
Donnerstag / 15.11.2007 / 

Theaterhaus T2 
 

19:00 Uhr 
Gehörgang ins Auge 
Neue Filmmusik zu Klassikern der Stummfilmzeit  
ascolta 
 
20:30 Uhr 
Gespräch   
mit den Künstlern über die beiden Programme des 
Abends. Moderation: Dr. Marie Luise Maintz. 
 
21:30 Uhr 
Love Songs 
von Claude Vivier, Andras Hamary sowie fünf für die 
Neuen Vocalsolisten bearbeitete Popsongs 
 
22:30 Uhr 
ON STAGE 
Fragen, Meinungen, Diskussionen: Ein Austausch von 
Publikum und Künstlern auf und hinter der Bühne. 

19:00 Uhr 
Gehörgang ins Auge 
 
Diagonal Symphonie (8’30’’) 
Film: Viking Eggeling (1923) 
Musik: Olga Neuwirth (2006/2007) 
 
Rhythmus 23 (2’30’’) 
Film: Hans Richter (1923) 
Musik: Bernd Thewes (2006) 
 
Vormittagsspuk (7’) 
Film: Hans Richter (1928) 
Musik: Cornelius Schwehr (2004) 
 
Lichtspiel Opus I (6’) 
Film: Walter Ruttmann (1921) 
Musik: Oliver Frick (2006/2007) 
 
Lichtspiel Opus II (1’20’’) 
Film: Walter Ruttmann (1921)  
Musik: Ludger Brümmer (2007) 
 
Lichtspiel Opus IV (4’) 
Film: Walter Ruttmann (1925) 
Musik: Sven-Ingo Koch (2007) 
 
Vormittagsspuk (7’) 
Film: Hans Richter (1928) 
Musik: Martin Smolka (2004) 
 
Entr'acte (17’) 
Film: René Clair (1924) 
Musik: Erik Satie (1924)  
Arrangement: Andrew Digby (2007) 
 
Studie Nr. 7 (3’) 
Film: Oskar Fischinger (1930/31) 
Originalmusik: Johannes Brahms 
Arrangement: Andrew Digby (2004) 
 
ascolta 
Markus Schwind, Trompete 
Andrew Digby, Posaune 
Erik Borgir, Violoncello 
Hubert Steiner, Gitarre, E-Gitarre 
Florian Hoelscher, Klavier 
Martin Homann, Schlagzeug  
Boris Müller, Schlagzeug 
 
Dirigent: Titus Engel 
Klangregie: Josh Martin 
 
Live-Elektronik: Ludger Brümmer (Lichtspiel Opus II) 
 
 
 
 
 
 
 
 
Das Konzert ist eine Koproduktion:  

 
 

Mit freundlicher Unterstützung von:  



Gehörgang ins Auge - Experimentelle Stummfilme 
der 1920er Jahre mit neuer Musik  
Die filmische Avantgarde wurde in Deutschland von 

Künstlern ins Leben gerufen, deren zentrales Aus-

drucksmedium gerade nicht der Film war. Hans Rich-

ter, Oskar Fischinger und Walter Ruttmann waren 

ursprünglich Maler. Doch Ruttmann forderte „eine 

Malerei mit Zeit, eine Kunst für das Auge, die sich von 

der Malerei dadurch unterscheidet, dass sie sich zeit-

lich abspielt – wie Musik“. Und so produzierte er Fil-

me, die gleichermaßen animierte Malerei wie visuali-

sierte Musik sind. Im jungen Medium Film konvergier-

ten die klassischen Künste zu einer neuen Synthese, 

wobei Film und Musik die größte Affinität zueinander 

zeigten. So war es nur folgerichtig, dass führende 

Komponisten der 1920er Jahre die Zusammenarbeit 

mit den innovativen Filmemachern suchten, wie Paul 

Hindemith, George Antheil, Hanns Eisler oder Stefan 

Wolpe. Viele Partituren sind verloren gegangen, man-

ches hat sich aus der Zeit erhalten, wie das Streich-

quartett op. 23 von Max Butting. Ungebrochen ist aber 

heute noch das Interesse der Musiker, sich mit den 

experimentellen Arbeiten dieser Filmpioniere ausei-

nanderzusetzen und den Herzschlag der frühen Film-

avantgarde hörbar zu machen. 

Das Ensemble ascolta hat erstmals 2004 Aufträge an 

Komponisten erteilt, diese experimentellen Stummfil-

me neu zu vertonen. Es ging dabei auch darum, die 

oft eklatante Schieflage zwischen avantgardistischer 

Bildsprache und dem Rückgriff auf traditionelle Musik 

zu beseitigen. Cornelius Schwehr, Caspar Johannes 

Walter, Cathy Milliken, Martin Smolka und Gunter 

Lege schrieben für das Ensemble neue Filmmusik. 

Die Komponisten wollten den Film bewusst nicht be-

dienen, sondern zu den eindrucksvollen Filmvorlagen 

gleichwertige und ergänzende musikalische Gegen-

gewichte schaffen, durch die Visuelles und Akusti-

sches in Dialog oder gar Wettstreit treten können. 

Dabei wurden bewusst auch Irritationsmomente ein-

gebaut, die die Selbstverständlichkeit unterminieren 

sollen, mit der wir Bild und Musik üblicherweise als 

Einheit wahrnehmen. So wurde etwa Hans Richters 

Vormittagsspuk zwei Mal hintereinander, allerdings 

mit zwei völlig unterschiedlichen Kompositionen, ge-

zeigt. 

