro del Tempo, mit dem er verschiedene Musiktheater-Projekte realisierte 
(„Il suono bianco dell’inverno“, „Opera della notte“, „Quartetto per la fine del tempo“, 
„Antons Tod“, „I bei momenti...“) Seit 2003 organisiert er „La Via Lattea“, eine musika-
lische und ökologische Pilgerfahrt in der Schweiz. 2008 erhielt Pagliarani den Preis Meret 
Oppenheim des Bundesamtes für Kultur. Pagliarani arbeitet mit dem Schweizer Rundfunk 
zusammen. Er ist Autor verschiedenster Rundfunksendungen, unter anderem „AdA, ovvero 
l’arte dell’Ascolto“ (Die Kunst des Hörens). Er lebt und arbeitet in Vacallo im Kanton Tessin, 
nahe der italienischen Grenze.

klangzeitort, das gemeinsame Institut für Neue Musik
der UdK Berlin und HfM Hanns Eisler
klangzeitort versteht sich als Laboratorium für musikalische Komposition und den reflektie-
renden Umgang mit zeitgenössischer Musik. Als gemeinsame Einrichtung der Universität der 
Künste Berlin und der Hochschule für Musik Hanns Eisler Berlin ist klangzeitort in erster Linie 
ein Forum für Studierende und Lehrende. Sein Angebot richtet sich jedoch darüber hinaus 
an alle professionell tätigen Kunstschaffenden sowie an all diejenigen, die einen Einblick 
in aktuelles musikalisches Schaffen gewinnen wollen. Das Institut bietet Veranstaltungen 
und Veranstaltungsreihen in unterschiedlichen Formen an, beispielsweise die Konzertreihe 
ZOOM+FOCUS mit Werken der Studierenden, die Meisterkursreihe UPLOAD mit renom-
mierten SpezialistInnen der Neuen Musik für InstrumentalistInnen und KomponistInnen, 
Gastkonzerte von Ensembles anderer Hochschulen, aber auch Aufführungen von größeren 
transdisziplinären Projekten, z.B. LABOR KLANGZEITORT, raum- und landschaftsbezogenen 
Installationen sowie Vortragsreihen und Symposien.

Wenn Sie unseren monatlichen Leporello mit unseren Veranstaltungen und/oder unseren 
Newsletter bekommen wollen, senden Sie uns bitte Ihre Adresse an:
contact@klangzeitort.de

Kontakt:
klangzeitort,
ein gemeinsames Institut für Neue Musik der UdK Berlin und HfM Hanns Eisler Berlin
Tel. 030/3185-2701
contact@klangzeitort.de
www.klangzeitort.de
www.facebook.com/KKB.Berlin



8. Juni, ab 18 Uhr
Crescendo: „Nomade in den Zeiten“
Walter Zimmermann – Ausstellung, Film, Buchpräsentation und Porträtkonzert
UdK Berlin, Bundesallee 1-12, Joseph-Joachim-Saal
Eintritt: 6 Euro / 4 Euro

18 Uhr Präsentation von Werkmanuskripten Walter Zimmermanns, Worte zur Einrichtung 
des Walter-Zimmermann-Archivs an der Akademie der Künste
18.15 Uhr Filmvorführung „Wanda Landowskas verschwundene Instrumente“ (Filmfassung 
2001, Walter Zimmermann / Peter Sabat, 25’)
18.45 Uhr Gespräch zum Buch „Nomade in den Zeiten“ (Walter Zimmermann, Albert Breier, 
Dr. Werner Grünzweig)
19.30 Uhr Konzert / Programm: Walter Zimmermann, „The missing nail at the river“,
„Northwest-Passage“, „Ursache & Vorwitz“ und „Ataraxia“
Mitwirkende: Kärt Ruubel, Klavier; Neophon Ensemble; Konstantin Heuer, Leitung;
Marc Sabat, Künstlerische Organisation

30. Juni 2015, 19 Uhr
Teodoro Anzellotti – Konzert mit Solowerken für Akkordeon
HfM Hanns Eisler Berlin, Charlottenstraße 55, Studiosaal

Programm: Milica Djordjevic, „...würde man denken: Sterne“ (2015); Miroslav Srinka, „Ori-
gami“ (2015); Domenico Scarlatti, „Sonata“ Es-Dur, G-Dur, H-Dur (1738 - 1749); Luciano 
Berio, „Sequenza Xlll“ (1995); Rebecca Saunders, „...of waters making moan“ (2013) 

19. Juli, 18 Uhr
Zoom+Focus-Konzert 
HfM Hanns Eisler Berlin, Charlottenstraße 55, Studiosaal
Die Kompositionsklassen beider Hochschulen führen Kompositionen auf, die im Laufe des 
vorausgegangenen Semesters entstanden sind.
Leitung: Leah Muir

                   
                                                                                                                      

Veranstaltungshinweise
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Einen regelmäßigen Newsletter mit Informationen zu ausgewählten Veranstaltungen der Fakultät 
Musik an der UdK Berlin können Sie abonnieren unter: www.udk-berlin.de/musik
Besuchen Sie uns auf facebook: www.facebook.de/udk.musik
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Fotoaufnahmen

Wir möchten Sie darauf hinweisen, dass während dieser Veranstaltung Foto- und/oder Videoauf-
nahmen gemacht werden und die entstandenen Bilder eventuell im Rahmen der Internetseite der 
UdK, innerhalb einer UdK-Schriftenreihe, einer internen DVD und ggf. als Pressefoto veröffentlicht 
oder weitergegeben werden. Bitte sprechen Sie uns an, falls Sie mit der Veröffentlichung einer 
Fotoaufnahme nicht einverstanden sind.