Inzwischen wurde das Projekt zu einem Work in Pro-

gress. Anfang letzten Jahres gab es ein Konzert im 

ZKM Zentrum für Kunst und Medientechnologie in 

Karlsruhe – eine Koproduktion von Ensemble ascolta, 

ZKM und ZDF in Zusammenarbeit mit arte, bei der 

eine weitere Stummfilmvertonung ihre Uraufführung 

erlebte, Bernd Thewes Musik zu Rhythmus 21. Ein 

weiteres Jahr später, ist die Serie erneut um zwei 

Filme gewachsen. Sven-Ingo Koch und Olga Neuwirth 

haben Stummfilme von Walter Ruttmann und Viking 

Eggeling vertont, die bei Ultraschall erstmals mit der 

neuen Musik aufgeführt wurden und jetzt auch in 

Stuttgart zu hören und sehen sein werden. 

 



Viking Eggeling / Olga Neuwirth –   

Diagonal-Symphonie 

Viking Eggeling war einer der führenden Stummfilm-

Experimentatoren. Der Film sollte bewegte Malerei 

sein, eine „Bewegungskunst“. Er arbeitete mit so ge-

nannten Rollenbildern, langen Papierstreifen, auf de-

nen er in einzelnen Bildern geometrische Muster auf-

zeichnete. Auf diese Weise entstand 1919 Horizontal-

Vertikal-Orchester. Die vier Jahre später entstande-

nen Diagonal-Symphonie gilt als ein Meisterwerk des 

Experimentellen Films. Gerühmt wird nicht zuletzt 

seine „musikalische Zeiteinteilung“. 

Die österreichische Komponistin Olga Neuwirth hat 

sich schon früh mit dem Verhältnis zwischen Musik 

und bewegtem Bild beschäftigt. Vor Jahren sagte sie 

in einem Rundfunkporträt, sie glaube nicht an synäs-

thetische Verbindungen, denn das Bild bleibe immer 

stärker als die Musik. Nur wenn beide Sphären unab-

hängig voneinander gedacht würden und aufeinander 

prallen könnten, dann entstehe etwas Neues. 

Erfolgversprechender als die synästhetische Ver-

schmelzung scheint ihr die Adaption von filmischen 

Montagetechniken zu sein. Vorbild für den musikali-

schen Schnitt war damals die Nouvelle Vague, die mit 

ihren artifiziellen Bildsprüngen „eine Struktur zerreis-

se“. Eine solche „Dynamik des konstanten Zerstörens“ 

gelte es zu schaffen – und an dieser Grundhaltung hat 

sich prinzipiell wenig geändert. 

Olga Neuwirth hat seitdem immer wieder die Grenzen 

zwischen den künstlerischen Gattungen überschritten 

und Sphären miteinander in Beziehung gebracht oder 

meistens aufeinanderprallen lassen. Ihre von 

Deutschlandradio Kultur und dem Ensemble ascolta in 

Auftrag gegebene Musik zu Viking Eggelings Diago-

nal-Symphonie wird dem filmischen Meisterwerk eine 

ganz eigene musikalische Dimension hinzufügen. 

 

Olga Neuwirth, geboren 1968 in Graz, Österreich. 

Studierte Musik, Komposition und Malerei in Wien, 

San Francisco und Paris. Abschlussarbeit zum Thema 

”Über den Einsatz von Filmmusik in ‘L’amour à mort’ 

von Alain Resnais”. 1999 Förderpreis der Ernst von 

Siemens-Stiftung, München; Hindemith-Preis des 

Schleswig-Holstein-Musik-Festivals. 2002-05 ver-

schiedene Theater- und Filmmusiken (zuletzt:        

„erik(A)“). Diverse Portraitkonzerte im In- und Aus-

land. 2006 Olga Neuwirth wurde zum Mitglied der 

Akademie der Künste Berlin gewählt. 

 

Hans Richter / Bernd Thewes –   

Rhythmus 23 

Rhythmus 23 ist der zweite der drei Rhythmus-Filme, 

die Hans Richter in den Jahren 1923 bis 1925 schuf. 

Richter betrachtete sie als Experiment, weniger im 

Bereich des Films, sondern vielmehr auf der Ebene 

seiner Malerei, von der er sich im Unterschied zu 

Ruttmann auch mit der Hinwendung zum Film nicht 

entfernte. 

Der Komponist Bernd Thewes befasst sich immer 

wieder mit grenzüberschreitenden Projekten. Er nut-

ze, so schrieb Achim Heidenreich in einem Komponis-

tenporträt, „von starkem Schaffensdrang bewegt, alle 

Möglichkeiten zum Musikproduzieren zwischen Klang-

installation und Konzert“. Stilistisch lässt er sich nicht 

festlegen, bewegt sich in Rock-Pop-Bereichen ebenso 

wie in der Neuen Musik. Zum strengen filmischen 

Konzept der Rhythmus-Filme steht seine Musikin 

reizvollem Kontrast. 

 

Bernd Thewes, geboren 1957 in Quierschied bei 

Saarbrücken. Langjährige Erfahrung als Instrumenta-

list, auch im Bereich der Jazz- und Rockmusik. Studi-

um in Saarbrücken und Mainz, als Komponist Autodi-

dakt. Zahlreiche Kompositionen für Solo- bis Orches-

terbesetzungen, radiophone Projekte, selbstgebaute 

Instrumente, Oper, Klanginstallation, elektronische 

Musik. Rundfunkproduktionen und -sendungen beim 

SR, SWR, HR, BR und ZDF/ARTE.  Enge Zusam-

menarbeit mit führenden Solisten der Neuen Musik. 

Lebt in Mainz. 

 

 



Hans Richter / Cornelius Schwehr –   

Vormittagsspuk 

„Nachdem Eisenstein meinen kleinen Film Vormit-

tagsspuk gesehen hatte, verlangte er zu wissen, was 

ich damit sagen wollte. Als ich ihm erzählte, wie das 

Ganze sozusagen aus sich selbst und aus dem Spiel 

der Bewegungen entstanden war, glaubte er mir nicht. 

„Man muss doch einen Plan im Kopf haben“ sagte er, 

„ehe man anfängt.“ Das war’s ja gerade. Den hatte ich 

eben nicht, als ich anfing, sondern erst, als ich aufhör-

te… Als ich nämlich feststellte, dass es eine Rebellion 

der Objekte geworden war (die ich dann in der End-

fassung allerdings noch bewusster verstärkte).“ 
Hans Richter  

 

„Die Musik zum Vormittagsspuk von Hans Richter 

realisiert mit ihren eigenen Mitteln und parallel zum 

Film das, was Richter auf der visuellen Ebene (meiner 

Wahrnehmung nach) gearbeitet hat. Den Umgang 

also mit Repetition und Wiederholung (durchaus nicht 

nur in der Musik zwei verschiedene Dinge), die Um-

kehrung von Verläufen (Hin und Zurück) und, vor al-

lem anderen, die Balance auf dem schmalen Grat 

zwischen Konkretem und Abstraktem. All dies ist auch 

der Musik unmittelbar sowohl als strukturelles als 

auch als expressives Moment zugänglich. Und so 

sollte es möglich sein, dass sich die zwei Ebenen 

(Bild und Ton) gegenseitig beleuchten, unterstützen 

und ergänzen, ohne sich wechselseitig jeweils als 

Vorder- oder Hintergrund missbrauchen zu müssen.“ 
Cornelius Schwehr 

 

Cornelius Schwehr, 1953 in Freiburg geboren, Mu-

sikstudium bei Walter Heck, Klaus Huber und Helmut 

Lachenmann; langjährige Tätigkeit als Lehrbeauftrag-

ter für Musiktheorie an den Musikhochschulen Frei-

burg, Karlsruhe, Winterthur, seit 1995 Professor für 

Komposition und Musiktheorie an der Musikhochschu-

le in Freiburg. Neben einer großen Zahl kammermusi-

kalischer Werke, mehreren Solo-, einigen Orchester-

musiken und einer Oper entstanden viele Bühnen- 

Film- und Hörspielmusiken. Die gegenwärtige Arbeit 

(in allen Genres) ist vor allem geprägt durch die Frage 

danach, was wir von unserer Tradition lernen und was 

wir sinnvollerweise davon noch leben können. 

 

Walter Ruttmann / Oliver Frick –  

Lichtspiel Opus I 

Die Originalmusik zu Walter Ruttmanns Opus I  

stammte von dem damals sehr erfolgreichen Kompo-

nisten Max Butting, der sich an die Zusammenarbeit 

wie folgt  erinnert: „Ruttmann war stets ein eifriger 

Besucher des Kinos gewesen, und alle Bewegungs-

vorgänge im Kino hatten ihn in der Evolution der Linie 

stark gefesselt. So kam er, der den Film optisch auf-

fasste, dazu, ein bewegtes Bild schaffen zu wollen. Er 

konstruierte sich einen Tricktisch und schuf seinen 

Film Opus I. Seine große Musikalität hat ihn in mehr-

facher Beziehung beeinflusst. … Ich war ursprünglich 

nicht davon überzeugt, dass zu dem Film Musik not-

wendig sei, denn tatsächlich war der Film eine dreitei-

lige Sonate. Als Maler, dem die Zeitkomponente in 

seinem Werk fremd war, hatte er eine zeitlich aufge-

löste Form suchen müssen, und da hielt er sich an 

seine musikalischen Erfahrungen. Ich schrieb ihm 

schließlich die Musik. … An dem Zueinanderpassen 

von Musik und Film war nichts auszusetzen, wohl 

aber daran, dass beides gut zueinander passte: Ein 

Teil des Publikums behauptete, der Maler hätte die 

Musik, ein anderer  Teil, der Musiker hätte die Malerei 

portraitähnlich wiedergegeben.“ Die neue Filmmusik 

von Oliver Frick wurde 2006 bei den ARD Hörspielta-

gen vom Ensemble ascolta uraufgeführt. 

 

Oliver Frick, geboren 1973 in Stuttgart. Seit 1992 

freischaffender Musiker (Komponist, Instrumentalist, 

Sänger und Produzent). Studium: 1997 – 2002 ‚Mu-

siktheorie und Neue Medien’ bei Matthias Hermann 

sowie 2000 – 02 Komposition bei Marco Stroppa, 

Chorleitung bei Dieter Kurz an  der Musikhochschule 

Stuttgart. 2002 – 03 Komposition bei Frédéric Du-

rieux, Orchestration bei Marc-André Dalbavie und 

Neue Technologien bei Louis Naón und Tom Mays 

am CNSMD in Paris. 2003 – 06 Komposition bei Ma-

thias Spahlinger, elektronische Komposition bei Orm 

Finnendahl und Dirigieren bei Matthias Killian an der 

Musikhochschule in Freiburg im Breisgau. 2006 Lehr-

tätigkeit an der Musikhochschule Stuttgart. Seit 2007 

Tonmeister an der Staatsoper Stuttgart sowie Lehrbe-

auftragter an der Kunstakademie Stuttgart. 

 



Walter Ruttmann / Ludger Brümmer –  

Lichtspiel Opus II 

Einen Film zu musikalisieren, der an sich schon Musik 

ist und dann mit einer Dauer von 80 Sekunden eher 

einem Haiku als einem Film gleicht, ist eine unge-

wöhnliche, aber sehr reizvolle Aufgabe für einen 

Komponisten. 

Hier stellt sich insbesondere die Frage, welche Rolle 

die Musik in dieser Zeit übernehmen will. Sie hat 

kaum die Möglichkeit sich freizuschwimmen, sich 

durch Nähe oder Entfernung zum Bild zu artikulieren 

und muss sich trotzdem zum visuellen Vorgehen ver-

halten. Dies ist nur möglich, wenn sich Musik gleich 

zu Anfang positioniert und mit dieser Position einen 

Standpunkt ohne die Möglichkeit einer Wandlung zu 

besitzen. 

Die Lösung lag in einer vieldeutigen Struktur, die in 

sich nahezu homogen eine leicht prozesshaftige Ent-

wicklung beschreibt. Die Vieldeutigkeit der Struktur 

gibt dem Betrachter die Möglichkeit, selbstständig 

Ereignisse zueinander in Beziehung zu setzen.  

Dabei besteht die musikalische Ebene aus den In-

strumenten sowie aus einer aus ähnlichem Material 

entwickelten elektronischen Struktur. Zusätzlich wurde 

die Ebene der Instrumentalklänge durch eine sparsa-

me Live-Elektronik angereichert, die quasi als Kit zwi-

schen elektronischen Klängen und Akustik fungiert. 

Das Potential dieser Musik liegt in ihrer Reichhaltigkeit 

und Eigenständigkeit, die es ermöglicht, ein mehr 

oder weniger vages Geflecht von Beziehungen zum 

Film zu entwickeln. 
Ludger Brümmer 

 

Ludger Brümmer (geb. 1958) Studium Komposition 

bei Nicolaus A. Huber und Dirk Reith; zwischen 1996 

und 2000 Arbeit mit dem Installationskünstler und 

Architekten Christian Moeller, u. a. Ausstellungen in 

Tokio, Lissabon und im Science Museum London. 

1991-1993 DAAD Stipendiat am „Center for Computer 

Research in Music and Acoustics“, Stanford Univer-

sität Kalifornien. Arbeit am ZKM | Zentrum für Kunst 

und Medientechnologie Karlsruhe und am Institut für 

Computermusik und elektronische Medien  (ICEM) 

der Folkwang Hochschule Essen. Ab April 2002 Pro-

fessor für Komposition am Sonic Art Research Centre 

in Belfast. Seit April 2003 Leiter des ZKM | Institut für 

Musik und Akustik. Ludger Brümmer ist momentan 

Gastprofessor am der Hochschule für Gestaltung 

Karlsruhe. 

 

Walter Ruttmann / Sven-Ingo Koch –  

Lichtspiel Opus IV 

Anregend für mich an Ruttmanns Opus IV ist vor al-

lem die Musikalität in Rhythmus und formaler Gestal-

tung. Aber genau in der dafür empfundenen Faszina-

tion ruht der Konflikt, einerseits dem Film – und damit 

auch seiner Musikalität – gerecht werden zu wollen, 

mich aber andererseits seiner Dynamik und, vor al-

lem, seinem dominierenden Rhythmus zumindest 

soweit entziehen zu wollen, dass die Musik nicht be-

gleitet, verdoppelt, sondern interpretiert und eine 

Wechselwirkung zwischen filmischer und musikali-

scher Gestaltung stattfinden kann. In der Alteration 

minutiöser Zuordnung und dem Entziehen und Um-

deuten derselben habe ich versucht, mich einer sol-

chen „Gleichberechtigung“ anzunähern. 
Sven-Ingo Koch 

 

Sven Ingo Koch, geboren 1974 in Hagen. Studien in 

Essen (Folkwang), San Diego und Stanford. 2002 in 

Stanford in Kalifornien Leitung von Seminaren zur 

Musik Beethovens und 2003  Lehrauftrag für Kompo-

sition und Musikgeschichte nach 1945 als Assistent 

Brian Ferneyhoughs. Preise (Auswahl): Folk-

wangpreis 1999, Förderpreis des BDI 2001, Stuttgar-

ter Kompositionspreis 2003, Düsseldorfer Musikför-

derpreis 2006. Seit Juli 2003 freischaffend in Deutsch-

land tätig. 

 

 

Hans Richter / Martin Smolka  –   

Vormittagsspuk (2) 

Martin Smolka, 1959 in Prag geboren. Kompositions-

Studium an der Musikakademie Prag und bei Marek 

Kopelent. Seit 1983 arbeitet er mit dem Ensemble 

Agon, dessen künstlerischer Leiter er ist. Smolka en-

gagiert sich für die Erforschung und theoretische Re-

flexion tschechischer Avantgarde-Strömungen wie der 

Vierteltonmusik und der neuen Musik. 

 



René Clair / Eric Satie, Arr. Andrew Digby –  

Entr’acte  

„Entr'acte“, 1924 als Zwischenakt für das Ballett „Re-

lache“ von Francis Picabia gedreht, ist in seiner beab-

sichtigten Provokation und grotesken Form stark vom 

Dadaismus geprägt. „Relache“ steht im Sommer an 

allen Theatern in Paris und heißt: geschlossen. Neben 

Picabia selbst wirken so illustre Darsteller wie Eric 

Satie, Antonin Artaud, Man Ray und Marcel Duchamp 

mit, der mit seinen „Ready Mades“ Gebrauchsgegens-

tände zu Kunstwerken umfunktionierte. 

Rasche Folgen scheinbar unzusammenhängender 

Einstellungen, Montage- bzw. Collagetechnik, weitge-

hender Verzicht auf einen narrativen Zusammenhang, 

ein Materialbewusstsein, das den Film nicht als 

Transportmittel für Inhalte gebraucht, sondern als ein 

auf sich selbst beruhendes funktionelles Mittel ver-

steht – all dies zeichnet „Entr'acte“ als wichtiges und 

einflussreiches Werk der europäischen Avantgarde 

der 20er Jahre aus. 

Ursprünglich sollte der Film in der Pause von Picabias 

Ballett nur als eine Art Hintergrundkulisse laufen, wäh-

rend Musiker an verschiedenen Stellen im Foyer „Mö-

belmusik“ von Eric Satie spielten, die zu dem Geplau-

der des Publikums passte. Das Publikum war aber 

von dem Film so fasziniert, dass es verstummte und 

fortwährend auf die Leinwand blickte – was Picabia 

veranlasste, wütend in die Menge zu rufen: „Redet 

doch, redet, redet!“ 

 

Erik Satie, 1866–1925, bestand 1879 die Aufnahme-

prüfung am Pariser Conservatoire, verließ jenes je-

doch vorzeitig, da er sich von der gängigen Behand-

lung von Musik abwandte. 1887 ließ sich Satie in der 

Künstlerkolonie Montmartre nieder. 1898 zog er sich 

in den Pariser Vorort Arcueil zurück, wo sich der Ton-

künstler bis zu seinem Tode 1925 seinen Kompositio-

nen widmete. Der als Exzentriker geltende Musiker 

war seiner Zeit voraus und beeinflusste gerade junge 

Musiker, die sich unter dem Namen „Nouveau Jeu-

nes“ formierten. 

 

Andrew Digby  (*1967) studierte 1986-1990 am Royal 

Northern College of Music in Manchester (Posaune 

bei Chris Houlding, Peter Gane und Andrew Berry-

man), von 1991-95 Komposition bei Mathias Spahlin-

ger an der Musikhochschule Freiburg. Seit 1995 Auf-

tritte mit renommierten Ensembles für Neue Musik in 

Deutschland und im Ausland. 1997 Kompositionssti-

pendium der Akademie der Künste Berlin und der 

Heinrich-Strobel-Stiftung des SWR. Zweiter Platz 

beim Kompositionspreis der Stadt Stuttgart 1997, 

Aufführungen u.a. beim Huddersfield Contemporary 

Music Festival 1997 (ensemble recherche) und ex 

negativo 1998 (Rundfunk Sinfonie Orchester Berlin), 

Auftragswerke für das Schlagquartett Köln, Sebastian 

Berweck, ensemble recherche und Ensemble Aventu-

re. 

 

Oskar Fischinger / Johannes Brahms, Arr. Andrew 

Digby –   

Studie Nr. 7 

Die Studie Nr. 7 von Oskar Fischinger ist der in der 

Filmgeschichte eher seltene, bei den abstrakten Fil-

men der 1920er Jahre aber gar nicht so außerge-

wöhnliche Fall, dass ein Film über eine präexistente 

Musik gedreht wurde. In jeder seiner 16 aufeinander 

folgenden Studien wählte Oskar Fischinger ein ande-

res optisches Thema, so dass jeder dieser Filme ei-

nen eigenen Charakter besitzt und die Filme in einer 

Art serieller Beziehung zueinander stehen. Für Studie 

Nr. 7 zum Ungarischen Tanz Nr. 5 von Johannes 

Brahms teilte Fischinger die Bildfolge in zwei kontras-

tierende Abschnitte: ein scharfes, kraftvolles Furioso 

rasierklingendünner Ebenen, die sich an perspektivi-

schen Linien entlang durch einen tiefen Raum auf den 

Betrachter zu bewegen, und eine Anzahl langsamer 

Zwischenspiele, in denen trägere, weiche Formen 

sich in jugendstilhaft organischer Verschlungenheit 

umeinanderranken. Die Musik von Johannes Brahms 

ist also mehr als nur die Originalmusik zu diesem 

Film, sie ist ihr eigentliches Thema. Der Komponist 

Andrew Digby, Mitglied des Ensemble ascolta, hat 

Brahms bearbeitet und so ins 20./21. Jahrhundert 

transferiert. 

 



Die Interpreten 

Das Stuttgarter Ensemble ascolta  wurde 2002 von 

sieben Musikern, die sich durch langjährige Zusam-

menarbeit in verschiedenen kammermusikalischen 

Formationen kannten, mit dem Ziel gegründet, hervor-

ragende neue Partituren zu ermöglichen, diese an-

gemessen zu erarbeiten und aufzuführen. Die Beset-

zung mit Trompete, Posaune, Violoncello, Gitarre (E-

Bass), Klavier/Cembalo und zwei Schlagzeugern setzt 

gegenüber klassischen Ensembleformationen neue 

Schwerpunkte. Das Ensemble tritt in der Regel als 

Septett auf und wird gelegentlich erweitert. Zahlreiche 

Komponisten schreiben für das Ensemble und sind 

bei der Erarbeitung der Stücke beteiligt, wie Olga 

Neuwirth, Chaya Czernowin, Beat Furrer, Tiziano 

Manca, Hans Thomalla, Martin Smolka, Rolf Riehm 

oder Bernd Thewes.  

ascolta konzertierte in den letzten Jahren u.a. beim 

Luzern Festival, bei "Ultraschall" Berlin, bei den Festi-

vals für Neue Musik in Witten, Stuttgart (Eclat) und 

Darmstadt (Ferienkurse für Neue Musik) und beim 

Europäischen Musikfest der Internationalen Bachaka-

demie Stuttgart. Auftritte in Donaueschingen und bei 

Wien Modern, in Dresden-Hellerau und beim Festival 

Klangspuren / Schwaz (Österreich) stehen 2008 an. In 

den letzten Jahren trat ascolta mit Uraufführungen 

bisher unveröffentlichter Werke von Frank Zappa in 

Erscheinung. Diverse Veröffentlichungen auf CD sind 

in Vorbereitung. 

 
Titus Engel  wurde 1975 in Zürich geboren und stu-

dierte Musikwissenschaft und Philosophie in Zürich 

und Berlin sowie Dirigieren bei Christian Kluttig an der 

Hochschule für Musik Dresden. Als Assistent von 

Sylvain Cambreling, Peter Rundel, Marc Albrecht, 

Lothar Zagrosek und Markus Stenz leitete er Proben 

und Einstudierungen an der Deutschen Oper Berlin, 

an der Opéra de Paris, bei der Jungen Deutschen 

Philharmonie, dem WDR Symphonieorchester und 

dem Symphonieorchester des Bayerischen Rund-

funks. Seit 2000 ist er musikalischer Leiter des 

ensemble courage Dresden, das sich seither zu ei-

nem der profiliertesten jungen Ensembles Deutsch-

lands entwickelt hat. Als Gast leitet er regelmäßig das 

Kammerensemble Neue Musik Berlin, das Collegium 

Novum Zürich und das Ensemble Resonanz Ham-

burg. In der vergangenen Spielzeit gab er sein Debut 

beim Ensemble Modern und beim ensemble 

recherche. 

20:30 Uhr 
Gespräch   
 
mit den Künstlern über die beiden Programme des 
Abends. Moderation: Dr. Marie Luise Maintz. 
 
 
 
 
Marie Luise Maintz  ist Musikwissenschaftlerin und 

Dramaturgin. Sie studierte in Bonn und promovierte 

mit einer Arbeit über "Franz Schubert in der Rezeption 

Robert Schumanns. Studien zu Ästhetik und Instru-

mentalmusik". Als Opern- und Konzertdramaturgin 

war sie an der Staatsoper Stuttgart, zuvor an der Al-

ten Oper Frankfurt, am Staatstheater Darmstadt, an 

der Oper Bonn, am Theater Aachen engagiert und 

war Koordinatorin der Frankfurt Feste. Sie arbeitete 

als freie Dramaturgin und Autorin für verschiedene 

Orchester, Festivals und Rundfunkanstalten. Seit 

September 2007 ist sie Projektleiterin für zeitgenössi-

sche Musik beim Bärenreiter-Verlag in Kassel. 



21:30 Uhr 

Love Songs 
 
András Hamary  
Fragmente aus Canti für sechs Stimmen (21’) 
(2006/2007) 
 
The First Time Ever I Saw Your Face UA (7’) 
Original: Ewan MacColl 
Bearbeitung: Jay Schwartz (2007) 
 
Blume UA (4’) 
Original: Einstürzende Neubauten 
Bearbeitung: Cobi van Tonder (2007) 
 
Claude Vivier (25’) 
Love Songs für sechs Stimmen (1977) 
 
Cri du Cœur UA  (4’) 
Original : Henri Crolla 
Bearbeitung : Clemens Gadenstätter (2007) 
 
And You And I UA (3’) 
Original: Yes 
Bearbeitung: Lucia Ronchetti (2007) 
 
Oh Donna Clara UA (4’) 
Original: Jerzy Petersburski 
Bearbeitung: Bobbi Fischer (2007) 
 
Neue Vocalsolisten 
Sarah Sun, Sopran 
Susanne Leitz-Lorey, Sopran 
Truike van der Poel, Mezzosopran 
Noa Frenkel, Alt 
Daniel Gloger, Countertenor 
Martin Nagy, Tenor 
Guillermo Anzorena, Bariton 
Andreas Fischer, Bass 
 

András Hamary –  

Canti für sechs Stimmen 

András Hamary wurde in Budapest geboren und lebt 

seit 1972 in Deutschland. Nach Studien in den Fä-

chern Klavier, Dirigieren und Komposition (Hanno-

ver/Stuttgart) war er Dozent an der Musikhochschule 

Stuttgart für Musiktheorie und Komposition. Seit 1986 

ist er Professor für Klavier und Kammermusik an der 

Hochschule für Musik in Würzburg und Leiter des 

Ensembles Neue Musik der Hochschule. 

Als Pianist wurde er mit dem Felix-Mendelssohn-Preis 

Berlin und dem 1. Preis des Internationalen Debussy-

Wettbewerbes Paris ausgezeichnet. Als Komponist 

errang er unter anderem den Kompositionspreis der 

Stadt Stuttgart, den Preis des Internationalen Stock-

hausen-Kompositionswettbewerbs Bergamo, als Diri-

gent 1988 den BMW-Musiktheaterpreis für die beste 

musikalische Leitung während der Münchener Bien-

nale. 

Heute ist er international als Solist und Kammermusi-

ker tätig (Konzerte und Rundfunkaufnahmen in Euro-

pa, Israel, USA, Mexiko und Korea) und komponiert 

für Orchester, Chor, Klavier- und Kammermusik.  

Canti für sechs Solostimmen ist eine Auftragskompo-

sition der Stadt Augsburg für das Mozartfest 2007 und 

entstand nach Gedichten von Carmine Chiellino, Lyri-

ker und Professor für Literatur und Interkulturalität an 

der Universität Augsburg. 

 

1. Nel cielo 

Nel Cielo 

Lavato dai pensieri 

Con i colori de Gjelosh 

Già sull’orrizonte 

Nell’invidia degli occhi 

A cui è dato vederti 

 



3. A questa vita fuori 

A questa vita fuori 

Ho rubato 

Cinque giorni 

E le tue notti 

Per ricominciare 

A vivere 

 

5. Duidato dalle tue risa 

Adesso che  

Gli amanti al mare 

Ti sanno 

E vivini ti cercano 

Per la città deserta 

Nel vuoto delle stanze 

Guidato dalle tue risa 

Da lontano 

To inseguo 

 

6. Ho messo l’anima 

Ho messo l’anima 

A sventolare alla finestra 

Di questo mattino 

In blu secco 

Uscito dalle tue mani 

In una notte di nebbie 

Filigrinate tra le betulle 

 

7. Spinge i sensi 

Questa vita fuori 

Dolce avversaria del mio esilio 

Spinge i sensi al noto 

To ha scorta a me non diversa 

E generosa nel corpo 

Questa vita fuori 

Non vive 

Dove il ricordo to insegue 

 

8. Terreno ed umano 

Terreno ed umano 

Mi sento mentre 

Ti allontani e ritorni 

Al mio corpo 

La tua mano mi scorre 

Sulla schiena 

Tracciando mari e continenti 

E mi affido 

All’oscillare della tua immagine 

Che scivola leggera sui pensierei 

Jay Schwartz / Ewan MacColl –  

The First Time Ever I Saw Your Face  

Jay Schwartz, 1965 in San Diego, Kalifornien gebo-

ren, ist Komponist zahlreicher Bühnenmusiken für 

Schauspiel und Tanztheater in Deutschland. Nach-

dem er 1989 mit abgeschlossenem Klavierstudium 

nach Deutschland kam, arbeitete er von 1992 – 1995 

als Kompositionsassistent am Stuttgarter Staatsthea-

ter. Inzwischen werden seine Stücke weltweit von 

renommierten Ensembles Neuer Musik aufgeführt und 

mehrfach ausgezeichnet.  

 

„Für die Bearbeitung für sechs Stimmen stellte ich mir 

ein Klangbild vor, welches den Text in der Summe 

homogen präsentiert und doch in sich polyphon auf-

gefächert ist.  Die Originalversion von Ewan MacColl 

wurde im relativ schnellen Tempo gesungen.  Roberta 

Flack interpretierte das Lied als ausgedehnte Ver-

langsamung des Originalmaterials. Ihre Interpretation 

inspirierte mich dazu, das Material noch weiter auszu-

dehnen und das Innere des Liedes im Detail auszu-

kosten, die Akkordwechsel langsam und breit zu ma-

chen und die melodischen Linien und Wendungen in 

Ketten von engen Vorhalten auszustrecken, vielleicht 

ein Sinnbild für das Thema der zeitlichen Wandlung.“ 
Jay Schwartz  

 

Cobi van Tonder / Einstürzende Neubauten – Blu-

me 

Cobi van Tonder ist 

Komponistin, Produzen-

tin und  Interpretin von 

interaktiver elek-

tronischer Musik und 

anderen digitalen Me-

dien und war 2006/2007 

in Stuttgart Stipendiatin 

an der Akademie 

Schloss Solitude.  

Dass Liebeslieder nicht immer etwas mit glücklichem 

Beisammensein zu tun haben, zeigt sich in diesem 

Song des 1993er Einstürzende Neubauten-Albums 

Tabula Rasa: „Man muss alle Utopien von den 

Schändern ihrer Verwirklichungsversuche befreien 

und sie ins Nirgendwo verbannen. Eine zentrale Uto-

pie, an die ich glaube – das könnte das Ergebnis von 

Tabula Rasa sein – ist wohl die Liebe.“ (Blixa Bargeld, 

Einstürzende Neubauten) 

 



Claude Vivier –  

Love Songs 

Die Love Songs von Claude Vivier aus dem Jahr 1977 

sind eine Hommage an die großen Liebesmythen der 

Opern- und Theatergeschichte, aber auch eine Mär-

chenstunde unterschiedlichster stimmlicher Couleur. 

Vivier verarbeitete hier unter anderem Texte von 

Hermann Hesse, Novalis und Shakespeare und ver-

mischte diese mit englischen Kinderreimen.  

In Viviers Musik spiegelt sich stets sein Privatleben 

wider. Implizit oder explizit bildeten die Unkenntnis 

seiner Herkunft, die Suche nach seiner Mutter, sein 

Hang zur Religion sowie seine Homosexualität die 

Inspirationsquellen. Die 49 Werke, die er während 

seiner kurzen Komponistenkarriere geschrieben hat, 

repräsentieren das beeindruckende Schaffen eines 

gleichermaßen von Leidenschaft für die Musik wie für 

das Leben erfüllten Menschen. 

Als Stipendiat des Conseil des Arts von Kanada fährt 

Vivier 1971 als Student nach Europa, zuerst ein Jahr 

an das Institut für Sonologie in Utrecht, Holland, wo er 

die Kurse in Komposition und Elektroakustik bei Gott-

fried Michael Koenig und Karlheinz Stockhausen be-

legt. Von Stockhausen wird Vivier, was die Kompositi-

onstechnik anbelangt, zwar beeinflusst; dennoch ge-

lingt es ihm, eine sehr persönliche Sprache zu 

entwickeln.  

Zurück in Kanada festigt sich sein Ruf als Komponist. 

Er unterrichtet an der Universität von Ottawa und er-

hält verschiedene Kompositionsaufträge. 

Im Herbst 1976 begibt sich Vivier auf eine lange 

Asienreise. Das ist der Beginn einer neuen Phase in 

der stilistischen Entwicklung seiner Musik – jener der 

Bestätigung, der Sicherheit. „Ich realisiere offen-

kundig, dass diese Reise letztlich nichts anderes als 

eine Reise in mein Inneres ist“, wird er bei seiner 

Rückkehr sagen. Rückblickend erweist sich das Jahr 

1977 für Claude Vivier als überaus fruchtbar, kompo-

niert er doch die Love Songs, sowie Shiraz und Jour-

nal. 

1981 verleiht der Kanadische Musikrat Vivier aufgrund 

seiner bemerkenswerten kompositorischen Entwick-

lung den Titel des „Komponisten des Jahres“. Unmit-

telbar nach der Vollendung eines Werks mit dem pro-

phetischen Titel „Crois-tu en l’immortalité de l’âme?“ 

wird er 1983 in Paris ermordet. 

 

Clemens Gadenstätter / Henri Crolla –  

Cri du Cœur 

Reinhard Kager schrieb über den 1966 in Salzburg 

geborenen Clemens Gadenstätter: „Seine Werke gel-

ten vielen als spröde, seine Musik gehe keine zeitge-

nössischen Kompromisse ein“. Entsprechend zöger-

lich akzeptierte der Urbanner- und Lachenmannschü-

ler Gadenstätter den Vorschlag der Neuen 

Vocalsolisten, einen Popsong zu bearbeiten, und um-

so spannender ist nun seine Auseinandersetzung mit 

dem selbst gewählten „Crie du Cœur“ (Musik: Henri 

Crolla, Text: Jacques Préver). Es besingt die „Stimme 

des Herzens“, und wer die berühmte Interpretation 

von Edith Piaf kennt, weiß, dass hier „Sprödheit“ keine 

Rolle spielt – es geht um nicht weniger als die ganz 

große Geste. 

Clemens Gadenstätter hat heute eine Professur an 

der Universität Graz und ist Herausgeber der Musik-

zeitschrift –ton-. 

 

Lucia Ronchetti / Yes –  

And you and I  

Die Komponistin und Pianistin Lucia Ronchetti, ge-

boren 1963, studierte u.a. bei Sylvano Busotti, 

Salvatore Sciarrino und Gérard Grisey. Es folgten 

Studien der Computermusik am Pariser IRCAM. Sie 

erhielt zahlreiche Stipendien und Auszeichnungen 

und war u.a. Artist in Residence der MacDowell Colo-

ny in Peterborough, USA sowie Composer in Resi-

dence des Forums Neues Musiktheater der Staats-

oper Stuttgart. 

 „And you and I“ stammt von dem 1972er Album 

Close to the edge der Progressive Rock Band Yes. 

Das Original beginnt mit experimentellen Gitarren und 

entfernten Orgelklängen bis schließlich der über eine 

ganze Epoche stilprägende Moog-Synthesizer hinzu 

kommt. Nach eineinhalb Minuten setzt die Stimme 

von Jon Anderson ein, die prägnante Textzeile "All 

Complete in the sight 

of seeds of life with 

you“ zieht sich durch 

den Verlauf des gan-

zen Stückes.  

Ronchetti will mit ihrer 

Adaption „Coins and 

Crosses, A Yessong“ 

den Sound des eben 

beschriebenen ersten 

Teils „Cord of life“ (der gesamte Song ist über 10 Mi-

nuten lang) mit den Stimmen der Vocalsolisten mög-

lichst originalgetreu nachbilden.  

 



„I have made a special experiment: an accurate tran-

scription od the original performance of the Yes song, 

asking to transform themselves in electric guitars, 

drums, synth and so on... 

It’s very difficult and maybe too much crazy! A real 

capriccio, an acoustic photo, a trompe-l’oreille!” 
Lucia Ronchetti 

 

Bobbi Fischer / Jerzy Petersburski –  

Oh Donna Clara 

Karl Albrecht „Bobbi“ Fischer studierte in Stuttgart 

Schulmusik und Jazz. Er arbeitet als Pianist, Kompo-

nist und Arrangeur in den Bereichen Jazz, Bühnen- 

und Filmmusik. Als musikalischer Leiter arbeitete 

Bobbi Fischer unter anderem am Badischen Staats-

theater Karlsruhe, am Alten Schauspielhaus Stuttgart 

und an der Staatlichen Akademie der Künste Stutt-

gart. Als Pianist spielt er bei Manfred Kniels Recreati-

on Band und seit mehreren Jahren im Duo Piano 

meets Guitar, einer Formation mit dem Stuttgarter 

Jazz-Gitarristen Helmut Sauer.  

Für die Neuen Vocalsolisten bearbeitete er den Titel 

Oh Donna Clara des 1895 geborenen Warschauer 

Schlagerkomponisten Jerzy Persburski. Dessen größ-

ter internationaler Erfolg war das 1928 für die Musik-

revue Warszawa w kwiatach (Warschau in Blumen) 

komponierte Lied Tango Milonga, das mit dem deut-

schen Text von Fritz Löhner-Beda bzw. dem engli-

schen von Jimmy Kennedy als Oh, Donna Clara! zu 

einem Welthit wurde. Spätestens mit der Version der 

Comedian Harmonists war das Lied auch fest in der 

deutschen Schlagerlandschaft verankert.  

 

Die Interpreten 

 

Die Neuen Vocalsolisten  sind Forscher, Entdecker, 

Abenteurer und Idealisten.  

Ihre Partner sind Spezialistenensembles und Rund-

funkorchester, Opernhäuser und die freie Theatersze-

ne, elektronische Studios sowie zahlreiche Veranstal-

ter internationaler Festivals und Konzertreihen Neuer 

Musik. 

1984 als Ensemble für zeitgenössische Vokalmusik 

unter dem Dach von Musik der Jahrhunderte gegrün-

det, sind die Neuen Vocalsolisten seit dem Jahr 2000 

ein künstlerisch selbstständiges Kammerensemble für 

Stimmen. 

Die Konzert- und Opernsolisten, vom Koloratursopran 

über den Countertenor bis zum schwarzen Bass, 

bringen in Eigenverantwortung ihre künstlerische Ges-

taltungskraft in die kammermusikalische Arbeit und in 

die Zusammenarbeit mit Komponisten und anderen 

Interpreten ein. Ein Pool spezialisierter Sängerinnen 

und Sänger ergänzt je nach der erforderlichen Beset-

zung das Basisteam. 

Im Zentrum ihres Interesses steht die Recherche: das 

Erforschen neuer Klänge, neuer Stimmtechniken und 

vokaler Artikulationsformen, wobei dem Dialog mit 

Komponisten eine große Bedeutung zukommt. In 

jedem Jahr werden etwa 20 Werke von den Neuen 

Vocalsolisten uraufgeführt. Das Musiktheater und die 

interdisziplinäre Arbeit mit Elektronik, Video, bildender 

Kunst und Literatur gehören ebenso zum Ensemble-

konzept wie die Collage von kontrastierenden Ele-

menten Alter und Neuer Musik. 

 



Neue Vocalsolisten 2007/2008 unterwegs:  
 
18. November Zürich 

Tage für Neue Musik 

20. November Stuttgart 
BEGINNER Konzert 

30. November und 
01. Dezember 

Berlin 
Radialsystem 1 

10. Dezember Rom 

16. Dezember bis  
22. Dezember 

Royaumont 
Kurs für Neue Vokalmusik 

19. und 20. Januar Berlin 
Ultraschall 

14. und 16. Februar Stuttgart 
ECLAT 

 
 
 
 
 
 
 
 
 
 
 
 
 
 
 
 
 
 
 
 
 
 
 
 
 
 
 
Unser Partner: 
 
 
SWR2 RadioClub-Mitglieder erhalten den ermäßigten 
Preis auf unsere Konzerte. 
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